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JANACEK
(arr. Bollon)

The Cunning

Little Vixen

Sérka

BOLLON
Twelve Lilies for Leos
Borth ¢ Gaul  Park

Muriel Cantoreggi, Violin
Dina Fortuna-Bollon, Cello
Cantus Juvenum Karlsruhe

Members of the Opernchor
des Theater Freiburg

The Lily’s Project
Fabrice Bollon

NOVEDADES NAXOS

El sello de musica clasica lider en el mundo

Claudio

s SANTORO

Symphony No. 8
Cello Concerto

Denise de Freitas, Mezzo-soprano + Marina Martins, Cello
Goids Philharmonic Orchestra - Neil Thomson

Domenico

SCARLATTI

Complete Keyboard Sonatas Vol. 27

Sergio Gallo, Piano

JULIENNE PFEIL
AsMINNA WAGNER

DIRECTA

Encontrara la Informacion Completa de las Novedades en
www.musicadirecta.es
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SUMARIO OCTUBRE 2023

976

El Festival Internacional de Musica Contemporanea
de Madrid COMA'23 cumple este afo su edicidn
numero XXV, organizado por la Asociaciéon Madrilefia de
Compositores y Compositoras AMCC, nuestra portada
de octubre.

Conversamos con el baritono Benjamin Appl, que este
mes llega a Madrid para ofrecer una Liederabend junto al
pianista James Bailleau en el marco del ciclo “Iméagenes
del Romanticismo” de la Fundacién Juan March y que
estrena grabacion en el sello BR-Klassik. Del mismo modo
ofrecemos dos entrevistas de dos super estrellas a su
paso por el reciente Festival Internacional de Santander,
la violinista Anne-Sophie Mutter y el tenor Juan Diego
Flérez.

El Tema del mes lo dedicamos a Sorolla en la Musica,
y nuestro ensayo mensual, firmado por el pianista Albert
Nieto, estd dedicado al centenario del nacimiento de
Victoria de los Angeles (1923-2005). El compositor del
mes esta centrado en la figura Frederick Delius.

Nuestro niimero 976 se completa con una seccién de
criticas de discos, en pequefio y gran formato, el repaso
a las plataformas EN plataFORMA, criticas de dperas y
conciertos, noticias de actualidad, entrevistas y reportajes
en pequeno formato, ademas de las paginas de opinion,
con Mesa para 4, La gran ilusién, Las Musas, Opera e
Historia, La quinta cuerda, Interferencias, Doktor Faustus
y El temblor de las corcheas, asi como el Contrapunto, esta
vez con el humorista, escritor, poeta y actor Pepe Viyuela.

foto portada: © Juan Vicente Chulia
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Tema del mes
Musica y literatura
en el mar de Sorolla

En portada
AMCC: 25 afios y Festival
COMA

© SF/Matthias Horn

Auditorio
Martin Kusej y sus Bodas
de Figaro en Salzburgo

Entrevista
Juan Diego Flérez, el tenor
de la eterna belleza

© David Ruano
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Entrevista Entrevista
14 Benjamin Appl, el liederista 18 Anne-Sophie Mutter,
del siglo XXI maestra y cercana

ischnaller/Parlophone

Discos
El Passacalle de la follie de
Philippe Jaroussky

Contrapunto
Con el humorista, escritor,
poeta y actor Pepe Viyuela
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Una de las obras maestras de Handel llega al Real en una
impactante nueva produccion del aclamado Claus Guth, con una
mirada contemporanea del perfil guerrero y heroico de Orlando
y las grandes voces de Anna Prohaska, Christophe Dumaux y
Anthony Roth Costanzo.

ESTRENO EN EL TEATRO REAL

Direccion musical _Ivor Bolton'y Francesc Prat
Direccion de escena _Claus Guth
Orquesta Titular del Teatro Real

Opera patrocinada por

Fundacion BBVA
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Editorial

Streaming domina y fisico resiste

n el pasado mes de septiembre se hicieron publicas las cifras del merca-

do discogréfico espariol correspondientes al primer semestre del afo. El

autor del informe fue PROMUSICAE, que es la Asociacion de Producto-
res de Musica de Espafia, que agrupa a 106 socios y que, en su conjunto, repre-
sentan mas del 90 por ciento de la actividad nacional e internacional del sector
esparfiol de la musica grabada. Entre sus asociados se encuentran tanto filiales de
grandes multinacionales como companias independientes.
El informe de PROMUSICAE destaca un crecimiento del 11,53% en los ingresos
generados por la industria discogréfica espafola durante el primer semestre de
2023, en comparacion con el mismo periodo del afio anterior. En términos mo-
netarios, esto se traduce en 214,3 millones de euros dedicados al consumo de
musica grabada en diversos formatos. Este aumento es un testimonio del vigory
la resiliencia de la industria musical en Espafia.
Unodelosaspectosmasnotablesdelinforme eseldominio delmercado digital, que
continta su sdlida evolucién con un destacado crecimiento del 12,82%. Gran parte
de este crecimiento se debe al streaming, que ahora constituye el 98,7% del merca-
dodigital. Apesar de que dicho mercado digital parece estar acercandose a su pun-
to de madurez, sigue experimentando incrementos de dos digitos en sus ingresos.
En el informe también encontramos que en el primer semestre de 2023, en térmi-
nos monetarios, se reconfirma que los buenos resultados del mercado de musica
grabada los aporta el consumo digital que, con unos ingresos de 188,6 millones
de euros, supone el 88% de lo que factura la industria. A su vez, en esta porcién
digital, es el streaming el formato que eligen mayoritariamente los consumidores
para acceder a la musica, aportando el 87,8% del total de mercado, que respec-
to al mismo periodo de 2022, marca una subida del 13,26%. Dentro de este, el
porcentaje mas amplio del consumo se centra en el streaming de audio con un
84,32% del consumo total, mientras que el streaming de video representa solo un
15,68%. El resto de mercado digital, que sigue decreciendo, supone apenas un
1,1%, centrado en descargas permanentes y productos para moviles.
El mercado fisico (CD-DVD-Vinilos) parece que resiste, pues mantiene su por-
centaje de participacion sobre el total del mercado aportando un 12% de los
ingresos totales y experimentando un incremento del 2,91% sobre el mismo pe-
riodo de 2022. Dentro de estos, la venta de vinilos vuelve a superar a la del CD,
suponiendo el 56,2% de las ventas fisicas y creciendo sobre el mismo periodo del
pasado afio un 6,32%. Los CD y DVD se han vendido un 1,32% menos que en los
seis primeros meses de 2022.
El presidente de PROMUSICAE, Antonio Guisasola, ha valorado satisfactoriamen-
te las cifras presentadas, afirmando que “seguir presentando cifras de crecimien-
to por encima de la media mundial nos satisface, y anima a que las compaiiias
discogréficas espafiolas sigan invirtiendo en talento espafol, para que nuestros
artistas triunfen dentro y fuera de nuestras fronteras”. Confirma también que “los
numeros no engafan y el consumo de musica grabada es via streaming, aunque
los esparioles siguen queriendo tener vinculo con sus artistas favoritos a través
de los vinilos, formato que sigue la senda de crecimiento en ventas, ofreciéndose
productos muy cuidados y que aportan valor afiadido para el consumidor”.
En resumen, el informe de PROMUSICAE subraya que el streaming sigue siendo
la forma dominante de consumo de musica grabada, y esto también es aplicable
a la musica clésica. Los amantes de la historia de la misica pueden acceder, y asi
lo estén haciendo mayoritariamente, a un impresionante catélogo de grabacio-
nes musicales a nivel global, desde las histéricas hasta las Ultimas novedades del
mes, tanto de sellos independientes como de multinacionales, a través de un
selecto nimero de plataformas de streaming, lo que demuestra que este género
no esta excluido, ni mucho menos, de la revolucion digital. Se confirma pues que,
en el consumo de musica grabada, el streaming domina y el fisico resiste.
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AMCC:

25 anos y Festival COMA

por Juan Vicente Chulia

na mafana de febrero de 1998, en la cafeteria del Hotel Suecia de Madrid, junto al Circulo de Bellas
Artes, un reducido grupo de compositores se reunia para poner en marcha un proyecto que, veinticinco
afios més tarde, se ha consolidado como una de las referencias de la creacion musical contemporanea en
Espafia: la Asociacion Madrilena de Compositores y Compositoras AMCC.

“Los ultimos 25 afios de AMCC y el Festival COMA han sido un viaje fascinante por la creacion contemporanea espaiiola en los albores del siglo XXI".
(en la imagen, el Ensemble Teatro del Arte Sonoro).

Enaquellasfechas, lamusica clasica actual creada en la Comunidad
de Madrid adolecia de la falta de una entidad asociativa que se
ocupara de tareas como la defensa de sus derechos autorales,
la divulgacién pedagdgica entre las jovenes generaciones, la
colaboracién con las agrupaciones de los conservatorios y con
orquestas jévenes, o la promocién de la obra de sus asociados.
Un territorio amplio y, hasta ese momento, desorganizado.

La creacién de un grupo solidario y activo de socios era mas ne-
cesario, si cabe, en una profesion que por su propia idiosincrasia
suele trabajar en aislamiento, debiendo luchar de modo individual
para abrirse un hueco y poder hacer oir su voz en una sociedad
desconocedora de una musica que sigue la gran tradicién culta.
En aquellos finales del siglo XX ya existian algunas pequenas
asociaciones de compositores en otras comunidades auténo-
mas; pero al no existir una a nivel nacional, era urgente y nece-
sario que se creara la de la Comunidad de Madrid, ciudad en la
que residen muchos de los compositores méas representativos de
todo el territorio nacional. Es cierto que anteriormente existia una
Asociacion de Compositores Sinfonicos Espanoles, la ACSE, pero

habia perdido paulatinamente presencia en el territorio espanol.
La fundaciéon de AMCC pretendia aglutinar los intereses indivi-
duales de los compositores madrilefios (o vinculados con Madrid),
con la intencién de defenderlos y valorarlos ante la sociedad y las
instituciones publicas, si, pero era también un proyecto basado
en la ilusion: las primeras propuestas hablaban de realizar una
tertulia semanal; ya desde su creacion y en la misma denomina-
cién de la asociacion se puso énfasis en incluir a las compositoras,
mostrando una voluntad de integracion y modernidad. La visién
de lo contemporaneo tenia que proponerse mas alld de lo es-
trictamente musical: trataba también sobre reivindicar y hacer
avanzar la cultura de su tiempo.

25 aifos

Esa reivindicacion inicial seria la propuesta de salida de la primera
presidenta de AMCC, Marisa Manchado, que abundaba en la
senda abierta por otras compositoras anteriores como Maria
Luisa Ozaita en reivindicar la labor de la composicién hecha
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por mujeres. Actos que hoy nos parecen cotidianos y naturales
podian ser rabiosamente contemporaneos veinticinco afios atras.
Asi echaba a andar una asociacién con una junta directiva inicial
formada por Marisa Manchado, José Luis Turina, Enrique Igoa,
Mercedes Zavala, José Luis Carles, Juan Pagén, Jacobo Durén-
Loriga, Pilar Jurado y Zulema de la Cruz. Una época de incerti-
dumbre que Turina ha calificado en ocasiones, no sin sentido del
humor ni de nostalgia, como “tiempos heroicos”.

Como recuerda Sebastian Mariné, actual presidente de AMCC:
"el primer acuerdo fue realizar un concierto en el que todos los
compositores asociados escribiesen una obra de un minuto de
duracién para presentar la asociacion, y que interpretamos la
compositora y soprano Pilar Jurado y yo".

A partir de ese primer concierto-presentacion, realizado el 4 de
noviembre de 1998 en el Circulo de Bellas Artes, dentro de las
actividades del Festival de Otofio de la Comunidad de Madrid,
surge la necesidad de organizar algo més estable y sélido que
permita una mayor proyeccion. Ahi aparece la idea del Festival
COMA.

El Festival Internacional de
Musica Contemporanea de Madrid - COMA

El primer Festival COMA surge en 1999, aun bajo la presidencia
de Marisa Manchado, coordinado por Pilar Jurado, con medios
modestos y buena voluntad. En aquel entonces, la Asociacién
Madrilefia de Compositores cuenta con apenas cuarenta aso-
ciados, entre los que se incluian como socios honorificos Luis de
Pablo y Cristébal Halffter. El propésito original del Festival era
sencillamente ofrecer al publico la oportunidad de conocer la
producciéon compositiva que, por falta de presupuestos o espa-
cios publicos, no se estaba estrenando. Ese modelo germinal que
aun pervive, ha evolucionado también buscando otros caminos
de expresion y alcance internacional, que veremos mas adelante.
El compositor y actual director de la Real Academia de Bellas
Artes de San Fernando, Tomas Marco, nos pone en contexto del
inusual modelo de festival: “El COMA es, en Espana, el Unico fes-
tival amplio y omnicomprensivo que organiza una asociacion de
compositores. Pero, ademas, la distincion importante que se debe
hacer es que el modelo que sigue el COMA es el de los grandes
festivales institucionales que hay en otros lugares, pero que en
Madrid depende de la Asociacién Madrilefia de Compositores.
Este modelo hibrido es una excepcionalidad: el COMA se parece
a los grandes festivales institucionales europeos en su ambicion
y dimensiones, pero su organizacion se asemeja a la de los fes-
tivales de musica contemporanea norteamericanos que, fuera
de los circulos universitarios, siempre suelen ser organizados por
asociaciones de compositores, o de intérpretes y compositores”.
En ese sentido, hay que valorar el esfuerzo econémico que rea-
liza la masa social en la organizacién del evento, fomentando el
acceso con entrada libre a todos los conciertos para cumplir con
los objetivos estatutarios de difusion de los nuevos lenguajes. Es
algo que en otros paises de nuestro entorno podria parecer in-
comprensible, ya que entienden las expresiones de musica culta
como una herramienta nacional de identidad demostrativa de un
alto indice de desarrollo, sirviendo asi también como instrumento
en su diplomacia internacional. Aqui viene construido desde las
bases, con esfuerzos colectivos a los que las instituciones se han
ido sumando a partir de ayudas en régimen de libre concurrencia
competitiva. Toca remar.

Peculiaridades del Festival COMA

Ademas, las peculiaridades del Festival COMA hacen que no
se pueda medir con otras manifestaciones similares. Cuando
algln critico ha tratado de hacerlo, ha demostrado cierta falta
de contexto: es cierto que en el COMA se interpretan obras de
figuras consagradas, premios nacionales de musica (miembros
de AMCC o no) y compositores de talla internacional, pero tam-
bién que la pretensién actual del Festival es la de servir, ademas,
como cantera y acelerador de compositores, permitiéndoles
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El Festival Internacional de Misica Contemporanea de Madrid
COMA'23 cumple este afio su edicion niimero XXV.

estrenar obras con plantillas a las que no podrian acceder ha-
bitualmente, y coexistir de forma natural, tanto presencial como
artisticamente, con compaferos mas experimentados. Los
compositores no surgen ya consagrados. El COMA ha facilitado
un numero de estrenos de obra que no tiene equiparacion en
ninguna programacién nacional, incluida la del CNDM. Eso
ayuda a dar continuidad a la escritura y produce a veces gratas
sorpresas, como que Alicia Diaz de la Fuente, socia desde la
misma fundacién de la asociacién, obtuviese el Premio Nacional
de Musica en el ano 2022.

Sebastian Mariné apunta al balance positivo de ese esfuerzo: "El
publico que acude al COMA ha descubierto ya que la musica
contemporanea es diversa. En un mismo concierto pueden escu-
charse obras de nueva complejidad al lado de una pieza repetitiva
o neotonal. Es una muestra real de lo que se esté haciendo ahora:
una coexistencia de diversas estéticas que van de lo tonal a lo
atonal, de lo aleatorio a lo serial, de lo matérico a lo modal...".
Tras finalizar la presidencia inaugural de Manchado en AMCC
fue sustituida por Pilar Jurado. Con ella comienza una época
de crecimiento, ambiciosa por los resultados obtenidos: el
Festival COMA se celebra en salas del Auditorio Nacional,
del Museo Reina Sofia, en el Museo del Prado, la Casa de
América... Intervienen figuras internacionales del calibre de
Julien Dieudegard, Michel Bourdoncle, Solistenensemble des
Orchester der Deutschen Oper Berlin o la Kammerensemble
modern der Deutschen Oper Berlin, entre muchos otros. La pro-
gramacién, compacta y enjundiosa, eleva las exigencias y busca
lo interdisciplinar. Se programan estrenos de compositores
ganadores del Premio Nacional de Musica de Espafa, Premio
Iberoamericano Tomas Luis de Victoria, Medalla de oro de Bellas
Artes, Premio Honegger...

Pilar Jurado comenta: “Un afno después de la creacién de AMCC
asumi la presidencia y estuve casi once afos. En muchas oca-
siones tuve que tomar decisiones de forma muy personal. Tuve
claro desde un principio que el Unico modo de obtener visibilidad
era que tuviésemos un escaparate para que los compositores
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Por el COMA han pasado intérpretes y compositores en una repre-
sentacion exhaustiva de la miisica contemporanea, como el violinista
Manuel Guillén.

pudiesen mostrar su musica. El COMA es hoy un festival abso-
lutamente ecléctico y consolidado que ya forma parte del tejido
cultural de Madrid”.

Cuando Pilar Jurado finalizé su presidencia, dejando paso al
actual presidente Sebastian Mariné, se dieron unas circunstancias
excepcionales que afectaron de un modo muy claro al devenir del
Festival durante los siguientes afios: corria el afio 2009 y acababa
de estallar la crisis de la burbuja inmobiliaria en Espana, la cual
provocd a su vez una crisis econémica, social e institucional en el
periodo 2008-2013 que venia, ademaés, de la mano de una crisis
internacional. En un contexto socioecondmico tan complicado,
las fuentes de financiacion se contrajeron: habia que redimensio-
nar los esfuerzos. En veinticinco afios pasan muchas cosas y no
siempre buenas.

Responsabilidad y sensatez

La labor de Mariné durante ese periodo de crisis consistié en
trabajar con responsabilidad y sensatez: tratando de sortear el
temporal para que el COMA sobreviviese en un entorno hostil
hacia la cultura, con minima ayuda externa. El Festival trabajé en-
tonces en condiciones dificiles, como también lo hicieron muchas
otras manifestaciones artisticas y culturales, algunas de las cuales
se quedaron por el camino (como ejemplo, el Festival de Musica
Contemporénea de Alicante, un referente nacional, cerrd sus
puertas en el afio 2013).

Redimensionar el Festival mientras pasaba la tormenta exigié de
la colaboracion de todos: el propio Mariné asumié como pianista
la interpretacion de conciertos sin coste alguno, como lo hizo
el Grupo de Musica Contemporanea del Real Conservatorio
Superior de Musica de Madrid que él mismo dirigia. Algunas
formaciones se rebajaron los cachés. Otras plantillas y solistas
ofrecieron conciertos gratuitos. A pesar de la incertidumbre, la
voluntad de mantener vivo el proyecto se impuso.

Hubo que esperar a que amainase para comenzar a buscar
un modelo sostenible en lo artistico y en lo econdémico. En los
Ultimos afos, en un entorno menos rocoso, ha habido un nece-
sario proceso de saneamiento econdémico y profesionalizacion
de los procesos de gestién que ha ayudado a sobreponerse a
periodos pasados. Hoy en dia, tanto AMCC como el Festival
COMA cuentan con excelentes aliados institucionales y privados
y la deseada complicidad de gobiernos locales, autonémicos y
nacionales. La aportacién creativa y material de los 120 socios
actuales es también una garantia de solidez. Hay que destacar
la preocupacién pedagdgica que ha impulsado a publicar colec-
ciones de pequefias piezas pensadas para el grado elemental de
piano, violin y guitarra, dado el nutrido grupo de docentes que
conforma AMCC.

Mientras todo esto sucedia, se siguid interpretando musica. En
el afio 2020, durante la peor parte de la pandemia, se lograron
celebrar todos los conciertos programados: un milagro. Esa la-
bor continuada en el tiempo ha producido una enorme riqueza
cultural: més de 400 conciertos celebrados, ademés de cursos y
conferencias. Méas de 1000 intérpretes participantes. Se han inter-
pretado alrededor de 2700 obras de més de 220 compositores,
con mas de 1100 estrenos absolutos, cuyo legado personal y
artistico ya forma parte del patrimonio musical.

Imposible resumir a todos los intérpretes en unas lineas. Por el
COMA han pasado el Nuevo Ensemble de Segovia, Trio Arbds,
Ensemble Kuraia, Orquestra de Cambra Catalana, Sigma Project,
Trio Musicalis, Sonor Ensemble, Neopercusién, JORCAM,
Ensemble Solistas de Sevilla... Y solistas como Garcia Fuertes,
José M? Santandreu, Manuel Guillén, Claudio Martinez-Mehner,
Mario Prisuelos y un largo etcétera. Una representacion exhausti-
va de la interpretacion de obra contemporénea.

Hacia un planteamiento internacional

Con la intencién de afianzar su vertiente internacional y estable-
cer vinculos de relacién con otros compositores e intérpretes, el
COMA reforzaba su denominacién de Festival Internacional de
Musica Contemporénea de Madrid con la creacién de [Inter\
Ciclo], un ciclo de mirada internacional especifica comisariado
por Sergio Blardony, asi como la renovacién de su pagina web
amcc.es y de su correspondiente version en inglés.

Celebrando el XXV Festival Internacional
de Miusica Contemporanea de Madrid - COMA'23

Las efemérides son para celebrarlas, y més en una fecha redonda como es el cuarto de siglo de existencia. Para poder movilizar
el COMA'23 desde el inicio e implicar a los intérpretes en la celebracién, se realizé por primera vez una convocatoria abierta, a
la que se presentaron 107 propuestas entre solistas y plantillas de diversa configuracion. Se trataba de conectar a los musicos al
Festival, abriendo las puertas a nuevas propuestas. Y asi ha sucedido.

Esta primera medida supone el inicio de la nueva estrategia que se abre al futuro, atendiendo a los cambios sociales y econé-
micos, con un incremento en la masa social y en las necesidades de difusién. Desde AMCC y bajo el trabajo de su junta directiva,
se busca abrir un nuevo capitulo que aporte novedades a la concepcién original, dando mayor transparencia a los procesos,
sirviendo de cantera a los jévenes intérpretes, multiplicando las conexiones entre los diferentes actores para generar un tejido
musical interconectado. .. Se abre un capitulo nuevo para definir el futuro.

El COMA'23 propone una de las programaciones mas novedosas y atractivas de su larga trayectoria, que incluye conciertos de
formaciones provenientes de 6 comunidades auténomas diferentes, agrupaciones de Alemania, Suiza y Portugal, hasta llegar a
los 22 conciertos y una conferencia en dos intensos meses de actividad.

El festival COMA'23 se celebra desde el 30 de septiembre al 30 de noviembre. Puede seguirse la programacién detallada en
la web oficial:

www.amcc.es/coma23



“COMA'23 propone una de las
programaciones mas novedosas y atractivas
de su larga trayectoria, que incluye conciertos
de formaciones de 6 comunidades autonomas
diferentes y agrupaciones de Alemania, Suiza
y Portugal”

A pesar de que la musica de otras latitudes ha sonado en el
COMA de forma frecuente, [Inter\Ciclo] propone una mirada
especifica y razonablemente exhaustiva sobre un pais invitado.
En las ultimas ediciones los paises invitados fueron Francia y
Austria. En el caso de Francia, y en una inédita colaboracién con
el Ministerio de Cultura Francés, se pudieron escuchar agrupa-
ciones como Ensemble Sillages o el déo formado por Stéphane
Sordet y Jean-Marc Fessard interpretando obras de Darras,
Boulez, Grisey o Hurel, entre otros. La propuesta austriaca contd
con la colaboracién del Foro Austriaco en Madrid, y nos permitié
disfrutar del Ensemble Oenm o de AerDuo interpretando a com-
positores como Neuwirth, Cerha, Furrer o Lang.

En este COMA23 es el turno de Suiza, que a través del apoyo
de entidades como Prohelvetia o Nicati De Luze nos acercarén
a Continuum XXI o a la saxofonista Bera Romairone para propo-
nernos una escucha que abarca desde Mundry o Vassena a Arias
o Meierhans. Con cada pais invitado se va consolidando una vo-
luntad de escucha consciente de las nuevas propuestas, que a su
vez repercute en la consideracion internacional del propio festival.

Mas alla del COMA: presente y futuro de AMCC

La actividad de AMCC no se limita ni se detiene en la organiza-
cién y celebracién del Festival COMA, que evidentemente ocupa
buena parte de sus recursos logisticos y econdémicos. En los dlti-
mos afos ha desarrollado una actividad frenética para establecer
un didlogo fluido con los actores institucionales relevantes tanto
a nivel local como nacional. Fruto de esos contactos se han crista-
lizado convenios como el firmado con la Orquesta y Coros de la
Comunidad de Madrid (ORCAM) para fomentar la interpretacion
de la musica creada en la Comunidad y que deberé concretarse
en breve.

Igualmente se ha establecido un convenio con el CDAEM, el
Centro de Documentacién de Artes Escénicas y de la Musica
dependiente del INAEM, para la cesion en régimen de comodato
de los fondos sonoros y audiovisuales generados por la asocia-
cion durante su larga trayectoria. Esto supone la cesion de miles
de obras, buena parte de ellas estrenos absolutos, para su archivo
y puesta a disposicion de investigadores, docentes y publico en
general.

Gracias a las excelentes relaciones que AMCC mantiene con la
Orquesta y Coros Nacionales de Espafia, y en un esfuerzo de su
Director Técnico Félix Palomero, el Ciclo Satélites de la tempora-
da 2023-2024 de la OCNE, celebrado en la Sala de Cémara del
Auditorio Nacional, contard nada menos que con ocho conciertos
con presencia de compositores de AMCC, en celebracion del 25
aniversario de la asociacién, lo que se hizo publico en la presen-
tacién oficial de la temporada, incluyendo el logotipo disefiado
para la efeméride en su catalogo y programas correspondientes.
AMCC mantiene contactos regulares con instituciones como
CNDM, Instituto Cervantes, INAEM, SGAE o Accién Cultural
Espanola, siempre buscando férmulas de promocion y difusién
de la musica contemporénea més alld de los limites geogréficos
establecidos.

Fruto de estos contactos regulares se ha llegado, ademas, a un
acuerdo excepcional con Fundacién SGAE, que tomaréd forma
concreta este mismo mes de diciembre, con la coorganiza-
cién de las | Jornadas de Encuentros Profesionales de Musica
Contemporénea de Espana. Concebidas como un lugar de
encuentro profesional apoyado en paneles de expertos y con
espacios de didlogo, pretende canalizar lo que normalmente
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Marisa Manchado, primera presidenta de AMCC; Pilar Jurado, expre-
sidenta de AMCC y Sebastian Mariné, actual presidente de AMCC.

son iniciativas puntuales, agrupadas esta vez en torno a un foro
dindmico de reflexién y colaboraciéon. Paneles como “Msica
contemporénea y transversalidad cultural”, “La musica espafiola
contemporénea en las programaciones”, “La musica contempo-
rénea espanola en el contexto europeo” o “Nuevos espacios de
difusion y distribucién de la misica contemporénea”, propondran
desarrollar un marco de comprensién y encuentro entre composi-
tores, programadores, editores y gerentes de orquestas.

I Premios AMCC

Al cierre de estas Jornadas de Encuentros Profesionales, se pon-
drd en marcha otro importante hito: la entrega de los | Premios
AMCC, una iniciativa que pretende reconocer labores de investi-
gacién y divulgacién sobre la musica contemporénea.

Los retos de futuro no son, sin embargo, menores que los pa-
sados: el Festival COMA, a pesar de su crecimiento continuado,
necesita de una relacion institucional més estrecha con la admi-
nistracion publica para salir de la excepcionalidad europea en la
que pervive; es necesario regresar a algunos escenarios de primer
orden nacional como Teatro Real o Auditorio Nacional; hay que
establecer acuerdos de peso con instituciones que representan
nuestra cultura en el escenario internacional para trazar un plan
estratégico de difusion y promocién de la creacion musical de-
sarrollada en nuestro pais. Dicho de otro modo: hay que integrar
lo extraordinario en lo ordinario, porque engranar las nuevas
corrientes musicales en el tejido cultural de nuestra sociedad civil,
a través de las instituciones pertinentes, es lo que permitira real-
mente trasladar una imagen de eficiencia publica en la gestién
de los recursos, pero, y sobre todo, una percepcién inequivoca
de pais que ha sabido interpretar su contexto internacional y que
viaja en el mismo vagodn que sus vecinos europeos. Y si, la musica
también es capaz de eso.

Los dltimos 25 afios de AMCC vy el Festival COMA han sido un
viaje fascinante por la creacion contemporanea espafiola en los
albores del siglo XXI. Pero también, como toda manifestacion
sujeta a su tiempo, ha sido testigo y participe de la evolucién de
este pais desde lo econdémico hasta lo social. Porque musica y
cultura no son ajenas al cambio de su entorno. Son generadoras
del mismo.

Por veinticinco afios mas.
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MUSICA Y LITERATURA EN EL MAR DE SOROLLA

por Rafael-Juan Poveda Jabonero

han desarrollado hasta ahora en este afio del centena-

rio de la muerte de Sorolla, ha sido la exposicién titu-
lada "En el mar de Sorolla con Manuel Vicent”, que ha alber-
gado hasta el pasado 17 de septiembre el Museo dedicado
al pintor valenciano en Madrid. Original, sin duda, pues el es-
critor nos acerca la obra del pintor volcando en ella su propio
recorrido personal, pintdndonos con palabras lo que la vista
nos revela. A través de su relato llegamos a lugares compar-
tidos con el pintor como Valencia, Javea o el Cabanyal, pero
también a las gentes que Sorolla nos muestra en sus pinturas
y que forman un todo con el paisaje. Aln seguro que, sin pre-
tenderlo, lo que el escritor nos cuenta facilita la comprension
del impresionismo, postimpresionismo y modernismo de la
pintura de Sorolla. A pesar de que la exposicion ya ha con-
cluido, el pequefio libro a modo de catédlogo editado para la
ocasién por el Museo Sorolla inmortaliza los textos de Vicent
con su prosa, como siempre preclara y cercana.
Este y otros eventos que estén teniendo lugar con motivo del
centenario de la muerte del pintor, nos tienta una vez mas a re-
lacionar la musica (el arte al que habitualmente nos dedicamos
en estas paginas) con otras disciplinas artisticas. En este caso,
las particulares caracteristicas de la obra del pintor valenciano
parecen invitarnos a ello pues, aunque de forma explicita no
se cite amenudo el arte de los sonidos en sus cuadros, si pare-
ce residir en ellos de manera implicita, mediante la sugerencia
de sonidos del mar, el viento, las aves, el juego de los nifios
en el agua o las reuniones de los personajes que pueblan las
pinturas.

U no de los eventos mas originales e interesantes que se

Aspectos musicales en la época de Sorolla

Sorolla nace en 1863, dos anos antes del estreno de Tristén
e Isolda, Brahms se encontraba “pensando” su Primera Sin-
fonia, que no daria a conocer hasta 1876; un afio antes, Bi-
zet estrena Carmen en Paris, Verdi ya habia hecho lo propio
con su Aida en El Cairo en 1871, le quedarian por delante la
version revisada de Simon Boccanegra (1881), Otello (1887)
y Falstaff (1893). Son tiempos convulsos en el panorama mu-
sical universal: Debussy irrumpiréd con el Preludio a la siesta
de un fauno hacia finales de siglo, Ravel con su Bolero mas
adelante, Schoenberg con Pierrot Lunaire ya en la segunda
década del siglo XX, Stravinsky con La consagracién de la
primavera, etc.

En lo que se refiere a la musica espafiola, durante la segunda
mitad del siglo XIX encontramos (ademés del impulso a la zar-
zuela imprimido por Barbieri) un timido repunte en la musica
sinfénica, que viene servida de la mano compositores méas co-
nocidos como maestros de la zarzuela o la dpera, como Bretdn
o Chapi, pero también de otros que no lo son tanto, como es
el caso del mallorquin Miguel Marqués, que compuso la nada
desdefiable cifra de cinco Sinfonias que, junto a las tres de
Bretén y la de Chapi, constituyen gran parte de la produccién
sinfénica espafiola de mayor interés de esos afos. Por otra
parte, Sorolla también seré testigo del desarrollo de la obra
de compositores como Albéniz o Granados, ademas de gran
parte de la de Falla y Turina

Como sucede en la pintura, su arte, Sorolla no es ajeno a todas
las transformaciones que sufren las diferentes manifestaciones
artisticas de su tiempo. De todo se empapa y acierta a sinte-
tizar en la bdsqueda de su propio estilo, cuya personalidad
queda perfectamente patentada desde sus primeras obras.

EN ELMAR
DE SOROLLA

CON
MANUEL
VICENT

En el mar de Sorolla con Manuel Vicent, de la Editorial P&M Ediciones y el Museo
Sorolla, “es un pequeiio libro a modo de catalogo que inmortaliza los textos de
Vicent”.

Compositores

Independientemente de todas estas generalidades que, in-
dudablemente, conectan la obra del pintor con la mdsica de
su tiempo, hay algunas correspondencias en las que conviene
detenerse para contemplarlas mas a fondo; por ejemplo, el
caso de Chapi que, a pesar de trasladarse a Madrid a muy
temprana edad para emprender sus estudios, nace en Villena
y nunca olvidara sus origenes, presentes sin duda en La Tem-
pestad, obra cuyo argumento se desarrolla en la Bretafia fran-
cesa y que tiene el mar como protagonista en una gran parte
de ella. No es disparatado encontrar puntos de confluencia
entre el primer acto y algunas de las pinturas de Sorolla en
las que el mar maés turbulento se halla envolviéndolo todo. Es
esta, La Tempestad, una de las infrecuentes zarzuelas “gran-
des” compuestas por Chapi, que siempre mostré su predilec-
cién por el género chico, razén por la que algunos le criticaron.
No obstante, es posible que el caso mas claro de vinculacion
de Sorolla con la musica lo encontremos en su relacion con
Manuel Manrique de Lara, compositor que nacié el mismo afo
que él en Cartagenay que, ademas de la musica, desarrollé la
carrera militar, llegando a alcanzar el grado de general de in-
fanterfa de marina. Surgié gran amistad entre pintor y compo-

“Sorolla nace en 1863, dos anos antes

del estreno de Tristdn e Isolda, Brahms
se encontraba ‘pensando’ su Primera
Sinfonia, que no daria a conocer hasta
1876; un ano antes, Bizet estrena Carmen
en Paris”




Espla se inspira en uno de los cuadros de Sorolla (El pescador sin dinero)
para componer la canciéon del mismo titulo, incluida en su serie de Canciones
playeras, con textos de Rafael Alberti”.

sitor, tanto es asi que Sorolla retratd al musico en 1919. Como
Marqués, Breton o Chapi (entre otros), Manuel Manrique de
Lara contribuyd a impulsar la musica sinfonica espanola, tras-
ladando el caracter de las grandes composiciones alemanas
al espiritu peninsular. Gran admirador de Wagner y Brahms,
ademas de otros compositores contemporéneos a él mismo,
como Strauss o Pfitzner, acierta a aplicar los procedimientos
de unos y otros cuando la situacién lo requiere. Lo podemos
comprobar analizando su corpus sinfonico. En él encontramos
una Sinfonia en mi menor, compuesta en 1892, que él mismo
tuvo la tentacién de denominar “sinfonia antigua”, no porque
el lenguaje empleado fuese arcaico, sino por dejar claro que
su concepto de la forma sinfénica se correspondia con la sinfo-
nia clasica; es decir, en la linea que parte de Beethoven y llega
hasta Brahms, ignorando lo que ya empezaban a hacer otros
como Mahler, por ejemplo. El otro gran nicleo que conforma
su corpus sinfénico es la trilogia llamada La Orestiada, que se
compone de tres poemas sinfonicos (Agamendn, Las Coéfo-
ras y Las Euménides) inspirados todos en la obra de Esquilo.
Aqui el compositor se encuentra mas en la linea de Wagner, su
lenguaje es més audaz que en la Sinfonia, como por otra parte
parece natural, pues el contenido de las obras literarias que le
sirven de inspiracién asi lo requieren.

El de Cartagena fue ademaés un gran defensor de obra de Cha-
pi, de quien se consideraba discipulo directo. También lo fue
Oscar Espla, defensor y reconocedor de las cualidades del de
Villena. El compositor valenciano nos recuerda que la produc-
cién de Chapi es inmensa y muy variada, y también razona las
conexiones que existen entre el compositor alicantino y otros
posteriores, como Falla, algo que el gaditano, por sentirse
heredero de Pedrell, no llegaba a reconocer del todo. Espla
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(1886-1976) sobrevivié en més de cincuenta arnos a Sorolla; no
obstante, valencianos ambos, la relacion entre la pintura de
uno y la musica del otro es mas que evidente. De forma di-
recta, Espld se inspira en uno de los cuadros de Sorolla (El
pescador sin dinero) para componer la cancién del mismo ti-
tulo, incluida en su serie de Canciones playeras, con textos de
Rafael Alberti, compuestas ya en 1929, seis afos después de la
muerte del pintor. De forma menos directa, encontramos rela-
cién entre ambos artistas en composiciones para piano como
Levante (1916) o los Bocetos alicantinos, de 1930. También en
el proyecto de ballet compuesto en 1918 para la comparnia
de Diaghilev, que lleva por titulo Ciclopes de Ifach, y que no
llegd a representarse como tal, sino que quedd como suite
sinfénica, dados los malos momentos por los que pasaba el
empresario ruso.

Musica y pintura en los textos de Vicent

Como ya hemos sefialado con anterioridad, el libro que sirve
de catélogo en la exposicidn ya concluida del Museo Sorolla
de Madrid, estéd plagado de recuerdos, situaciones e impre-
siones personales que el escritor relaciona con el mundo de
Sorolla, haciendo de él un poco algo de si mismo. Algunas de
las pinturas que resenamos en la Gltima pagina de este articulo
tienen mucho que ver con ello; por ejemplo, tomemos la obra
Al salir del bafio y citemos las palabras de Manuel Vicent.

“Las muchachas se bafaban con enaguas y al salir del agua se
recogian con un pufo los pliegues del volante para que las olas
no lo levantaran hasta los muslos. La tela mojada muy pegada
a la curva del vientre les marcaba el tridangulo del pubis y esto
provocaba algunas miradas furtivas de algunos adolescentes, de
algunos huérfanos endomingados que estaban en la orilla de pie
observandolas”

Y continda el texto, ahora ya apartdndose del cuadro indica-
do y centrandose en otros cuyas composiciones contienen
otras formas o elementos inanimados, como casas, barcas,
etc.: "Habia unas casitas de carabineros y otras de pescado-
res encaladas que tenian un zocalo de azulete en la fachada
y frente a ellas habia otras barcas varadas en la arena cuya
sombra era de color violeta, como la que pintaba Sorolla”...
“Cuando vi por primera vez un cuadro de Sorolla pintado en
Xabia o en el Cabanyal ya me lo sabia. Dice Platén que saber
solo es recordar. Seguin esta teoria la luz de Sorolla seria una
de las ideas sintéticas que estaba vagando por las esferas
desde que el tiempo fue creado. Sorolla no hizo otra cosa
que recordarla”.

El escritor se sirve del lenguaje para explicarnos sus primeras
experiencias con la luz el color y las formas en la pintura de
Sorolla; pero en ocasiones transmite la sensacién de que en
la misma pintura se encuentra también el elemento acustico
o sonoro. Por ejemplo, cuando expresa: “Quedé dormido en
medio de la playa y dentro del suefio durante un tiempo aun
oia los golpes del oleaje junto a mis parpados traspasados por
el fulgor de la arena, aunque lentamente toda la mar se fue
hundiendo en la oscuridad del inconsciente hasta desapare-
cery el final del suefio ain estaba dormido y el oleaje volvio a
golpear mis sentidos y dentro de ellos se oian los gritos o llan-
tos de otros nifilos con una resonancia neumatica sin poderla
separar de la claridad que heria mis ojos cerrados”...

En estos Ultimos péarrafos, el escritor parece querer transmitir
la sensacion de que la pintura contiene los elementos pre-
cisos para ser captados por cada uno de los sentidos. "El
labrador nos hizo subir de nuevo al carro para volver al pue-
blo. Fumaba en silencio y tatareaba entre dientes sentado en
el barandal”. Finalmente, enlazaremos con una de las par-
tes més bellas de todo el texto: “De aquel primer viaje al
mar me quedaron en la conciencia dos sensaciones, como
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“En Clotilde en la playa, pintado en Valencia durante el verano de 1904, la
percepcion de la luz, como un todo, también sucede en obras musicales, como
en El Mar de Debussy” (en la imagen, el musico segtn el artista Hadi Karimi).

un descubrimiento vital, que la luz del sol también tiene un
sonido interior y la pequena felicidad de pasar la lengua por
los labios hinchados por la sal. jNo sentirian lo mismo aque-
llas criaturas desnudas dentro del mar que Sorolla pintaba?
El arte consiste en detenerse a tiempo en esa nota musical
que precede al silencio en una partitura, en esa palabra que
cabalga sobre el verso, en esa Ultima pincelada ante la cual
una imagen te dice basta”.

Vibracion

Segun lo que venimos tratando, parece que enfrentarse a una
obra de Sorolla es hacerlo ante una obra de arte total. En sus
recreaciones de las playas con figuras humanas, requiere la
atencién de todos los sentidos para alcanzar su significado fi-
nal. Por un lado, la luz, el estudio del color, pero también el
gusto del salitre que llega a nuestros labios, o el tacto de los
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“Plasmar la realidad a través de la
pintura, la musica o la literatura, como
hizo Blasco Ibafiez, quizas el escritor
mas cercano al mundo de Sorolla”

granos de arena que chocan con nuestro cuerpo, o el agua
que nos salpica, los aromas suspendidos en el ambiente, muy
especialmente el olor a mar, y el sonido de las olas, de las aves
y del resto de humanos que circundan la playa. Todo esto pa-
rece emanar de la pintura de Sorolla. Pero también el movi-
miento, y lo que no se llega a ver, pero si se insinta. Un ejem-
plo claro de esto dltimo lo encontramos en la pintura que re-
sefiamos en la Ultima pagina que lleva por titulo Pescadora
con su hijo. El tono de luz de la obra, la sombra proyectada por
la mujer y la posicion en la que intuimos el sol desvelan que es
alguna hora de la tarde a la caida del sol. Pero, ademés, por la
posicion de la mujer, por su semblante, parece generar cierta
inquietud generada por una actitud de espera. En realidad, lo
mas importante del cuadro se encuentra fuera de él, enfrente
de la pescadora, es decir, en la posicién del espectador. La
mujer parece querer ver algo que la luz del sol le impide, en
una actitud de espera que provoca que la inquietud le invada.
Veamos que dice Vicent:

"“Al atardecer, antes de que se encendieran las farolas de
gas, sonaban las fichas del dominé en los cafetines; tal vez
se representaba un sainete en el Teatro de la Marina; se ofan
cantos acompafados por una pianola que salian de alguna villa
mesocratica con fachada de azulejos y mirador historiado”

En la misma linea que esta pintura, parece situarse uno de los
retratos realizados a Clotilde, la esposa y musa de Sorolla; nos
referimos a Clotilde en la playa, pintado en Valencia durante
el verano de 1904. El retrato se encuentra ambientado al aire
libre, con el mar de fondo. La mujer, con la sombrilla atras y
la mirada hacia el espectador, parece como ausente, perfec-
tamente integrada en lo que la rodea, pero sin capacidad de
interrelacién con lo que esté fuera, como si de una secuencia
naturalista se tratase. Se encuentran todos los ingredientes,
el sabor de la sal, el contacto con la arena, la percepcién de
la luz, como un todo, sin que percibamos interaccién alguna
entre los diferentes componentes. Algo parecido sucede en
obras musicales, como El Mar de Debussy; al igual que en
cada pincelada de pintura, cada uno de las diferentes texturas
sonoras nos presentan las diferentes situaciones tal cual son,
sin que nuestras impresiones interfieran en ello. Pero el mar de
Debussy es también el mar de Sorolla. El fin que cada uno de
ellos persigue es el del otro. Tanto uno como otro lo presentan
tal cual, sin que quien lo perciba tenga que dejar nada a la
imaginacién. Plasmar la realidad a través de la pintura, la mu-
sica o la literatura, como Blasco Ibéfez, quizas el escritor més
cercano al mundo de Sorolla. Concluimos con otro fragmento
de Manuel Vicent:

“Amo al Sorolla secreto, libre, espontaneo, el de las tablillas,
cartones y tapas de cajas de puros que el artista pintaba con una
rapidez voluptuosa. Sorolla las llamaba notas de color. La palabra

notas nos lleva a imaginar una partitura llena de corcheas, fusas
y semifusas. En realidad, esas notas de color tienen en su interior
un ritmo secreto musical. Son como los impromptus de Bach,
ejecutados como el pianista que ejercita los dedos al piano. En
ellas desde el estudio de Madrid imprimia la luz del mar que solo
existia ya en su memoria”




Tema

Manuel
* Manrique
de Lara

MANRIQUE DE LARA: Obra sinfénica
completa. Filarmonica de Mélaga / José
Luis Temes.
Verso - CD

En la portada del disco se puede con-
templar el retrato que Sorolla pintd
de su gran amigo Manuel Manrique
de Lara en 1919. En la grabacion sue-
na su obra sinfénica completa; es de-
cir, la Sinfonia en mi menory los tres
poemas de La Orestiada.

del

mesS

SOROLLA, MUSICA Y PINTURA

ALGUNAS MUSICAS

Music for Piano.

ESPLA: Mdsica para piano. Martin
Jones, piano.
Nimbus - 2 CD

Valenciano como Sorolla, Espla

también contemplé y fue seduci-
do por el mismo mar que el pintor.
Obras como Levante, melodias y
temas de danza o Lirica espafola
I: Bocetos levantinos revelan cier-
ta correspondencia entre ambos
artistas.

s = [oo0)
i IBERT sssion

Escales * Divertissement
Symphonie marine * Bacchanale * Ouverture de féte

Orchestre des Concerts Lamoureux
Yi

IBERT: Escalas. Sinfonia Mari-
na. Orquesta Lamoureux / Yutaka
Sado.

Naxos - CD

También Ibert en su obra Escalas se
inspira en el mismo mar que lo hizo
Sorolla. A su paso por sus diferentes
costas estudia desde diferentes pun-
tos de vista el aspecto timbrico y so-
noro, como el pintor lo hace a través
del estudio del colory la luz.

SONIDOS DEL MAR Y EL HOMBRE

MAR DE JAVEA. Oleo sobre lienzo,
62,5 x 93 cm.
Javea, 1905

Un mar turbulento, reverdecido por
las algas y el plancton, que evoca
sonidos relativos al viento y las olas,
con las Ultimas rocas de costa en un
primer plano, nos permite distinguir
al fondo de la composicion el cabo
de San Martin, en lid del color.

DESPUES DEL BANO. Oleo sobre
lienzo, 154,5 x 150 cm.
Valencia 1909

En las obras pintadas en Valencia en
1908 y 1909, Sorolla vierte la impresion
que le causo la escultura clésica que
pudo contemplar en el British Mu-
seum de Londres. Se puede observar
en las figuras femeninas y sus vesti-
mentas, al igual que en los marcos.

ISLA DE PARTICHOL. Oleo sobre
lienzo, 43 x 92,5 cm.
Javea, 1905

Segun Manuel Vicent, “las batallas
de Sorolla por apropiarse de la luz
sucedieron en el mar del Cabanyal
y en el mar de Xabia”... “Pintar a
sus criaturas trabajando en la lucha
por la vida, nada hay que le gusta-
ra mas y le provocara la mas honda
inspiracién”.

PESCADORA CON SU HIJO. Oleo
sobre lienzo, 90,5 x 128, 5 cm.
Valencia, 1908

La inquietud parece dominar la esce-
na. La mujer que porta el nifio trata
de protegerse del ultimo sol del dia,
como en actitud de espera; tras ella,
el mar oscurecido nos impone sen-
sacién de agitacion, posiblemente la
misma que invade su interior.

DEBUSSY

CLAUDE DEBUSSY: El Mar. Filarmo-
nica de Munich / Sergiu Celibidache.
Warner - CD

Como Sorolla nos sumerge en el
mundo del mar a través de la vista,
asi lo hace Debussy a través del oido.
Celibidache desentrafa hasta los mas
reconditos acordes de la partitura
en esta personalisima e inolvidable
versién, muy cercana al universo del
pintor valenciano.

NADADORES. Oleo sobre lienzo,
90 x 125 cm.
Javea, 1905

Existen cuatro cuadros de nadado-
res pintados por Sorolla en Javea
durante el verano de 1905. Este,
perteneciente al Museo Sorolla de
Madrid, y El bote blanco, de co-
lecciéon particular, presentan una
calidad muy superior al resto del

grupo.

RESCADORES VALENCIANOS.
Oleo sobre lienzo, 101 x 134 cm.
Valencia, 1903

Sorolla era, ademds, un soberbio
pintor de retratos. A través de expre-
siones faciales, posturas corporales y
otros detalles no sélo captaba el inte-
rior de los personajes, sino también su
entorno, como ocurre con estos dos
pescadores en la bodega del barco.

EL BALANDRITO. Oleo sobre lien-
zo0, 100 x 110 cm.
Valencia, 1909

De atrevida composicion, el cuadro
desprende la inocencia del nifio ju-
gando a la orilla de la playa, proba-
blemente del Cabafal, reflejando
su silueta en la superficie del agua
de un mar que llena todo el espa-
cio, sin aludir siquiera la linea del
horizonte.

PESCADORA VALENCIANA. Oleo
sobre lienzo, 45,5 x 70,5 cm.
Valencia, 1915

En la época que trabajaba en la deco-
racion de la Biblioteca de la Hispanic
Society, tiene que tomarse un tiempo
de descanso por prescripcion médi-
ca. Lo aprovecha para pintar en Va-
lencia algunos retratos de calidad ex-
cepcional, como el que aqui aparece.



Benjamin Appl

El liederista del siglo XXI

por Lorena Jiménez

| otro lado del hilo telefénico

suena cordial y cercana la bella voz
de baritono de Benjamin Appl, que
amablemente accede a hablar, entre
otras muchas cosas, de su amor por el
Lied, sus dudas antes de convertirse en
cantante profesional o de su mentor
Fischer-Dieskau. Nacido en la pequefa
ciudad bévara de Regensburg en 1982,
las sefias exteriores de Appl son las
de un joven rubio, alto, delgado, de
ojos azules y hermosa sonrisa, que
tiene pinta de modelo publicitario; su
atractiva voz de baritono, la musicalidad
y su conexion emocional con el texto
que canta le han convertido en uno
de los liederistas mas aclamados de la
actualidad. Aunque de nifio su madre
tocaba la guitarra y cantaba a menudo
con él y sus hermanos, nadie en su
familia habia sido musico profesional.
Durante su etapa escolar, se unié a sus
dos hermanos mayores que cantaban
en el coro de los Regensburger
Domspatzen. Pero, entonces, no le
seducia la idea de vivir una vida como
artista, viajando solo por el mundo,
maleta en mano, y se licencié en
Administracion de Empresas; antes
trabajo incluso como empleado de
banco. Aunque el gusanillo de cantar
estaba ahi y, mientras estudiaba
en la Universidad de Regensburg
continud sus estudios de canto con la
soprano Edith Wiens, quien le animé
a completar su formacién vocal en la
Hochschule fiir Musik und Theater de
Munich; también participé en las clases
de Lied de Helmut Deutsch, antes de
convertirse en el dltimo alumno de
Fischer-Dieskau y mudarse a Londres
para estudiar en la Guildhall School
of Music & Drama. Elogiado en sus
inicios como “el mas prometedor de
los liederistas emergentes”, hoy es
aclamado en todo el mundo como el
"liederista del siglo XXI". Este mes
podemos escucharle en vivo en el ciclo
“Imégenes del Romanticismo” de la
Fundacion Juan March.
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Hableme del programa que nos ofrecera este mes en la Liederabend
de la Fundacién Juan March, junto al pianista James Baillieu...

El tema de Heimat, Homeland, Home... siempre ha sido muy impor-
tante para mi... Me mudé al Reino Unido pero todavia tengo a mi
familia en Alemania y, de hecho, tengo ambas nacionalidades... Asi
que, realmente, me pregunto a mi mismo dénde estd mi hogar...
Hace algunos afios que concebi este programa sobre la patria,
que ademés fue publicado por Sony. Es un tema que ha inspirado
siempre a compositores y poetas... Y especialmente en el mundo
del siglo XXI, que gira en torno a la globalizacién, la inmigracion
y la migracién, creo que es un tema importante para todos... Hay
mucho repertorio y cuando la Fundacién Juan March pregunté para
hacer este recital, como se enmarcaba en una serie de conciertos
relacionada con el tema de Heimat (patria), en general, optamos por
cambiar el programa con respecto al original de forma que encajara
mejor en la temporada... Asi que, en definitiva, es un programa con
el que, emocionalmente, tengo una gran conexion...

Acaba de salir al mercado su tltimo trabajo discogréfico en el sello
Alpha Classics con el sugerente titulo Forbidden Fruit, ;cual es la
idea de este concept album en el que retne obras de distintas épo-
cas y géneros?

Bueno... soy un artista del siglo XXI y tengo un gran interés por la
tradicién de la cancion en Europa, pero la cuestion es, también,
cuadl es nuestra apuesta personal con respecto a la interpretacion y
la programacién de casi ochenta afios de canciones... Fischer-Dies-
kau, después de la Segunda Guerra Mundial, grabé, por supuesto,
todas las grandes canciones y los grandes compositores y, en cierto
sentido, ordend la programacién de los recitales de canciones con
programas dedicados en su totalidad a Schubert, a Wolf, a Goethe,
antes de que se pasara a un programa mixto de musica de cdmara
o incluso arias de épera... Lo que a mi me interesa es hacia dénde
se puede atraer también a los oyentes que escuchan las canciones
si cantas, por ejemplo, canciones anteriores a Schubert... El oyente
se sitla, tanto emocional como desde el punto de vista sonoro, en
un espacio completamente diferente que si escuchase, por ejemplo,
Gretchen am Spinnrade... No todo el mundo esta educado en la tra-
dicién alemana, entiende los textos y los ha estudiado en la escuela,
asi que creo que el conocimiento de la gente de nuestro tiempo es
diferente al de los afos sesenta o setenta... Y todo esto es algo que
hay que tener en cuenta a la hora de llevar a cabo una actuacién y
disefiar programas que puedan conectar emocionalmente con la
gente o con los que la gente se pueda sentir identificada por su
propia historia personal...

Ahora que menciona a Schubert, me gustaria preguntarle por esa
experiencia cantando Winterreise en la antigua cércel de La Modelo
de Barcelona...

Si, fue una idea y una produccién que todavia estd muy presente en
mi mente... Recuerdo hablar con gente de Barcelona y de Catalufa
sobre su historia personal con respecto a ese sitio, que estuvo activo
como prisién... Asi que lo realmente extraordinario para mi fue el
estar vestido de presidiario y usar el espacio cantando en las celdas,
caminando entre esos muros, tocando esas paredes... Y, como intér-
prete, me resultd muy interesante el hecho de experimentar ese am-
biente... Fue una de las experiencias mas emocionantes cantando
en vivo, porque cada noche era diferente y se conectaba de forma
diferente con el publico... Y el propio sitio de La Modelo aportaba
otro enfoque al Winterreise, muy diferente a cuando se interpreta en
una sala de conciertos...

Y a propésito de Winterreise, ;cuando canté por primera vez este
conocido ciclo de Lieder?

Canté algunas canciones de nifio como Der Lindenbaum y otras
canciones de Schubert y Die schéne Miillerin bastante temprano,
pero estuve alejado de Winterreise durante mucho tiempo; tuve
que aprender todo el ciclo de memoria en cinco dias y, de hecho,
muchas de las canciones no las habia cantado antes, y ni siquiera las
habia escuchado, asi que fueron cinco dias realmente intensivos, pe-
ro también fue muy gratificante profundizar en esta musica... Ahora
quizé lo haya hecho un centenar de veces en concierto; es una obra
que siempre me ha acompafado, y de la que nunca me canso... Y
ahora que la he hecho tantas veces, creo que también es importante
recibir aportaciones de otra gente... Asi que, por ejemplo, hace
unos meses fui a ver a Alfred Brendel y estuve trabajando dos dias
con él en Winterreise... Creo que es importante no quedarte sdlo
con tu propio mundo y tu propia direccion y abrirse también a otras
opiniones y a otros enfoques, como se puede hacer con Winterreise,

“La principal dificultad en Winterreise es
desarrollar todo tipo de emociones, y no
prestar solo atencién a esas partes mas
agresivas y oscuras, sino también a los
momentos felices y de cierta ironia”

del que hay millones de visiones y posibilidades de interpretacién
diferentes...

¢Y cudles son los mayores desafios para el cantante a la hora de
enfrentarse a Winterreise?

La principal dificultad es desarrollar realmente todo tipo de emo-
ciones, y no prestar solo atenciéon a esas partes mas agresivas y
oscuras, sino también a los momentos felices y de cierta ironia; es
decir, encontrar esa paleta completa del ser humano; creo que eso
es, sin duda, el gran reto...

Como especialista en Lied, ;qué diferencia al Lied de la chanson
francesa, la canzone italiana o la English song, por ejemplo, siendo
todas ellas canciones?

Bueno, hay percepciones muy distintas al respecto, pero la cancién
alemana, quizés, sea menos emocional y mas racional por el propio
caracter de los alemanes, aunque yo encuentro increiblemente
emocional la poesia alemana del periodo roméntico y la forma en
que se expresan los compositores de esa época... La mélodie fran-
cesa tiene una forma diferente de poesia y otra forma de observar
las cosas; es més descriptiva... Y cuando interpretas la musica es co-
mo si fueras un observador, que describe una escena. En Italia, estan
esas bonitas canciones de compositores como Verdi o Puccini, que
también presentan otra forma de escritura, mas cercana al enfoque
operistico, y la linea de canto estd mas destacada y es méas impor-
tante que el propio texto... En cambio, en la tradicién alemana hay
un equilibrio total entre texto y musica. Y luego estan también las
canciones inglesas, que para mi quizas sean las que mas se parecen
a la tradicién alemana respecto a la relacién de musica y texto, pero
tienen un sentimiento diferente respecto a la alemana; es dificil de

© Davip Ruano

El baritono Benjamin Appl actia este mes en el ciclo “Imagenes del
Romanticismo” de la Fundacién Juan March.
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decir... es muy emocional, con una poesia muy bonita, pero esta
un poco subestimada la forma de interpretarla... Creo que ese tipo
de cancién no es tan directa como la musica y la poesia alemanas;
es mas compleja y hay muchas cosas entre medias, incluso en las
propias partituras...

Por cierto, tengo entendido que cantaba canciones alemanas con su
abuelo, ;es verdad?

Si, asi es... cantamos mucho juntos, por ejemplo, Der Lindenbaum
del Winterreise lo conocia solo a través de mi abuelo... Haciamos,
sobre todo, canciones populares alemanas. También cantdbamos
folk songs de Brahms y cosas asi, y mucha opereta... El nunca tuvo
una buena voz, estaba siembre fuera de tono, pero le encantaba
cantar...

Fue el dltimo alumno de Dietrich Fischer-Dieskau... ;Cémo y cudndo
empez6 su relacién con élI?

Fischer-Dieskau ha sido mi mayor héroe hasta hoy... Yo queria asistir
a Masterclasses con él en la Schubertiade de Schwarzenberg en
Austria, y eché la solicitud para participar en el curso. Nos pedian
enviar diez posibles canciones de Schubert que nos gustaria trabajar
con él... Habia oido que era muy exigente y meticuloso, asi que le
mandé una lista de treinta canciones de Schubert... Semanas mas
tarde, recibi un email de su asistente con las canciones propuestas
por él, y de todas las que me habia propuesto ninguna formaba
parte de mi lista... Asi que durante esos dias trabajé intensamente
en esas canciones, y al dia siguiente del ultimo dia, me dijo que
fuera al backstage y me dio sus datos de contacto... Y desde ese
momento, durante los siguientes tres afios y medio, trabajé con él
en su casa de Berlin y de Baviera... Sin duda, ese fue uno de los

“He tenido tres mentores en mi vida; uno es Fischer-Dieskau, otro Graham
Johnson y, en los ultimos aiios, el compositor Gyorgy Kurtag”, afirma
Benjamin Appl.
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“Es muy importante el silencio, porque las pausas
en la musica, y también en la vida, a veces, son mas
importantes que la propia musica en si misma”

mejores regalos que haya podido tener... La Ultima vez que lo vi fue
tres o cuatro semanas antes de que falleciera, y tuve la sensacion de
que esa podia ser la Ultima vez porque ya estaba muy cansado...

¢Y qué recuerda de sus ensefianzas? ;Algun consejo que todavia
tenga presente hoy en dia cuando se sube al escenario?

Aprendi mucho de él sobre muchas cosas, también en lo relativo a
la presencia escénica, a cdmo caminar en el escenario, como dise-
fiar programas, cémo acercarse a los promotores... Fue realmente
un verdadero mentor... Por supuesto hay muchisimas més cosas,
pero lo que siempre me ha resultado muy inspirador y que todavia
siempre tengo presente es que fue alguien que trabajé durante casi
cincuenta afios y que, en todo ese tiempo, nunca se cansé de pro-
fundizar en cada detalle y en seguir investigando sobre el composi-
tor, el poeta, el contexto... Y yo creo que esa actitud es realmente
muy inspiradora para un artista...

Por cierto, creo que esta trabajando en un proyecto para celebrar
el préximo aniversario del nacimiento de Fischer-Dieskau en 1925,
¢qué nos puede adelantar?

Si, asi es... estd muy bien informada... Estoy tratando de hacer un
gran proyecto que se centraré en él como persona. No mucha gente
lo conoce realmente como persona, pero he estado revisando todos
sus diarios, su correspondencia privada con otros colegas, las cartas
con compositores como Britten o Samuel Barber, por ejemplo,
con directores de orquesta... Todo ello te ofrece una percepcion
de quién fue realmente... También estan las cartas a su mujer, la
poesia... En definitiva, serad una vision muy personal, en la que, por
supuesto, no falta la musica que siempre fue muy importante en su
vida; sus primeras actuaciones en Alemania después de la guerra,
las composiciones de Reimann o de Britten escritas para él, otros
encargos con textos del propio Fischer-Dieskau y muchas otras his-
torias personales que encontré...

Otra persona muy importante en su carrera ha sido el famoso pia-
nista britanico, profesor y especialista en Lied Graham Johnson, con
quien grabé el disco Schubert Songs en el Wigmore Hall, ;qué tal
la experiencia de trabajar con él? ;Fue también un mentor para
Benjamin Appl?

Si... Yo dirfa que he tenido tres mentores en mi vida... Uno es
Fischer-Dieskau, otro Graham Johnson vy, en los dltimos afios, el
compositor Gydrgy Kurtdg... Creo que esas son las personas que
més me han influido en términos de desarrollo artistico... A Graham
Johnson lo conoci en un concurso en Stuttgart donde él estaba de
jurado... No gané el concurso, pero creo que gané mucho méas que
ningln otro, porque gané una gran amistad y una gran partnership
con el magnifico Graham Johnson, del que aprendi tantisimo, con
todo su conocimiento de Schubert y de otros compositores, que él
conoce como nadie... Durante los tres o cuatro primeros afios cuan-
do me mudé a Londres, me hizo aprender mucho; hicimos recitales
de canciones y no sélo me ponia a prueba sino que también me
hizo conocer musica maravillosa... Y también aprendi con él formas
de programar, etc. Asi que estoy muy agradecido por ese encuentro
en Stuttgart.

Antes mencionaba también a Gyérgy Kurtag, ;cuando comenzé su
relacién con él? ;Tiene planeado grabar algo de él en un futuro
cercano?

Si, efectivamente hay un proyecto discogréfico en el que precisa-
mente estoy trabajando ahora, que serd un album con su musica...
Habrd musica que escribio hace tiempo y musica que ha compuesto
recientemente. Y, ademas, habra también canciones de Schubert
que hemos seleccionado juntos, y algunas estardn acompafiadas
por él mismo al piano a sus 97 afios... Es una relacién de hace ya
cuatro afios; yo voy a verlo a Budapest cada pocos meses para
trabajar con él en ciclos de canciones y, a veces, trabajamos solo un
compas durante tres o cuatro horas...

Ademas de Kurtdg, ha interpretado también la orquestacién que
hizo Luciano Berio de los friihe Lieder de Mabhler, por ejemplo, ¢le
gusta cantar musica contemporéanea?

Si, si me gusta, y de hecho, hay algunos compositores que han com-
puesto para mi como Nico Muhly o el compositor suizo David Philip
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La discografia de Benjamin Appl incluye registros en sellos como Sony Classical, Alpha, Pentatone o BR-Klassik, entre otros.

Hefti... Sigo haciendo ese tipo de cosas porque creo que también
es una parte muy importante para nosotros los artistas... Me refiero
al hecho de poder formar parte de ese proceso creativo del com-
positor, hablando con él para ver como hacer para que funcione...

Hablemos ahora de un compositor del pasado del que ha grabado
incluso un disco con el Concerto Kéln que se titula simplemente
BACH, y otro disco junto a los Berliner Barock Solisten y Reinhard
Goebel, en el que canta la conocida Cantata Ich habe genug...
¢Cantaba también obras de Bach en su época como nifio de coro?

Si, cantdbamos sobre todo muchos motetes... Recuerdo que, al
poco tiempo de entrar en el coro, cantamos el Motete Der Geist hilft
unser Schwachheit auf'y, en uno de los primeros conciertos, los de
mi cuerda entramos en el lugar equivocado; hubo que parar porque
se habia estropeado todo el Motete... Asi que pude experimentary
darme cuenta desde muy pronto que se trata de una musica muy di-
ficil y compleja... Creo que la musica de Bach tiene una construccion
muy clara, con una division incluso matematica pero, cuando te de-
tienes en ella, ves que detras hay todo un mundo de emociones; es
precisamente esta combinacién lo que més me atrae de su musica...

¢La voz de baritono, por su cercania con la voz humana, es la ideal
para cantar Lieder?

Si, creo que una de las razones por las que se asocia a los baritonos
como cantantes de Lied es porque, como en el Lied el texto tiene
un papel tan importante y la voz de baritono esté préxima al tono de
la voz hablada, esto le ofrece una forma natural de interpretacién y
también de conexidn con el publico... Cuando cantan este tipo de
repertorio voces extremas, como las de los tenores o bajos, a veces
la claridad con la que hay que transmitir el texto puede pasar a un
segundo plano; cuando, por ejemplo, los tenores impresionan a la
audiencia con las notas altas, se pierde la importancia primordial
del texto... Asi que, efectivamente, creo que esa es una de las

“Siempre me ha resultado muy inspirador que
Fischer-Dieskau trabajara durante casi cincuenta
afios y que nunca se cansara de profundizar en
cada detalle y en seguir investigando sobre el
compositor, el poeta o el contexto”

razones por las que cantar Lieder estd a menudo en manos de los
baritonos...

También canta oratorio y dpera, ;algin nuevo rol que le gustaria
anadir a su lista?

Pues un rol, por ejemplo, que siempre me ha gustado y que espero
poder hacer es Orfeo de Monteverdi... Otro papel es, por supuesto,
Billy Budd, que es una auténtica obra maestra... También hay otros
que me parecen muy bonitos como Wolfram en Tannhuser... Y me
encanta hacer Papageno...

Hablemos ahora de su faceta como docente, porque no solo da
Masterclasses, sino que también ejerce como profesor en la Guild-
hall School of Music & Drama de Londres desde 2016, ; qué cualida-
des tiene que tener actualmente un joven estudiante de canto para
poder hacerse un hueco en el competitivo circuito musical?

Creo que es importante que aprendan y se formen, por supuesto,
pero también que vivan la vida; salir, experimentar la naturaleza,
la vida... Tienen que ir a museos, tienen que ir a la épera, a
conciertos; e incluso cuando estén en el metro y ven a alguien
caminando de una determinada forma, asociarlo por ejemplo
con un personaje de opera... Es decir, tienen que ser abiertos y
absorber todo como si fueran esponjas, para asi tener un gran
espectro de colores, como un pintor cuando pinta de forma refi-
nada en diferentes colores, creando algo y no con cuatro trazos
de brocha gorda... Con esto, quiero decir que realmente tengan
experiencia de vida para ser ricos en experiencias y, por tanto,
que puedan compartir todas sus experiencias cuando interpretan
y transmiten las emociones...

Una ultima curiosidad: ; qué musica escucha Benjamin Appl por pla-
cer?

Pues para serle sincero, cuando estoy en casa, lo que realmente
disfruto es el silencio porque estamos siempre rodeados de musi-
ca, cuando vas al centro comercial, a un restaurante, incluso en las
estaciones de metro; hay musica en todos lados... Asi que también
aprecio mucho esos momentos de silencio... De hecho, también di-
sefié un programa de canciones llamado The Sound of Silence, que
se centra basicamente en pausas en la musica... Creo que es muy
importante, porque las pausas en la musica, y también en la vida,
a veces, son mas importantes que la propia musica en si misma...

Gracias, esperamos que su concierto en Madrid discurra entre el
silencio y la musica. Un placer.
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Anne-Sophie Mutter

“Hemos privado de la musica a la infancia”

por Dario Fernandez Ruiz

| pasado mes de agosto, Anne-

Sophie Mutter protagonizé una
de las grandes noches del 72 Festival
Internacional de Santander (FIS).
Junto a una docena de jovenes
talentos formados al calor de su
Fundacion y agrupados bajo el
nombre de Mutter's Virtuosi, la
violinista alemana regreso a la capital
cantabra para ofrecer una seleccion
de obras bien conocidas de Bachy
Vivaldi y otras apenas frecuentadas
o simplemente nuevas, como el
Concierto para violin en la mayor
Op. 5n. 2 de Joseph Bologne o el
Noneto que André Previn escribié
precisamente para ellos.
Gracias a la labor del departamento
de comunicacién del FIS, nuestro
encuentro se produce el dia del
concierto, a la hora de comer, en
la terraza del hotel en que se aloja,
con espectaculares vistas a la bahia
santanderina y bajo el incierto
prondstico de un cielo nublado.
Tras la logica presentacion y las
habituales cortesias, comienza la
conversacion y, poco después, la
comida. Una y otra se prolongan
durante casi una hora. La sacerdotisa
griega de belleza aria que apabulla
con su presencia sobre cualquier
escenario es, en las distancias cortas,
una mujer cordial, locuaz, carifiosa y
cercana. Habla un inglés muy fluido,
con un cierto acento que denota su
origen. No elude ninguna pregunta.
Contagia felicidad y buen humor.
Ademas, pese a los malos presagios,
no llueve...

© THE JapaN ART AssocIaTION / THE SANKEl SHiMBUN (2019)
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Anne-Sophie Mutter

Después de una carrera tan intensa, me gustaria regresar
a su debut en Salzburgo en 1977 y que nos dijera, con
la experiencia y el conocimiento de todo lo que ha acon-
tecido desde entonces, qué consejo le daria a la joven
Anne-Sophie...

;Quiere decir si harfa algo distinto?

Por ejemplo...

Tuve mucha suerte. Tuve una fantéstica profesora de violin,
Aida Stucki, que se convirtié en mi mejor amiga, mi conse-
jera en todos los aspectos de la vida. Y como sabe, tuve la
inmensa fortuna de comenzar mi vida musical de la mano de
algunos de los musicos més grandes. Estaba permanente-
mente en una especie de campo de entrenamiento donde era
observada y guiada por ellos, que ademés me daban mucha
informacién... [pausa] No sé qué responderle, porque lo que
yo vivi no se parece en nada al mundo que rodea a un joven
de hoy.

¢Puede explicar eso?

Si, claro. Hoy parece que se nos pide estar muy activos en las
redes sociales, estar continuamente dispuestos a establecer un
didlogo constante con el mundo exterior, algo muy distinto de lo
que ocurria durante las dos o tres primeras décadas de mi carre-
ra. Uno tiene que tener en cuenta que un musico joven necesita
reservar mucho tiempo para estudiar, para redescubrir piezas que
crees que conoces y para hacer eso, necesitas soledad y espacio
y... silencio.

¢Redescubrir?

Si, todo. Cuando vuelvo a tocar cualquier pieza que aprendi de
joven, siempre me cuestiono cosas. No se trata o no de deber
reducirse a buscar la férmula de lo que funciond, de lo que tuvo
éxito, sino de tener un didlogo vivo... Monet decia: “"No estoy
necesariamente interesado en lo que estoy pintando, sino en
lo que ocurre entre lo que pinto y yo”. Es una pregunta que
estd permanentemente cambiando y evolucionando y que, en
mi experiencia, necesita que le dediques tiempo y atencién
exclusiva. Esto es mucho més dificil de lograr hoy en dia, por-
que se supone que siempre tienes que estar hablando con el
mundo exterior, posicionarte, hacerte presente aquiy alla... Por
supuesto que puedes decidir no hacerlo, pero me pregunto cul
seria tu visibilidad entonces... Es una situacién comprometida,
mucho mas que cuando yo era nifia.

Cuando dice una situacién comprometida, ;se refiere
exclusivamente a su faceta como intérprete?

Y como ser humano, pues al ser una persona que suscita interés
en otra gente, parece que te encontrases en la situacion de
tener que estar continuamente conectada, informando de tu
vida, de dénde te encuentras. Y eso consume un tiempo y una
energia que podrian emplearse mejor.

Hablando de tiempo y energia, usted los ha dedicado
en grandes cantidades a la musica contemporanea. jLe
parece adecuado el término? ; Cémo resumiria la historia
de esa musica a un extraterrestre en un minuto?

Si, por supuesto. O si prefiere, podemos hablar de musica de
compositores vivos. Pero es imposible hacer ese resumen que
me pide. La musica contemporénea es como la de cualquier
otro periodo histérico, extremadamente diversa, tan diversa
como la del siglo XIX. Como en cualquier otro momento, busca-
mos una manera nueva de expresar no solo nuestras emociones
mas urgentes, sino también nuestras reivindicaciones politicas,
nuestras ideas... Es el reflejo de la época en la que ocurre y no
se puede condensar en una frase.

&Y la relacién del publico con esa musica? ;Ha advertido
algun cambio en la forma en que es recibida?

Por supuesto que si. En los aflos ochenta empecé a dar concier-
tos en Estados Unidos y recuerdo perfectamente que incluso
cuando alguien como Rostropovich, tan famoso por sus inter-
pretaciones de musica rusa, dirigia obras de Shostakovich o
Prokofiev con la National Symphony Orchestra en Washington,
la gente solia marcharse de los conciertos. Y no le hablo de una
o dos personas, sino de filas y filas del auditorio que se que-
daban vacias. A mi aquello me dejaba pasmada porque creia
que nunca habia visto nada semejante en Europa [hace una
pequefa pausa y se pregunta irénica) ;O si? Pues bien, aquello
ha cambiado de manera dréstica; se ha seguido programando
musica relativa y completamente contemporanea, el publico
ha evolucionado con nosotros y es interesante y estimulante
advertir que hay una parte de él que hoy prefiere esas obras a
las del repertorio convencional. Cuando [el afio pasado] hice un
programa de Cuartetos de Mozart, Beethoven, Haydn y Wid-
mann, a menudo la gente me comentaba lo excitante y fresco
que les habia resultado el de Widmann. Y yo, ya sabe... [finge
y dramatiza una reaccion suspicaz], “Mmm, jQué dicen! Si he
tocado Beethoven, Haydn, jjcémo se atreven!!”. Pero, ahora en
serio, es una buena sefial, significa que hemos crecido juntos,
que de hecho hay una unién entre el publico y la musica que
se escribe hoy y que hemos dejado atras lo que pasd en los
setenta y ochenta, cuando los intérpretes sentian verglienza si
tenfan que tocar una obra nueva una segunda vez. Y es que
si un intérprete se negaba a hacerlo, eso era una mala noticia
para el compositor y también decia algo de, ya sabe... [sonrie
maliciosa y deja la frase en suspenso].

Por cierto, ;ha pensado en componer?

iNo! jNo tengo el més minimo talento para ello!

Sobre la musica contemporanea siempre ha pesado el
tépico de que es dificil de escuchar. ;Cree que escuchar
es o debe ser dificil?

Escuchar requiere que uno quiera estar ahi, sumergirse y dejar
atrés todo lo demads, como le sucede al musico, que, cuando
sale al escenario, entre las ocho y las diez, le pertenece a otro
y no importa que su hijo o su marido estén enfermos. Y si, creo
que escuchar es dificil, es un arte que debemos seguir cultivan-
do con orgullo, como debemos hacerlo con el arte de leer un
articulo largo, un libro... Escuchar una Sinfonia de Bruckner o
el Concierto para violin de Beethoven durante cuarenta y cinco
minutos es muy gratificante; si te dejas llevar, si prestas atencion,
es una auténtica inmersion, un arte que debemos seguir culti-
vando porqgue vivimos una época que tiene un ritmo distinto.
Disfrutar de la musica o la lectura requiere que profundicemos
maés, que uno se comprometa a parar, a arrellanarse...

Atraer al publico de hoy y lograr que lo siga siendo en el
futuro también parece dificil...

Si, siempre hemos tenido esa obligacién, pero quizads ahora
lo parece ain mas que hace diez o quince afos, porque no
solo tenemos que combatir el hecho de que la musica clésica
nunca haya tenido visibilidad ni un papel prominente en los
medios, sino porque ademas (y esto es lo peor) la educacién
ha permanecido ajena a nuestros ruegos, a nuestras peticiones
a los politicos y a la evidencia que demuestra que la musica es
un entrenamiento para la vida porque desarrolla en los nifios la
capacidad de concentracién, de focalizar, de liderar o ser parte
de un grupo... Desgraciadamente, nadie nos ha escuchado y
ahora resulta ain mas dificil atraer a la gente joven. Cada uno
de nosotros tiene su manera de intentarlo y mi pasién es, como
imagina, mi fundacién, con la que estamos formando una nueva
generacién de musicos, creo que con bastante éxito. Cuando
sales al escenario a tocar con jovenes, te das cuenta de que
crean expectacion entre la gente de su edad, porque de alguna
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“La musica contemporanea es como la de cualquier otro periodo
historico, extremadamente diversa, tan diversa como la del siglo XIX",
afirma la violinista.

manera se sienten identificados con ellos. Ademas, cada gene-
racion de musicos trae frescura y rejuvenece un poco el publico,
pero no es suficiente... [se queda pensativa] Pienso en John
Williams, lo maravillosa que es su musica y como conecta con la
gente joven. Es un regalo para el mundo que debemos tomar
en serio y utilizar, en el mejor sentido del término.

Hablando de John Williams, no sé si ha visto un video en
YouTube en el que un robot como los de La guerra de las
galaxias dirige una orquesta en Corea...

;De veras? No, no lo he visto.

¢Cree que algun dia los directores seran suplantados por
robots?

Me parece imposible, porque [solo] la mente humana tiene la
capacidad de trascender, incluso dentro de un cuerpo fragil.
Eso es algo que he visto en algunos directores; déjeme que
le nombre a dos: Karajan y Masur. Siempre recordaré [lo que
transmitia] su mera presencia en el teatro, por no decirle en el
escenario. Nos ddbamos cuenta de que lo bueno no era sufi-
cientemente bueno para ellos. j Sentiremos todo eso alguna vez
por un robot? Olvidese.... [hace una breve pausa y revive mas
recuerdos] Sus ideas, su intensidad, su aura personal... Nos co-
municdbamos sin hablar, como puede ocurrirles a dos amantes.
Era algo extraordinario, que iba mucho mas alld. Y si, es cierto
que la precision [que puede aportar un robot] es importante,
especialmente en la musica contemporénea... Como le decia,
no he visto el robot y puede que para algunos sea suficiente,
incluso eficiente, pero solo deseo que todos los musicos del
mundo tengan al menos una vez la experiencia de trabajar con
un director que sea més que eso.

Uno de sus autores preferidos, Oscar Wilde, escribié una
frase que me encanta: “Lo puedo resistir todo menos la
tentacion”. Digame una tentacidn a la que usted nunca
haya podido resistirse...

Disfrutar de la vida. Es mi gran tentacién. Tanto usted como yo
vivimos en una zona que no estéd en guerra, tenemos una pro-
fesion que hemos elegido libremente, que disfrutamos y en la
que vemos un propdsito... Podria dar muchas mas razones, pero
estas dos ya constituyen en si mismas un regalo. Vivimos en una
democracia en la que nuestra voz cuenta, tenemos libertad de
expresion y todos los motivos para ser felices, aunque, al mismo
tiempo, esa alegria de vivir viene acompanada de la responsa-

bilidad de no olvidarnos de que la vida no es asi de feliz en todo
el mundo. Ahi es donde tienen su razdn de ser los conciertos
benéficos o ciertas declaraciones, por modestas que sean, para
hacer que la gente se pare un momento y tome partido.

¢Y alguna tentacién en la que ain no ha caido?

iTrillones! jHay tantas cosas que aprender! jEl limite es el
cielo! Cuando dé menos conciertos, a partir de 2025, creo
que abordaré nuevos campos. Me encanta explorar nuevos
terrenos! Sin dejar de lado la musica, me gustaria conocer un
repertorio nuevo, que implique otros medios que no sean es-
cribirla en un papel y tocarla con el violin; también me gustaria
descubrir cémo puedo ser de ayuda, como se puede acercar
la musica a la vida de los nifios, pero no porque necesitemos
musicos profesionales, sino para que recuperen la musica
como hobby, como elemento que les ayude a experimentar,
encontrarse a si mismos, que es por lo que la musica ha sido
una parte tan importante en la historia de la humanidad desde
sus origenes. Creo que, por desgracia y poco a poco, hemos
ido privando a la infancia de la musica, de un elemento her-
moso del ser humano.

Si ahora mismo, le dijeran que, con solo decirlo, podria
llevarse a cabo cualquier cambio en el mundo de la musica
que usted deseara, ;cual elegiria?

El mundo de la musica no es una burbuja, pero si verdaderamen-
te tuviera esa posibilidad, le daria a cada nifio un instrumento,
un gran maestro y la oportunidad de hacer musica juntos, de
comunicarse a través de un canal totalmente inocente, en el
que no importan tu idioma, tu procedencia, ni tu religién. Solo
cuentan tU, tu instrumento y el otro, como en la West Divan
Orchestra, cuya filosofia me parece ideal... El mundo serfa muy
distinto si estuviéramos mas conectados emocionalmente.

Y hablando de cambios, ;qué me dice de los que estan
pasando en la industria fonogréfica, con las nuevas plata-
formas, los nuevos formatos...?

[Interrumpe] Hablando de formatos, es muy curioso, porque
el vinilo estd reviviendo... Son numeros pequefios, porque
nunca son grandes en el terreno de la musica clésica, pero son
significativos. Las descargas han disminuido, el streaming se ha
disparado y los CD han desaparecido practicamente, lo que
es una lastima, porque con ellos, como con los LP, desaparece
el arte de la portada, del cuadernillo. Es algo generacional,
pero incluso mis hijos... Usted pensaré que leen ebooks, pero
[chasquea la lengua] jno, no! Se han dado cuenta de que con
el libro fisico establecen otra comunicacién... Disculpe, he
interrumpido su pregunta.

¢Cudl cree que es la mayor amenaza que se cierne sobre
la industria?

Es una pregunta muy dificil, pero con la inteligencia artificial,
que se ha hecho presente en todos los terrenos, en el suyo, en
el de los compositores, los cantantes... Necesitamos urgente-
mente medidas protectoras, grandes abogados que protejan la
propiedad intelectual. Por desgracia, la generacién de mis hijos
tiene un concepto muy difuso de los derechos de propiedad
intelectual, por decirlo de alguna manera. Parece que todo esta
disponible y las cosas no son de nadie, pero eso no es excusa.
Si yo compusiera, me pensaria muy mucho componer algo, mas
aun si se tratara de algo popular, que fuese a perdurar, porque
si luego no voy a recibir compensacién, si mi creatividad no va a
estar protegida...

Le doy las gracias por su atencién. La comida ha llegado
a su fin, pero la conversacién continda: hablamos de la
educacion de los hijos, de cémo cultivar su aficién por la
musica, pero eso ya es otra historia que, quizas, dé para
otra entrevista.
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Joven Orquesta de
la Comunidad de Madrid

Concierto para piano
y orquesta n° 3, op. 30
S. Rachmaninoff

Sinfonia n°5, op. 47
D. Shostakovich
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Alexei Volodin
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Orquesta de la Comunidad
de Madrid

Muisica nocturna °
M. Wantenaar

Concertino para violin y
orquesta de cuerdas en
Sol menor, op. 42 +

M. Weinberg

Noche de invierno,
para violin y orquesta
de cuerdas °

R. Serksnyté

Souvenir de Florencia
P. I. Tchaikovsky
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Orquestay Coro de
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M. Ravel
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I. Stravinsky
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G. Fauré
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DIRECTOR
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Orquestay Coro de
la Comunidad de Madrid

Missa in tempore belli
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F.]. Haydn
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Daniel Okulitch
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Conjunto instrumental de
la ORCAM
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DIRECTORA ,
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DIRECTOR
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Juan Diego Flodorez

Juan Diego Florez

“La musica puede cambiar vidas”

por Dario Fernandez Ruiz ‘.“ S ‘\ . 4
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]uan Diego Flérez, el méximo
~ »

exponente de la cuerda tenoril lirica-
ligera durante las dos Gltimas décadas,
regresd a nuestro pais para participar
en la Ultima edicion del Festival
Internacional de Santander (FIS). El
cantante peruano ofrecié un concierto
acompanado por la orquesta Oviedo
Filarmonia y el director Guillermo
Garcia Calvo. El exigente programa, los
estruendosos aplausos y las generosas
propinas rubricaron un nuevo éxito en
su ya larga carrera.
El Festival de Santander hizo posible
que, una semana antes, el tenor
atendiera a RITMO desde Pésaro, de
cuyo festival rossiniano es director
artistico. En una larga conversacion
telefonica, Florez reflexiond sobre como
un dia puede determinar toda una
carrera, la importancia que tiene para
un cantante conocer su propia voz, lo
escurridizo que, no obstante, puede
llegar a ser el concepto de la técnica
vocal y el potencial de la mUsica para
cambiar vidas.
La suya hoy transcurre mas tranquila
entre Londres, Milan y Viena, donde
vive. Flérez habla orgulloso de sus
triunfos y de su implicacién personal
con su fundacién Sinfonia por el Perd,
pero también reconoce con humildad
sus errores. Habla con pasion del
canto, su trabajo y su hobby; destaca
su aspecto mental y se muestra
moderadamente optimista sobre el
futuro de la dpera, de la que ya es
historia viva.

© Juan DieGo FLorez



¢Cree que hay dias que le cambian a un artista la vida?

Pues si, sin duda. A mi me ocurrié. El 13 de agosto de 1996 fue una
fecha muy importante para mi porque ahi cambié todo. No era lo
que estaba previsto; yo tenia previsto cantar un papel pequefio
en una de las éperas del Festival de Pésaro, pero también hacia el
servicio de cover de Gregory Kunde en los ensayos de Ricciardo
e Zoraide y cantaba a plena voz su papel. Tuve la oportunidad
de mostrarme con esa aria tan dificil durante los ensayos, asi que
cuando Bruce Ford cancelé su participacién en Matilde di Shabran,
se hablé de mi como posible sustituto. Veia que hablaban de mi,
asi que fui a curiosear a la direccion artistica, para ver si aquello
era cierto. Y en efecto, el entonces director artistico del Festival,
Luigi Ferrari, me lo confirmé. Asi que terminé haciendo ese rol, que
aprendi en un par de semanas, debutédndolo en una vitrina interna-
cional, porque venia gente de la Scala, el Metropolitan, de muchos
teatros... De hecho, de alli sali6 el contrato de mi debut en la
Scala cuatro meses después, cuando inauguré la temporada con
Armida de Gluck... Aquella fecha significé un giro que me abrié
las puertas de una carrera frenética, porque tenia que aprender
muchos roles nuevos. Conocia Barbiere y el Viaggio a Reims por-
que los habia hecho en la escuela [se refiere al Curtis Institute] de
Filadelfia; también sabia | Capuleti e i Montecchi, pero nada mas.
Me ofrecian tantas cosas que todo era aprender, aprender, apren-
der... Eran debuts y sustituciones, como la del afo siguiente en el
Covent Garden de Londres, donde me presenté en 1997 con una
opera de Donizetti [Elisabettal... Si, aquel dia me cambié la vida.
Uno pensaba “ah, iré poco a poco, cantando papeles pequefios y
dentro de algunos afios iré a la Scala”... De hecho, eso fue lo que
pasd, porque yo fui a la Scala meses antes de mi debut en Pésaro
y me dije: "Aqui voy a cantar dentro de diez afios”... |Y terminé
cantando alli poco después!

Indudablemente, su carrera fue frenética al comienzo, pero ahora,
con la perspectiva de todos los afios que han pasado desde enton-
ces, ;cémo definiria el éxito?

Creo que hay tres tipos. Al comienzo, el éxito es tener varios
triunfos, establecerte como alguien nuevo, de quien se habla.
Luego, cuando los afios pasan, el éxito consiste en protagonizar
momentos importantes, relacionados con producciones en las que
participas o hechos como los bises: los que hice en Londres, Milan,
Paris y Viena con aquella produccién de La Fille du Régiment [de
Laurent Pelly] tan favorecida por critica y publico tuvieron repercu-
sién en los medios y fueron tema de conversacién de aficionados.
Cuando se habla de ti, tu carrera vuelve a tener un pico y entonces
el éxito depende de esas cosas, de los roles, de los debuts en
ciertos teatros, cantar por primera vez ciertas éperas... Ser siem-
pre relevante, eso es el éxito. Pero cuando hablamos de mucho
mas tiempo, el éxito es mantener una longevidad artistica, seguir
cantando en los més grandes teatros con buenos resultados, al
maximo nivel.

¢Cual considera que ha sido el factor crucial del suyo?

[Se detiene a pensar] En primer lugar, tenerle mucho respeto siem-
pre a la voz, creer en su fragilidad. Y en segundo, mi capacidad de
adaptar la voz a la edad, por ejemplo. Porque la edad hace que
la voz no sea la misma y que tu no te encuentres siempre igual al
cantar, sobre todo ciertas éperas. Al inicio, cantabas esta opera y
sentias una sensacién; después, la vuelves a cantar y ya no es lo
mismo, tienes que adaptar ciertas cosas. Tienes que adaptar la
voz segun la edad y eso puede ser algo bueno, porque entonces
incorporas 6peras nuevas, que puedes cantar, que no pensaste
que ibas a cantar, pero que las estas cantando y de repente son tu
nuevo repertorio... La voz siempre cambia y al final de los treinta y
principio de los cuarenta, lo hace bastante. Creo que lo que pasa
con muchos cantantes es que, llegados a una edad, no saben qué
hacer técnicamente. Las circunstancias hicieron que yo fuera muy
autodidacta y resolviera mis propios problemas técnicos. jTuve mi
Ultimo profesor en 1995! Lo que hacia era grabar todos mis ensa-
yos y luego escucharme. Ernesto Palacio también venia, me escu-
chaba y me decia cosas, pero basicamente yo he sido mi propio
maestro... Conozco bastante mi voz y sé resolver mis problemas.
Me meto en mi cuarto y ahondo en lo que es mi voz, en cémo pue-
do cantar esto o lo otro. Creo que eso, junto con el respeto a la voz
y el tiempo de recuperacién, ha sido el factor decisivo que explica
por qué puedo seguir cantando, afiadiendo roles...

Entrevista
Juan Diego FIlo

rez

“Cuando hablamos de mucho mas tiempo, el
éxito es mantener una longevidad artistica,
seguir cantando en los mas grandes teatros
con buenos resultados, al maximo nivel”

Me resulta muy interesante lo que ha dicho sobre resolver sus pro-
pios problemas técnicos y ser su propio maestro, porque cuando
le pregunté a Giuseppe di Stefano qué era la técnica, me contesté:
“Un invento de los profesores de canto”. ;Usted qué diria que es?

En ese sentido, di Stefano tenia razén, porque el canto es muy
subjetivo. Canta quien tiene la capacidad mental de mover esos
hilos escondidos que significa cantar. Hay gente que tiene esa
capacidad mas desarrollada que otros. Aquellos que pueden con-
trolar la voz, que es algo que no se ve ni se toca, son los que llegan
a cantar y ademés lo hacen durante més tiempo, porque se dan
cuenta de los cambios. Se necesita una sensibilidad; la voz es algo
dentro de la lista de lo que uno tiene que tener, pero no esta en lo
maés alto. Antes viene esa sensibilidad, la expresividad, la capaci-
dad de ser musical... Y después, al final, tener también una buena
voz... Hay muchos ejemplos de cantantes impresionantes que han
pasado a la historia con voces limitadas y lo han hecho por lo que
han podido hacer con esa voz. Para eso, se necesita la capacidad
de gestionar mentalmente esa voz porgue es una funcién mental.

Entonces, ;tenia razén en que los profesores de canto...?

Es que cada cantante es diferente. Yo acabo de dar una master-
class en la Academia Rossiniana y a cada alumno le tenia que decir
una cosa diferente porque no hay una técnica para todos y no
todos los cantantes necesitan lo mismo. Unos necesitan mas aper-
tura, otros necesitan girar la voz, otros no lo necesitan; unos nece-
sitan poner la voz més adelante, en la méascara, que es un término
que nos ayuda a comprender qué tenemos que hacer, pero otros
necesitan lo contrario, respirar mas abajo, més arriba... La técnica
es diferente para todos y cada uno tiene que encontrar su verdad.

Y hablando de ensefiar y de encontrar la verdad, ; cuél es la leccién
de vida méas importante que ha aprendido en el ejercicio de su
carrera profesional?

[Se mantiene pensativo durante varios segundos] Hago algo que
me gusta hacer, cantar es mi trabajo, pero también es mi hobby.
Me gusta el aspecto vocal puro y duro del canto; me gusta esa
técnica tan subjetiva y escurridiza, pero el aspecto humano de esta
carrera es... Es que, para mi, cantar es como meditar. Me limpia.
Se trata de respirar. A mi, cantar me ayuda mucho y me relaja.
En un concierto, hay un montén de gente escuchando y claro
que hay nervios, pero al final terminas lavandote, limpiandote.
Evidentemente, tienes que saber cantar, estar cbmodo, porque si
no lo estés, lo Unico que haces es sudar, pero si estds cémodo y te
entregas a ese momento, cantar es algo que te limpia y te ayuda
a ser mejor. He aprendido que la musica no solo es un medio para
divertir y hacer pasar un buen rato, sino que puede cambiar vidas
también. Eso lo aprendi en mi pais con la fundacién que tengo alli,
Sinfonia por el Perd, donde los nifios y jévenes tocan en orquestas,
cantan en coros. Son nifos en situaciones de vulnerabilidad, sin
los privilegios que tenemos nosotros. A ellos la musica les cambia
literalmente la vida, porque si no fuera por ella, probablemente es-
tarfa expuestos a drogas, criminalidad, embarazos adolescentes...
La musica les sirve para abrirse camino en la vida, no profesional-
mente, sino como personas y eso ya es muy fuerte. Tengo una
vision mucho mas amplia de la musica por lo que hacemos en Peru.
De hecho, en 2024 haremos la segunda gira de nuestra orquesta y
cantaré con ellos en el Teatro Real de Madrid, en Barcelona, Gine-
bra, Paris, Viena... Es una orquesta de jévenes que empezaron con
nosotros de nifios y han llegado a un nivel muy alto, tan alto como
para haber llegado a Salzburgo y poder llevar su trabajo por el
mundo. Ese ha sido aprendizaje méas grande: que la musica puede
rescatar a la nifiez, cambiar una sociedad desde abajo, que no es
exactamente lo que yo conocia antes de 2011.

Ha mencionado el efecto purificador que tiene para usted el canto,
pero ;cudles y cdmo son esas sensaciones fisicas que experimenta
cuando canta?
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“Para mi, cantar es como meditar, me limpia”, indica el tenor, que canté en el pasado Festival Internacional de Santander.

Depende. Si te has levantado por la mafiana, has sentido que la gar-
ganta no esté del todo bien y ese dia tienes que cantar, por ejemplo,
“A mes amis”, sientes nervios porque no estas al cien por cien; pero si
estas en plenitud, con tus facultades al maximo, es una combinacién de
una sensacion de alerta y, al mismo tiempo, de mucha energia; sientes
que todo va a salir bien porque tienes suficiencia. Hace poco canté la
escena completa en la Arena de Verona y la sensacién era diferente,
como de placidez. Pero cantar Rossini es més adrenalinico; sientes
como que estés saltando vallas y puedes sortear todas las dificultades.
En todo caso, mi canto ahora es mas mental que hace unos afos...

¢Mas mental? ;Puede explicarlo un poco mejor?

Si. Estén todos los agudos, hay virtuosismo, pero es mas meditati-
VO y creo que ese canto mas mental debe ser la meta, a lo que hay
que llegar con los afios. De hecho, es lo que intento hacer ver a los
jévenes cuando doy alguna masterclass. Cuando digo mental, me
refiero a ese estado en que uno domina su canto adn maés. Ahora
me encuentro haciendo cosas que no me salian antes; no respiro
en algunas frases donde antes si lo hacia ni tengo que cortar
agudos para respirar... En teorfa, esa facultad para ese canto que
llamo mental crece con los afios; lo que disminuye es la capacidad
canora, porque es una cuestion de musculo; pero hasta ahora va
bien [rie]; cuando empiece a faltar, no habréd nada que hacer.

¢Hay algo en su trayectoria que considere un fracaso, un error o,
sencillamente, un experimento que no salié bien?

Creo que cantar Rigoletto en Dresde fue un poco prematuro. Des-
pués de aquello, he frenado algunas cosas a tiempo. Y también es

“Con mi Fundacion Sinfonia por el Peru,
donde los nifios y jovenes tocan en orquestas,
el aprendizaje ha sido que la musica puede
rescatar a la nifiez, cambiar una sociedad
desde abajo”

cierto que ha habido algiin momento en que no he podido hacer
algo por cuestiones puntuales: recuerdo una funcién de Don Pas-
quale en el Met que tuve que dejar de cantar porque tragué mal la
saliva, tosi y me quedé sin voz... Pero creo que, por lo demas, no
puedo hablar de grandes fracasos o errores.

Usted tiene cincuenta afios y una carrera profesional de mas de
veinticinco... ;Qué le queda por conseguir?

Bueno, quiero seguir cantando. Mi ritmo es bastante bajo en com-
paracién con el de otros, pero no porque no pueda, sino porque
he elegido estar tranquilo, pasar tiempo con mi familia. Canto épe-
ras en pocos teatros: Londres, Milan y Viena, que es donde vivo.
Lo demas son conciertos y los concentro en periodos definidos.
Teniendo esto en cuenta, seguir cantando para mi es seguir bus-
cando mi ideal, lo que yo tengo en la cabeza que es cantar. No ten-
go proyectos secretos de esos que le hacen a uno decir “jGuaul!”;
quiero seguir cantando bien, hacerlo cada vez mejor, afiadir titulos
nuevos, poder dar algo mio, decir algo mas. Ademas, tengo res-
ponsabilidades en Pert con mi Fundacién y como director artistico
de Pésaro... Me gustaria seguir a los jovenes, apoyarles y también
llevar mi voz a sitios lejanos: China, Japon, Oriente Medio...

Déjeme plantearle dos ultimas cuestiones relativas al futuro. ;Cree
que lo tiene la épera? Y, personalmente, ;cémo le gustaria ser
recordado?

Creo que la 6pera sigue teniendo muchos seguidores, hay muy
buenas producciones, voces superlativas... Me sorprende ver nue-
vos publicos, como en China, que llenan teatros y hacen prometer
un futuro para la 6pera en esa region. En Europa, veo también a
muchos jévenes entre el pidblico, y eso me llena de optimismo. ;Y
cdmo me gustaria ser recordado? Como un buen cantante, un can-
tante que supo cantar bien diferentes repertorios y que impulsé el
potencial de la musica para transformar la sociedad. Nada mas.

Y nada menos. Muchas gracias por su amabilidad y su tiempo.
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Octubre en la Orquesta y Coro Nacionales de Espaiia

La Orquesta y Coro Nacionales de Espana presenta

en octubre diversos formatos de sus variados ciclos.

menzando por los Sinfénicos, este mes toca el turno a las
entregas 3 a 5. El tercer Sinfénico presenta a la directora
Gemma New y al chelista Jean-Guihen Queyras, con obras
de Dutilleux y Sibelius (6 a 8 de octubre). El cuarto es uno

de los momentos estelares de la temporada, con el te

acto de Parsifal de Wagner (versién concierto, dias 20 y
22), dirigido por David Afkham y con los solistas Bryan
Register, Franz-Josef Selig y Tomasz Konieczny. Y el quinto
Sinfonico (27 a 29 de octubre) presenta, con el director

Jaime Martin, al violinista Johan Dalene, con obras
Granados, Nielsen y Brahms.

Por su parte, el ciclo Satélites (solistas de la Orquesta

y Coro Nacionales de Esparia) presenta las entregas 2
(dias 10y 24, respectivamente) y el Concierto Extraord

Orquesta y Coro Nacionales de Espaiia
Directores: Gemma New, Jaime Martin,
David Afkham, Simone Menezes
Mes de octubre
Sinfonicos, Satélites, Concierto Extraordinario
Auditorio Nacional de Musica (Sala Sinfénica)
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Exitosa edicion del Festival
de Musica Antigua de los Pirineos

Afo a ano la organizacién de FeMAP se preocupa en
ofrecer a su publico una edicién mejor y mas atractiva,
y los espectadores han respondido comprando un 5%
mas de entradas que el afo pasado. Josep Maria Du-
trén, director del festival, ha afirmado: “Estamos muy
satisfechos de estas cifras, puesto que es un afio donde
nos ha sorprendido la falta de asistencia del turismo ex-
tranjero a los conciertos. Todo el sector de la hosteleria
ha comentado esta bajada del turismo extranjero en los
Pirineos y, a pesar de todo, hemos crecido”.

Esta edicion ha sido la més extensa hasta el momen-
to, con 54 conciertos repartidos en 40 municipios del
Pirineo catalédn, Andorra y Catalufa Norte (Francia). Un
dato es que en 18 conciertos (més de un 30% del total de
actuaciones) se agotaron las entradas. Del mismo modo,
destacan varios grupos que han hecho sold out en todos
sus conciertos. Ademas, las actividades complementarias
que se organizan en las localidades anfitrionas, asi como
aquellos conciertos que han sido acompanados por una
degustacién de productos locales, han tenido una gran
aceptacién. FeMAP comenzé el 7 de julio con la produc-
cién propia de este afio, con Marta Mathéu, interpretando
InCanto en la Seu d'Urgell, Puigcerdad y Sant Feliu de
Pallerols. Y concluyé el 20 de agosto con Maria Hinojosa
& Pérgamo Ensemble y su programa On Bach’s Mine en
Camprodédn. Entre medias, 54 conciertos, 22 agrupacio-
nes musicales y 40 municipios del Pirineo catalan, Andorra
y Catalufia Norte.

=>=> http://femap.cat/es/inicio

El tercer Sinfonico de la OCNE nos presenta a la directora Gemma New.

rio Amazénia de Sebastido Salgado, dirigido por Simone
Menezes, donde ademés se proyectaran en pantalla gran-
de imagenes del fotdégrafo Sebastido Salgado, mientras
suena la musica de Villa-Lobos y Philip Glass (dia 14).

=>=> http://ocne.mcu.es

Un viaje musical por el tiempo,
51 Ciclo de Grandes Autores e
Intérpretes de la Musica

El Centro Superior de Investigacién y Promocién
de la Musica de la Universidad Auténoma de Madrid
presenté su 51 Ciclo de Grandes Autores e Intérpretes
de la Musica, que se desarrollard en el Auditorio Na-
cional de Musica. Bajo el lema “Abriendo puertas hacia
nuestro pasado musical”, inaugura el 21 de octubre con
Juan del Encina, uno de los grandes poetas y musicos
del Renacimiento espafiol, en un concierto semiesceni-
ficado donde el propio Juan del Encina, interpretado
por el baritono Mario Villoria, nos introducira en la vida
artistica y cultural del Siglo de Oro. Las siguientes citas
tienen lugar el 18 de noviembre (con la pianofortista
Silvia Méarquez), 16 de diciembre (entrafiable concierto
familiar con tres coros: la Escolania del Monasterio de
San Lorenzo del Escorial, el Coro de voces blancas
Maximiliano Kolbe y el coro del Conservatorio Antonio
Soler), el 2 de febrero (con la agrupacién portuguesa Os
Musicos do Tejo y diversos solistas), el 2 de marzo (con
el estreno en tiempos modernos de la zarzuela barroca
Veneno es de Amor la Envidia, de Sebastidn Durdn), el
13 de abril (concierto con repertorio insélito: jazz espa-
fiol de la primera mitad del siglo XX) y, como clausura
del Ciclo, el 24 de mayo con Noche Espafiola, concier-
to con obras del repertorio esparfiol de principios del
siglo XX (Camerata Antonio Soler, la pianista Ana Vega
Toscano -colaboradora de RITMO- y la cantante Alba
Carmona).

=»=» www.uam.es/uam/csipm
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El Liceu acoge el estreno de Antony
and Cleopatra, de John Adams

Esta 6pera en dos actos, encargada con motivo del cen-
tenario de la San Francisco Opera, es un coencargo y una
coproduccion con el Gran Teatre del Liceu y The Metropo-
litan Opera de Nueva York. Con un libreto adaptado por el
propio compositor de la tragedia de Shakespeare, el com-
positor John Adams, la directora Elkhanah Pulitzer y la dra-
maturga Lucia Scheckner combinan la imagen mitica de la
Antigliedad con el glamur de la década de los afos treinta
en Hollywood. De todas las obras de Shakespeare, Antony
and Cleopatra es la Unica que fusiona en una misma pieza
el drama amoroso, el drama relativo al poder y la comedia.
Una creacién muy ambiciosa que trata el asunto amoroso
arquetipico entre las dos figuras protagonistas y también
la geoestrategia en pleno declive de la Republica romana
y el ascenso del Imperio, personificado en el joven Octavio
(Augusto) César. La resonancia con el mundo de hoy, con el
declive de los valores democréticos y el cambio de lealta-
des internacionales, es provocadora y muy oportuna.

John Adams dirigira a la Orquesta Sinfénica del Gran
Teatre del Liceu, contando con un reparto formado por Ju-
lia Bullock, Adriana Bignagni, Gerald Finley, Alfred Walker,
Brenton Ryan, Milan Perisic, Paul Appleby, Guillem Batllori,
Aneas Humm, Toni Marsol, Elizabeth DeShong y Marta
Infante. Las funciones comienzan el sdbado 28 de octubre,
prolongéndose hasta el 8 de noviembre.

=>=> www.liceubarcelona.cat/es

La musica tiene la extraordinaria cualidad, entre otras,
de ayudarnos a configurar nuestra idea del mundo.
Por méas que los puristas insistan en que lo personal,
lo politico, lo social y lo artistico no deben mezclarse,
Daniel Barenboim recuerda en este inspirador texto
que la escucha y el conocimiento de las musicas mas
variadas indica precisamente lo contrario. Apelando a
su inquebrantable compromiso con la paz entre Israel
y Palestina, examina el increible potencial de la musica
para acercarnos, tender puentes y comprender al otro.
La mdsica despierta el tiempo revela asi el fascinante po-
der del fenémeno musical no sélo para arrojar luz sobre
la condicién humana, sino también para dar respuesta a
algunos de los mayores retos a los que hacemos frente.

Daniel Barenboim

La miisica despierta
el tiempo
Autor: Daniel Barenboim
(traduccién de
Francisco Lépez Martin

y Vicent Minguet)

Acantilado, 2023
(224 paginas)

=>=> www.acantilado.es
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Una de las orquestas mas importantes del mundo
vuelve a la temporada de conciertos de lbermusica,
que ofrecerd dos conciertos los dias 24 y 25 de oc-
tubre en Madrid (Auditorio Nacional de Mdusica). En
sendos conciertos brillard Antonio Pappano, director
musical de la London Symphony Orchestra desig-
nado en sustitucidon de Sir Simon Rattle. En ambos
conciertos grandisimas obras de la Historia de la mu-
sica, como el Divertimento para cuerdas de Bartok o
la Séptima Sinfonia de Beethoven, junto a Las 1001
noches en el harén, concierto para violin de Fazil Say,
con la violinista Patricia Kopatchinskaja (dia 24). La
siguiente cita nos ofrece O flower of fire de Hannah
Kendall, asi como Totentanz de Liszt (con Alice Sara
Ott al piano) y el colosal Asi hablé Zarathustra de
Richard Strauss.

London Symphony Orchestra
Director: Sir Antonio Pappano
Solista: Patricia Kopatchinskaja & Alice Sara Ott
Mes de octubre
Auditorio Nacional de Musica (Sala Sinfénica)

==> www.ibermusica.es

Lise Davidsen inaugura el Ciclo de
Lied del CNDM en el Teatro de la
Zarzuela

Hace unos afnos una joven soprano noruega llamada
Lise Davidsen asombré al mundo operistico cantando
la Elisabeth de Tannh&user de Wagner. Hoy es una de
las voces mas famosas y representativas de la cuerda de
las lirico-spinto, con proyeccion hacia lo draméatico. Gran
oportunidad la de escucharla (dia 9 de octubre, Teatro de
la Zarzuela), esta vez, en el Ciclo de Lied del Centro Na-
cional de Difusién Musical (CNDM), que con la presente
edicion cumple su 30 aniversario; y en un programa pin-
tiparado para ella, con canciones de su zona geogréfica
(de Sibelius y Grieg) y de dos autores representativos de
Centroeuropa como Schubert y el joven Berg. El refinado
James Bailleu la acompana desde el piano.

El Ciclo de Lied prosigue con otra cita (lunes 16), la
soprano Olga Peretyatko, acompanada por el pianista
Semjon Skiging, en un programa titulado “Clara y Pauli-
ne, las independientes”, con obras de Clara Schumann,
Pauline Viardot, Brahms, Schumann, Alexander Alyabyev
y Chopin-Viardot. Del mismo modo, el CNDM inaugura
el dia 5 de octubre su Liceo de Camara XXI, esta vez con
el fantastico Cuarteto Cosmos & Friends (obras de Wid-
mann y Schubert), prosiguiendo este ciclo que se desarro-
lla en la sala de cdmara del Auditorio Nacional de Musica,
con el trio formado por el violinista Fumiaki Miura, el
chelista Jonathan Roozeman y la pianista Varvara (dia 26),
con obras de Lera Auerbach, Beethoven y Shostakovich.

=>=> www.cndm.mcu.es



Gira de la JONDE y Pruebas de Admision 2023

La Joven Orquesta Na-
cional de Espafia (JONDE),
unidad dependiente del
INAEM, celebrard durante
el mes de octubre su tercer
Encuentro Sinfénico anual
en Puertollano (Ciudad Re-
al). La agrupacién BandArt
y su director-concertino
Gordan Nikolic, se uniradn
a la JONDE en los cuatro
conciertos de la gira que x
tendrén lugar en Puertolla-
no (Auditorio Pedro Almo-
dovar, 13 de octubre), Ma-
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da por Gordan Nikolic
desde el propio atril.
La Sinfonia Fantastica
de Berlioz, junto a la
Gran Fuga de Beetho-
ven y la Obertura del
Principe Igor de Boro-
din serén las obras que
formaran parte de este
desafio musical.
Adicionalmente a
su gira de conciertos,
la JONDE convoca la
préxima edicion de sus
Pruebas de Admision

drid (Auditorio Nacional
de Musica, 15 de octu-
bre), Valladolid (Centro
Cultural Miguel Delibes, 17 de octubre) y Soria (Teatro
Palacio de la Audiencia, 18 de octubre), este Ultimo concier-
to enmarcado dentro del Festival Otofio Musical Soriano,
ofreciendo asi la oportunidad de escuchar a la orquesta en
un proyecto singular.

La simbiosis interpretativa entre los 70 musicos de la
JONDE y BandArt supondré un reto artistico y pedagdgico
que explorara hasta donde puede llegar la responsabilidad
del musico a nivel individual con la direccidon musical lidera-

Claus Guth presenta Orlando de
Haendel en el Teatro Real

Inspirdndose en el protagonista de la pelicula Taxi
Driver, de Martin Scorsese y protagonizada por Robert
De Niro, el director de escena Claus Guth lleva Or-
lando de Haendel a un contexto contemporaneo: las
consecuencias de la vuelta a la realidad de un soldado
retornado tras la guerra de Vietnam. Un reflejo con-
temporaneo del perfil guerrero y heroico de Orlando
con la partitura maestra del compositor aleman, en
una version que estard dirigida musicalmente por Ivor
Bolton y Francesc Prat.

El poema épico Orlando furioso de Ludovico
Ariosto constituye el sustrato literario que nutre nada
menos que tres titulos (los otros dos son Ariodan-
te y Alcina) de Georg Friedrich Haendel. La obra fue
escrita para Senesino, celebérrimo castrato, cuyas
sobrenaturales habilidades pueden inferirse a partir
de la variada gama de registros que la partitura de-
manda a su protagonista, en especial en la particular
y exigentisima “escena de la locura”, que cierra su
segundo acto. Esta opera en tres actos, estrenada
en el King's Theatre de Londres el 27 de enero de
1733 y estreno ahora en el Teatro Real, en una nueva
produccién del Teatro Real, procedente del Theater
an der Wien, comienza el 31 de octubre, teniendo en
el reparto a Christophe Dumaux y Gabriel Diaz (Or-
lando), Anna Prohaska y Francesca Lombardi Mazzulli
(Angelica), Anthony Roth Costanzo (Medoro), Giulia
Semenzato (Dorinda) y Florian Boesch (Zoroastro).

=>=> www.teatroreal.es

La Joven Orquesta Nacional de Espaiia (JONDE) realiza una gira de conciertos con la
agrupacion BandArt y su director-concertino Gordan Nikolic.

2023 para cubrir su
Bolsa de Instrumentis-
tas en el periodo des-
de el 1 de junio de 2024 hasta el 31 de mayo de 2026 en
las siguientes especialidades instrumentales: flauta, fagot,
trombon tenor, trombon bajo, tuba, arpa, viola y cello. Las
solicitudes podrén presentarse a través de la Sede Electro-
nica del Ministerio de Cultura y Deporte, accediendo me-
diante certificado electréonico, desde el 2 al 30 de octubre,
ambos inclusive.

=>=> https://jonde.mcu.es

Las hermanas Labeque abriran
el XXI Festival de Piano Rafael
Orozco de Cordoba

El Festival de Piano Rafael Orozco, organizado por
la Delegacién de Cultura y Patrimonio Histérico del
Ayuntamiento de Cérdoba, abrirad su XXI edicién con un
concierto de Katia y Marielle Labéque (2 de noviembre,
Gran Teatro), que integran el que para muchos es el me-
jor duio pianistico del mundo, con obras de Ravel, Philip
Glass, Bryce Dessner y Bernstein. El Festival, dirigido
desde sus inicios por Juan Miguel Moreno Calderén y
que en esta ocasion se extendera hasta el 18 de noviem-
bre, se ha consolidado como una de las citas pianisticas
de referencia en el panorama nacional y vuelve a ofrecer
una edicién marcada por la calidad y la variedad.

Las hermanas Labéque llevan cinco décadas en la
cima del pianismo internacional. Ofrecen conciertos
regularmente con las grandes orquestas europeas y es-
tadounidenses y han colaborado con directores como
Semion Bychkov, John Eliot Gardiner, Paavo Jarvi, Zu-
bin Mehta, Antonio Pappano, Simon Rattle, Esa-Pekka
Salonen o Michael Tilson Thomas, entre otros.

Més de 200 pianistas de 30 nacionalidades (entre
ellos, figuras como Grigory Sokolov, Elisabeth Leons-
kaja, Arcadi Volodos, Nikolai Lugansky, Boris Berman,
Vladimir Ovchinnikov, Ludmil Angelov, Javier Perianes
o Jorge Luis Prats) han participado en las 20 ediciones
anteriores, que pretende mantener viva la memoria del
pianista cordobés Rafael Orozco (1946-1996) y situar a la
ciudad de Cérdoba en el mapa pianistico internacional.

== https://cultura.cordoba.es/festivaldepiano
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LUCAS MACIAS
director artistico

JOSEP PONS
director honorifico

CHRISTIAN ZACHARIAS y
JOSEPH SWENSEN
principales directores invitados

15 septiembre 2023 / B1
ESPACIO BARROCO

Solo BACH

CORO DE LA OCG

(Héctor E. Marquez director)
SOLISTAS DEL CORO DE LA OCG
TON KOOPMAN director

22 septiembre 2023 / B2
ESPACIO BARROCO

FLVIOLIN de ONOFRI

Haydn, Sacchini, Sammartini y Boccherini

ENRICO ONOFRI violin y director

29y 30 septiembre 2023 / V1S1
ESPACIO SINFONICO

EL BOLERO de RAVEL

Falla, Poulenc, Fauré y Ravel

LUCAS y ARTHUR JUSSEN pianos
LUCAS MACIAS director

20y 21octubre 2023 / V2S2
ESPACIO SINFONICO

ELCABALLERO de la ROSA

Weber y R. Strauss

SABINE MEYER clarinete
JOVEN ACADEMIA DE LA OCG
LUCAS MACIAS director

27 octubre 2023/ V3
ESPACIO SINFONICO

EL CONCIERTO para VIOLIN de ELGAR

Edward Elgar

CORO DE LA OCG

(Héctor E. Marquez director)

ANNA BONITATIBUS mezzosoprano
KOLJA BLACHER violin

JOSEPH SWENSEN director

4 noviembre 2023 / F1

ESPACIO FAMILIAR

Stand up, music!

Aprendiendo a escuchar activamente
Strauss, Vivaldi, Mozart, Beethoven,
Muassorgski, Smetana, Albéniz...

ANA HERNANDEZ-SANCHIZ narradora
EDMON LEVON director

24 noviembre 2023 / V4
ESPACIO SINFONICO
29 ENCUENTROS MANUEL DE FALLA

CANTES, SONIQUETES y CANCIONES

M. Busto, Ibert, Ravel, Falla y Sotelo

FUENSANTA “LA MONETA" baile
SERGIO GOMEZ “EL COLORAOQ" cante
DIMITRIS TILIAKOS baritono
ALVARO ALBIACH director

ORQUESTA CIUDAD
DE GRANADA

15y 16 diciembre 2023
CONCIERTOS FUERA DE ABONO

MESIAS participativo

BERIT NORBAKKEN soprano
HILARY SUMMERS alto
THOMAS WALKER tenor
JAMES NEWBY baritono
CORO DE LA OCG

(Héctor E. Marquez director)
Coros participativos
DANIEL REUSS director

21diciembre 2023 / F2
ESPACIO FAMILIAR
Villancicos populares del mundo

COROS INFANTILES
HECTOR ELIEL MARQUEZ director

19 de enero 2024 / D1
ESPACIO DIRECTORES INTERPRETES

Mi MADRE la 0CA

Ravel, Mozart y Schubert
CHRISTIAN ZACHARIAS piano y director

26y 27 enero 2024 / V553
ESPACIO SINFONICO

PACHO FLORES, CANTOS y REVUELTAS

Mussorgski, P. D'Rivera y P. Flores

PACHO FLORES trompeta
LEO RONDON cuatro venezolano
MANUEL HERNANDEZ-SILVA director

3 febrero 2024 / F3
ESPACIO FAMILIAR

Parade, el circo de los valientes
Picasso, Satie, Poulenc y Stravinski

LA MAQUINE

JOAQUIN CASANOVA y

ELISA RAMOS dramaturgia

NOE LIFONA y ELISA RAMOS intérpretes
JOSE LOPEZ-MONTES piano y director

9y 10 febrero 2024 / V6S4
ESPACIO SINFONICO

EL CONCIERTO para VIOLIN de BRAHMS

Johannes Brahms

SERGEI DOGADIN violin
LUCAS MACIAS director

16 febrero 2024 / DI2
ESPACIO DIRECTORES INTERPRETES

EL CONCIERTO para VIOLIN
de SCHUMANN

R. Strauss, Dvorak y Schumann
GORDAN NIKOLIC violin y director

16 marzo 2024 / F4
ESPACIO FAMILIAR

Funamviolistas sinfonico
Massenet, Mozart, Miller, Rossini,
Piazzolla, Vivaldi, Grieg, Mancini, Bizet...

THE FUNAMVIOLISTAS

MAYTE OLMEDILLA viola

ANA HERNANDEZ violin

LILA HOROVITZ contrabajo y arreglos
XAVIER PAGES-CORELLA director

22 marzo 2024 / V7
ESPACIO SINFONICO

CONCIERTO XX ANIVERSARIO
CORO DE LA OCG 2004/2024

EL REQUIEM de MOZART

CORO DE LA OCG

(Héctor E. Marquez director)
ERIKA GRIMALDI soprano

TERESA IERVOLINO mezzosoprano
AIRAM HERNANDEZ tenor
IN-SUNG SIM bajo

LUCAS MACIAS director

5 abril 2024 / V8
ESPACIO SINFONICO

COELHO & MOZART y SIBELIUS

Mozart y Sibelius
NUNO COELHO director

12 abril 2024 / D13
ESPACIO DIRECTORES INTERPRETES

PERIANES & MOZART y BEETHOVEN

Mozart y Beethoven
JAVIER PERIANES piano y director

26 abril 2024 / V9
ESPACIO SINFONICO

SCENA di BERENICE

Copland, Haydn y Brahms

GIULIA SEMENZATO soprano
CHRISTIAN ZACHARIAS director

10 y 11 mayo 2024 / V10S5
ESPACIO SINFONICO

La PATETICA de CHAIKOVSKI

Prokéfiev y Chaikovski

ROMAN RABINOVICH piano
JOSEPH SWENSEN director

24y 25 mayo 2024 / V11S6
GPERA EN CONCIERTO

La VIDA BREVE
Manuel de FALLA

SILVIA TRO SANTAFE, Salud
FRANCESCO PIO GALASSO, Paco
MARTA INFANTE, Abuela

ANGEL ODENA, Tio Sarvaor
GERARDO JIMENEZ, Manuel
CAROLINA GILABERT, Carmela
ALVARO GALLEGOS voz de la fragua
SEBASTIAN CRUZ cantaor
MANUEL HERRERA guitarra
JOVEN ACADEMIA DE LA OCG
CORO DE LA OCG

(Héctor E. Marquez director)
LUCAS MACIAS director

ORQUESTA CIUDAD
DE GRANADA

orquestaciudadgranada.es
OO @

CONSORCIO GRANADA PARA LA MUSICA
Junta de Andalucia

Ayuntamiento de Granada

Diputacion de Granada
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XXVIII CICLO INTERNACIONAL
DE ORGANO DE TORRECIUDAD

Musica y belleza se dan cita en el Pirineo

En el conjunto de los festivales de musica de Aragdn durante el periodo estival, el
Ciclo Internacional de Organo de Torreciudad constituye una de las referencias mas
relevantes, por la asistencia de publico y por la calidad de los intérpretes.

La directora del ciclo y organista titular del santuario, Maite Aranzabal, ha subrayado que
"uno de sus rasgos mas caracteristicos es la conjuncién de instrumentos melédicos con
el 6rgano, algo que el publico valora desde hace afios. También hemos disfrutado de
excelentes interpretaciones de 6rgano solo, en las que los artistas ponen en valor los 4.072
tubos del gran 6rgano de Torreciudad, obra del maestro organero Gabriel Blancafort”.

Fotos de J. A. Arregui y A. G. Fuentes

www.torreciudad.org

edicién con un programa muy vivo, que ofrecio la versién mas sinféonica
del 6rgano y puso de manifiesto la compenetracion de los artistas.




El chelista Angel Luis Quintana y el organista Gerardo Rifén nos
deleitaron con un brillante concierto de clausura en el que el
publico tuvo la oportunidad de escuchar un violonchelo de 1800,
obra de Josef Guadagnini.

Italia aport6 la nota internacional de esta edicién, con Andrea Trovato
(6rgano) y Fabio Taruschio (flauta travesera), quienes interpretaron en el
segundo concierto un elegante repertorio basado en el Barroco.

yl?flﬂl!lhn..?

i

El grupo DURME ofreci6 un original programa de misica sefardi titulado
“LEJAIM” en la tercera actuacion, con la saga familiar Lleida (Santiago,
Enrique y Fernando) junto a la voz de Ana Corellano.
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Birgit Nilsson Days 2023

por Lorena Jiménez

“Birgit Nilsson Days" es el pequefio
y encantador festival de verano de
la peninsula de Bjére (paraiso vacacional
sueco) que rinde homenaje a su
legendaria soprano Birgit Nilsson. La gran
estrella de la escena lirica internacional
que conquistd las casas de dpera mas
importantes del mundo a mediados de
los afios cincuenta, la principal soprano
wagneriana de su tiempo y célebre
intérprete de Strauss y Puccini.

Birgit Nilsson fue una mujer que nunca se
dejé deslumbrar por las rutilantes luces del
firmamento operistico donde brillé con luz
propia. Profundamente arraigada a su tierra
natal, permanecié conectada al entorno que
la vio crecer durante toda su vida, donde fue
y sigue siendo simplemente Birgit; la nifia de
la granja de Svenstad en la parroquia rural
de Vastra Karup en Skane, que empezd a
cantar melodias en el piano de juguete que
le regal6 su madre y durante dos décadas de
su vida ayudd en la recoleccién de patatas y
remolachas hasta que a los 23 afios pudo ir
a estudiar musica a Estocolmo ante la severa
desaprobacién de su padre.

Birgit Nilsson Days

Los “Birgit Nilsson Days”, que por sexto afio
consecutivo se celebraron del 6 al 12 de agos-
to son, sin duda, una maravillosa oportunidad
para deleitarse en la idilica y exuberante na-
turaleza del lugar que vio crecer a la gran so-
prano sueca y conocer la casa de su infancia,
hoy reconvertida en el Birgit Nilsson Museum,
disfrutar de la célida bienvenida de su directo-
ra Gitte Lindstrom-Harmark y de un recorrido
audiovisual Unico, donde admirar sus miticas
interpretaciones, documentales y entrevistas,
ver los increibles trajes que la soprano sueca
lucié como Turandot, Briinnhilde, Tosca... O
su interesante biblioteca con libros, CD, fotos
con colegas o directores como Karl Béhm, ba-
jo cuya batuta interpreté muchas de sus mas
de doscientas Isoldas. Y se puede disfrutar
incluso de pasteles recién horneados segun
recetas de la propia Birgit en el pequefio café
o de una buena cena en los remodelados es-
tablos hoy convertidos en restaurante.

Como cada afio, el festival se inauguré en
el Birgit Nilsson Hall del Centro Cultural de
Ravinien en Bastad con el concierto de la
Masterclass a cargo de la famosa mezzoso-
prano Anne Sofie von Otter, centrada en el
repertorio de concierto y Lied.

El segundo Highlight del festival fue el recital
de la Birgit Nilsson Stipendium 2023, que
en esta edicién fue otorgada a la mezzo-
soprano sueca lda Ranzlév. En la iglesia de
Véstra Karup, conocida popularmente como
la iglesia de Birgit, porque fue donde La Nil-
sson comenzd a cantar en el coro y actud en
numerosas ocasiones a lo largo de su vida,

In memoriam de Birgit
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El segundo Highlight del festival fue el recital de la Birgit Nilsson Stipendium 2023, que en esta edicién
fue otorgada a la mezzo sueca Ida Ridnzl6v, acompaiiada por el pianista Magnus Svensson.

“Los ‘Birgit Nilsson Days’ son,
sin duda, una maravillosa
oportunidad para deleitarse
en la idilica y exuberante
naturaleza del lugar que vio
crecer a la gran soprano sueca”

asistimos al gran recital ofrecido por esta
cantante sueca, que actualmente forma parte
del ensemble de la Staatsoper de Stuttgart.
Acompafiada por el pianista sueco Magnus
Svensson, Ranzlév ofrecié un variado pro-
grama con obras de Bizet, Richard Strauss,
Dvorék, Rossini y Wagner, haciendo gala de
un gran dominio técnico y estilistico, musica-
lidad y presencia escénica. Destacé especial-
mente en la interpretacién de los conocidos
Lieder Die Nacht y Zueignung, asi como en
el aria "Wie du warst!”, que Octavian canta
en el primer acto de la épera Der Rosenka-
valier de Richard Strauss. Mencién especial
también para el brillante acompafiamiento
de Magnus Svensson.

Un recital que estuvo marcado, ademas, por
la celebracion del 50 aniversario de la Birgit
Nilsson Stipendium; una beca anual que, gra-
cias a la generosidad de Birgit Nilsson, apoya
a jovenes talentos suecos desde su primera
edicion en 1973, y que han recibido cantan-
tes como Nina Stemme, Malin Bystrém, Hi-
llevi Martinpelto y Anna Larsson, entre otros.

“Tosca in concert”

La edicién 2023 de los “Birgit Nilsson Days”
concluyd con “Tosca in concert”. La llovizna
que se inicié por la mafiana se hizo cada vez
mas intensa y antes de la actuacion hubo que
limpiar los charcos que se habian formado
al borde del escenario. Mas de mil especta-

dores, sentados en sillas con impermeables
hasta las cejas y botas de agua, asistieron a la
representacion de la célebre dpera de Puccini,
en versién open air, con un reparto encabe-
zado por la soprano Joyce El-Khoury (Floria
Tosca), el tenor Michael Fabiano (Cavaradossi)
y el baritono John Lundgren (Scarpia).

La soprano libanesa interpreté magistral-
mente un aplaudido “Vissi d'arte”, y mos-
tré gran complicidad con Michael Fabiano.
Cabe destacar el admirable esfuerzo de
musicos, coro y cantantes desafiando el
temporal, y la labor del director italiano Pier
Giorgio Morandi al frente de la Helsingborg
Symphony Orchestra, que consiguié concer-
tar con éxito todas las partes implicadas, a
pesar de la incesante lluvia.

“Como cada afio, el festival se
inauguro en el Birgit Nilsson
Hall del Centro Cultural de
Ravinien en Bastad con el
concierto de la Masterclass a
cargo de Anne Sofie von Otter”

https://birgitnilsson.com
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Francisco Soriano

Pauline Viardot, mas viva que nunca

por Blanca Gutiérrez Cardona

a esta disponible en plataformas digitales

la Ultima novedad discogréfica dedicada
a lamusica de Pauline Viardot. Se trata de
L'Andalousie au coeur, del pianista Francisco
Soriano, con Natalia Labourdette, sopranoy
Helena Ressurreicao, mezzosoprano. Editado
en el sello Odradek (ODRCD426), este CD
ve la luz gracias a una Beca Leonardo a
Investigadores y Creadores Culturales 2022
de la Fundacion BBVA. L'Andalousie au coeur
recupera el repertorio menos conocido de
Pauline Viardot: sus canciones en lengua
espafola, cuyos manuscritos inéditos se
encuentran en la Houghton Library de la
Universidad de Harvard. Este programa
inédito reivindica una significativa parte
de su produccion artistica, imprescindible
para comprender y valorar la impronta de
los elementos hispanos en su obra y su
influencia posterior en la musica francesa del
XIX, como nos relata el Francisco Soriano en
esta entrevista.

¢Cémo llegé a la musica de Pauline Viardot?

Estudiando en la Universidad de Musica Fry-
deryk Chopin, en Varsovia. Alli el repertorio de
las adaptaciones que hizo Viardot de las Ma-
zurkas de Chopin (con textos de Louis Pomey)
es bastante popular y lo grabé en un piano
Pleyel, con dos cantantes polacos.

¢ Lo suyo fue un flechazo?

Al principio no me senti especialmente im-
pactado por esta musica, en Varsovia estaba
enfocado a ser pianista solista, en mi época
profesional actual mi vocacién y mi pasion
es el acompafamiento del canto. La musica
de Viardot me parecié un pastiche un poco
kitsch. Pero descubri que estd francamente
bien hecha y empecé a encontrar sus muchas
virtudes. Poco a poco me fue atrayendo més y
conoci su origen espanol y sevillano, como yo.
Eso espoled mi curiosidad; su musica me ha
acompanado 20 afios.

Viardot apenas pisé nuestro pais...

Solo estuvo en Espafa con una gira de con-
ciertos por varias ciudades espafiolas: Madrid,
Granada... en los afios 40 del siglo XIX. Su
conocimiento de la musica espafiola vino por
la influencia recibida de su padre, Manuel Gar-
cia, cuya musica estaba inspirada en la musica
popular espafiola, y por contactos con compo-
sitores como Iradier. El esposo de Pauline fue
un reconocido hispanista, traductor del Quijote
al francés. En casa de los Viardot se hablaba es-
pafiol, lo espafiol se respiraba por todas partes.

La Fundaciéon BBVA le concede una Beca Leo-
nardo para desarrollar este proyecto. ;Cémo
elige a sus companeros de viaje?

L'’Andalousie au coeur es un proyecto coral,
cameristico, todos somos imprescindibles, y
yo serfa el director de esta pequefia orquesta

El pianista Francisco Soriano le entrega un ejemplar de LAndalousie au coeur a Dame Felicity Lott
durante el concierto en la Villa Viardot en Paris.

con la que hemos llevado a buen puerto este
proyecto. A Natalia Labourdette la conoci
al ganar el Primer Premio del Certamen de
Amigos de la Opera de Sevilla. Me parecié
una soprano que iba a tener una carrera inte-
resante y versatil, como esté siendo. Y Helena
Resurreicao es otra voz que estd empezando
a tener una buena carrera. Hemos formado
un equipo muy adecuado y el producto final
lo demuestra.

¢Cémo describiria la misica de Viardot a un
oyente que no la conozca?

Con palabras como sincretismo o interna-
cionalidad, o cosmopolitismo. Conocié toda
Europa y hablé las lenguas europeas més
importantes de su época: francés, espanol, in-
glés, ruso, italiano, y conocié la musica de esos
paises. Triunfé y fue conocida como cantante
y en sus obras vuelca su conocimiento de la
musica de su época. Tiene muchas influencias:
Chopin, su amigo; Liszt, su maestro de piano;
Meyerbeer, Gounod... Viardot es un camaledn
que se adapta a los estilos internacionales:
cuando escribe musica italiana, lo hace con
un melodismo puramente italiano; al escribir
musica en francés la armonia es netamente
francesa; sus canciones en alemén son au-
ténticos Lieder. Y en su musica espafiola hay
influencias del repertorio tonadillesco, musica
popular... Pero atravesada por otras lineas, co-
mo el belcanto, la armonia francesa; la musica
de Viardot es variada y fascinante.

En septiembre tocé en la Villa Viardot en Pa-
ris...

Un suefio cumplido. Los proyectos con Pau-
line Viardot me han dado un plus en cuanto
a apariciones en lugares especiales. Pudimos
presentar parte de L'Andalousie au coeur en
un acto organizado por el Centro Europeo de
la Musica (CEM) en la Opera Cémica de Paris
en el Il centenario del nacimiento de Viardot

y ahora fuimos invitados a la inauguracién de
esta Villa Viardot, recientemente restaurada.

¢Continuara explorando la musica de Viardot
o es hora de recorrer nuevos caminos?

Por supuesto, todo lo posible. Posee una mu-
sica y una personalidad artistica que ya amo y
que me lleva acompafiando tanto tiempo, que
seguird haciéndolo... Aunque no me gusta
encasillarme. Viardot me ha dado muchas
alegrias, pero por fortuna estoy envuelto en
muchos otros proyectos. Seguiré en la faceta
de musico investigador, ademés de tocar re-
pertorios mas convencionales.

¢Cuadles son sus préximos proyectos?

Este verano presenté en el festival de Mar-
tina Franca una opereta de salén de Masse-
net, L'adorable Bel Boul, muy influenciada
por el espiritu de las operetas de Viardot,
y ahora giraréd por Andalucia. Y tengo un
nuevo proyecto con el Teatro Real Junior,
una opereta de Holst que se llama The idea,
original para piano.

L’ Andalousie au coeur
Natalia Labourdette, soprano
Helena Ressurreicao, mezzosoprano
Francisco Soriano, piano
Odradek ODRCD426
Fecha de lanzamiento: 15/09/2023

https://goo.su/EBITue




Settimane Musicali di Ascona

Joyas musicales en los Incontri-Musica da camera

por Lorena Jiménez

Desde hace mas de setenta

anos, le Settimane musicali di
Ascona, el festival de musica clasica
mas prestigioso de la Suiza italiana,
alterna conciertos sinfénicos con
grandes orquestas, musica de camara
y recitales con algunas de las estrellas
mas famosas del firmamento clasico
internacional en el histérico marco de
la Chiesa Collegio Papio de Asconay la
Chiesa San Francesco de Locarno. En
el cartellone de la 78 edicidn (del 5 de
septiembre al 17 de octubre), Frangois-
Xavier Roth y Les Siecles, Paavo Jarvi

y la Tonhalle-Orchester Ziirich, los
pianistas Bertrand Chamayou y Marc-
André Hamelin y la violinista Isabelle
Faust, entre otros.

Lejos del ruido de las grandes ciudades, el
clima templado de la orilla norte del Lago
Maggiore, la atmésfera mediterrénea de la
apacible y pintoresca localidad de Ascona
con sus vistas a la montana, el casco histori-
co, el animado Paseo Maritimo, sus casas de
colores e inolvidables puestas de sol sobre
el Lago son, sin duda, una buena razén para
viajar al cantdén mas meridional de Suiza y
vivir all’italiana en el Ticino. Para los meléma-
nos viajeros, asistir a las Settimane Musicali di
Ascona es, ademas, una oportunidad Unica
para disfrutar de la excelencia al servicio de
la musica en un entorno idilico.

Incontri-Musica da camera

Uno de los momentos élgidos del festival pa-
ra todos los amantes de la musica de camara
son los conciertos del ciclo Incontri-Musica
da camera, que este afio estuvieron dedica-
dos a Schubert, Beethoven y la musica fran-
cesa; un programa elaborado por el pianista
y Direttore artistico del festival, Francesco
Piemontesi.

Del 8 al 10 de septiembre, en la iglesia tici-
nese del Collegio Papio (llamado asi en ho-
nor del beato Bartolomeo Papio y conocido
por su magnifico claustro de dos pisos al
estilo lombardo), que en el siglo XV Ascona
dedicé a la Madonna della Misericordia, se
celebraron, como cada afno, los encuentros

“Uno de los momentos
algidos de las Settimane
Musicali di Ascona, para
todos los amantes de la
musica de cAmara, son los
conciertos del ciclo Incontri-
Musica da camera”

© ROBERTO BARRA

Imogen Cooper y Francesco Piemontesi, interpretando a cuatro manos las Variazioni D 813 de Schubert,

durante la Settimane Musicali di Ascona.

de cédmara, en los que artistas y publico
conviven en un singular entorno que invita
a la concentracion y al puro disfrute de la
musica.

Schubertiade

La primera velada dedicada integramente a
Schubert, “Schubertiade”, inaugurd los con-
ciertos de esta ediciéon. Un homenaje, con
el evocador marco escénico del altar mayor
y su colorido poliptico del siglo XVI como
teldn de fondo, a las célebres reuniones en
las que poetas, cantantes y meldmanos se
sumergian en un ambiente relajado escu-
chando los Lieder de su amigo Schubert. La
veterana y virtuosa pianista britanica Imogen
Cooper comenzé la velada compartiendo
escenario con Francesco Piemontesi, para
ofrecer una emocionante y compenetrada
lectura a cuatro manos de las Variazioni su un
tema originale D 813.

La segunda parte tuvo como protagonista
al reconocido tenor lan Bostridge, que
interpretd una seleccion de Lieder de la
coleccién Schwanengesang D 957, con su
habitual teatralidad y algunos problemas
en las notas altas, lo que deslucid su debut
en el festival. Gran interpretacion, en cam-
bio, la de su companera, Imogen Cooper,
quien, con un lirismo y musicalidad real-
mente extraordinarios y perfectamente en
estilo, evidencié su estatus como una de
las mejores intérpretes vivas del composi-
tor austriaco.

La segunda velada contd, de nuevo, con la
participacion de Cooper por partida triple:
a solo, a dlo con la chelista franco-esta-
dounidense Sonia Wieder-Atherton y una
apasionante Sonata para chelo y piano n. 3
Op. 69 de Beethoven y, en formacion de trio,
junto al aclamado violinista Augustin Hade-
lich, que derroché gran dominio técnico y
expresividad.

“La tercera y ultima cita
contd, de nuevo, con la
participacion de Francesco
Piemontesi, que planteo la
velada como un Hommage a
la musique frangaise”

Francesco Piemontesi

La tercera y ultima cita contd, de nuevo, con
la participacién de Francesco Piemontesi,
que planted la velada como un Hommage
a la musique francaise, interpretando sus
propias transcripciones de obras de Nicolas
de Grigny y Rameau, junto a Augustin Hade-
lich. El pianista local de fama internacional
brillé especialmente en la Sonata para violin
y piano en sol menor de Debussy, en la que
desplegd su caracteristica musicalidad. Tras
interpretar una obra para chelo solo de
Dutilleux, Sonia Wieder-Atherton se unid
a Piemontesi y Hadelich, para concluir la
velada con el Trio en la menor de Ravel,
que puso un brillante broche final a estos
extraordinarios Incontri, que nos brindaron
la posibilidad de escuchar verdaderas joyas
musicales del repertorio cameristico de la
mano de grandes y famosos instrumentistas
compartiendo escenario y disfrutando de
hacer musica juntos.

www.settimane-musicali.ch
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Daniel Mulet, director de Orfe6 Balear

“El canto coral me conecta con mi esencia humana”

por Lucas Quirds

Daniel Mulet, director de orquesta y coro
de 34 afios, es probablemente uno de
los directores de coro con mas proyeccion
actuales de su generacion en Espana. El
Orfed Balear, con sede ubicada en el centro
histdrico del casco antiguo de Palma de
Mallorca, es su principal proyecto polifénico
y ha sido creado desde cero, contando con
muy poco apoyo institucional y llegando,
en sdlo unos afios, a convertirse en una

de las mayores comunidades polifonicas
del panorama musical espariol. Teniendo
en cuenta el nimero de integrantes que

lo conforman, cercano a ciento veinte
coristas, la calidad de sus producciones y
el gran nimero de actuaciones que ofrece
durante cada temporada, se ha convertido
en pocos afios en un referente en el
panorama de la musica coral espafiola.

El Orfed Balear cuenta ademas con una
orquesta propia, la Orquesta Camerata
Balear, que participa en muchas de sus
actuaciones y que supone una oportunidad
para muchos jovenes talentos de trabajar
un repertorio variado que incluye obras
sinfonico-corales, dpera con solistas de
renombre o repertorio sinfénico adaptado
para orquesta de camara, entre otras
producciones.

El joven director debutara el préximo 17
de diciembre al frente de la Orquesta
Sinfénica Europea, que acompanara al
Orfed Balear en la prestigiosa sala magna
del Auditérium de Palma, donde se va a
interpretar El Mesias de Haendel junto a
grandes solistas.

¢Cémo surgié la idea de dirigir El Mesias y
cédmo afronta este reto?

Fue una propuesta de colaboracion de la familia
Ferragut, que regenta el Auditorium de Palma
desde su inauguracién hace décadas y que
siempre han apostado por la cultura musical
en mayusculas entre su programacion. Para mi,

El Orfe6 Balear se ha convertido en una de las
mayores comunidades polifénicas del panorama
musical espaiiol.

Daniel Mulet, el joven director de Orfeé Balear.

particularmente, supone todo un honor debu-
tar en el escenario que inaugurd Herbert von
Karajan hace mas de 50 afios y por donde han
pasado los més grandes intérpretes del siglo XX
y XXI. Esperamos estar a la altura y que, sobre
todo, el publico lo disfrute.

¢Cémo enfoca el dia a dia de ensayos con todas
las formaciones que dirige?

Tengo la fortuna de trabajar en aquello que amo
y siempre doy el 100% en todos los ensayos. Es
importante que los directores, como profesio-
nales que somos, sepamos adaptarnos a todo
tipo de formaciones, sean estas tanto profe-
sionales, como amateur o de jovenes. Hay que
prepararse siempre bien los ensayos e intentar
aportar algo al grupo que tienes delante, de lo
contrario es mejor dedicarse a otra cosa que
tenga més sentido para ti mismo.

Siendo un director tan polivalente y abordando
habitualmente un variado repertorio tanto coral
como orquestal, ;en qué tipo de formacién se
siente mas cémodo cuando trabaja?

Estoy cémodo en ambas situaciones, aunque
cabe decir que trabajar el canto coral me conec-
ta directamente con mi esencia humana, puesto
que en el canto todo parte de la respiracion y
la musica es producida dentro de nuestro pro-
pio cuerpo. Estoy seguro que a lo largo de mi
carrera como director de orquesta nunca aban-
donaré el trabajo con el canto coral, porque es
algo que amo y que me ayuda a no perder la
perspectiva.

¢Siempre quiso ser director musical?

La verdad es que siempre me he sentido musi-
co, antes que cualquier otra cosa, y después de
musico, “polifonista”. De hecho, mi formacién
instrumental ha sido mayoritariamente con ins-
trumentos polifénicos, me licencié en la espe-
cialidad de piano y més tarde estudié érgano
y siempre me ha gustado mucho interpretar

Fugas de Bach, lo cual te obliga a pensar de
forma polifénica y a seguir todas las voces en
tu cabeza. Cuando echo la vista hacia atras, me
doy cuenta que llegar a la direccion musical,
tanto de coro como de orquesta, en mi caso,
ha sido un camino natural y totalmente espon-
téneo. Siempre me atrajo la idea tradicional
del maestro de capilla renacentista, que era un
musico muy completo y que se encargaba de
todos los aspectos, tanto a nivel interpretativo
como intelectual y tedrico.

¢Cuéndo est3 al frente de la orquesta, es usted
quién se adapta a los musicos o son los musicos
que se adaptan a usted?

Interpretar musica siempre supone un didlogo
entre las dos partes. El director no produce
ningun sonido al mover la batuta, pero puede
modelar la intencién en la interpretacién que
realizan los misicos de su orquesta a partir de
las ideas que tiene en su cabeza, expresandolo
a través de la palabra y del gesto durante los
ensayos y el concierto. Sin embargo, pienso que
en toda interpretacién la informacion que debe
tenerse mas en cuenta es la que concierne al
propio compositor, a través del estudio musi-
coldgico de su vida, obra y estilo. Directores e
instrumentistas deben caminar juntos hacia una
interpretacion lo mas aproximada posible a la
intencion primera del compositor, y este prin-
cipio es el que debe regir por encima de todo.
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Ketevan Sepashvili

L.Los momentos de toda una vida

por Blanca Gallego

a pianista georgiana Ketevan

Sepashvili ha publicado el album
"Moments” en el sello Ars Produktion,
con obras de Nodar Gabunia y Frédéric
Chopin. "Conocia muy bien a Gabunia.
Cuando estudiaba en Thilisi (Georgia), era
director del Conservatorio. Era un musico
innovador, un gran pianista y una persona
maravillosa”, afirma la pianista, que ha
incluido a este desconocido creador
con las Piezas infantiles para adultos,
combinadas en este disco con los 24
Preludios de Chopin.

Ha titulado la grabacién “Moments”, ;por
qué este titulo?

En la vida de cada ser humano hay “mo-
mentos”, que son muy importantes. Estos
momentos pueden cambiar completamen-
te toda la vida en un segundo. Las Piezas
infantiles para adultos de Gabunia son para
mi momentos de la infancia en Georgia,
momentos de inocencia, momentos de ale-
griay sencillez. Por su parte, los 24 Preludios
de Chopin se asemejan para mi a momen-
tos de sentimientos, sonido, drama, lagri-
mas, amor, felicidad y conocimiento. Cada
momento de nuestra vida nos hace pensar
en el pasado, en el presente y en el futuro, y
esta grabacion es la historia de mi vida, son
"mis momentos”.

¢Qué nos puede decir del compositor No-
dar Gabunia? ;Y de su obra Kinderstiicke
fiir Erwachsene, es decir, de estas Piezas
infantiles para adultos?

Conocia muy bien a Gabunia. Cuando
estudiaba en Thilisi (Georgia), era director
del Conservatorio. Era un musico innova-
dor, un gran pianista y una persona mara-
villosa. Muy raramente se podia conocer a
alguien como él. Sus Piezas infantiles para
adultos siguen los pasos de obras peda-
gobgicas como la Op. 27 de Kabalevsky o
For Children Sz 42 de Bartdk, hasta la obra
maestra de Schumann, las Kinderszenen
Op. 15. Las Piezas infantiles para adultos
de Nodar Gabunia (1933-2000) deberian
tocarse méas a menudo como sus otras
maravillosas composiciones. Fue un com-
positor brillante.

“Cada momento de nuestra
vida nos hace pensar en el
pasado, en el presente y en el
futuro, y esta grabacion es la
historia de mi vida, son mis
momentos”

© AnDREJ GRILC

La pianista georgiana Ketevan Sepashvili ha publicado el album “Moments”, con obras de Nodar
Gabunia y Frédéric Chopin.

“Es un viaje muy hermoso ir
através de los 24 Preludios de
Chopin desde el principio hasta
el final, llevandolos a cabo como
una obra completa, unitaria”

Y esta el titdn Chopin, que puede dejar
en mal lugar a todo compositor pianistico
con el que se junte... ;Es recomendable
grabar musica de Chopin junto a otro
compositor menos conocido?

iPor qué no? Yo dirfa que la musica de
Chopin nunca menosprecia a ningun com-
positor. Los sorprendentes 24 Preludios de
Chopin son las mejores obras de la litera-
tura musical pianistica. Astolphe de Custine
escribid a Chopin en 1837: “Tu musica hace
que la gente se ame y se entienda”. La mu-
sica que trae amor y comprensién sonidos
bellos, nunca puede poner a nadie o nada
mas abajo.

¢Coémo son para usted los 24 Preludios?
¢Los interpreta como un conjunto o pue-
den vivir por separado?

Cada Preludio, o cada momento, por volver
al titulo de la grabacién, por supuesto que
pueden vivir por separado y cada uno de
ellos tiene personalidades muy Unicas y
distinguidas. Pero para mi, es un viaje muy

hermoso ir a través de los 24 Preludios
desde el principio hasta el final, llevandolos
a cabo como una obra completa, unitaria.

¢Cémo es la vida musical en Georgia?

Sobre la vida musical georgiana no puedo de-
cir mucho. En 2005 me fui de Georgia, desde
2007 estoy viviendo en Viena y no tengo una
conexién més intensa con la escena musical
georgiana. Estoy tratando de ayudar a una de
las escuelas de musica mas importantes en
Thilisi para los nifios superdotados, para ase-
gurar que la generacién futura puede obtener
tanto apoyo como sea posible.

Video
Moments
Obras de Nodar Gabunia y Frédéric Chopin
https://www.youtube.com/watch?v=1KMdcl_oG1A

https://sepashvili.com
www.ars-produktion.de
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Fernando Arias

Grabando a la London Symphony para ARIA classics

por Alexis Moya

Fernando Arias, director de ARIA
classics, publicara el disco de la
prestigiosa formacion britanica, dirigida
por el maestro Jonathan Pasternack,

a principios de 2024. El ingeniero de
sonido y percusionista cuenta con mas
de 20 afios de experiencia trabajando
para sellos como Naxos, Odradek, Sony
Classical o Warner Classics, en los que ha
grabado a relevantes orquestas y musicos
nacionales e internacionales.

¢Cémo surgié la oportunidad de grabar un
disco para la London Symphony Orchestra
(LSO)?

Fue en agosto de 2022 durante la grabacién
de un disco en la Republica Checa. Alli conoci
al director neoyorquino Jonathan Pasternack,
que dirigia a la Moravian Philharmonic Or-
chestra para ese proyecto. Ademas de en-
cargarme de la parte técnica de la grabacion,
también realicé la labor de productor musical,
cuyo resultado gusté mucho a Pasternack.
Después de esta experiencia, fue él quien me
propuso grabar y producir el proyecto que él
tenia con la LSO, y a partir de ahi, surgi6 la
idea de editarlo con mi sello, ARIA classics.

¢Cuando publicara el disco? ;Seguira traba-
jando con la LSO?

El disco, con obras de la compositora esta-
dounidense Sarah Bassingthwaighte, el so-
lista de contrabajo Steve Schermer y bajo
la direccién del maestro Pasternack, vera la
luz en el primer trimestre de 2024. El pasado
mes de septiembre se grabd el Concierto
para contrabajo y orquesta, y las obras que
completaran el disco, todas ellas de musica
de cédmara, se grabardn en los préximos
meses, también con musicos de la LSO y en
la misma sala, la LSO St Luke's. Espero que
éstas sean las primeras grabaciones de mu-
chas més, pues la orquesta es excepcional y
trabajar con ellos ha sido un placer.

¢Cémo ha valorado la LSO el trabajo con
ARIA classics? ; Cémo ha sido la experiencia?

Durante la grabacién, varias personas del
staff de la LSO estuvieron en la sala de con-
trol siguiendo todo el proceso y teniendo
acceso a la grabacién en todo momento para
escuchar algunos fragmentos concretos; se
mostraron muy entusiasmados con la cali-
dad. Por mi parte, de todas las grabaciones
que he realizado en estos Ultimos 20 afios,
ésta ha sido una de las mas destacadas, pues
la calidad en cuanto a sonoridad y ensemble
de la orquesta es exquisita.

En su trayectoria ha producido a numerosas
orquestas, formaciones, musicos, dperas...

He tenido la suerte de trabajar con muchas
orquestas, directores y solistas, incluso para

Fernando Arias junto a Jonathan Pasternack, durante la grabacién con la London Symphony Orchestra
para ARIA classics.

diferentes sellos como Naxos, Sony Classical
o Warner Classics. Es algo que me ha aporta-
do una visién muy amplia de este oficio y una
gran capacidad de adaptacion a las distintas
situaciones. Estoy también muy agradecido
al maestro austriaco Friedrich Haider, quien
me introdujo como productor en los sellos
internacionales.

ARIA classics es un sello joven pero ya cuenta
con importantes nombres en su catalogo...

En este aspecto también he tenido mucha
suerte. He podido grabar en este corto
periodo de tiempo a grandes artistas que,
ademas, confian en mi forma de entender el
sonido. Por otro lado, el objetivo de mi sello
desde su creacién fue apostar por la calidad.
Y si, hay algunos nombres ya conocidos y
otros que, sin duda, lo seran.

ADDA:-Simfonica de Alicante, dirigida por
Josep Vicent, es una de las ultimas orquestas
con la que esta trabajando...

Llevo trabajando con ellos desde hace unos
3 afios. Mi primer contacto fue durante una
produccién para Warner Classics. Josep Vi-
cent es una persona muy perfeccionista con
una clara idea de lo que quiere. Para mi es un
placer trabajar con una orquesta con tanto
entusiasmo y dedicacion, lo cual se percibe
en el resultado final. Estamos ultimando
varios proyectos que saldran a la luz préxima-
mente y planificando los siguientes.

¢ Qué trabajos discograficos tiene previstos?

Sin olvidar el disco que publicaré con la
LSO, los préximos meses tenemos prevista la
publicacion de un disco con Josu de Solaun,
que incluye obras para piano y orquesta y
que fueron grabadas con la Moravian Phil-
harmonic Orchestra. También tenemos a la
violinista alemana Franziska Pietsch con el
Concierto para violin de Richard Strauss y la
Sinfonia Espariola de Lalo. Y para el préximo
afo, varios proyectos con ADDA-Simfonica,

Orquesta Ciudad de Granada, el grupo ber-
linés Trio Lirico y algunas orquestas y artistas
que aun no puedo desvelar.

Su trabajo como productor ha eclipsado su
vertiente artistica como percusionista, ;no?

Soy licenciado en percusién clésica por el
Conservatorio Superior de Musica de Ovie-
do y el Conservatorio Nacional Superior de
Musica y Danza de Paris. Entre 1999 y 2020
fui el timpanista principal de Oviedo Filarmo-
nia, y posteriormente el principal timpanista
invitado en Malta Philharmonic Orchestra.
Durante mi carrera como musico he tenido
la oportunidad de tocar con varias orquestas
internacionales, junto a solistas y maestros
de renombre; es por ello que me siento muy
realizado en ese aspecto. Por otro lado, el
mundo de la grabacién y la producciéon me
apasiona, aunque, ante todo, me considero
musico. El hecho de tocar durante 33 afios en
una orquesta es algo que muchos artistas ven
como una ventaja. Es muy gratificante cono-
cer la orquesta desde dentro como musico y
desde fuera como productor, y poder fusio-
nar esas dos visiones en mis producciones.
Considero que por este motivo, la relacién
arte-técnica estd més equilibrada. Por tanto,
aunque ahora se me considere més produc-
tor, nunca dejaré de ser musico.

classics

www.ariaclassics.com




Festival Renaixement

por Gonzalo Pérez Chamorro

ada concierto, si asf se les puede

llamar, de Capella de Ministrers, es
una nueva experiencia que desafia todos
los conceptos habituales y tradicionales
del rigor asociado con la mUsica antigua
o0 musica histdrica, incluida dentro del
alin mas ambiguo término y protocolario

mundo concertistico de la muUsica clésica.

Son conciertos que buscan llevar al
oyente a un estado de pensamiento y
asociacion, el hoy con el ayer, nosotros
como oyentes de unas musicas que
debian haber sonado de esa misma
manera hace ocho siglos ante nuestros
semejantes.

https://renaixement.es
https://capelladeministrers.com

FOTOS © ALESSANDRO LOURENCO

Capella experience

En el Festival Cultural Renaixement, celebra-
do en el Monasterio de San Miguel de los
Reyes de Valencia (14 al 16 de septiembre),
Capella de Ministrers clausurd la séptima
edicién de un Festival que concluyd con una
fantastica cena tematica tras el concierto en
las galerias arcadas del claustro del monas-
terio, cena "Sopar dels Borja”, con musica
histérica, poesia renacentista y danza (con
Piacere di flauti y la Compania de Danza
TransferMove, dirigida Toni Aparisi). Capella
de Ministrers nos invitd a escuchar unas musi-
cas, bajo el programa de su reciente registro
discogréfico Regina, 18 monarcas medieva-
les de la Corona de Aragdn, en la que se
incluyé musica, entre otras, para Germana de
Foix (el viaje comenzaba desde 1235 con Vio-
lante de Hungria), reina consorte de Aragén
entre 1505-1516, que reposa precisamente
en este monasterio. Un ejemplo de lo que
es la Capella experience, escuchar la musica
destinada a una Reina, a una mujer, enterra-
da bajo nuestros mismos pies.

Con las voces de Beatriz Lafont y Elia Casa-
nova, asi como un ensemble instrumental for-
mado por Jota Martinez, Eduard Navarro, Pau
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Ballester, David Antich, Sara Agueda y Carles
Magraner, nos dejé momentos de sugerente
belleza en los instantes en los que la delica-
da arpa de Sara Agueda mantenia un dulce
encuentro con la viola de Carles Magraner: la
musica de cdmara mas antigua, mientras las
voces de Beatriz Lafont y Elia Casanova bien
se fundian en gozosos duos o, por separado,
nos hacian estremecernos con sus inflexiones,
gratos sones y guifos a unos textos en diver-
sos idiomas repletos de pliegues.

Por el Festival también pasaron Cruda Ama-
rilli, que actud con el programa Tre Sospi-
ri; Ensemble Andalousi, dirigido por Aziz
Samsaoui, con La ciutat perduda; Dulcedo
Ardens con Bella gerit musaque colit y la
Academia CdM, que abordd Terpsichore i les
muses d’Aodnia. El Festival Cultural Renaixe-
ment, organizado por la Fundacién Cultural
CdM (FCCdM), cuenta con la colaboracion
del Institut Valencia de Cultura, Turisme Co-
munitat Valenciana, Regidoria de Patrimoni i
Recursos Culturals de I’Ajuntament de Valén-
cia, Diputacié de Valéncia, Associacié Ambit
y el apoyo de REMA (Red Europea de Msica
Antigua).

El Festival Renaixement se celebré en el Monasterio de San Miguel de los Reyes de Valencia del 14 al 16 de septiembre.



Orquesta
Sinfonica
de Navarra
Nafarroako
Orkestra
Sinfonikoa

Temporada
Denboraldia

23-2

Todos los conciertos
seran en Baluarte
alas 19:30.

ABONO 1
Romanticos y universales

ABONO 2
Ventanas abiertas

Nikolay LuganskRy ==y’ Aubree Oliverson
Piano/Pianoa » Violin/Biolina

Perry So Emilia Hoving
Director/Zuzendaria Directora/Zuzendaria
5de octubre 19 octubre

ABONO 3 ABONO 4

Luces del Norte Tradicion y renovacion
‘Thomas Dausgaard Mahan Esfahani

Director/Zuzendaria

9 de noviembre

Clave/Klabea
Perry So
Director/Zuzendaria

30 de noviembre

ABONO 5
Pasion y provocacion

Alban Gerhardt
Violonchelo/Biolontxeloa
Pablo Gonzalez
Director/Zuzendaria

ABONO 6 .
Entre la luz y la oscuridac

Cristina Gomez Godoy
Oboe/Oboea - ;

Perry So
Director/Zuzendaria

14 diciembre 11enero

ABONO 7 ABONO 8
LavozdelaTierra Flores cortadas

Camilla Tilling Ana Maria Valderrama
Soprano/Sopranoa Violin/ Biolina £
Perry So Jaume Santonja

Director/Zuzen

Director/Zuzendaria

29 febrero 21marzo

ABONO 9 ABONO 10

Destellos Alzar el vuelo

Tine Thing Helseth Martin Garcia Garcia
Trompeta/Tronpeta Piano/Pianoa

Delyana Lazarova
Directora/Zuzendaria

Catherine Larsen-Maguire {4
Directora/Zuzendaria

orquestadenavarra.es 11 abril 25 abril
= ABONO 11 ABONO 12
denoms PR Coermany T ERASNRA | Recreos Contemplar lavida
by Maria Espada
* 2 S /S
'.-'K AUTOPISTAS Pablo Salnz—\/lllegas o “ZF:.:?:? G[?I.F:anoa
Fundacia T Caba® R | Guitarra/Gitarra ‘ Yool Tanvw
Birger Radde
Pel’l‘lJ SO Bajo/Baxua
: ; Ak T AN Orieon Pamplonés
— g DII’eCTOI’/Zuzendarla s = - E Igor ljurra, Director/Zuzendaria

16 mayo

Perry So
Director/Zuzendaria

30 mayo



Un angel canta en el escenario

En el centenario del nacimiento de Victoria de los Angeles

por Albert Nieto *

Uno de los conciertos que mas me ha impactado fue el que tu-
ve la fortuna de presenciar en el Patio de los Arrayanes de la
Alhambra, idilico enclave donde la voz de Victoria de los Angeles
penetrd en el corazén de un joven pianista que, casualmente en
Granada, queria aprovecharse del magisterio pianistico de otra
gran artista, Rosa Sabater. Desde entonces, el recuerdo de las
canciones de Fauré emanando de aquella voz sublime ha sido
una constante en mi vida, y su voz me ha acompanado a través
de sus grabaciones.

Ahora, al celebrarse el centenario de su nacimiento, he que-
rido ensalzar su gran legado vocal, tanto para los que tuvieron la
suerte de escucharla en vivo como para los que no han tenido la
oportunidad de quedar hechizados por su presencia escénica. Su
magisterio musical fue indisociable de su bondadosa y humilde
persona, que No quiso nunca ser protagonista ni recibir homena-
jes. Ahora he querido ofrecerle el mio a través de un programa
de concierto teatralizado y de este articulo.

Reconocimiento artistico

Es posible que no haya habido ningin cantante con un reconoci-
miento tan unanime y mayoritario de sus colegas: Boris Christoff,
Dietrich Fischer-Dieskau, Kirsten Flagstad, Elisabeth Schwarzkopf,
Barbara Hendricks, Birgit Nilsson, Yehudi Menuhin, Isaac Stern,
Placido Domingo, Montserrat Caballé, Maria Bayo, Rafael Frihbeck
de Burgos, Cristébal Halffter, Antoni Ros Marba y muchos otros.
Y en el ambito literario y teatral podemos destacar los elogios
de Eva Wagner-Pasquier, Salvador Espriu, Ndria Espert y Antonio
Buero Vallejo. Especialmente poéticos y clarificadores son el de
Jaume Aragall: “Silos dngeles cantaran, deberian tener tu voz”; el
de Renée Fleming: “La voz de Victoria personifica la idea de una
sonrisa en el sonido”; el de Antonio Gala: “Victoria de los Angeles
tiene una rosa en la garganta. Una rosa en la que caben todas las
primaveras”; y al actor Sir Alec Guinness, cuando le preguntaron
como le gustaria morir, contestd que, con una brizna de incienso,
unas gotas de agua bendita y la voz de Victoria de los Angeles
arrullandole con su canto. Por Ultimo, quiero reflejar el testimonio
de Teresa Berganza:

“La Callas fue la gran artista dramética y Victoria la cantante
mas completa. Fue mi principal ejemplo, bueno, fue un ejemplo
para todos. Victoria ha marcado con su estilo y con su voz la
eternidad y con ella todavia se abanica el aire de los jévenes
profesionales de la musica y se alienta también la memoria de
los que, al atardecer, contemplamos el pasado, porque Victoria
ha sido y sera un angel”

Especialmente significativo es el testimonio de Antoni Ros
Marba, pues recuerda que cuando le dirigié con la orquesta la
canciéon Maig de Eduard Toldra, se le puso la piel de gallina, y
confiesa que aquellos tres minutos mégicos de su canto le han
perseguido toda su vida como una de las manifestaciones de
sensibilidad méas exquisita y sublime. El tenor Lauri-Volpi, en su
libro titulado Voces paralelas, afirma que en la musica de cdma-
ra Victoria de los Angeles no tiene quien la supere, por gracia,
elegancia y justeza de fraseo y matices.

Logros artisticos
Hay que destacar que grabé algunas arias de Bach con Yehudi
Menuhin y que consiguid triunfar en los teatros de épera de todo
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El préximo 1 de noviembre se cumplira un siglo del nacimiento de Victoria
de los Angeles (1923-2005).

el mundo, especialmente en el Metropolitan de New York, donde
actué doce temporadas seguidas; aquel piblico le adoraba. Un
dia, cuando finalizé el aria “Una voce poco fa”, le aplaudieron du-
rante quince minutos, y eso que renuncié a la practica habitual de
pagar dinero a la clac para que aumentara el volumen y duracién
de los aplausos; les dijo que se habian equivocado de puerta, y
que ella queria saber cuando el publico le aplaudia de verdad.
Otro hito musical es el hecho de ser la Unica cantante espariola
en actuar en Bayreuth, interpretando al personaje de Elisabeth
en Tannhé&user. Es destacable también el hecho de querer com-
paginar sus actuaciones operisticas con los recitales de Lied, lo
que la diferencié de la mayoria de sus colegas. Sus programas se
caracterizaban por difundir la musica espafiola, aunque también
fue muy apreciada con otros compositores, como los germani-
cos. Su espiritu perfeccionista no impedia que su interpretacion
estuviera impregnada de frescura y de originalidad, por lo que el
publico y la critica germana y suiza siempre querian escuchar en
sus conciertos lo que denominaban j“los Schuberts de Victoria”!

Virtudes profesionales

Tenfa unas ideas musicales muy claras y un admirable valor para
defenderlas, aunque fuera ante la batuta del mismisimo Karajan.
Una vez provocd que un director de orquesta le cediera la batuta
para que mostrara qué tempo queria, lo que le hizo ganarse el
simpatico apelativo de Madame Toscanini.

Su entrega en el escenario era encomiable: en una ocasién
se cayo en el segundo acto de La Bohéme y siguié cantando de
rodillas a pesar del dolor ocasionado por la fractura de peroné
iNo es de extranar que el publico la quisiera tanto!

Virtudes humanas

Debido a sus cualidades como persona, los mejores cantantes, di-
rectores, pianistas, compositores, directores de escena, escritores
y artistas en general, le procesaron amistad. Tal como especifica
Jaume Comellas, uno de los biégrafos de Victoria de los Angeles,



el libro que habia escrito no versaba sobre la gran cantante sino
sobre la gran persona que, ademas, fue una cantante excepcional.
El baritono Dietrich Fischer-Dieskau comenta que lo que més le
atraia era el hechizo de su persona, su falta total de aires de diva
y la cordial confianza con que trataba a los demas.

La soprano comenta que de jovencita le marcé mucho haber
leido Vanidad de vanidades del Eclesiastés, y que tuvo suerte con
la educacién que le dio su familia, de origen malaguefio por parte
de padre y zamorano por parte de madre. Decia a sus alumnos
que no se puede caer en la presuncién de demostrar lo que uno
tiene y exhibirlo; simplemente hay que compartirlo.

Una curiosa anécdota que demuestra su humildad esté relacio-
nada con su nombre: fue a su imaginativo padre que se le ocurrié
conjugar el nombre de su madre Victoria con el de su tio Angel,
dado que era su padrino, y sin pretenderlo, surgié su nombre
artistico; aunque al principio ella no se atrevia a usarlo porque
lo veia muy rimbombante y firmaba como Victoria Lopez. Y otra
muestra de su sencillez es que al final de temporada en el Metro-
politan iba a despedirse de todo el personal del teatro: sastres,
maquilladores, carpinteros: todos llorando, porque la querian.

Otra de sus virtudes era el companerismo, y no soportaba que
hablasen mal de nadie. Es célebre |a frase de Maria Callas: “En
el estercolero del Met la Gnica rosa es Victoria de los Angeles”.
Segun relata su amigo Octavio Aceves, una vez le llamé enlo-
quecida desde Paris porque habia descubierto a Renée Fleming
y le invitd a viajar hasta alli para verla actuar en Las bodas de
Figaro. También sabemos que siempre que podia iba a escuchar
embelesada a Pilar Lorengar; y de Teresa Berganza decia que los
Mozart y los Rossini parecian escritos para ellay que “su Carmen”
era inigualable.

En el escenario

Es interesante conocer algunas anécdotas de Victoria de los An-
geles con algunos directores de escena. De Herbert Von Karajan
recuerda que era algo dictador. Le dijo que hacia los pasos de-
masiado cortos, a lo que le contestd que tenia las piernas cortas.

Con Franco Zeffirelli llegd a pasar un panico terrible, pues le
exigia salir del fondo de la escena con una pendiente muy marca-
day tenia miedo de caer rodando; negéndose a ello. Zeffirelli se
puso a su lado y le dijo “prueba” y le dio un empujén, teniendo
que correr hacia abajo. El director de escena queria que todo
fuera real, y la soprano procuraba hacerlo todo, pues afirma que
cuando se enfadaba era terrible. Respecto a la costumbre de
que aplauda el publico en el transcurso de una 6pera, ella no
era partidaria pues creia que se rompe la accién y la inspiracion,
y que no era bueno tampoco para el publico.

Victoria de los Angeles nos ha dejado interesantes reflexiones
sobre la espontaneidad en la accién actoral, y asi nos lo relata:
“Siempre he pensado en ‘dejarme ir' y en sentir directamente
como si estuviera componiendo esa obra, como si la escribiera,
sin pensar en donde cantar triste, alegre, més piano, mas fuerte.
Es mucho mejor hacerlo espontaneamente, porque el texto te lo
dice. La creatividad la he dejado a merced de lo que siento en el
escenario; jy entonces aprendes tantas cosas y evolucionas tanto!
A los pocos alumnos que he tenido siempre les he dicho que se
dejen llevar, porque las razones del interior casi siempre son ver-
dad, auténticas, mientras que, si sale elaborado, se nota. Lo ves en
actores de teatro. En Laurence Olivier siempre veia lo que pensaba:
aqui habré de levantar un brazo, aqui habré de hacer esto otro. A
mi me gustan los actores que actlian con espontaneidad... Yo he
procurado no hacer demasiados movimientos teatrales; a los que
gesticulan, en América los denominan hand actors. Los cantantes
tenemos tendencia, sobre todo los estudiantes, a abrir los brazos
y hacer muchas cosas, cuando en realidad, si haces pocos gestos,
cuando haces uno importante, resalta muchisimo; cuando Maria
Callas interpretaba a Norma, estaba muy quieta con su tinicay de
repente levantaba el brazo... jEra impresionante!”.

Es curiosa la comparacién que Victoria de los Angeles hace
entre el recital de cancién y la épera. Afirma que el mundo del
recital es mas natural, pues en la épera hay muchas cosas convi-
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“Su magisterio musical fue indisociable de su bondadosa y humilde
persona, que no quiso nunca ser protagonista ni recibir homenajes”.

viendo con la musica: maquillaje, vestuario, iluminacién, director
de escena, director musical... En cambio, ella siente que es una
maravilla la comunicacion tan intima que se establece con el
publico en recintos reducidos, lo que concuerda con el pensa-
miento de Peter Brooks. Uno de los placeres méas grandes que
sentia era cantar en una iglesia; al cantar en ese recinto sentia
algo mégico que le hacia recoger todas las energias del piblico,
como en un abrazo.

La simpatia y calidez de Victoria eran rasgos de su caracter
que el publico intuia, y precisamente ello propiciaba su porten-
tosa capacidad para conectar con él. Incluso lo hechizaba con su
presencia antes de comenzar a cantar.

Por Ultimo, me gustaria comentar que el olfato escénico de
Victoria de los Angeles protagonizé una de las veladas musicales
mas divertidas que se recuerdan. Elisabeth Schwarzkopf y ella
tenian que interpretar el Duetto buffo di due gatti de Rossini, y
Victoria propuso que su colega alemana fuera una gata siamesay
ella fuera un gato de calle. Lamentablemente, no nos ha quedado
constancia de las imagenes, sino tan solo del audio de aquella
grabacién en directo.

Calor humano

Me parece oportuno finalizar este articulo con tres situaciones
peculiares que denotan su calor humano, y de las que nos ha
dejado constancia su gran amigo Octavio Aceves. Una de ellas
ocurrié durante las clases magistrales que impartié en Santander:
después de que una alumna cantara con poca fortuna, Victoria
le dio un prolongado abrazo, y al cantar de nuevo, lo hizo de
maravilla.

Otra situacion tuvo lugar cuando Aceves fue a un hospital con
Victoria a visitar a un amigo comdn enfermo de sida y en fase
terminal; él se sent6 a su lado en la cama cogiéndole las manos,
mientras que ella le acariciaba los pies al tiempo que le cantaba
canciones populares catalanas, y el amigo renacié ante el canto
de su idolo durante las dos horas que permanecieron con él.

La tercera situacidon que comenta Aceves ocurrié cuando
nacié su segundo hijo, con sindrome de Down. Al entrar en la
habitacién del hospital desconcertado por la noticia y sin saber
qué decirle, ella se le adelantd, le puso con amor el nifio entre
los brazos y le dijo: “Fijate qué afortunada soy: a este nifio no
le va a faltar de nada material ni el gran amor que tengo que
darle. Imaginate qué desgracia si hubiera nacido en una familia
con menos recursos”. Aceves concluye diciendo que, como de
costumbre, le dio una leccion de vida.

* Doctor en musica, pianista, conferenciante, compositor y autor de
siete libros



Compositores

Frederick Delius

por Juan Carlos Moreno

i un compositor hay al que le va como anillo al dedo la eti-

queta de cosmopolita, ese es Frederick Delius: aunque

britanico de nacimiento, siempre se mostré mas préximo
sentimental e intelectualmente a la patria de origen de sus pa-
dres, Alemania, mientras que a nivel musical sus inclinaciones
le llevaban a Estados Unidos, Francia y, sobre todo, Noruega,
cuna de uno de los compositores que mas admiraba, Edvard
Grieg. Aun asi, muchas de sus obras evidencian una inequivo-
ca vinculacion con las islas que lo vieron nacer.
Desde su mas tierna infancia, Delius dio muestras de talento
para la musica, aprendiendo a tocar el violin bajo el maes-
trazgo de uno de los violinistas de la Hallé Orchestra. Mas
para su padre, un prdspero comerciante de lana, la musica
no era méas que un refinado entretenimiento, en ninglin caso
una profesién seria. Por ello, su voluntad era que su hijo si-
guiera sus pasos en el mundo de los negocios. El joven De-
lius fue asi matriculado, en 1878, en el International College
de Isleworth, aunque los dos afios que pasé alli los aprove-
chd més en asistir a los conciertos y 6peras que se daban en
la vecina Londres que a profundizar en unos estudios comer-
ciales que le eran indiferentes. Igualmente, fracasaron los in-
tentos paternos de introducirlo en el negocio familiar como
representante comercial en Alemania, Suecia y Francia.

Estudios en Leipzig

En cada uno de esos destinos, Delius se las ingenio para se-
guir profundizando en su formacion musical con profesores
locales en detrimento de su labor en la empresa. La uUltima
tentativa paterna consistié en enviarlo a Estados Unidos para
que dirigiera una plantacion de naranjas en Florida. Fue en
balde: el contacto con las melodias y ritmos afroamericanos
solo hizo que estimular el deseo del joven de ser compositor.
Dos afios mas tarde, en 1886, el padre de Delius se rindié y
permitié que su hijo marchara a Leipzig para estudiar en su
conservatorio. Poco después, en 1888, dio a conocer alli la
orquestal Florida Suite, recuerdo de su aventura estadoun-
idense, tras lo cual se trasladé a Paris, donde iba a desarrollar
la mayor parte de su carrera creativa.

En un primer momento, Delius intentd darse a conocer
como operista con obras
como Irmelin (1892), que
conocié su estreno en
fecha tan tardia como
1953, o Koanga (1897),
que, después de una au-
dicién privada en Paris,
fue representada en 1904
en Elberferld, llamando
la atencidn por su uso de la musica afroamericana que De-
lius habia escuchado en Estados Unidos. A esos titulos les
siguid, tres afios més tarde y en Berlin, A Village Romeo and
Juliet, cuyo interludio orquestal entre las escenas 5y 6, titu-
lado “The Walk to the Paradise Garden”, gozd de una inme-
diata estima y confirmé el genio de Delius para componer
delicadas miniaturas orquestales que acertaban a evocar un
sentimiento panteista de la naturaleza. Fue a partir de ahi
cuando la musica para orquesta empezd a ganar terreno a la
escénica, con obras como las variaciones Brigg Fair (1907) y
la fantasia In @ Summer Garden (1908).

“La empatia con la naturaleza
de Frederick Delius hizo que
otro gran musico britanico,
Edward Elgar, lo describiera
como ‘un poeta y un visionario”

El compositor Frederick Delius (Bradford, Inglaterra; 29 de enero de 1862 -
Grez-sur-Loing, Francia; 10 de junio de 1934).

Thomas Beecham

Gracias al entusiasmo de los directores de orquesta ale-
manes, esas partituras se escucharon sobre todo en Ale-
mania, no asi en la Francia en la que Delius residia ni en
el Reino Unido en el que habia nacido. Su introduccion en
este Ultimo pais se debid al que fue el gran apdstol del
compositor: el director de orquesta Thomas Beecham. Fue
él quien, en 1909, dirigié en Londres la obra méas ambiciosa
escrita hasta la fecha por Delius, A Mass of Life, una canta-
ta para solistas, coro y orquesta sobre textos del Asi hablé
Zaratustra del filésofo Friedrich Nietzsche. A pesar del éxito
obtenido, Delius siguid viviendo en Francia, si bien su musi-
ca empezd desde ese momento a prestar atencion a los
paisajes y melodias de su tierra natal, como en el diptico de
poemas sinfénicos formado por Summer Night on the River
y On Hearing the First Cuckoo in Spring (1912), o en North
Country Sketches (1914). Esas miniaturas rapidamente con-
quistaron al publico e incentivaron al compositor a abordar
obras mas amplias y complejas, como el Concierto para
violiny el Réquiem, ambas de 1916.

Sin duda, esa década de 1910 iba a ser la més fructifera
de la carrera de Delius. A finales de ella, su salud empezé
a resentirse a causa de una sifilis contraida afos atras. To-
dos los remedios probados resultaron inttiles: en 1928, el
compositor perdié la vista y la movilidad. Aun asi, siguié
componiendo obras como la musica incidental de Hassan
(1923) o el poema sinfénico A Song of Summer (1930), en
el que de nuevo mostrd esa empatia con la naturaleza que
hizo que otro gran musico briténico, Edward Elgar, descri-
biera a Delius como "un poeta y un visionario”.



“La razo6n por su pasion
noruega hay que buscarla
en la devocion que Delius
sentia por Grieg”

o Noruega, la patria ideal o

Delius sentia un indisimulado desprecio por la musica
britanica: para él, no era mas que algo escrito por
personas “aterrorizadas por sus sentimientos”. Tam-
poco llegd a mostrar demasiado interés por la mu-
sica gala, de la que se mantuvo deliberadamente al
margen, a pesar del aprecio que Ravel o Schmitt ma-
nifestaron por su obra. Otra cosa era la musica escan-
dinava vy, particularmente, noruega. La razén hay que
buscarla en la devocién que Delius sentia por Grieg,
a quien llegé a conocer en Leipzig. El noruego fue
uno de los asistentes al estreno de la Florida Suite,
a la que dedicé encendidos
elogios. No solo eso: fue
Grieg quien vencié la resis-
tencia del padre de Delius
a que su hijo se dedicara a
la mUsica. No es de extranar
asi que el compositor se sin-
tiera hasta el final de sus dias en deuda con Grieg ni
que en su catdlogo abunden las obras que rinden tri-
buto a los imponentes paisajes noruegos, su pueblo
y sus tradiciones. Entre ellas destacan las Canciones
noruegas (1889), para voz y piano; el poema sinfé-
nico Paa Viderne (1892), inspirado en el dramaturgo
Henryk lbsen; la misica de escena para Flokeraadet
(1897), de Gunnar Heiberg, o la balada Eventyr (1917).
La huella noruega se aprecia incluso en la miniatura
On Hearing the First Cuckoo in Spring (1912), donde
la flauta presenta una melodia popular de ese origen,
“In Ola Dal” (En el valle de Ola).

Compositores
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DISCOGRAFIA

e AVillage Romeo and Juliet. Elizabeth Harwood, Robert Tear,
John Shirley-Quirk. John Alldis Choir. Royal Philharmonic
Orchestra / Meredith Davies.

Warner. 2 CD. DDD.

e Fennimore und Gerda. Randi Stene, Judith Howarth, Mark
Tucker, Peter Coleman-Wright. Coro y Orquesta Sinfénicos
de la Radio Nacional Danesa / Richard Hickox.

Chandos. DDD.

® Koanga. Song of the High Hills. Eugene Holmes, Claudia
Lindsey, Raimund Herincx. John Alldis Choir. Orquesta
Sinfénica de Londres / Charles Groves.
Warner. 2 CD. DDD.

* Brigg Fair. Appalachia. Ambrosian Singers. Hallé Orchestra
/ John Barbirolli.
Warner. ADD.

* Florida Suite. Over the Hills and Far Away. Idylle Printemps.
English Northern Philharmonia / David Lloyd-Jones.
Naxos. DDD.

° A Dance Rhapsodies n. 1 y 2. Walk to the Paradise
Garden. North Country Sketches. Orquesta Sinfonica de
Bournemouth / Richard Hickox.

Chandos. DDD.

e Concierto para piano. Paris. Brigg Fair. Idylle Printemps.
Howard Shelley, piano. Royal Scottish National Orchestra
/ Andrew Davis.
Chandos. DDD.

® Doble concierto. Concierto para violin. Concierto para
violoncelo. Tasmin Little, violin; Paul Watkins, violoncelo.

CRONOLOGIA

® 1862 Nace el 29 de enero en Bradford, en el norte de
Inglaterra.

® 1869 Recibe lecciones de violin de Rudolph Bauerkeller,
de la Hallé Orchestra.

® 1874 Ingresa en la Bradford Grammar School.

® 1884 Es enviado por su familia a Florida, Estados Unidos.

* 1886 Decidido aser compositor, ingresa en el Conservatorio
de Leipzig.

* 1888 Estreno en Leipzig de la orquestal Florida Suite. Se
traslada a Paris.

e 1897 Conoce a la pintora Jelka Rosen, con la que contraera
matrimonio en 1903.

® 1901 Acaba la composicion de la épera A Village Romeo
and Juliet.

* 1904 Se estrena en Elberferld la 6pera Koanga, compuesta
entre 1904y 1907.

® 1905 Sobre texto de Friedrich Nietzsche, escribe A Mass
of Life.

* 1907 Conoce al director de orquesta Thomas Beecham.

® 1910 Treinta y seis orquestas alemanas interpretan la
rapsodia Brigg Fair.

* 1913 Estreno en Leipzig del poema sinfénico On Hearing
the First Cuckoo in Spring.

® 1916 En plena Primera Guerra Mundial, compone el
Réquiem.
* 1928 Enfermo de sifilis, queda ciego e invalido.

® 1929 Beecham organiza un Festival Delius en el Queen’s
Hall de Londres.

® 1930 Compone, dictandola, la Sonata para violin y piano
n. 3.

* 1934 Muere el 10 de junio en Grez-sur-Loing, Francia.

Orquesta Sinfénica de la BBC / Andrew Davis.
Chandos. DDD.

e Sonatas para violin y piano. Susanne Stanzeleit, violin; Gusztav

Fenyo, piano.
Naxos. DDD.

® Requiem. A Mass of Life. Rebecca Evans, Joan Rogers,

Peter Coleman-Wright. Coro y Orquesta Sinfénicos de
Bournemouth / Richard Hickox.
Chandos. 2 CD. DDD.
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AUDITORIO

Opera / Conciertos

Septiembre ha sido un mes en parte con cierres de festivales
veraniegos y en parte con las nuevas aperturas de temporada,
que se haran del todo efectivas durante este mes de octubre.
De este modo, hablamos del cierre del Festival Internacional de
Santander: "La 72 edicién del Festival Internacional de Santander,
marcada por una programacién coherente y gran afluencia de pu-
blico, concluyé con dos conciertos intimamente conectados con
los que lo habian iniciado (la Filarmodnica de Rotterdam lo abria
y otra, la Deutsche Kammerphilharmonie de Bremen, lo cerraba).
Y al final escuchamos a Hilary Hahn (en foto superior), una de las
mayores violinistas de las que hay memoria”. Y més conciertos,
como la inauguracién de temporada del ADDA de Alicante o la
gira internacional que Paul Lewis estd dedicando a la integral de
las Sonatas de Schubert, recalando en el Auditorio de Tenerife con
un primer programa.

© SF/MATTHIAS HORN

Operisticamente, tenemos la Medea de Cherubini con la que ha
inaugurado temporada el Teatro Real, cuatro éperas del Festival
de Salzburgo (La pasién griega de Martint, Macbeth y Falstaff de
Verdi y las mozartianas Bodas de Figaro -en la imagen inferior con
André Schuen y Sabine Devieilhe-), un Turco in ltalia en el Teatro
Coldn protagonizado por Irina Lungu y Erwin Schrott; Acide de
Haydn, que inauguré el Festival Herbstgold de Eisenstadt y Les
Troyens bajo la direccién de John Eliot Gardiner (incluida la po-
|émica en la que se ha visto envuelto) en el festival Berlioz de La
Cote-Saint-André.

© DANA VAN LEEUWEN

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

DISCOS

Discos

Grandes y clésicos nombres de la historia de la interpretaciéon
musical entre los mejores discos del mes, como los miticos di-
rectores Herbert von Karajan con el Don Carlo verdiano (Blu-ray)
o Leonard Bernstein (en la imagen), del que Sony Classical ha
publicado Maestro on record, una lujosa edicion aprovechan-
do el estreno del filme Maestro dirigido y protagonizado por
Bradley Cooper. Pero también tenemos musica como la trilogia
de Monteverdi de Gardiner grabada en La Fenice de Venecia
(DVD), Sonatas venecianas desconocidas por Scaramuccia,
Cantatas de Bach en el sello Accentus o un estuche (DVD) dedi-
cado a la primera etapa de Riccardo Chailly en Lucerna: “cuatro
conciertos con programas muy diferentes entre si que hablan a
las claras de la enorme capacidad como director de Riccardo
Chailly”.
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Enaltecimiento de la percusion

Alicante

Charles-Olivieri Munroe inauguro el Festival Contemporaneo Alicante
dirigiendo a la ADDA-Simfonica.

Diez conciertos integran la programacién del Festival Contempo-
raneo Alicante que se va a desarrollar en el ADDA de dicha ciudad en
el inicio de su temporada 23/24, en el que va a tener especial relevan-
cia un ciclo dedicado a la creacién pianistica que lleva por titulo “Los
locos del piano”, donde se podran escuchar repertorios poco habi-
tuales en los recitales de este instrumento. En tal sentido, la segunda
obra del programa inaugural del festival que ADDA-Simfonica pro-
tagonizd bajo la direccion del maestro canadiense de origen maltés
Charles-Olivieri Munroe fue Oda a Manuel de Falla, que el compositor
de Alcoy Amando Blanquer compuso en 1977, en la que destaco la
intervencién de Marisa Blanes como solista, una de las més reconoci-
das tratadistas de la creacién musical de su paisano, el maestro Blan-
quer, como se pudo apreciar, de manera especial en el segundo mo-
vimiento, Antistrofa, desarrollando un acompasado ritmo que tuvo su
momento més expresivo en una condensada cadenza que transmitié
con gran delicadeza. Los percusionistas Adrian Garcia y Salvador Soler
lograron ese raro efecto "diafénico” que pretende el compositor.

El concierto se inicié con una excepcional interpretacion que Javier
Eguillor, uno de los grandes maestros de la percusion de nuestro pais,
hizo del Concierto para percusién y orquesta de André Jolivet; hay
que enmarcarla como un verdadero elogio de esta importante activi-
dad musical, dada la riqueza, variedad y versatilidad ritmicas que pro-
pone el musico francés en sus cuatro movimientos, que lleva a que sea
esta obra todo un referente en este particular repertorio. Eguillor se
hizo duefio de la situacién desde el atimbalado Robuste inicial hasta
las precisas filigranas que contienen los tiempos finales, Rapidement
y Allegrement, especialmente en este Ultimo, donde aparecié el enor-
me baterista que encierra este musico jijonenco.

La velada tuvo su colofén con el Concierto para orquesta de Witold
Lutoslawski, posiblemente la pieza orquestal con mayor enjundia de
este gran compositor polaco. El director dejé hacer a ADDA-Simfonica
en la seguridad de |la bondad de este elocuente instrumento orquestal
durante el primer tiempo, Intrada, que fue creciendo con paroxistica
tensién sonora. Se dejé llevar por el conocimiento que cada musico
demostraba en su cometido, aprecidndose gran diversidad de mati-
ces en cada seccién instrumental, como ocurrié con las trompas en
scherzante” Capriccio notturno, enfatizandose
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asi su caracter de trio, para permitir que la orquesta brillara en todo
su esplendor en el tercero, Passacaglia, toccata e choral, de manera
subyugante por la ritmica de un discurso claro, efectivo y detallado.

ADDA-Simfonica volvia a demostrar como se manifiesta imbatible
aunque no esté en el pédium su autor, el maestro Josep Vicent, que
siempre significa un plus incomparable para disfrutar aiin més de las
enormes cualidades artisticas de esta orquesta tan singular en el pa-
norama espanol, dada su expansiva y matizada sonoridad que le per-
mite realizar auténticas recreaciones del gran repertorio de Stravinsky,
Shostakovich, Bartdk o Prokofiev, excelsas autoridades en instrumen-
tacién del siglo XX.

José Antonio Cantéon
Javier Eguillor, Marisa Blanes. ADDA:-Simfonica / Charles-Olivieri

Munroe. Obras de Jolivet, Blanquer y Lutoslawski.
Auditorio de la Diputacién (ADDA), Alicante.

Il Turco in Italia regresé al Colon

Buenos Aires

El Coldn volvié a reponer por tercera vez en sus estadisticas esta
Opera que es expresion también juvenil del talento de Gioachino Ros-
sini, Il Turco in ltalia, que cuenta con libreto de Felice Romani, muy
activo por entonces. Por cierto que este trabajo del llamado Cisne de
Pesaro no solamente acentua lo buffo que plantea en su argumento
y mensaje, sino también la nota social con los rasgos sentimentales
de amorios y parejas. En plenos afos activos y juveniles presento este
titulo en el afamado Teatro alla Scala de Milan y se produjo alli cierto
rechazo inicial, habldndose de una remake de la entonces reciente
L'italiana in Algeri, hecho también coincidente con la fuerte influencia
en los gustos sociales de lugares exdticos como tema recurrente. Lo
cierto es que, casi enseguida un largo distanciamiento tuvo esta épera
con los repertorios, hasta volver en el siglo XX con empuje al renacer
con la versién de 1955 dirigida por Gavazzeniy la gran Maria Callas en
su elenco en la propia Scala. Esto explica que afios después llegara
su influencia al Colén, en 1979, protagonizada por Sesto Bruscantini
y recién més adelante, hace de esto veintitrés afos, se la repusiera
de nuevo.

Lo cierto es que la presente versién, en la edicion critica de Marga-
ret Brent, que apunta a ser la més fiel, aunque ademas, recurriendo al
piano en vez del clave para los recitativos, y con algunos agregados,

Irina Lungu y Erwin Schrott protagonizaron este Turco in Italia en el Teatro
Colo6n.



mostré desde esta Optica ser una prolija lectura de la partitura por
parte del estudioso y activo director alicantino Jordi Bernacer, en su
segunda visita a nuestro medio. Pudo advertirse que la puesta quiso
evocar un hotel napolitano de lujo con sus habitaciones e instalacio-
nes en doble planta, con rotaciéon del disco giratorio de escena, por
parte del director Pablo Maritano, con la escenografia disefiada por
Gonzalo Cérdoba. Y en ese ambito, con numerosos figurantes agre-
gados, fue desarrollandose la accion con buena direccion escénica de
los cantantes, que formaron un eficiente grupo para aquilatar los mé-
ritos vocales rossinianos en esta extensa dpera de cerca de tres horas.

De modo que en esta ambiciosa produccién fueron luciéndose
el baritono uruguayo Erwin Schrott con buena y potente voz y estilo,
para la figura del turco Salim. A su flanco estuvieron los eficaces des-
empefos de Irina Lungu como Fiorilla, soprano de origen moldava,
de buenos recursos en la coloratura, el baritono italiano Fabio Capita-
nucci y la mezzosoprano Francesca Di Sauro (como Zaida), ademas de
cantantes argentinos como German Alcantara (Prosdocimo) y el tenor
Santiago Ballerini, que destacé sus sobreagudos en el aria de Narciso;
y Santiago Martinez, también destacado en el aria “Ah! sarebbe tro-
ppo dolce”, que no es del original. Completé el coro estable dirigido
por Miguel Martinez con entero acierto. En préximo despaché seguiré
con mis recensiones de la temporada.

Néstor Echevarria
Erwin Schrott, Irina Lungu, Fabio Capitanucci, Santiago Ballerini,
Francesca Di Sauro, etc. Coro y Orquesta del Teatro Colén / Jordi

Berndcer. Escena: Pablo Maritano. Il Turco in [talia, de G. Rossini.
Teatro Colén, Buenos Aires.

Festival Herbstgold en casa de Haydn

Eisenstadt

A principios de cada otofo, el palacio Esterhazy de Eisenstadt se
engalana para el Festival Herbstgold (literalmente, “"Otofio dorado”),
con quince dias de dpera, conciertos y recitales de Lied, bajo la ad-
vocacién de su habitante més legendario, Franz Joseph Haydn. Este
afio y bajo la convocatoria de su titular artistico, el director y violinista
Julian Rachlin, y con la Chamber Orquestra of Europe como orques-
ta residente, el Festival ha conseguido agrupar a artistas como Lucy
Crowe, Angelica Kirschlager y Andrés Orozco-Estrada al frente de la
Filarménica de La Scala. El Festival incluye también musica de cdmara,
misas en iglesias adyacentes y hasta una sesion de jazz.

La inauguracién del Festival 2023 correspondié a Acide, una Fes-
ta teatrale compuesta por Haydn en ocasion de la boda de uno de
los principes de Esterhazy y estrenada en la misma sala donde fue
respuesta este afio. Se trata de un enorme espacio rectangular, hoy
llamada Haydnsaal, de acustica particularmente apta para la musica
instrumental por la frescura y precisién sonora. La voz humana sale con
alguna reverberacién que creo aumenta la espontaneidad comunica-
tiva entre los artistas y el plblico. Haydn calificé Acide, no sabemos
si irbnica o ambiciosamente, como su primera épera. Se trata de un
simplisima pero agil accién escénica sobre el amor de Acide y Galatea
y los celos del ciclope Polifemo que mata a Acide para quedarse con
Galatea. Esta se muere de amor, pero a pedido de la ninfa Glauce la
divinidad Tetide resucita a los amantes que concluyen la accién con
un doble dlo (Acide y Galatea por un lado y Glauce y Tetide por otro),
para culminar con un maravilloso cuarteto final.

Para esta representacion, los regisseurs Carolin Pienkos y Cornelius
Obonya idearon una gran tarima con el juego escénico a la izquierda,
contra un telén de fondo de impresionismo abstracto que contrastd
con un ingenioso vestuario intemporal, con evocacién barroca de tu-
les y colores vivos, pero sin estilo definido. Obonya, que es también
un reconocidisimo actor en paises de habla alemana, interpreté el
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Acide, Festa teatrale, de Haydn, inaugurd el Festival Herbstgold de
Eisenstadt.

papel de un narrador que aparte de comentar sobre lo que estaba
ocurriendo, interactué con los cantantes y el publico con gesticulacién
descriptiva de la acciéon dramética y alin con pasos de danza. Con ello,
la obra cambié radical y atractivamente su concepcién original, esto
es, dejé de ser una pieza de pompa y circunstancia para la nobleza,
para transformarse en una especie de Singspiel actualizado como fa-
bula contemporanea. Nunca la musica “de Corte” de Haydn sali6 tan
redondamente vital.

A la derecha del gran tablado se ubicé la excelente orquesta de
instrumentos historicistas que, bajo la direccién de Heinz Ferlesch,
hizo brillar la partitura con todo el color y la diferenciacion de texturas
que requiere la muisica de Haydn para exhibir su riqueza polifénica.
La excelente obertura fue rica en contraste y variacién de tiempos y
la inclusién de algunos fragmentos de su Sinfonia n. 12, no hizo sino
realzar la teatralidad de una sucesién de arias que un excelente equi-
po de cantantes supo interpretar con estilo y conviccién. Sabiamente,
los regisseurs optaron por una visién naive de la obra, con un Polife-
mo caricaturizado como sin cabeza, portando su Unico ojo como una
enorme linterna, bien cantado por Christoph Filler. Jan Petryka fue un
Acide particularmente inspirado en su aria de entrada “La belta, che
m'innamora”, un magnifico allegro moderato para dos oboes cornos
y cuerdas, la misma instrumentacién en la cual la excelente Gauce de
Elisabeth Breuer desarrollé su limpida coloratura en “Perché stupisci
tanto”. Con buen timbre y genial expresividad cémico-dramatica ayu-
do Elisabeth Wimmer (Galatea) a acentuar las alternativas de farsa y
tragedia admirablemente balanceadas en la obra; también Cornelia
Sonnleither convencié con afirmativo pathos como Tetide, el hada
buena que termina solucionéandolo todo. En suma: una velada de
calidad, imaginativa en su actualizacién de un compositor capaz de
transitar a través de ya dos siglos con un mensaje musical siempre
genuino e inspirador.

Agustin Blanco Bazan

Christoph Filler, Jan Petryka, Elisabeth Breuer, Elisabeth Wimmer,
Cornelia Sonnleither. Orquesta Titular del Festival / Heinz Fer-
lesch. Escena: Carolin Pienkos y Cornelius Obonya. Acide, Festa
teatrale, de F-J. Haydn.

Festival Herbstgold, Eisenstadt.



Un soporifero gran espectaculo

Madrid

Medea es una de las éperas que ha sufrido mas retoques desde
su estreno como opéra comique, es decir, con didlogos hablados,
con musica de Luigi Cherubini y libreto en francés de Francois-Be-
noit Hoffmann, en Paris, en el Théatre Feydeau el 13 de marzo de
1797. En aquella ocasién fue bien pero friamente recibida, desa-
pareciendo de los escenarios parisinos tras 20 representaciones y
no regresando a ellos hasta mediados del siglo XX. Tampoco en
Inglaterra, donde se estrend en 1865, con recitativos de Luigi Arditi,
logré captar la atencién ni de la critica ni del pdblico; ni en Italia,
donde no se representd hasta 1909 en la Scala sin gran trascenden-
cia. Y fue en el Maggio Musicale Fiorentino de 1953, interpretada de
manera sublime por Maria Callas, cuando se reafirmé el éxito de la
obra en el siglo XX. Sin embargo, hubo un pais que tras su estreno
en Paris si aprecié la obra, Alemania, y alli se representé en nume-
rosas ocasiones a lo largo del siglo XIX. Franz Paul Lachner creé la
parte hablada en el estilo del recitativo wagneriano en 1854 para
una produccién en Frankfurt en 1855. Y esta fue la forma en que se
siguid representando hasta 1980. En Viena fue estrenada en 1803,
y para una reposicién en 1809, en la misma ciudad, Cherubini cortd
cerca de 500 compases de la partitura, que fueron incorporados en
una edicién de la obra publicada entonces. La obra estuvo en el
repertorio de la 6pera vienesa hasta 1871.

Ahora, para su estreno en Madrid, la hemos escuchado con unos
recitativos cantados compuestos por el fallecido en 2015 Alan Curtis.
Con todo mi respeto, su versién en francés me parece poco lograda;
sus recitativos cantados no la favorecen y ciertos anadidos, como el
suefio de Medea, alargan la obra de forma innecesaria. Y considero
que la expresién draméatica de Medea en francés palidece ante su
version italiana; para ello escichese a la Callas. Curiosamente esta
Opera es una obra coral, que cuenta solo con tres arias, una de Dircé,
otra de Créon y otra de Neris, un grandioso duo de Jasén y Medea al
final del primer acto y la sublime escena final encomendada a Medea.

;Qué incita a una mujer a matar a sus propios hijos? Esta pregunta
inquietaba a los espectadores de hace dos mil quinientos afios tanto
como los inquieta hoy. Por este motivo, la Medea de Euripides es,
como otras tragedias clasicas, una obra atemporal. Como en Euripi-
des y en Hoffmann, Medea, la extranjera, la diferente, ha llegado de
lejos, de la lejana y salvaje Colquide, la regién caucésica que hoy es
Georgia, y lo ha hecho guiada por su enloquecido amor por Jasén.
Pero contrariamente a |a tragedia de Euripides, en Hoffmann Medea
ha regresado a la patria y no la vemos aparecer hasta mediado el
Primer Acto. Sin explicarnos como ha logrado entregar el vellocino
de oro a Jasén, traicionando a su padre y a su pais, y despedazado
a su hermanastro. La conducta de Jason es totalmente reprobable,
pero a pesar de la defensa de Medea, como mujer humillada, tanto
en Euripides como en Hoffmann no tienen justificacion todas las tro-
pelias que ha perpetrado y va a perpetrar, asesinando a su hermanas-
tro, abrasando a Dircé y degollando finalmente a sus hijos. Medea es
una inmensa creacién literaria, personaje de una dimensién tragica
grandiosa, una de las creaciones femeninas més apasionantes de la
literatura universal, todo menos una “pobre mujer” despreciada.

Paco Azorin plantea la obra “segun dice” como una bajada al
mundo infernal; para ello crea un espacio vacio negro en cuyo cen-
tro se alza una torre metélica que sirve de hueco para un ascensor
y que sostiene una plataforma que, como el ascensor, se eleva y
desciende. Por este artilugio suben y bajan los personajes, que, por
cierto, guarda un sorprendente parecido con la escenografia de Gio
Forma para el Ultimo Macbeth de la Scala. La direccion de escena
es bastante torpe y, en ocasiones, disparatada. Azorin traslada la
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Maria Agresta (Medea), Nancy Fabiola Herrera (Neris) y Veronica
Moreno (actriz), durante la Medea de Cherubini que ha inaugurado
temporada del Teatro Real.

accién desde los tiempos miticos a la edad moderna y como resul-
tado se multiplican las incoherencias. jEn qué cabeza cabe que en
nuestros dias un numeroso grupo de una especie de geos armados
hasta los dientes y con escudos, tema la presencia de una mujer
que se considera bruja? ;No es chocante que la boda de Jasén con
Dircé la oficien dos popes vestidos con todos sus habitos de cere-
monia mientras invocan a Baco?

Lamentablemente la caracterizacién de los personajes tampoco
fue muy acertada. Muy mal resuelta la apocaliptica escena final con
una Medea que se pasea como si tal cosa por la plataforma mientras
lanza sus maldiciones, que, por cierto, ha estado reproduciendo los
gestos que han quedado registrados de las actuaciones de Maria Ca-
llas. EI movimiento escénico del coro y figurantes de Carlos Martos
tiene indiscutibles aciertos y momentos de cierta belleza. Muy con-
seguida la iluminacién de Pedro Yagie y sin estridencias el vestuario
de Ana Garay, aunque endosar a Medea cartucheras al estilo de los
militares caucésicos me parece gratuito.

El reparto vocal fue insuficiente en su conjunto. Bien la Dircé de
Sara Blanchy la Neris de Nancy Fabiola Herrera. El bajo Jongmin Park
cumplié con dignidad como Créon. El punto negro de esta seccién
fue el tenor Enea Scala, que tiene una voz indefinida; dicen de bari-
tenor, no es ni un tenor ni un baritono y le falta peso en la voz para
interpretar un personaje que requiere de un timbre heroico. Escéni-
camente resultd insignificante, aunque puso todo de su parte para
sacar el personaje adelante.

Maria Agresta fue Medea. Esta soprano es entonada y canta bien,
pero no es la dramatica que requiere el personaje, carece del timbre
adecuado, del peso especifico en la voz y de la capacidad draméti-
ca para encarnar a Medea. Es la caracteristica cantante de nuestros
dias que se atreve con todo y todo lo saca adelante con decencia,
sin pasar de ahi. Su Medea carecié de grandeza, de halito tréagico,
de presencia escénica y en su endemoniada escena final la voz se la
destemplé y sond agotada por el esfuerzo.

Por su parte, Ivor Bolton dirigié la obra con mas oficio que inspi-
racién, aunque logré que tanto el coro como la orquesta sonaran
sin fisuras y supo cuidar a los cantantes sin obligarles a forzar la voz
durante la mayor parte de la representacion.

Francisco Villalba

Maria Agresta, Blanch, Nancy Fabiola Herrera, Jongmin Park,
Enea Scala, etc. Coro y Orquesta del Teatro Real / Ivor Bolton.
Escena: Paco Azorin. Medea, de L. Cherubini.

Teatro Real, Madrid.
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Vuelven triunfalmente Les Troyens

La Cote-Saint-André

En el marco de la gira prevista en Salzburgo, Versalles, la Filarmo-
nica de Berlin y los Proms de Londres, el Festival Berlioz de La C6-
te-Saint-André inaugura la serie de conciertos de la épera Les Troyens
bajo la direccién de John Eliot Gardiner. Constituye la promesa del
gran retorno de Gardiner a la obra maestra de Berlioz, veinte afios des-
pués de su presentacion en el parisino teatro Chéatelet. En este caso, la
opera fue dividida en dos partes, los dos primeros actos el primer dia
y el dia siguiente los tres Ultimos, debido a las condiciones dificiles del
auditorio provisional, en parte al aire libre, de la ciudad natal de Berlioz
que acoge el festival (al contrario de los otros conciertos de la gira, en
una sola parte como se debe).

No es el Unico cambio, pues por razones de enfermedad (y ademas
de un conflicto con uno de los intérpretes), Gardiner renuncié a diri-
gir la segunda velada (y toda la antes enunciada gira con Les Troyens,
dado lo grave del comportamiento del director francés al golpear al
bajo William Thomas -nota del editor-), dejando la batuta a su asis-
tente Dinis Sousa. Sousa, joven director portugués que vive en Gran
Bretafia, participd en los ensayos del concierto, lo que se siente por
su direccién muy afirmada. Se relnen la Orchestre révolutionnaire et
romantique y el Monteverdi Choir, las dos formaciones fundadas por
Gardiner, y un reparto vocal de primer orden. Michael Spyres retoma
el papel principal de Enée (que habia interpretado ya bajo la direccion
de John Nelson), con el ardor y también los matices que se deben, a
pesar de algunos agudos que ahora no le salen tan faciles como antes.
Alice Coote expresa a Cassandre de manera apasionada y potente.
Paula Murrihy es una Didon de gran envergadura, especialmente ex-
presiva en sus escenas finales. Adéle Charvet, Lionel Lhote y William
Thomas (el cantante que tuvo problemas con Gardiner) constituyen un
complemento vocal perfectamente elegido. Quizas se pueden emi-
tir algunas reservas para Beth Taylor, Anna con voz de soprano que
hubiera requerido una voz de contralto, o para Laurence Kilsby, tenor
no suficientemente ligero para lopas y Hylas. Pocas reservas, para un
reparto impecable de interpretacién y expresién, y ademas con una
perfecta diccién francesa.

El coro Monteverdi Choir interviene potente o sutil, como se debe,
a pesar de la acustica que no le favorece (lo que se siente en la intro-
duccion del tercer acto). La Orchestre révolutionnaire et romantique
cumple perfectamente, respetando las multiples indicaciones de la
partitura. Y el conjunto se enriquece con movimientos y luces arregla-
dos que dan todo el sentimiento de la tragedia. La direccién de Gar-
diner, en los dos primeros actos de la primera velada, corresponde al
oficio experimentado que se sabe de este director y experimentado en

la musica de Berlioz. La intervencién de Sousa, en la segunda velada,

El Festival Berlioz de La Cdte-Saint-André ofrecié la 6pera en gira Les
Troyens.

constituye toda una revelacién, totalmente ejemplar e intensa. Un di-
rector de orquesta de gran profesionalidad al que hay que seguir. Y asi
lo recibe el publico, con aplausos infinitos y triunfales.

Pierre-René Serna

Michael Spyres, Alice Coote, Paula Murrihy, Adéle Charvet, Lionel
Lhote, William Thomas, Beth Taylor, Laurence Kilsby, etc. Monte-
verdi Choir, Orchestre révolutionnaire et romantique / John Eliot
Gardiner y Dinis Sousa. Les Troyens, de Hector Berlioz.

Festival Berlioz, La Céte-Saint-André.

Excelente clausura del FIS

Santander

La 72 edicidon del Festival Internacional de Santander, marca-
da por una programacion coherente y gran afluencia de publico,
concluyd con dos conciertos intimamente conectados con los que
lo habian iniciado, casi cuatro semanas antes: si una orquesta cen-
troeuropea (la Filarmonica de Rotterdam) lo abria, otra (la Deutsche
Kammerphilharmonie de Bremen) lo cerraba; si en la jornada de in-
auguracién un director israeli (Lahav Shani) nos ofrecia su vision de la
Novena de Beethoven con la colaboracion del Orfeén Donostiarra,
otro (Omer Meir Wellber) nos impresionaba en la de clausura con la
Primera del genio de Bonn, otra de las obras centrales del repertorio
(la Misa Nelson de Haydn) y la participacién de la Coral Andra Mari; si
al principio contamos con la presencia de Midori, al final escuchamos
a Hilary Hahn, dos de las mayores violinistas de las que hay memo-
ria. Grandes nombres, en fin, a los que ain podriamos sumar los
de otros eximios protagonistas de esta edicién, como Anne Sophie
Mutter, Juan Diego Flérez (ambos entrevistados durante el FIS en ex-
clusiva para RITMO de octubre), Fabio Biondi, Grigori Sokolov, Javier
Perianes o Daniel Harding...

Corresponde aqui levantar acta del sobresaliente desempefio de
los musicos de Bremen en compariia de la mencionada Hilary Hahn,
todos ellos bajo la hiperactiva direccién de Wellber. La violinista nor-
teamericana, convaleciente de Covid, no pudo ofrecer el Concier-
to para violin y acordeén de Aziza Sadikova anunciado, pero si el
Concierto n. 5 en la mayor de Mozart (10'33", 10'21", 8'39") y lo hizo
exhibiendo esa afinacién perfecta, ese sonido vibrante, ese fraseo
discreto, pero incisivo, casi eléctrico, que le caracterizan, asi como un
manejo del arco de excepcional limpieza y precisién en la ejecucidn
de las cadenzas compuestas por ella misma para cada movimiento:
si la primera llamé nuestra atencién por la dosis de virtuosismo re-
querido, la del tercero lo hizo por su inventiva y gracia mozartiana,
verdaderamente admirable. Las ansiadas propinas que brindé a su
término (la Loure de la Partita n. 3 BWV 1006 de Bach -4'27"- y el Ave
Maria de Piazzolla -4'36"-) ratificaron su absoluta plenitud técnica y
artistica.

Mientras tanto, desde el podio, Omer Meir Wellber no dejé pa-
sar la ocasién de lucir su desbordante personalidad, dicho sea en
el mejor de los sentidos. Su técnica posee una rara fisicidad y, por
lo que hemos podido comprobar, sus vigorosas, vitalistas interpre-
taciones se distinguen por un contraste dinamico arrollador. Ya se
trate del Mozart infantil, el Beethoven juvenil o el Haydn maduro,
Wellber dirige con todo el cuerpo, como si le fuera la vida en ello;
la atipica posicion de sus brazos, con los codos elevados, le confiere
un gesto hosco, a veces amenazante; diriamos que el director israeli
es un azogue que no para de dar instrucciones ritmicas, timbricas y
de fraseo a sus musicos, unas veces agitando sus dedos, otras balan-
ceando sus caderas y, en ocasiones, brincando enérgicamente. Tal
despliegue podria parecer superfluo o excesivo si no fuera porque
los musicos responden con una inmediatez y exactitud admirables;



Altos y bajos

Salzburgo

Hasta la muerte de Herbert von Karajan, el Festival de Salzbur-
go era un foro de producciones operisticas méas bien tradiciona-
les o con innovaciones que jamas violentaban las intenciones del
compositor o el libretista. Ahora Salzburgo, como Bayreuth, parece
estar dispuesto a todo en materia experimental. Y los resultados
son a veces tan desparejos como los talentos de los regisseurs con-
vocados para experimentar. Este aflo Simon Stone deslumbré con
una intensa y perceptiva puesta en escena de La pasién griega de
Bohuslav Martint, mientras que Krzysztof Warlikowski se encargd
de un Macbeth de Verdi irresistible en su apelacién a la psicologia
de cada personaje. Ambos, Stone y Warlikowski, revolucionaron
la escena en el buen sentido, esto es, actualizando estas obras
sin perder nunca de vista su dramaturgia original. En cambio, en
Falstaff y Las bodas de Figaro, Christoph Marthaler y Martin Kuej
decidieron reemplazar, respectivamente, a Verdi y Boito y Mozart
y Da Ponte con sus propias ideas. Y en ambos casos el resultado
fue desastroso.

Para la obra de Martind, Stone desafié el amplisimo escenario
de la Felsenreitschule con un cuadro escénico minimalista, de fon-
do abstracto de gris claro disefiado para contrastar con las dos
grandes masas corales: la del establishment ortodoxo del pueblo
de Lycouvrissi la conforman hombres y mujeres también de gris;
todos iguales, como en cualquier sociedad anquilosada por el
egoismo y la xenofobia. Frente a ellos se planta una calidoscépica
marea de refugiados, con sus tiendas y pertenencias salvadas en su
huida. Basdndose en la novela de Kazanzkis, Cristo de nuevo cru-
cificado, MartinG propone una comunidad griega escapada de los
turcos de Anatolia que los también griegos de Lycovrissi rechazan
ayudar. Stone actualiza este conflicto al que la sociedad europea
estd viviendo cotidianamente con esos refugiados exhaustos que,
o bien se ahogan en el mar o logran desembarcan en medio del
rechazo y desconfianza. El “milagro” de empatia que ilumina la
obra ocurre cuando los hombres y mujeres de Lycovrissi asignados
para interpretar la Pasién van atenuando su rechazo a los refugia-
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dos con curiosidad y compasion, y cambian sus ropas grises con
otras de color. El tenor Sebastian Kohlhepp lo interpreté con voz
célida e intensa a Manolios, el aldeano de Lycovrissi a quien le ha
sido asignado el rol de Cristo en una representacién de la pasion
y que al desarrollar su compasién hacia los refugiados terminara
siendo asesinado por su propio pueblo. La soprano Sara Jakubiak
desarrollé un seguro lirismo como Katerina, la viuda enamorada
de Manolios, finalmente resignada a ser Magdalena. Gabor Bretz

© SF/MONIKA RITTERSHAUS

“Martini propone en La pasion griega una comunidad escapada de
los turcos de Anatolia que los también griegos de Lycovrissi rechazan
ayudar”.

© SF/BEeRND UHLIG

“Con esta interpretacion de Lady Macbeth, Asmik Grigorian se convirtié
en la artista suprema del festival”.

interpreté con hierética firmeza a Giorgios, el implacable pope de
Lycovrissi confrontado por Fotis, el carismatico cura que lidera a los
refugiados, aqui cantado con radiante proyeccién de timbre por
kukasz Golinski. Maxime Pascal dirigié con segura expresividad y
diferenciada exposicién de contrastes a la insuperable Filarménica
de Viena y los igualmente antolégicos coros de la Opera de esta

ciudad.

La pesadilla de Macbeth

Dos dias después, en la Grosses Festspielhaus, los mismos or-
questa y coros se encargaron del Macbeth verdiano, esta vez arre-
batadoramente dirigidos Philippe Jordan. Sus tempi fueron bien
rapidos, pero no indebidamente apresurados y todos los detalles
de la partitura fueron iluminados con contrastes y diferenciacion
cromatica. Similarmente en vilo nos tuvo la puesta de Krzysztof
Warlikowski, una pesadilla contemporanea donde los persona-
jes se revuelven en espacios superpuestos e indefinidos. Lady
Macbeth (Asmik Grigorian) espera ser admitida por su ginecdlo-
go en un larguisimo banco que nuestra psique asociara con uno
de esos de espera de cualquier estacién de ferrocarril. Y mientras
unas brujas ciegas entretienen a Macbeth y Banco en una especie
de café de mala muerte, la esposa recibe la noticia de una este-
rilidad que sublimara con implacable crueldad e hipocresia. Con
esta interpretacion, Grigorian se convirtié en la artista suprema
del festival. Ello, por un cinismo propio de una asesina que jamas
deja de manipular como una gran dama, siempre preocupada por
vestir correctamente para cada ocasién. Su descenso a la locu-
ra culmind con una escena del sonambulismo inolvidable por su
pathos de terror e impotencia. Y su timbre, luminosamente lirico
y de intenso mordente de fraseo, le permitié un agudo final en
mezzo-forte y a plena voz, apoyado en un fiato de suprema segu-
ridad. Con similar conviccién canté Vladislav Sulimsky (Macbeth)
al comienzo de la obra un protagonista desafiante como manda-
més presidencial y, al final, un invélido en uniforme militar caido
junto a su silla de ruedas, para cantar un “Pieta, rispetto, onore”
inolvidable por su calidez de timbre, impostacién de legato y so-
lidez de squillo. Jonathan Tetelman canté el aria de Macduff con
excelente fraseo, sélida densidad de apoyo y comodo pasaje del
registro medio al agudo. El Banco de Tareq Nazmi fue vocalmen-
te més fragil, pero compensé con una expresiva linea de canto.
Este Macbeth culmina con los dos villanos alin vivos, atados a
una silla y a punto de ser linchados. Esta digresién cambié para
mejor el final original: Lady Macbeth calma con una mano a su
marido agonizante mientras dirige una mirada desafiante a Mac-
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duff, como diciendo: “yo no tuve hijos pero liquidé a los tuyos”.
Inolvidable.

Falstaff de Marthaler

Fue en la misma Grosses Festspielhaus que presencié al dia si-
guiente el fracaso, entre silbatinas y gritos de desaprobacién in-
usuales en Salzburgo, de la recreacién teatral de Falstaff. ;Qué
pasé? Pues que Marthaler propuso recrear una filmacién de Fals-
taff en un estudio cinematografico, inspirdndose en la pelicula
Campanadas a medianoche de Orson Welles. Para ello ided un
director de cine llamado “Orson W.”, un gordinflén que se movid
constantemente entre asistentes que confrontaban a los cantantes
en todo momento con instrucciones ampulosamente gesticuladas,
mientras probaban utensilios de filmacién y decorados que, al di-
vidir la escena en secciones, imposibilitaron hilvanar una narrativa
coherente. El Falstaff de Gerald Finley y Simon Keenlyside (Ford)
frasearon elegantemente, pero sin conviccién, y lo mismo ocurrié
con la Mrs. Quickly gris y sosa de otra buena cantante, Tanja Ariane
Baumgartner, y con Elena Stikhina (Alice Ford) y Cecilia Molinari
(Meg). Los amantes, Giulia Semenzato (Nanetta) y Bodgan Volkov
(Fenton), jamés encontraron un escondite creible para expandir sus
buenos timbres con el éxtasis y la conviccion requeridos por la par-
titura. Al pensar en Orson Wells, Marthaler se olvidé de Verdi y lo
mismo ocurrié con Ingo Metzmacher, que sometié a la Filarménica
de Viena a una direccién prolija pero mecénica, tendiendo al forte
hasta el punto de tapar frecuentemente a los cantantes.

Bodas de macarras

También fue esta incansable orquesta la que se presenté en la Haus
fir Mozart unas Bodas de Figaro bien dirigidas Raphaél Pichon,
con tempi rapidos y una exploracién cromatica de espontanea vir-
tuosidad mozartiana. Y también los solistas fueron buenos. El mas
modesto fue Krysztof Baczyk, un Figaro de buen timbre pero de
expresion algo entubada y cavernosa. Sabine Devieilhe canté una
Susana tal vez algo liviana, con timbre de soubrette de coloratura
que hizo extrafiar a cantantes mas liricas, pero su “Deh, vieni” se
apoyé en una sélida combinacién de sostenido y fiato en el pasaje.
Lea Desandre fue un Cherubino de voz célida y expresivo fraseo y
André Schuen repitié su excelente Conde de Almaviva con impeca-
ble control, proyeccién y squillo. Algo desigual vocalmente estuvo
Adriana Gonzélez en “Porgi Amor”, pero su “Dove sono” merecid,
justamente, el aplauso de la noche por una repeticion del andante
en un pianissimo maravillosamente proyectado y un allegro de for-
midable arrojo y precision en el trino. Bien Peter Kalméan (Bartolo) y
Kristina Hammarstréom (Marcellina) y excelente la voz de cristal y la
inflexion de fraseo de Serafina Starke como Barbarina.

El singular “Orson W., ideado por Marthaler, interpretado por Marc
Bodnar, junto a Giulia Semenzato (Nannetta), Elena Stikhina (Alice
Ford) y Cecilia Molinari (Meg).
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Un momento de Las bodas de Figaro que Martin Kusej present6 en el
Festival de Salzburgo.

Pero también aqui fallé la puesta en escena. Los personajes
de estas Bodas de Figaro son unos delincuentes contemporéaneos
que se apoderan de una especie de hotel, un edificio de cemento
concreto con paneles movibles que fragmentan constantemente
la escena. Al inicio vemos un Almaviva liquidando una victima y
sacando el dinero del cadaver, antes de que Basilio se lo lleve al
arrastre. Y a Susanna saliendo de un cubiculo del aseo de muje-
res oliéndose su mano sucia antes de darsela a Marcellina que,
asqueada, corre a lavarse la suya. Y como sabemos que al Conde
le gusta desvirgar, las jovenes de “Gionave liete” se estrellan hasta
ensangrentarse contra un gran ventanal de fondo, mientras Figaro
presenta al Conde un velo nupcial también ensangrentado. En el
cuarto acto los personajes se buscan en un pajonal donde se tiran
cadaveres que recogen los junior de esta pandilla. El fraude artis-
tico incluyd cambios de texto y también sobretitulos mentirosos
para desbaratar la dramaturgia original. Kusej completé su des-
truccion de la obra con blackouts, algunos prolongados, durante
los cuales un clavicordista traté de entretenernos a oscuras con un
alarde de variaciones barrocas que no hicieron sino completar el
quiebre del discurso musical.

En suma: los grandes coros y la gran orquesta de siempre jun-
to a un buen nivel de cantantes, con algunos superlativos. Y una
arena de confrontacién escénica, no entre puestas tradicionales y
alternativas, sino entre directores de escena de gran talento y otros
trdgicamente limitados para comprender con qué obras les habia
tocado verse. Asi fue el Festival de Salzburgo de 2023.

Agustin Blanco Bazan

Solistas. Orquesta Filarmédnica de Viena / Maxime Pascal. Esce-
na: Simon Stone. La pasién griega, de B. Martind.

Solistas. Orquesta Filarménica de Viena / Philippe Jordan. Es-
cena: Krzysztof Warlikowski. Macbeth, de G. Verdi.

Solistas. Orquesta Filarmoénica de Viena / Ingo Metzmacher.
Escena: Christoph Marthaler. Falstaff, de G. Verdi.

Solistas. Orquesta Filarménica de Viena / Raphaél Pichon. Esce-
na: Martin Kusej. Las bodas de Figaro, de W. A. Mozart.
Grosses Festspielhaus, Felsenreitschule, Haus fiir Mozart,
Salzburgo.
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Hilary Hahn junto al director Omer Meir Wellber, en su concierto del
Festival Internacional de Santander.

asi, el movimiento de sus brazos, por lo general claro y seco, anticipa
un fraseo nervioso, de acentos perentorios, pero Wellber también
sabe trazar con ellos gestos amplios, sinuosos, pausados y entonces
la orquesta, de pareja excelencia en todas sus secciones, nos procu-
ra momentos de quietud y absoluta transparencia.

La obertura de Don Giovanni (5'43") y la Sinfonia n. T en mi bemol
mayor KV 16 de Mozart (443", 3'00”, 2'04") que sustituyd la pieza
de Sadikova en el programa del primer concierto fueron la piedra
de toque; el alarde y el festin definitivo llegaron con la Sinfonia n.
2 en si bemol mayor D 125 de Schubert (10'08", 7'46", 3'18", 8'08")
que completd esa velada y la Sinfonia n. 1 en do mayor Op. 21 de
Beethoven (8'34”,7'00", 3'22",5'29") y la Misa ‘in angustiis’ en re me-
nor, Nelson, Hob. XXII/11 de Haydn de la segunda, con la afortuna-
da participacién de la agrupacion dirigida por Andoni Sierra y un
desigual cuarteto vocal compuesto por Heidi Stober, Rachel Frenkel,
Martin Mitterrutzner y Stefan Cerny.

Dario Fernandez Ruiz
Hilary Hahn. Deutsche Kammerphilharmonie de Bremen /
Omer Meir Wellber. Obras de Mozart, Schubert, Beethoven y

Haydn.
72 Festival Internacional, Palacio de Festivales, Santander.

Schubert por Paul Lewis

Tenerife

Las Sonatas para piano de Schubert son un caso paradigmético de
la continuada necesidad de revaluar el canon de la historia de la musi-
ca. Practicamente desconocidas en el momento de su composicion y
apenas presentes en el repertorio, no ha sido hasta las Ultimas décadas
cuando por fin han sido asumidas como una de las piedras angulares de
la literatura pianistica. No es casual que esta consagracién se haya lleva-
do a término mediante integrales que, tanto en el &mbito discogréfico
como en las salas de conciertos, proclaman de una manera incontesta-
ble la entidad de este corpus. Paul Lewis ha sido, desde los inicios de
su trayectoria, uno de los adalides en este proceso de reconsideracién
y el resultado de esa larga convivencia con estas obras le ha permitido
alcanzar un grado ideal de comprension. No en balde el pianista brita-
nico fue discipulo de Alfred Brendel, probablemente el intérprete que,
a través de la palabra, mejor haya explicado la musica de Schubert. La
gira internacional que Lewis estd dedicando a la integral de las Sona-
tas recalé en el Auditorio de Tenerife con un primer programa, al que
seguiran otros tres a lo largo de la temporada, en lo que supuso una

espléndida demostracion de que a dia de hoy quizé no haya otro intér-
prete equiparable a él en su capacidad para convocar la comprometida
poética de unos pentagramas que transitan entre unos estados animi-
cos tan cambiantes como complejos a la hora de matizar sus numerosos
pliegues emocionales.

Las exigencias técnicas que estos pentagramas reclaman son eleva-
das, y Lewis las resuelve con una incontestable capacidad y virtuosismo
jimpecable el uso del pedal, el control de las dindmicas, la resolucion
de las figuras que disefia la mano izquierda o la pristina nitidez sonora!
Todo ello sin embargo esté siempre al servicio de una clara y madurada
concepcién expresiva que se dispone en un equilibrio ejemplar entre
los extremos del desgarramiento encrespado y tragico, un tanto unidi-
mensional, que domina las aproximaciones de otros intérpretes y el ya,
afortunadamente superado, modelo de un Schubert amable y sereno.
El programa proponia un trayecto que se iniciaba con una obra de ju-
ventud (D 568) para finalizar con la conocida Gasteiner Sonate, quizé
la méas extrovertida de las Sonatas tardias, disponiendo en el centro la
desasosegante n. 14.

Ya Lewis mostré sus credenciales con la elusiva Sonata n. 7, cuyas
melodias danzables expuso con un especial encanto, en toda su ad-
mirable cantabilidad, pero sin caer en lo superficial y salvaguardando
siempre esa suerte de suspensién onirica que en ocasiones se declina,
como en el Allegro moderato conclusivo, hacia una atmésfera dotada
de un extrafio misterio. Con la Sonata n. 14 el giro hacia el Schubert mas
dramadtico fue abrumador. Ya desde los primeros compases jimpresio-
nante Allegro giusto! Lewis hizo una exhibicién del dominio expresivo
de las dindmicas, asumiendo con fidelidad unas indicaciones extremas
que no siempre los intérpretes contemplan y manifestando un asom-
broso control de los silencios que determinan la continuada tension que
subyace a esta musica. Ominosos y enigméticos, uno diria que estos
contienen incluso mas desasosiego que las méas inmediatas explosiones
sonoras, como las del movimiento final, que fueron resueltas con una
portentosa claridad, sin precipitarse y sin relegar su potencial tragico.
Que las denominadas repeticiones en Schubert nunca son tales, sino
que en la capacidad del pianista para capturar sus modulaciones ar-
monicas, exponerlas e iluminarlas de otro modo, reside el secreto de
su impulso y avance es algo que Lewis comprende intimamente, como
demostré en su lectura de la Sonata n. 17. Desde el vigoroso inicio, cuya
potencia y brio resoné con claridad gracias a la acUstica ideal de la sala
de cédmara del Auditorio de Tenerife, Lewis supo mantener una conti-
nuidad que no resulta sencilla en un decurso donde se produce una
perpetua oscilacion entre cambiantes atmésferas, a menudo mediante
subitas interrupciones, hasta culminar con unos enigmaticos acordes,
desvaneciendo y fragmentando el motivo en el que se sostiene el movi-
miento final. Un concierto antolégico.

David Cortés Santamarta

Paul Lewis. Obras de Schubert.
Auditorio de Tenerife, Santa Cruz de Tenerife.
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La gira que Paul Lewis esta dedicando a la integral de las Sonatas de
Schubert recal6 en el Auditorio de Tenerife con un primer programa.
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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 valoracion
técnica de cada disco co-
mentado.

Se cierra la seccién con la
seleccién de las 10 graba-
ciones en CD o DVD re-
comendadas del mes, que
pueden encontrar en la pa-
gina 83 de la revista.

CALIDAD

%% % % % EXCELENTE
* % %% MUY BUENO
%% BUENO

* % REGULAR

* PESIMO

Valoracion
técnica

HISTORICO

PRESENTACION
ESPECIAL

ESPECIALMENTE
RECOMENDADO

SONIDO
EXTRAORDINARIO

»w XV T X

Llevaba una eternidad sin
resefas de Cantatas (un largo
mes), asi que volver a ellas es
esa sublime y necesaria reca-
pitulacién que nunca cansa a
los devotos del Kantor, por-
que la intima conexién que
se produce entre el oyente y
esta Musica tan perfecta es
una experiencia musical sélo
superable por la propia inter-
pretacion. El producto se me
antoja curioso: sin ser el tipico
recopilatorio, empaqueta en
la misma caja tres conceptos
diferentes, como si se quisie-
ra reforzar la conocida idea
de que Bach admite cualquier
propuesta interpretativa y de
paso exhibir musculo con el
catadlogo de Accentus. Grave
y profundo en las Cantatas
para bajo, gloriosamente in-
tangible para el estatismo an-
gelical y deliciosamente lumi-
noso en el de Thomanenchor.

No encuentro  mucho
sentido a profundizar en in-
térpretes e interpretaciones,
porque no hace falta: cada
uno brilla en su estilo, en
perfecta armonia dentro del
pack y recuerdo las ensefan-
zas del mejor profesor que
haya tenido nunca (un abrazo
grande, Miguel Angel), quien
dudaba de la utilidad de las
criticas demasiado técnicas,
ésas en las que nos venimos
arriba y detallamos que el Sol
2 del tercer compas del bajo
se quedd en unos miseros
90Hz. Se puede, pero debo
mucho a Miguel Angel y no le
harfamos justicia a la musica
en general y a la de Bach en
particular; aparte, sospecho
que tampoco seria del inte-
rés del lector. Por si persisten
dudas al respecto, un servidor
no detecta ninguna imperfec-
cién relevante en este pack,
que en lo técnico alcanza la
excelencia.

Asi que hablemos de es-
tos discos, sin hablar de estos
discos, porque ellos ya hablan
alto y claro de la importancia
de Bach, convirtiendo vo-
luntariamente al intérprete
en una sencilla y humilde
herramienta al servicio de
transmitir una verdad musical
superior, que se disfruta de
distintas formas, todas igual-
mente intensas, de modo que
sirvan algunos ejemplos réapi-
dos: para una primera receta

Critica
Discos

A-Z

LA EXPERIENCIA BACH

de felicidad, pones el volu-
men a tope y aceptas la mo-
numental bofetada de musica
que llega de Es erhub sich ein
Streit, abandonandote al em-
puje del continuo mientras te
mecen oleadas melddicas de
fuerte marejada, contunden-
tes coros con la potencia del
infinito, majestuosos meta-
les, contrapuntos, subvoces,
motivos escondidos y el sen-
timiento de armonia del cos-
mos a través de una maquina-
ria que transita incomprensi-
bles caminos de perfeccion,
una conduccién sublime de
voces y mas voces que tejen
la més compleja red de la que
nunca jamas podrés ni que-
rrés salir. El resto del disco
es igual, porque Gaechinger
Cantorey y Rademann ofre-
cen un Bach vivido, grabado
en la opulencia del directo,
con un impresionante érgano
obbligato y consagrado a la
magnificencia de la Musica,
donde todo suena como una
avalancha de verdad musical,
una especie de continua re-
velacién de lo que la Musica
debe ser. Eso es Bach.

Pero seguramente te que-
dards con ganas de mas, es
l6gico y ocurre siempre. Asi
que puedes probar con Tho-
manenchor Leipzig y su lumi-
noso conjunto de cantatas es-
critas en la década de los 20,
con una mas que competente
intervencion de coro de nifos
del que sorprende afinacion
y traduccién de indicaciones

complejas del director, como
que una coma en la partitura
no debe interrumpir la ten-
sion del discurso musical, que
aqui fluye libre y sin sobresal-
tos. Y no es habitual encon-
trar tal madurez en los coros
de nifios.

Termina, si quieres, con
el balsamo existencial de Ich
habe genug, que destroza el
reto de alcanzar una sintesis
entre belleza melddica, di-
versidad arménica y precision
retérica, presentandose al
oyente adoptando la forma
de santisima trinidad (lineas
melédicas sublimes, bajo ca-
lido y oboe, los tres son uno
y uno son los tres) para ex-
plicar la metafisica bachiana,
segun la cual esto es mucho
mas que una suma de notas
muy bien colocadas. Esto es,
tal vez, la musica més exigen-
te que un ser humano hara
jamas.

Y la gran ventaja sobre el
directo es que puedes repetir
la experiencia cuantas veces
quieras, reproduciendo en
bucle el disfrute sublime. No
se necesita mas.

Alvaro de Dios

BACH: Cantatas. Michel Volle, Akademie fiir
Alte Musik Berlin. Gaechinger Cantorey /
Hans-Christoph Rademann. Thomanenchor
Leipzig, Thomaskantor / Gotthold Scwarz.
Accentus ACC30410 / ACC30486
/ ACC30471 » 3 CD o 67" 73" 55
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Schaghajegh  Nosrati
visita de nuevo a su com-
positor fetiche con el pri-
mer volumen de El clave
bien temperado. La pia-
nista alemana de origen
irani plantea un Bach de
una claridad sonora ab-
soluta, estructuralmente
transparente. Con un uso
casi nulo de los pedales
y un toque firme, Nosrati
desarrolla un discurso de
pulsacion milimétrica, fra-
seo impecable y una or-
namentacion envidiable.
Salvo en los ritardandi, la
muUsica avanza con la pre-
cision de un reloj suizo.
Pese a estas premisas, su
Bach no carece de emo-
cion.

Nosrati sabe captar
bien el caréacter de cada
Preludio y Fuga, emplean-
do sabiamente la paleta
de volimenes que le ofre-
ce el piano moderno pero
sin romantizar la interpre-
tacion, mas bien al con-
trario: las reminiscencias
sonoras del clave siempre
estan presentes. Aunque
en alguna ocasién las ve-
locidades pueden parecer
algo elevadas, nunca lle-
gan a tapar el entramado
contrapuntistico, que se
desarrolla, como ya se ha
dicho, de forma ejemplar.

Este equilibrio entre
lo estructural y lo musi-
cal, entre el control y la
espontaneidad, entre lo
intelectual y lo emocional
es el gran valor de esta
version (Andras Schiff es-
taria de acuerdo con ello)
que, en vista de los resul-
tados, esta pidiendo a gri-
tos ser completada con el
segundo libro.

Jordi Caturla Gonzalez

Discos

Siguiendo el objetivo y la
necesidad de dar a conocer
cuartetos de compositores
espafioles desde los origenes
del género hasta la creacién
contemporanea, el Cuarteto
Bretén presenta en este re-
gistro discografico el Cuarteto
de cuerdan. 1 enre mayory la
primera grabacién mundial del
Cuarteto de cuerda n. 3 en mi
menor del compositor del que
toman su nombre, Tomas Bre-
ton. En el pormenorizado re-
paso a su biografia que escribe
Fernando Delgado en el texto
que lo acompafia, destaca su
alta exigencia artistica. En 1881
fue becado por la Real Acade-
mia de Bellas Artes, lo que le
permiti6 formarse en Roma,
Mildn, Viena y Paris. Fue autor
de varias éperas y es conocido
sobre todo por su sainete La
verbena de la paloma.

Coincidiendo con la inte-
gracién de Espana en el circui-
to concertistico de los grupos
de cédmara europeos y el surgi-
miento de agrupaciones loca-
les que animaron a los compo-
sitores nacionales a la creacién
de repertorio, Bretén contribu-
yé con seis extensas paginas
cameristicas. Claro reflejo de la
tradicién vienesa es el Primero
de los Cuartetos, compuesto
en 1904 y dedicado a la reina
Maria Cristina. En el Tercero,
escrito en 1909 y presentado
al ano siguiente se aprecia,
siempre en palabras de Fer-
nando Delgado, una evidente
reorientacion estética debido
a las criticas recibidas por los
dos primeros. A lo largo de sus
cuatro movimientos (el motivo
ritmico principal del tercero es
una reinterpretacién del ritmo
de bolero), mezcla rasgos lin-
glisticos cosmopolitas y loca-
les. Una nueva contribucion a
la imprescindible recuperacién
de nuestro patrimonio musical.

Maria del Ser

Tomis

BRETON

(1850-1923)

String Quartets
Nos.1and 3

Bretén
String Quartet

BACH: El clave bien temperado (vol. 1).

Schaghajegh Nosrati, piano.

Avi Music 8553509 ¢ 2 CD o 1h 42
2.2.8.8.9

BRETON: Cuartetos de cuerda ns 1y 3. Cuar-

teto Breton.

Naxos 8.573037 . 61’
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CZERNY

Piano Concertinos, Opp. 78 and 650
Fantaisie et Variations brillantes

Rosemary Tuck, Piano
English Chamber Orchestra * Richard Bonynge

Carl Czerny (1791-1857) es-
cribié una gran cantidad de
musica de todos los géneros,
méas de mil obras. La historia
lo ha situado como el gran do-
cente de piano, pues sus alum-
nos eran, ni mas ni menos, que
Heller, Thalbergy el joven Liszt.
Generaciones posteriores han
paseado las manos por el te-
clado con sus Estudios y Ejerci-
cios. Pero en su época Czerny
escribia obras de moda y po-
pulares y alcanzé fama como
compositor. Es hora de cono-
cer a este prolifico autor y en
este disco lo podemos escu-
char por la pianista australiana
Rosemary Tuck, acompafiada
por los recoconocidos Orques-
ta de Cémara Inglesa y Richard
Bonynge, una grabacién de es-
treno mundial. Podemos escu-
char sus dos Concertinos para
piano Op. 78 (1824) y Op. 650
(1841) y la Fantasia y Variacio-
nes brillantes sobre un Roman-
ce de Blangini Op. 3 (1819). Ya
que en su época la musica de
Czerny se consideraba “salva-
je y casi imposible de tocar”,
nos da una idea del poderoso
virtuosismo de Rosemary Tuck,
que nos revela sin embargo a
un compositor con una escri-
tura melddica inspirada y una
gran habilidad en la orquesta-
cion, dificil de tocar pero facil
de escuchar. Encontramos en
el disco las citadas Variacio-
nes Op. 3, sobre un romance
de Felice Blangini (1781-1841),
profesor del Conservatorio de
Paris, donde era muy conoci-
do como profesor de canto y
autor de méas de 30 operas;
fueron famosos sus Nocturnos
y Romances para piano, uno
de los cuales es el tema ele-
gido por Czerny para compo-
ner esta Fantasia y Variaciones
Op. 3.

Sol Bordas

No recuerdo ningun otro
disco en que aparecieran juntas
estas dos obras de Falla, que en
realidad son una, pero que son
dos. La historia es de sobra co-
nocida: se estrena El corregidor
y la molinera en abril de 1917
en el Teatro Eslava de Madrid, y
Diaghilev y Massine, encandila-
dos por lo presenciado, instan a
Falla a hacer un gran ballet par-
tiendo del mismo material, lo
que cristalizard en El sombrero
de tres picos, en el que tam-
bién colaboré Picasso. Hoy en
dia, lo mas conocido y divulga-
do es las Suites del Sombrero,
pero conviene escuchar ambas
obras del tirén para apreciar la
enorme cantidad de sutilezas
que Falla realiza en el trasva-
se de la primera a la segunda
obra. En cualquier caso, es un
prodigio de inventiva armoni-
ca, melddica y timbrica ambas
creaciones de Falla, sin paran-
gdén en autores coetaneos.

José Maria Moreno Valiente
firma unas versiones excelentes
que deben figurar entre las de
referencia por su capacidad
para recrear la atmésfera de las
obras y su impulso ritmico, que
no olvida que estas obras son
para ser bailadas, ni tampoco
el aspecto cémico de algunas
escenas, como las referencias
claras a fragmentos melddicos
populares o el motivo de la lla-
mada de la Quinta Sinfonia de
Beethoven. Ademas, la Orques-
ta Filarmdnica de Mélaga nos
ofrece un refinamiento timbrico
adecuado, gracias a los princi-
pales atriles en los vientos, todo
ello perceptible por la buena
toma sonora. Se complementa
el placer de la escucha con la
lectura obligatoria de las notas
de Pablo Bujalance, que ponen
de relieve la relacién de Picasso
y Falla en esta gestacién.

Jerénimo Marin

manueL e FALLA

CZERNY: Piano Concertinos, Fantasia y Va-
riaciones Op. 3. Rosemary Tuck, piano. English
Chamber Orchestra / Richard Bonynge.

FALLA: El corregidor y la molinera. El sombre-
ro de tres picos. Orquesta Filarménica de Malaga
/José Maria Moreno Valiente.

Naxos 8.574458 . 76’
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ERRARESE

NACHO LAGUNA=.
. 2 LY

Muy poco es lo que se
sabe acerca de Giovanni Pit-
toni Ferrarese (+1630-1677).
De su apodo se deduce que
nacié en Ferrara. Fue alum-
no, entre otros, de Maurizio
Cazzati (1616-1678), maes-
tro de capilla de la Basilica
de San Petronio de Bolo-
nia. Precisamente en esta
ciudad Ferrarese publico
en 1669 sus dos libros de
Sonatas para tiorba, el pri-
mero, sefalado como Op.
|, dedicado al emperador
Leopoldo | de Habsburgo, y
el segundo, sefialado como
Op. ll, dedicado Fernando
Maria de Wittelsbach, du-
que de Baviera y elector del
Palatinado.

Piezas tomadas de am-
bas colecciones integran el
programa del disco, que se
completa con arreglos para
tiorba, practica comun en la
época, de paginas de com-
positores contemporaneos,
como en ya mencionado
Cazzati, Giovanni Battista
Vitali, Antonio dalla Viola o
Benedetto Ferrari, para fi-
nalizar con otro arreglo de
Antonio Vivaldi. También se
incluye una improvisacion
del solista, Nacho Laguna,
quien, tras haberse curtido
en numerosas grabaciones
acompanando a artistas
de la talla de Phillippe Ja-
roussky o Amandine Beyer,
triunfa como protagonista
absoluto de este su primer
disco en solitario para sello
tolosano Gemelli Factory,
especialista en  musicas
“fuera del circuito”.

En esta ocasion, y con
colosales versiones, saca
del olvido a un composi-
tor que marca un hito en la
evolucién del Manierismo al
Barroco.

Salustio Alvarado

FERRARESE: Obras para tiorba. Nacho

Laguna.

Gemelli Factory GEFA005 o 54’
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El pianista y prolifico com-
positor cataldan Albert Gui-
novart, nos deleita para este
nuevo album, melancdlico y
relajante, con miniaturas de
su produccién pianistica. Y en
efecto, todo el disco es muy ro-
maéntico, con melodias, como
las que nos tiene acostumbra-
dos en su faceta destacable y
un ambiente intimista que es
preferible degustar en el si-
lencio de la noche para mayor
deleite. El Poema sin palabras
mendelssohniano destaca por
una belleza palpable del prin-
cipio al final del programa. La
composicién, realizada du-
rante el periodo pandémico
nocturno y durante el confina-
miento por el coronavirus, con
cada pieza corta reflejando un
solo estado de &nimo o afec-
to, son distintas entre si y, sin
embargo, se mantienen unidas
como un todo, revelando suti-
leza en su yuxtaposicién en la
que los oyentes se sumergen.
Los resultados de la excelente
interpretacién son a menudo
adecuadamente sofiadores, en
particular las frases flotantes y
las voces sin palabras que se
eleva como el humo a través
de los ritmos evocadores y los
acordes sutiles para ofrecer
palabras de afecto y seguridad
durante el paréntesis histérico
que nos tocara vivir y donde
su piano se denota con un fiel
confidente en tiempos de in-
certidumbre.

Se necesita una sensibilidad
especial para interpretar esta
musica, logrando el equilibrio
justo; su forma de tocar es lim-
pia y elegante sin recurrir a la
efusividad y claramente bajo
control de la técnica. La gra-
baciéon también es perfecta,
intima y cercana, ya que suena
mejor en una situacién inti-
mista, con modales de belleza
deslumbrante.

Luis Suarez

without words™

ALBERT GUINOVART

GUINOVART: Poems Without Words. Albert

Guinovart, piano.

Sony Classical 19658815852 o 71
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HINDEMITH

Prager Philharmonischer Chor
Miinchner Rundfunkorchester

Si hablamos de composi-
tores especialmente trabaja-
dores, debemos mencionar al
aleman Paul Hindemith (1895-
1963). No contento con su
labor como musicédlogo, do-
cente, tedrico, instrumentista
e incluso promotor artistico so-
cialmente inquieto, se labrd un
catédlogo creativo amplio en el
que nunca dejé de experimen-
tar, incluso coqueteando con
la tradicion. Fue, ante todo, un
buzo en la materia sonora.

La 6pera en tres actos Car-
dillac supuso su primera obra
de gran formato, y sobre ella
volvid varias veces a lo largo
de su vida. La versién aqui gra-
bada es la primera, de 1926. La
obra entera se estructura en
18 nimeros coherentes con la
creacién integra. Hindemith,
mas allad de cualquiera de sus
épocas creativas, mantuvo
siempre unas coordenadas
claras: un lenguaje que se nu-
tre de técnicas histéricas pero
que nunca resulta pastiche,
con disonancias que terminan
por parecer consonantes por
puro estudio de sus efectos y
discursos construidos por su
propia coherencia, mas alla
de lo que entendemos usual-
mente como tonalidad y ato-
nalidad. Elementos que casan
a la perfeccion con una trama
de crimen y locura basada en
Hoffman.

En esta grabacion, tomada
en directo en octubre de 2013,
todas las voces afrontan con
eficacia las dificultades téc-
nicas y emotivas de una obra
tan "objetiva”, tanto las solis-
tas como el fabuloso coro. La
orquesta, al mando del llorado
Soltész, se muestra firme con
el ritmo y el colorido, que va
de la mayor oscuridad a las ra-
fagas cegadoras.

Juan Gomez Espinosa

Hay veces en las que el afan
por crear una musica expresiva
y que invite al recogimiento y
cierta trascendencia condu-
ce indefectiblemente a algo
tan etéreo que se diluye en la
nada. Algo de eso hay sucede
en estas dos obras del estonio
Tonu Korvits (n. 1969) sobre
poemas de su compatriota
Doris Kareva. Tiibade haal (El
sonido de las alas, 2022) es
una especie de cantata para
coro y orquesta de cuerda en
homenaje a la aviadora Amelia
Earhart, desaparecida en julio
de 1937 cuando intentaba dar
la vuelta al mundo en aviodn;
Plhapdevasoov (Deseo de
domingo, 2022), por su parte,
es una breve cancion para so-
prano, coro de voces agudas
y orquesta de cuerda. Toda
esta musica se mueve practi-
camente en un mismo plano,
sin pulso ritmico, sin contras-
tes de tempo, de dindmica o
de intensidad, sin sorpresas
armdnicas, todo fiado a largas
melodias y a una instrumenta-
cién minimalista. Resulta mas
que evidente que el ascetismo
de Arvo Pért ha dejado una im-
presion demasiado profunda
en muchos de sus compatrio-
tas mas jovenes.

Hay ideas interesantes,
como el uso en la primera obra
de la viola solista para simboli-
zar conceptos como el aire, el
viento, el vacio o el vuelo, pero
luego tanto la escritura coral
como la instrumental se mue-
ven en un registro tan conte-
nido, que el conjunto, valga la
redundancia, no acaba de alzar
el vuelo. Y eso que Korvits tie-
ne a su disposicién unos intér-
pretes estupendos. Su labor,
sus esfuerzos por insuflar algo
de vida a estos estéaticos pen-
tagramas constituyen lo mejor
del disco.

Juan Carlos Moreno

The Sound of Wings~

Estonian Philharmonic Chamber Choir
Tallinn Chamber Orchestra
Risto Joost

——

HINDEMITH: Cardillac. ]. Banse, M. Eiche, T. Kerl,
J-H. Rootering... Miinchner Rundfunkorchester,
Prager Philarmonischer Chor / Stefan Soltész.

KORVITS: El sonido de las alas. Deseo de do-
mingo. Coro de Cdmara Filarménico de Estonia.
Orquesta de Camara de Tallin / Risto Joost.

Br-Klassik 900345 « 2 CD « 90’
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LECLAIR
Violin Sonatas * Book 3
Op. 5, Nos. 9-12
Adrian Butterfield, Violin
rah McMahon, Cello

Silas Wollston, Harpsichord

Jean-Marie Leclair es un
compositor cuya musica, es-
condida entre la de gigantes
como Rameau y Couperin,
ha pasado de puntillas has-
ta nosotros. A diferencia de
sus dos contemporaneos, su
trayectoria fue mas acciden-
tada. Se formé en ltalia con
Gian Baptista Somis, pasd
posteriormente a Paris como
violinista de la Chapelle Ro-
yale hasta que las desave-
nencias con otros miembros
de la corte le hicieron aban-
donar el puesto y establecer-
se en Holanda. Alli trabajo
junto a Locatelli hasta que
se trasladé a Madrid durante
un tiempo. Volvié de nuevo
a Paris donde muri6 asesi-
nado. La influencia de Corelli
(ejercida a través de Somis y
Locatelli, alumnos del maes-
tro de Réavena) y de los viajes
a través de Europa, es evi-
dente en el cuidado formal,
la sabia utilizacién de los re-
cursos del violin y la unién de
lo mejor de las sensibilidades
francesas e italianas.

En este tercer registro
de las Sonatas para violin y
continuo de Leclair, Adrian
Butterfield sorprende y de-
leita con una seleccién del
Op. 5 (ns. 9-12). Fueron de-
dicadas a Luis XV y pese a
su caracter desenfadado y
claramente pastoril, son las
més exigentes. Butterfield
ofrece una versién brillante
desde el punto de vista téc-
nico, pero con una mezcla de
delicadeza en el fraseo y ca-
lidez expresiva tal, que hace
brillar ain mas la belleza de
la musica de Leclair. La com-
plicidad y conjuncién que
consigue con Sara McMahon
en el cello y Silas Wollston
elevan la interpretacién a ni-
veles extraordinarios.

Mercedes Garcia Molina

LECLAIR: Sonatas violin (Libro 3). Adrian

Butterfield, violin. Sarah McMahon, violon-

chelo. Silas Wollston, clave.

Naxos 8.574381 . 64’
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El italiano Pietro Antonio
Locatelli (1695-1764) fue un au-
téntico nifo prodigio. Estudid
en Roma con Arcangelo Core-
lli, una de las méas importantes
figuras del barroco italiano vy,
siendo apenas un adolescente,
ya era invitado por diferentes
iglesias a interpretar obras de
mucha exigencia, lo que de-
muestra el rapido reconoci-
miento que alcanzé. Con tan
sélo 27 afos, fue nombrado
Maestro de Capilla, lo que le
dio desde muy temprano el
tiempo y la tranquilidad para
componer.

La obra de Locatelli deja ver
la influencia de su maestro Co-
relli y de otro ilustre contem-
porédneo suyo: Vivaldi. De este
dltimo tomé el virtuosismo de
sus innumerables obras para
violin y técnicas como el uso
de cadencias largas, las cuer-
das dobles y los cambios de
posicién muy rapidos. A pesar
de que compuso una serie de
12 Concerti Grossi, Trios y So-
natas para flauta, su obra no es
tan conocida, ni tan programa-
da, como la de algunos de sus
contemporaneos. Es por eso
por lo que el mas reciente dis-
co de lIsabelle Faust (titulado
“1I Virtuoso, Il Poeta”), acom-
pafnada de Il Giardino Armoni-
co, es una gran noticia para los
melémanos y un balsamo para
los incondicionales del Barroco
italiano.

El conjunto instrumental,
dirigido por Giovanni Antoni-
ni, es un especialista en este
repertorio y enfrenta las par-
tituras de Locatelli con el vir-
tuosismo exigido. La, a veces,
demasiado cerebral Isabelle
Faust toca con la gracia y el
espiritu juguetdn que algunas
de las piezas exigen. Una ver-
dadera fiesta para los amantes
del Barroco instrumental.

Juan Fernando Duarte Borrero

-
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TETRO ANTONIO LOCATELLI

il virtuoso, il poeta

oncerti Grossi

Violin Concer!

ISABELLE FAUST
1L GIARDINO ARMONICO | GIOVANNI ANTONINI

LOCATELLI: Conciertos para violin & Concerti
Grossi. Isabelle Faust (violin), Il Giardino Armo-
nico / Giovanni Antonini.
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JEAN-BAPTISFELULLY

ACIS ET GALATEE

N

BENJAMIN LAZAR, DIRECTO

- DY NAVIIC b

Resulta poco frecuente ver
un Lully escenificado fuera de
Francia, por lo que el siempre
atento a la escena italiana sello
Dynamic no dudd en registrar
la deliciosa pastoral Acis y Gala-
tea. La eleccién del compositor
no es de todas formas casual,
pues el espectaculo tuvo lugar
durante el Maggio de 2022, vy,
asi, se puede decir que Lully (o
Lulli) volvia a la ciudad que le vio
nacer y de la que salié con solo
diez afios para convertirse en el
mayor representante de la pri-
mitiva lirica francesa.

Con un organico que tocaba
instrumentos originales y una di-
reccion precisa, matizada y llena
de contrastes del especialista
Federico Maria Sardelli (que in-
cluso empuna el iconico bas-
tén), los cantantes pueden brillar
siempre acompanados desde
el foso. En especial, la soprano
Elena Harsany, de aterciopelado
timbre y en todo momento ideal
protagonista. A su lado, con una
verdadera voz de haute-contre,
Jean-Francois Lombard es un
fragil y melancdlico Acis y Luigi
de Donato un oscuro Polifemo
que ha trabajado el estilo. El
resto de los cantantes saben
aprovechar en lineas generales
su instante solista, y brilla espe-
cialmente un coro, que canta
desde el foso, muy empastado
e implicado draméticamente.

La dindmica puesta en es-
cena de decorado fijo hace un
guifio a las producciones histori-
cistas de los inicios de Benjamin
Lazar, pero introduce elementos
en el vestuario y el atrezzo que
enfatizan una cierta idea de ac-
tualidad de la trama.

Pedro Coco

LULLY: Acis y Galatea. Jean-Frangois Lombard,
Elena Harsany, Luigi de Donato, Guido Loconsolo,
Francesca Lombardi Mazzulli, Valeria La Grotta,
etc. Orquesta y Coro del Maggio Musicale /
Federico Maria Sardelli. Escena: Benjamin Lazar.

A Mahler (1860-1911) se le
puede abordar técnicamente
de muchas maneras, pero ante
todo hay que bucear en sus
planteamientos filoséficos, que
en su caso estédn fusionados a
los afectivos. En la Segunda de
sus Sinfonfas, “Resurreccion”,
estudio la trascendencia. En la
Tercera, su asimilacién. Para un
espiritu tan atormentado como
el de Mahler, debe decirse
que esta le produjo, al menos
segun estos compases, un
goce de lo natural. Los textos
elegidos son prueba de ello
(el Nietzsche de Zaratustra v,
marca de la casa, Des Knaben
Wunderhorn). Tomas Netopil
y la Essener Philarmoniker sa-
ben ya lo que es enfrentarse
al dulce monstruo de Gustav.
Su traduccién sonora del es-
piritu mahleriano es, practi-
camente, resultado de varias
realidades cameristicas. Cada
familia de la orquesta, incluso
cada subgrupo dentro de ella,
cincela su discurso con pulcri-
tud. Netopil toma todas estas
secciones y las une a la manera
de un artesano experto. Si algo
caracteriza esta interpretacion
es la limpieza. Que nadie es-
pere licencias ritmicas, porque
todo se halla absolutamente
medido, incluso los ritardandi
(y si estos se miden dejan de
ser licencias).

No obstante, y esto es un
gran mérito, la lectura no resul-
ta en absoluto fria. Netopil diri-
ge asi, con absoluto control de
las emociones. Mencién espe-
cial merece todo el apartado
vocal, con una soberbia Ranch
como solista (y su linea no es
en absoluto sencilla concep-
tualmente) y los coros perfec-
tamente ensamblados en este
himno a la plenitud artistica.

Juan Gémez Espinosa

OEHMS

GUSTAV
MAHLER

SYMPHONY NO3 [
IN'D MINOR ]

Vol
BETTINA RANCH &

ESSEINER
TOMAS
NETOPIL |

MAHLER: Sinfonia n. 3. Bettina Ranch (contral-
to), Kinderchor der Deutschen Oper Berlin, Aalto
Kinderchor, Philarmonischer Chor Essen, Essener
Philarmoniker / Tomds Netopil.

Harmonia mundi HMM902398 « 68’

Dynamic 37971 « DVD o 112" o DD 5.1
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~ JOHANNA
MOLLER-HERMANN

Johanna Mller-Hermann
(1868-1941), proveniente de la
burguesia vienesa, empezé las
lecciones musicales en el hogar
como parte de la educacion de
adorno que recibian las sefori-
tas. Después de contraer matri-
monio y obtener cierta seguri-
dad econdmica, continud su for-
macion en el Conservatorio de
Viena. De la musica que se con-
serva de su catélogo, sus obras
de cédmara son las que més se
han interpretado, como la Sona-
ta para violin (1905) y el Quinteto
con piano (1932). El Quinteto,
definido como “extravagante”,
es una obra de madurez, de gran
carga expresiva y un contrapun-
to muy denso conforme avanza.
A destacar el Scherzo, donde el
oyente disfrutard de su impetuo-
say danzable seccién A. La Sona-
ta es diametralmente opuesta al
Quinteto. Resulta esencialmente
lirica, pero con interrupciones
ritmicas que ensalzan el discurso
musical. De sus 4 movimientos
sobresale el Allegro con brio, por
la jovial conjuncién entre ritmo y
melodia, en la que ambos instru-
mentos juegan y hacen palpable
la extraordinaria inventiva de la
compositora.

En las impecables interpreta-
ciones sobresale Oliver Triend,
especializado en repertorios de
piano fundamentalmente ol-
vidados, que se ha encargado
de encauzar esta seleccion con
su magistral participacion en el
Quinteto y con Daniel Gaede en
la Sonata. Nos han llegado mas
de una veintena de obras de
Mdller-Hermann, que incluyen
mucha musica vocal y una fanta-
sfa sinfonica. Si todas ellas contri-
buyeron al florecimiento creativo
de la Viena de la época y actual-
mente encontramos sus partitu-
ras disponibles en Internet, ;por
qué nadie las estrena?

Sakira Ventura

Conocido como el crea-
dor de los célebres Carmina
Burana y el método didactico
Orff-Schulwerk, el compositor
aleman Carl Orff (1895-1982)
sigue siendo controvertido no
solo por sus ingenuos a la par
que arribistas coqueteos con el
establishment nazi, sino tam-
bién por su carrera posterior
cuando, tras un dulce proce-
so de desnazificacién liderado
por Newell Jenkins, oficial nor-
teamericano antiguo alumno
suyo, vio rehabilitada su obra
y persona pese al recelo de
otros musicos supervivientes
al nazismo. En ese marco, Orff
fragud las bases de su obra
postrera: la incursion en el tea-
tro musical bajo el criterio de
ciclo triddico que pone musi-
ca a las tragedias de Sofocles
(Antigona, 1949 y Edipo, 1958)
y, como aqui nos ocupa, Esqui-
lo, mediante el mito de Prome-
teo (1968). Bajo un lenguaje
reflejado en el periodo ruso de
Stravinsky vy, especialmente en
Les Noces, Orff se vuelve més
dspero, aristado y mecanico
por un profuso empleo de la
percusion, el Sprechgesang y
los ritmos sildbicos del griego
antiguo creando una convin-
cente dramaturgia.

Esta nitida y eficaz reedicion
del sello Orfeo con la versién
histérica que en 1975 firma-
ra Rafael Kubelik al frente del
Coro femenino y la Orquesta
Sinfénica de la Radio Bavara
junto a los mismos solistas en
los mismos roles (Hermann,
Uhl, Greindl y Cramer) que
también registraron la comple-
mentaria versién editada en el
sello Arts con Ferdinand Leit-
ner y la Orquesta Sinfénica de
la Radio de Colonia en 1972, se
postula como referencia inelu-

dible.

Justino Losada

ORFEO D'OR rl Orff PROMETHEUS

1und2.
Oktober 1975

MULLER-HERMANN: Quinteto con piano Op.
31, Sonata Op. 5. Oliver Triendl, Daniel Gaede,
Nina Karmon, Benedikt Schneider, Antoaneta
Emanuilova.

ORFF: Prometeo. Roland Hermann, Colette Lo-
rand, Fritz Uh, Josef Greindl, Kieth Engen, Heinz
Cramer, Coro femenino y la Orquesta Sinfonica de
la Radio Bavara / Rafael Kubelik.
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PATINO
N

vocal encastellafio

Con gran alegria recibimos
la grabacion del segundo regis-
tro monogréfico dedicado a la
figura de nuestro insigne com-
positor Carlos Patifio  (1600-
1675) por parte de La Grande
Chapelle, que dirige Albert
Recasens. Esta vez se trata de
piezas compuestas completa-
mente en castellano, tanto sa-
cras como profanas, después
del primer volumen de musica
eclesiastica en latin. En total se
recogen doce obras cameristi-
cas a tres, cuatro y cinco voces,
con la inclusion de tres piezas
instrumentales de otros dos
compositores, Lucas Ruiz de Ri-
bayaz y Andrea Falconieri.

Nos satisface especialmente
que en esta ocasién el elenco al
completo de La Grande Chape-
lle sea espaniol, pudiendo com-
probar que en la actualidad la
calidad de los musicos propios
no resta en absoluto calidad al
resultado artistico, ahadiendo
sobremanera a los cantantes
una calidez timbrica y expresi-
va que no esté presente en los
conjuntos del norte de Europa
que tanto ha mitificado hasta
hace bien poco el sentir gene-
ral de nuestros intérpretes.

La musica es de una calidad
extraordinaria y estd recogida
de los distintos archivos en los
que la musica de Patifio quedd
diseminada después del gran
terremoto que asold Lisboa en
1755, puesto que el rey Jodo IV
de Portugal adquirio la préctica
totalidad de la obra de Patino,
fascinado por su musica. Nues-
tra enhorabuena y aplauso por
este fabuloso rescate, tanto al
musicélogo que lo ha hecho
realidad, Mariano Lambea, al
Consejo Superior de Investiga-
ciones Cientificas (CSIC), como
a la iniciativa privada de Albert
Recasens por estos descubri-
mientos.

Simon Andueza

PATINO: Miisica vocal en castellano. La Grande
Chapelle / Albert Recasens.

Kevin Puts en un compo-
sitor consolidado en Estados
Unidos, con una trayectoria
sélida en la que tiene como
hazafa més prominente el es-
treno de The Hours en noviem-
bre de 2022 en el Met. Ademas
de profesor en el Peabody
Institute, su salto a la fama se
produjo con otra 6pera, Silent
Night, en 2012, que consiguid
un Premio Pulitzer, recibiendo
encargos de numeras institu-
ciones y orquestas americanas,
en especial la Sinfonica de Bal-
timore. Son tres las obras que
aparecen en este disco, dos de
ellas conciertos para solistas y
orquesta, pues ademas del ex-
celente Concierto para Marim-
ba, con una claridad mozartia-
na en su escritura, Moonlight
no es sino un concierto para
oboe, el n. 2 en su catélogo,
escrito ex profeso para Kathe-
rine Needleman, oboe solista
de la Orquesta de Baltimore,
estrenado en 2016.

The City es lo que en el si-
glo XIX hubiéramos denomi-
nado un poema sinfénico, en
este caso escrito como home-
naje a la ciudad de Baltimore
y, por extensién, a cualquier
ciudad americana. Musica que
no duda en utilizar los recursos
de la tonalidad, si bien, con
expansiones a otros estilos, y
siempre con una maestria en la
orquestacioén, la musica de Ke-
vin Puts estd muy bien escrita
y pretende ser expresiva. Que
Marin Alsop, con su contras-
tada calidad y compromiso,
apueste por este compositor
y esta musica no hace sino
corroborar que deberiamos
prestar atencién a Kevin Puts.
También indicado para jove-
nes percusionistas y oboistas
que quieran transitar nuevos
caminos.

Jerénimo Marin

AMERICAN CLASSICS ==

KEVIN PUTS
The City
Marimba Concerto » Moonlight
Katherine Needleman, Oboe * Ji Su Jung, Marimba
Baltimore Symphony Orchestra « Marin Alsop

PUTS: The City. Marimba Concerto. Moonlight.
Katherine Needleman, oboe. Ji Su Jung, marimba.
Baltimore Symphony Orchestra / Marin Alsop.

Hanssler Classic HC22082 o 62’
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MAX REGER

Piano,Concerto - Lij@iRecording

MARKUS BECKER |
NDR Radiophilharmonie
JOSHUA wnunnelu - ;

Max Reger visitd escasa-
mente la forma concierto, por
lo que este para piano (com-
puesto en 1910, el afio del P4-
jaro de fuego) no parece una
obra tipica del post romanti-
cismo musical, al carecer de
una voluntad de “lucimiento”
para el solista o de melodias
reconocibles. Nos enfrenta-
mos a una obra compleja, con
equilibrios dificiles de resolver
entre orquesta y piano, y re-
pleta de dindmicas extremas.
Por eso no son tantas las ver-
siones que podemos encon-
trar en disco, pese a que gran-
des directores del siglo XX se
interesaron por este concierto
(Eugene Ormandy, Hans Ros-
baud o Michael Gielen). El
pianista Markus Becker es un
consumado especialista en
Reger, que llegd a grabar en
los 90 una integral de su obra
para piano solo.

Esta grabacion (publica-
da en también en LP) es un
compendio, por tanto, de
madurez y entendimiento de
la obra. Probablemente una
de las mejores opciones dis-
ponible hoy en disco (fren-
te a las recientes en CPO o
BIS), para conocer esta mas
que interesante obra. La gra-
bacién y las prestaciones de
la orquesta de la NDR son
magnificas. Y la direccién de
Joshua Weilerstein (hermano
de la afamada cellista Alisa)
amalgama al milimetro la lec-
tura de Becker con la propia
complejidad de la pieza. Si-
gue habiendo una deuda por
parte del mundo del disco
hacia la obra de Reger.

Esta edicién en vinilo (con
un prensado perfecto y sonido
asombroso) no deja de ser un
paso méas en ese proceso de
restauracion y reconocimien-
to. Muy recomendable.

Juan Berberana

REGER: Concierto para piano. Markus Bec-
ker, piano. NDR Radiophilharmonie / Joshua
Weilerstein.

Un lujo redescubrir estas,
por desgracia, ocultas y olvida-
das joyas operisticas del gran
Rimsky-Korsakov, que el tiempo
estd poniendo pasito a pasito
en el lugar que merecen. La No-
chebuena (1895) esta basada en
una fabula de Gogol (ya adap-
tada por Tchaikovsky en Vakula
el herrero) y es un maravilloso
y seductor cuento de navidad
repleto de magia, humor, amor,
denuncia social, enredos y deli-
ciosa escritura musical (un Han-
sel und Gretel a la rusa). Todo
es posible en esta gozosa obra:
brujas volando con escoba, bo-
rrachines de schnapps, zarinas
de reinos lejanos o el mismisi-
mo Satanas.

Weigle dirige con la chis-
pa, el ritmo vivaz y el colorido
impresionista que demanda la
partitura y su festiva carga de
folclore eslavo, tan inherente al
compositor san petersburgués.
La magnifica escena de Loy (en
uno de sus mejores trabajos)
es de una desbordante belleza
plastica, que sabe jugar a la per-
feccion con la luz y el espacio,
repleta de fantasia e imagina-
cién, visualmente muy impac-
tante (uso de cables voladores
incluido).

Dotada la joven pareja de
enamorados, con el encantador
fraseo del tenor lirico Vasiliey,
dando vida al embelesado he-
rrero, y la soberbia Oksana de
Julia Muzychencko de pode-
roso timbre y hermosa emisién
(admirable en su languida Aria
del dltimo Acto). El hondo Chub
de Tikhomirov demuestra que
la privilegiada escuela de bajos
eslavos sigue vivita y coleando.

Javier Extremera

Nikolay Rimsky-Korsakov

CHRISTMAS EVE |

Georgy Vasiliev Julia Muzychenko
Enkelejda Shkoza Alexey Tikhomirov
Andrei Popov

Frankfurter Opern- und Museumsorchester
Chor der Oper Frankfurt
Conductor Sebastian Weigle

Stage director Christof Loy

RIMSKY-KORSAKOV: Christmas Eve. Georgy Va-
siliev, Julia Muzychenko, Enkelejda Shkoza, Alexey
Tikhomirov. Orquesta y Coro de la Opera de
Frankfurt / Sebastian Weigle. Escena: Christof Loy.
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Claudio
SANTORO

Symphonies Nos. | | and 12
Concerto Grosso - Three Fragments on BACH
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Goids Philharmonic Orchestra
Neil Thomson

Continuacién de la serie de
grabaciones de Naxos sobre la
musica sinfonica brasilefia. San-
toro fue parte del movimiento
Musica Viva de la década de
1940, que favorecio6 el serialis-
mo sobre el nacionalismo en la
nueva musica de Brasil. La pro-
lifica produccién de Claudio
Santoro incluye un ciclo de 14
Sinfonias, que es ampliamente
reconocido como el més im-
portante de su tipo en Brasil.
Todas las obras de este pro-
grama provienen de la notable
década final de Santoro, en la
que combind estilos mas tra-
dicionales y eclécticos con sus
experimentos anteriores. Tanto
el Concerto grosso como los
Tres Fragmentos sobre BACH
fueron escritas para orquestas
de estudiantes, pero no obs-
tante son piezas sustanciales
que muestran su dominio de la
escritura para cuerdas.

La Undécima Sinfonia es
una de las mas densas y dra-
méticas del ciclo, su final ex-
plota en una evocacién de la
apertura de la Primera Sinfo-
nia de Brahms, mientras que
la Duodécima Sinfonia es una
“sinfonia concertante” inusual
para nueve solistas y orquesta.
Todas ellas muestran el control
de Santoro sobre las armonias
y las estructuras de la musica
clasica y su habilidad para fu-
sionar esos elementos con las
melodias y el ritmo de Brasil.
La energia melddica y el po-
der ritmico de Santoro son de
pura fuerza de invencion. Estas
grabaciones  brillantemente
dirigidas y soberbiamente in-
terpretadas de forma persuasi-
va, como es imaginable y a la
vez totalmente profesionales y
completamente convincentes,
con una grabacién clara, célida
y profunda.

Luis Suarez

SANTORO: Sinfonias ns. 11 y 12. Concerto
Grosso. Tres Fragmentos sobre BACH. Orquesta
Filarmonica de Goias / Neil Thomson.
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Los Salmos de Arrepenti-
miento es una de las méas im-
portantes obras escritas en el
siglo XX para coro a cappella
por su duracién, cuarenta
minutos, e intensidad emo-
cional, a pesar de que proba-
blemente sea la primera vez
que usted se cruza con ella.
Con la apertura de Gorba-
chov en 1984, el Monasterio
Danilov en Moscl fue rea-
bierto y con este cambio de
actitud se pudo realizar en
1987 la celebracion de su mi-
lésimo aniversario. Para ello
se solicité a Schnittke su par-
ticipacion, y este aportd esta
obra, que fuera estrenada el
26 de diciembre en Moscu
por el Coro de Céamara Esta-
tal bajo la direccién de Valery
Polyansky. Estructurada en
doce piezas, la uUltima de las
cuales no lleva texto, Sch-
nittke usa un similar procedi-
miento en cada una de ellas:
las palabras se ponen en mu-
sica silabicamente con conti-
nuos cambios métricos para
seguir los acentos del texto,
y las palabras o frases que
expresan pecado, tormen-
to o dolor u otras negativas
emociones y conceptos, son
subrayadas con un lenguaje
armoénico disonante; los tex-
tos que expresan emociones
distintas a estas son puestas
bajo una lenguaje tonal deu-
dor del XIX'y la tradicién or-
todoxa. La versién de Daniel
Reuss, uno de los grandes
de la direcciéon coral, con el
fantastico Cappella Amster-
dam con solo 25 componen-
tes, estd leida directamente
del manuscrito original para
mayor fidelidad. El resulta-
do sonoro final impresiona,
aunque la falta de variedad
estilistica a la hora de escri-
bir la musica puede fatigar al
oyente. No obstante, es una
obra mayor que merece la
pena escucharse.

Jeronimo Marin

i
Y |
Schnittke q
Psalms of Repéntance

Cappella Amsterdam
Daniel Reuss {
/

L)

SCHNITTKE: Psalms of Repentance. Cap-

pella Amsterdam / Daniel Reuss.

Pentatone PTC 5187028 « 41
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\'SCHUBERT
\JDIE SCHONE MULLERIN
KONSTANTIN

KRIMMEL
DANIEL HEIDE

El ciclo de canciones titu-
lado Die schéne Millerin de
Franz Schubert fue el primero
en alcanzar gran popularidad
y el que consolidé al maestro
vienés como uno de los gran-
des exponentes del género.
Publicado en 1824 y basado
en poemas de Wilhelm M-
ller, esta serie de 20 Lieder se
convirtié en la favorita de mu-
chos intérpretes, por lo que
las diferentes grabaciones de
esta obra llenarian varios ana-
queles.

Por todo lo anterior, es va-
lido preguntarse ;para qué
otra grabacién de esta obra?
La respuesta es simple: porque
esta obra es un rio, sus lecturas
pueden ser diversas y, proba-
blemente, nunca existird una
interpretacién  definitiva.  Es
por eso que quiero recomen-
dar la versiéon que nos ofrece
el baritono aleman Konstantin
Krimmel, acompafnado por el
pianista Daniel Heide. Krim-
mel, con apenas 30 afios, se ha
consolidado como una de las
figuras mas destacadas de la
Compafia de la Opera Estatal
de Baviera.

Aunque La bella molinera
es un ciclo pensado para un
tenor o una soprano, por tra-
tarse de la historia de un hom-
bre joven, en la interpretacién
de Krimmel podemos apreciar
mejor que en otras versiones la
intensidad de su transforma-
ciéon y su tragico final. El piano
de Daniel Heide, sobre el que
reposa la expresividad de la
obra, nos muestra muy bien el
camino que el joven protago-
nista de esta historia recorre,
de laluz ala oscuridad. Su digi-
tacién juguetona en las prime-
ras canciones, se vuelve dspera
y oscura hacia el final. Esta gra-
bacién, de una belleza tragica,
es una de las maés intensas de
esta obra.

Juan Fernando Duarte Borrero

No es por hacer publicidad
gratuita, pero se me hace obli-
gada la referencia a Accentus,
pues Ultimamente recibo pro-
ducciones que van de lo bueni-
simo a lo excelso (ver las Can-
tatas de Bach en este nimero)
y es un placer coger estos
discos de cuidadisimo disefo,
exquisitos libretos y extremo
cuidado por los detalles, en
la era del streaming urgente,
desinformado e impersonal. Y
se agradece, pero lo importan-
te es la grabaciéon y ahi ningu-
no baja de lo magnifico.

Esta Historia de la Resurrec-
cién es un ejemplo perfecto: la
produccion responde a lo an-
teriormente descrito y recoge
musica menos frecuente en los
programas, quizé porque el po-
bre Schitz siempre tendrd que
lidiar con la sombra de Bach,
capaz de oscurecer al resto del
barroco alemén. Una pena, por-
que Schitz presume de precisa
relacién texto-musica, claridad
narrativa y tensién dramatica.
Le gustaba este tema y se nota,
porgue no deja de afadir interés
a sumusica con disonancias, cro-
matismos y armonias de lo mas
cautivadoras, todo ello magnifi-
camente resuelto por el Ensem-
ble Polyharmonique. Y mucho
empuje ritmico y unas salmodias
y coros que nos recuerdan inevi-
tablemente al brillo montever-
diano de las Visperas, porque
Schiitz es la cara alemana de la
sensualidad italiana. Como no
podia ser de otro modo, hay
mencion especial al Evangelis-
ta, que canta aproximadamente
% de la obra, resultando crucial
la elecciéon de un cantante con
transparencia declamatoria, afi-
nacién clara, brillo y potencia.

En resumen, hay musica mag-
nifica, el ensemble le saca lustre
y la produccién es impecable. Si
es que no se puede pedir més.

Alvaro de Dios
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SCHUBERT: Die Schone Miillerin. Konstantin
Krimmel, baritono. Daniel Heide, piano.

SCHUTZ: Auferstehungs Historie. Ensemble
Polyharmonique / Alexander Schneider.
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TCHAIKOVSKY

SLEEPING BEAUTY
CHRISTIAN SPUCK
BALLETT ZURICH

OPERNAUS
ZURICH

De nuevo el sello Accentus
Music apuesta por una pro-
duccién de Ballett Zirich para
aumentar su catdlogo de ba-
llets de Tchaikovsky. Esta vez se
presenta una imprescindible,
aunque abreviada, version de
Christian Spuck que subvierte
el mito de Aurora, la bella dur-
miente. Con unos espléndidos
decorados polivalentes y gi-
ratorios que incluso hacen un
guifio grafitero a Disney y un
vestuario lujoso y de cuidado
cromatismo, la produccién si-
tda al mismo nivel en la historia
a la joven protagonista, una lu-
minosa y agil Michelle Willems,
y al hada Carabosse, un impli-
cado y técnicamente al mejor
nivel William Moore. En este
caso, es su continua presencia
sobre las tablas el hilo conduc-
tor de toda la trama, y en todo
momento depende de este
personaje, aqui mas empatico
y menos malvado que de cos-
tumbre, el destino de la joven a
la que maldice desde su cuna.
Como contrapunto, el hada de
las lilas, que encarna Jan Casier,
sabe transmitir clase y humor
del mismo modo que lo hacen
el resto de las hadas benignas,
todas asignadas a unos bailari-
nes que trabajan la diferencia
de caracteres brillantemente. El
principe Désiré del esparol Es-
teban Berlanga aprovecha sus
momentos solistas para brillar
gracias una gran precision, téc-
nica depurada y elegancia.

Perfecta por su parte la Phi-
larmonia Zurich, que responde
con brio a la matizada lectura
de Robertas Servenikas.

Pedro Coco

TCHAIKOVSKY: La Bella Durmiente. Michelle
Willems, Esteban Berlanga, William Moore, Jan
Casier, etc. Ballett Ziirich y Junior Ballett. Phi-
larmonia Zurich / Robertas Servenikas. Escena:
Christian Spuck.
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Segunda integral de este
formato de la obra de cé-
mara del sevillano Joaquin
Turina (1882-1949), tras el
realizado por el Trio Arbds,
con el acierto de integrar el
Trio en fa mayor (1904) sin
numero de opus. Con sabor
espariol pero filtradas a la
moda a través del estilo fran-
cés, las obras de camara de
Turina estaban en sintonia
con las mismas influencias
interculturales que afecta-
ron gran parte de la musica
de Manuel de Falla e Isaac
Albéniz. También hay fuer-
tes corrientes de nostalgia
y sentimentalismo de fin de
siglo ensus Opp. 35y 76y en
su Circulo Op. 91, cualidades
posromanticas que persis-
tieron hasta bien entrada la
década de 1920y 1930.

El intento de los herma-
nos Mata y Patricia Arauzo
de rehabilitar la reputacion
de Turina, en la musica de
camara, es bienvenido, ya
que ha pasado suficiente
tiempo para que su musica
pueda ser juzgada al mar-
gen de la politica musical.
Las ricas interpretaciones
del conjunto recuerdan el
aire perfumado de la musica
de camara de principios del
siglo XX, y el tono ardiente
de las cuerdas se combina
con las texturas exuberantes
proporcionadas por el pia-
no. La musica de Turina no
es especialmente emocio-
nante, sino dindmica, reflexi-
va y evocadora, por lo que
no son pocas las ocasiones
en las que el grupo hace
gala de sus dotes técnicas
y expresivas, logrando crear
la atmosfera adecuada para
los ensayos melancdlicos de
Turina y enfatizan con gran
efecto los toques impresio-
nistas de color de las obras.

Luis Suarez

TURINA

COMPLETE PIANO TRIOS

TURINA: Trios con piano (integral). David
Mata, violin. Aldo Mata, violonchelo. Patricia
Arauzo, piano.
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El compositor mallorquin
Joan Valent, nos presenta dos
piezas distintas, pero creadas
casi simultdneamente. El movi-
miento minimalista americano
es especialmente visible en su
Circle Symphony, en la que la
repeticion fractal de una es-
tructura de notas simples ge-
nera intensidad y complejidad
en una composicion de gene-
ral belleza. El resto del progra-
ma lo componen cuatro Can-
ciones Singulares, escritas en
letra y musica por Valent como
homenaje a su amiga la sopra-
no Cristina Dominguez, victima
y superviviente de céncer. Son
los primeros textos escritos
por Valent para ser cantados,
y estadn directamente inspira-
das en la vida de la soprano:
su nacimiento: El primer sue-
Ao; su juventud: Si te alejas;
su madurez: La geografia de la
piel;, y su lucha contra el can-
cer: Los rios de mi cuerpo, y es
ella misma quien las canta en
el disco mientras los interpre-
taba en su estreno en vivo, lo
que causa una sobrecogedora
impresién. Si en la sinfonia el
estilo y el espiritu es minimalis-
ta, en el ciclo de lieder con una
epopeya nietzscheana: la "vo-
luntad de poder” que caracte-
riza la lucha de Dominguez por
afrontar con determinacién su
enfermedad. Aqui se ofrece
una interpretacion serena y
luminosa en una variedad de
colores timbricos. Dominguez
ademas de tener una voz y un
temperamento ideales para las
canciones, aporta la experien-
cia de ser la musa inspiradora,
lo que le da tanto libertad in-
terpretativa como una visién
profunda. La lectura de Mar-
torell y la interpretacion de la
orguesta son asimismo exube-
rantes y exultantes.

Luis Suarez

VALENT: La Sinfonia del Circulo. Canciones Sin-

gulares. Cristina Dominguez, soprano. Orquesta

Sinfonica de Budapest / Joan Martorell.

Sony Classical 19658777372 « 61
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Si los todopoderosos es-
tudios del Hollywood clésico
en vez de fabricar suefos y
cine, hubiesen destinado sus
esfuerzos artisticos al univer-
so de la épera, seguramente
esta grand opéra (felizmente
rescatada en Blu-ray del Fes-
tival de Pascua de Salzburgo,
1986), podria haber venido
manufacturada por la mis-
misima Metro Goldwyn Ma-
yer. El polifacético Karajan
transfigurado en un Cecil B.
DeMille operistico, capaz no
solo de empufiar la batuta
(jy de qué formal), sino tam-
bién de regir las cdmaras de
television y disefar la escena
grandilocuente, ldgubre vy
pictérica (El Greco), mas in-
teresada siempre, eso si, en
el carton piedra que en la
direccién de actores.

Ademés, su dureo casting
estd plagado de mega es-
trellas que se fusionan lirica-
mente a la perfeccion sobre
la granitica y majestuosa di-
reccién del austriaco. El Posa
de Cappuccilli es de una sen-
sibilidad y afectividad desga-
rradora. Aunque su timbre
no sea abisal, Furlanetto esta
soberbio como Felipe Il con
ese sutil y humano legato
marca de la casa. A Carreras,
pese a su incuestionable ele-
gancia, le falta fiereza y arro-
jo en su impasible infante.
La irascible Eboli de Baltsa
estd rebosante de sensuali-
dad (deliciosa en la canzone
del velo). Fastuosa también
la Elisabetta de esa mag-
nifica lirico-spinto que fue
D’amico. Sepulcral Salminen
como impagable Gran In-
quisidor. Una representacion
para los libros de Historia.

Javier Extremera

VERDI: Don Carlo. Ferruccio Furlanetto,
Fiamma Izzo D’amico, José Carreras, Agnes
Baltsa, Piero Cappuccilli, Matti Salminen.
Orquesta Filarmonica de Berlin. Direccion,
Realizacion y Escena: Herbert von Karajan.
CMajor 761604 »  Blu-ray
o 178 ¢ DTS o Subt. Esp.
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WHITMAN SONGS

Thomas Hampson

ORF Vienna Ra phony Orchestra

Dennis Russell
RSO

Llamado a renovar el tea-
tro musical de la mano del
reivindicativo Bertold Brecht,
el compositor germano-nor-
teamericano Kurt Weill (1900-
1950) forjé un lenguaje que,
desde el expresionismo, el
surrealismo vy la fusién de es-
tilos populares, cultivé dando
cabida tanto a formas clésicas,
como al cabaret o los musica-
les de Broadway. En ese con-
texto, Weill compuso en 1934
su Ultima gran obra con textos
en aleman, el expresionista y
melédico  oratorio-operistico
sobre la epopeya del pueblo
judio Der Weg der VerheiBung
(El camino de la alianza) del
escritor exilado Franz Werfel,
con montaje del genial direc-
tor de teatro Max Reinhardt.
Un elenco de més de 240 can-
tantes y desmesurados gastos
de produccién, cercenaron una
mayor difusién del proyecto
retirdandose ademas el cuarto
acto, Propheten, en su estreno
norteamericano, y pasando al
olvido hasta su recuperacién
por David Drew y Noam She-
riff, reestrendndose en 1998.
De un contenido dramatismo
las hermosas Four Whitman
Songs, orquestadas aqui por
Weill y Surifiach en arreglo de
John Baxindine, suponen uno
de los alegatos antibelicitistas
del compositor en un lirico len-
guaje de influencias jazzisticas.

Gran registro, no ya por la
voluntariosa (y Unica) versién
de Propheten con un entre-
gado Albert Dohmen en el rol
principal, sino por la prime-
ra grabacién de las Whitman
Songs con acompafamiento
orquestal y la célida voz de
Thomas Hampson, junto a un
inspirado Dennis Russell Davis
al frente de la Orquesta Sin-
fénica de la Radio de Viena
(ORF).

Justino Losada

WEILL: Propheten; Four Whitman Songs. Al-
bert Dohmen, Kurt Azesberger, Thomas Hampson,
Coro Juvenil de Viena, Orquesta Sinfdnica de la
Radio de Viena (ORF) / Dennis Russell Davies.

"En 217 lo que hay es curiosi-
dad, simplemente representa el
numero de afos que hay entre
la Sonata Op. 5/2 de Beethoven
(de 1796) y las Cinco Sentencias
de Cerha (de 2013)". De esta
manera nos relataba en esta re-
vista el pasado mes de septiem-
bre el chelista Thomas Michael
Auner el porqué de un titulo tan
inusual y, por otra parte tan per-
sonal, ya que une un mundo que
¢l mismo tiene en repertorio,
desde el casi embrién de la mo-
derna sonata para cello y piano
con Beethoven hasta nuestros
dias, con la obra de Friedrich
Cerha y una evolucién absolu-
ta del clasico duo chelo-piano.
Entre medias, dos romanticos
emparentados en tantas cosas,
Schumann y Brahms, que de-
jaron en sus obras para cello y
piano poesia a raudales y obras
maestras para esta combina-
cion.

Los 11 minutos de las Cinco
Sentencias de Cerha (de 2013)
hacen el total de 217 afos des-
de la Sonata de Beethoven, en-
tendiendo Thomas Michael Au-
ner y Maximilian Flieder que la
vinculacién invisible entre ellos
es mas visible de lo que pare-
ce, habiendo motivos suficien-
tes para pensarlo al escuchar
algunas de estas Sentencias.
Las dos obras mayores (las dos
B) reciben interpretaciones de
enorme aliento poético, como
la compleja Sonata de Brahms,
ya que la Op. 77 es la Primera
Sonata para violin (arreglo de
P. Klengel), con lo que el atrac-
tivo del disco animaré no solo a
chelistas, sino a los buscadores
de tesoros brahmsianos. Y a los
de Schumann, porque las belli-
simas Piezas Op. 102 son una
delicia, con un sonido de formi-
dable entidad.

Blanca Gallego

217. Obras de BEETHOVEN (Sonata Op. 5/2),
SCHUMANN (Fiinf Stiicke im Volkston Op. 102),
CERHA (Fiinf Stiicke), BRAHMS (Sonata Op. 78,
arreglo para cello). Thomas Michael Auner, cello.
Maximilian Flieder, piano.

Capriccio C5500 . 65’
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All shall be Amen

CONTEMPORARY SACRED CHORAL MUSIC

GHAMBER
/G0 1 R

Directed by Benedict Preece

CaRITAS CHAMBER GHOIR * — AS

i

Preece y el Caritas Cham-
ber Choir es un coro semi
profesional establecido en el
condado de Kent que, sin te-
ner un gran renombre mas alla
de su zona, esta realizando una
labor encomiable en cuanto
a la renovacién del repertorio
coral. Con este nuevo disco, y
ya van seis, se ratifican como
uno de los coros mas valientes
y atrevidos en cuanto al reper-
torio seleccionado, musica co-
ral a cappella contemporéanea:
veinte piezas, todas de autores
vivos, de las que dieciséis son
primera grabacién mundial,
algunas de las cuales porque
han sido compuestas expre-
samente para este coro y es-
trenadas por él en conciertos.
Obviamente, algunos de sus
autores estan desarrollando
su carrera y pronto podrian
ser referentes, como es el caso
de Sarah Cattley con algunos
premios en concursos en su
haber, y algunos otros con un
nombre consolidado como
Gabriel Jackson o David Con-
te. En cualquier caso, es una
continua revelacién las dife-
rentes posibilidades y estilos
que se escuchan en el disco,
siempre dentro de un lenguaje
contemporéneo alejado de las
vanguardias extremas. Caritas
Chamber Choir sale de manera
sobresaliente de este compro-
miso, ofreciendo siempre un
sonido coral bello con una am-
plia paleta dindmica, y con una
atencion escrupulosa al fraseo
y la articulacién. Nada de esto
serfa posible sin la implicacién
y conocimiento de su director,
Benedict Preece, también un
notable compositor que me-
rece la pena ser escuchado.
Este disco es, en definitiva, un
triunfo de la imaginacion, dis-
ponible desde el 6 de octubre.

Jerénimo Marin

ALL SHALL BE AMEN. Obras de JACKSON,
WRIGHT, COOKE, SMITH, CATTLEY, CHOATE,
CONTE, MCDOWALL, PREECE. Caritas Chamber
Choir / Benedict Preece.

Probablemente pueda re-
sultar algo chocante eso de
Mozart en contratenor, sélo
por lo infrecuente. Pero no,
dado que al prodigioso mu-
chacho le gustaba la voz de
castrato y escribié un pufado
de piezas para los Rauzzini,
Manzuoli y compafiia (en con-
creto, todas las de este disco,
salvo una). También es cierto
que la gloriosa trilogia de Da
Ponte no incluye nada escrito
especificamente para castra-
to, lo que da una informacién
valiosa y la clave del disco,
porque ni Mozart alcanza sus
mayores éxitos con castrati, ni
estas arias han quedado como
referentes mozartianos a lo lar-
go de los siglos.

Y valoramos muchisimo el
reto (muy personal de Fagio-
li) de revalorizar el Mozart de
los castrati y la motivacion del
proyecto, pero, por encima
de todo, la musica tiene que
funcionar y yo siento que este
matrimonio no termina de ha-
cerlo, al menos no en este caso
concreto. Fagioli suena un tan-
to histriénico, proponiendo un
Mozart méas cercano a gustos
que en su momento ya esta-
ban agotados, que al cantabile
equilibrado y mesurado que
gustaba en la Viena de Mozart.
Tampoco me convencen las or-
namentaciones, la abundancia
de ataques en portamento, o
cierto exceso de vibrato, pero
es mas un tema de gusto suyo
al hacerlo y mio al escucharlo,
que carencias técnicas en la
emision.

En conjunto, es un disco va-
liente e interesante y eso siem-
pre es de agradecer, a la vez
que su escucha resulta agra-
dable. Pero me perdonaréis si
prefiero el Mozart mas conven-
cional, luminoso y de limpieza
pristina. Son manias.

Alvaro de Dios

Anime Immortali
Franco Fagioli

KAMMERORCHESTER BASEL - DANIEL BARD

ANIME IMMORTALL Obras de MOZART. Franco
Fagioli, contratenor. Kammerorchester Basel /
Daniel Bard.

UA 230120 . 79’
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LA OTRA VENECIA

Existe una Venecia archi-
conocida y frecuentada por
miles de turistas. Y luego
otra Venecia, no secreta
pero si oculta a los visitan-
tes y que sélo se muestra
al iniciado que se acerca
a ella con uncién. De esta
misma manera, la figura del
universal Vivaldi eclipsa a
otros compositores con-
temporédneos, menos co-
nocidos pero que también
contribuyeron a desarrollar
la variada y cosmopolita
vida musical de la Serenis-
sima. L'altra Venezia nos
adentra en este complejo
y laberintico mundo a tra-
vés de una recopilacién de
sonatas para violin y bajo
continuo de compositores
como Tomaso Albinoni,
Diogenio Bigaglia, Antonio
Caldara, Giorgio Gentili y
Giovanni Baptista Reali,
guardadas en diversos ar-
chivos europeos y no gra-
badas hasta ahora. De la
Coleccién Musical de Este
en la Osterreichische Na-
tionalbibliothek proceden
las dos Sonatas atribuidas
a Albinoni (hallazgos re-
cientes del musicélogo Mi-
chael Talbot, como relaté el
propio Javier Lupidnez en
una entrevista para RITMO
en el pasado ndmero de
julio-agosto), las de Calda-
ray Reali. La pieza inicial de
Bigaglia fue copiada por
Pisendel durante su viaje
a Venecia y se conserva en
la S&chsische Landesbiblio-
tek de Dresde. Las Sona-
tas de Gentili pertenecen
al manuscrito Correr de la
Biblioteca Benedetto Mar-
cello de Venecia. Pese a
esta diversidad de fuentes
y autores, todas tienen las
mismas caracteristicas, tal y
como indica Michael Talbot
en las excelentes notas del
libreto: el culto al “solis-
mo”, el desarrollo del len-
guaje para el violin y el vio-
lonchelo, el avance hacia
una estructura estandariza-
da de la sonata y la huella
de la musica vocal. Asi, la
influencia de la sonata ita-

LALTRA VENEZIA. Obras de ALBINONI, BI-
GAGLIA, CALDARA, GENTILI, REALL Sca-
ramuccia.

Snakewood
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liana no sélo fue obra de un
individuo, Vivaldi, sino de
un grupo de compositores
y de un trabajo y un espiritu
colectivo.

En su cuarto disco, el
grupo liderado por el mu-
sicélogo y violinista Javier
Lupidfez demuestra de
nuevo que la alta calidad
interpretativa puede estar
unida al compromiso con
la interpretacién histérica-
mente informada. La des-
treza y la sensibilidad de
Lupidfnez en el violin son
evidentes a lo largo de
toda la grabacion. Su técni-
ca es impecable y le permi-
te ampliamente la improvi-
sacién y la ornamentacién
tal y como se hacia en la
época, a la vez que extraer
un bello y célido sonido de
su violin Kleynman de 1638.
Las Sonatas seleccionadas
para este album muestran
una amplia variedad de
estilos y afectos y Javier Lu-
pidfiez, junto a Inés Salinas
en el violonchelo y Patricia
Vintém en el clave, captu-
ran con maestria la esencia
de cada composicion, re-
velando su belleza y origi-
nalidad. La unién entre los
tres y la fluidez del didlogo
musical que establecen en-
tre ellos revelan la amplia
experiencia tocando juntos
y el profundo conocimiento
del repertorio. En cuanto a
la calidad de la grabacién,
se percibe una excelente
produccién que permite
apreciar todos los matices
de las interpretaciones. La
toma de sonido es clara y
envolvente, lo que afade
un valor adicional a la ex-
periencia auditiva. "Laltra
Venezia es una joya musi-
cal que cautiva al oyente,
transportandolo a los rinco-
nes mas bellos e inexplora-
dos de la musica veneciana
del Barroco”.

Mercedes Garcia Molina



La consolidada carrera de
la guitarrista paraguaya Berta
Rojas se encuentra en un mo-
mento algido gracias al disco
"Legado”, con el que obtuvo
un Grammy latino en la pasa-
da edicion de 2022. “Legado”
es un homenaje a dos mujeres
que destacaron en la escena de
la guitarra clésica del siglo XX,
Maria Luisa Anido e Ida Pres-
ti, a través de una seleccion de
sus propias composiciones y de
otras dedicadas a su labor. La ar-
gentina M. L. Anido, alumna de
Llobet y con el que compartié
escenario, tuvo una intensa vida
musical marcada por sus amis-
tades con otros guitarristas, los
conciertos y la composicion. Sus
obras mezclan el folklore y las ar-
monias arriesgadas mas moder-
nas, como se puede apreciar en
Aire de Vidalita.

El caso de Presti es similar,
virtuosa guitarrista nacida en
Francia, se hizo muy popular por
estrenar en su pais el Concierto
de Aranjuez y posteriormente
formar el Duo Presti-Lagoya,
uno de los mejores dtos de gui-
tarra hasta la fecha. La musica de
Presti es intimista y muy exigen-
te con el intérprete; en Segovia,
una de sus piezas mas significa-
tivas, en la que emplea una gran
variedad de motivos musicales y
los mezcla con enorme acierto
expresivo. Por Ultimo, cierra el
disco El retrato de Anido, de As-
sad, obra de cuatro movimien-
tos dedicada a Rojas, construida
con criptogramas, letras que se
traducen en notas y reminiscen-
cias varias a la vida de Anido. De
esta manera, "Legado” sitla a
Berta Rojas como embajadora
de la guitarra clésica en la actua-
lidad, gracias al excelente traba-
jo de recopilacién y la magistral
interpretacién cargada de rigu-
rosidad y expresividad.

Esther Martin

LEGADO. Obras de I. PRESTI, M. L. ANIDO,
S. ASSAD, ]. W. DUARTE, G. BIBERIAN. Berta
Rojas, guitarra.

MAESTRO CINEMATOGRAFICO

Demasiado ha tardado la
historia del cine en convertir a
Leonard Bernstein en un per-
sonaje de la gran pantalla; se-
guramente ha habido inten-
tos previos (Martin Scorsese)
anteriores a este de Bradley
Cooper (el filme Maestro se
estrenara en cines el préximo
22 noviembre), que no engra-
sarfan por los requerimientos
de los herederos de Lenny,
atentos como el mejor censor
a encubrir todas las debilida-
des (bastantes, la verdad) de
una figura capital del siglo XX
como fue Leonard Bernstein.

Ante su publico, Lenny
igual apareceria descamisa-
do, con jeans azules ajusta-
dos, muy bronceado y con un
pitillo a medio acabar sujeta-
do entre unos labios resecos
que humedecia con un vaso
de whisky. O bien aparecia
como un elegante judio de
clase alta que se dirigia a
millones de espectadores
de la CBS en los programas
Conciertos para jovenes. “Mi
hombre ideal, si tuviera que
elegir entre los vivos, quiza
serfa Albert Schweitzer... o
Leonard Bernstein”. Estas
palabras de Audrey Hepburn
como la sofiadora Holly Go-
lightly en el filme Breakfast
at Tiffany’s (Desayuno con
diamantes), representan muy
bien el impacto de Leonard
Bernstein en la sociedad ame-
ricana de los afios sesenta y
setenta, que en breve descu-
briremos en el esperado filme
de Cooper, para lo que Sony
Classical, la multinacional a
la que Bernstein, desde 1956
(entonces Columbia Mas-
terworks) hasta 1979, regald
una discografia que sigue pu-
blicindose en diferentes edi-
ciones, ha estado al quite y ha
publicado paralelamente a la
pelicula una edicion de ver-
dadero lujo, no casualmente
llamada Maestro on record,
con 12 CD y un libro de 226
paginas plagado de fotogra-
fias, muchas ellas inéditas,
que el legendario fotégrafo
Don Hunstein (incorporado
a Columbia Records en esos
tiempos), documentd con su
cémara la historia cultural de

MAESTRO ON RECORD. LEONARD BERNS-
TEIN. Solistas. New York Philharmonic / Leo-
nard Bernstein.

Sony Classical 19658771072 « 12
CD o Edicion de lujo de 226 pags.
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la musica americana de su
época.

Estas preciosas fotos se
encontraban en pleno Man-
hattan, en la Sony Music
Photo Collection, uno de los
archivos  fotograficos mas
importantes del mundo, con
més de 21.000 iméagenes
relacionadas con el propio
Leonard Bernstein (no pue-
do dejar de citar una que
me ha llamado la atencién,
a toda péagina: Salzburgo,
1959, Bernstein se dirige a un
Herbert von Karajan que no
le puede aguantar la mirada,
mientras  Dmitri  Mitropou-
los atiende la conversacién
pensativo, dando la espalda
a la fotografia el distinguido
porte de Eliette von Karajan,
engalanada con un tocado de
suprema elegancia).

Arthur Rubinstein  consi-
deraba a Bernstein como "el
maés grande pianista entre los
directores, el mas grande di-
rector entre los compositores
y el més grande compositor
entre los pianistas... un genio
universal”. Y es precisamente
lo que encontramos en esta
seleccién musical de 12 CD
que acompafia una monu-
mental edicién, parecida a
esos gruesos libros de Tas-
chen que siempre aparecen
sobre las mesas en los repor-
tajes de las casas de los fa-
mosos. Tenemos al Bernstein
director (obvio), al Bernstein
pianista (un pianista maravi-
lloso, por cierto) y al Bernstein
compositor (la faceta por la
que cada vez se le reconoce
maés). Es muy probable que
muchas de estas grabaciones
ya las tengan (esa Sinfonia de
Bizet que parece descarrilar
de entusiasmo, o los Dvorak,
Mahler -descomunal Tercera-,
Mendelssohn, Sibelius, etc.),
con esos suntuosos estéreos
rebosantes de naturalidad,
pero si algo tiene Bernstein,
es eso de Lenny forever.

Gonzalo Pérez Chamorro

Puede ser que el nivel de
autoexigencia de la industria
musical se haya disparado en
las dltimas décadas, dejando-
nos productos tan perfectos
e intachables como eventual-
mente rigidos y alejados del
espiritu flexible y emocionan-
te que debe tener la musica.
Asi que cuando te cae este,
notas como se abren los cie-
los con su locura de sensuali-
dad, que sumada a la perfec-
cién técnica y de grabacién,
alcanza la auténtica perfec-
cién: la de emocionar. Impera
la sensacién de que lo han he-
cho un grupo de iluminados
fluyendo facil con lo que se
les va ocurriendo, que viven
la Mdsica sin etiquetas y va
dirigido a oyentes que viven
la Musica sin etiquetas. Pare-
ce improvisado y facil, pero
de ningiin modo, hay mucho
trabajo detrés.

No soy el mayor defensor
de Jaroussky, cuyo timbre un
tanto abierto y desabrido me
desagrada a veces, pero el
disco desprende un amory un
respeto por la musica méaxi-
mos; es tan bueno, que uno
olvida sus diferencias con el
timbre de Jaroussky, quien,
por lo demas, canta con un
buen gusto extraordinario. Es
todo: es la exquisitez de los
arreglos de Pluhar, la com-
penetracion méxima de los
musicos, o esa humildad muy
justamente medida para dejar
que la musica fluya. Elegante,
finisimo, fresco, enamora por-
que emociona. Rasgate la ca-
misa con Non speri pieta, llo-
ra de alegria con las castafue-
las en Marais, bailalo, o imita
sobre tu mesa esa percusién
osada y cimbreante al estilo
del maestro Estevan, que val-
dra. Y si no es eso, jqué es la
Mdsica?

Alvaro de Dios

de la Follie
Philippe y
L'Arpeggiata - Christina Pluhar

PASSACALLE DE LA FOLLIE. Philippe Jaroussky,

contratenor. LArpeggiata / Christina Pluhar.
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EL PRIMER CHAILLY EN LUCERNA

Fantéastico recopila-
torio el que nos llega
dentro del que es el
Ultimo Festival de ve-
rano tradicionalmente,
y uno de los méas ex-
quisitos, por otra par-
te. Cuatro conciertos
dirigidos por el nuevo
titular desde 2016,
sucesor del querido
Claudio Abbado, del
que fuera su asisten-
te, de la Orquesta del
Festival de Lucerna,
cuatro conciertos con
programas muy di-
ferentes entre si que
hablan a las claras de
la enorme capacidad
como director de Ric-
cardo Chailly.

Pero, jno es la Or-

primeros solistas en la
seccién de viento ma-
dera es todo un lujo
timbrico, y pocas veces
se puede disfrutar de
aspecto timbrico de
Ravel, ese gran orques-
tador, si no es contan-
do con solistas de este
relieve. La segunda
parte, con una refina-
da Daphnis y Chloé y
la culminacién con el
Bolero, consigue del
publico asistente unos
largos aplausos.

Por dltimo, en 2019
cambia  Chailly de
tercio para centrarse
en Rachmaninov, un
compositor cada vez
més valorado en esta
faceta. Sobre Matsuev

questa del Festival de
Lucerna una orquesta

de aluvién, una orquesta
sin  personalidad porque
no trabaja durante toda la
temporada? Y la respuesta
es clara: la orquesta, a pesar
de que no tenga temporada
estable, es una de las me-
jores orquestas europeas
justamente por ir aquellos
grandes instrumentistas de
otras grandes orquestas que
emplean parte de sus vaca-
ciones en reunirse con sus
colegas; créanme que hay
un nucleo constante de ellos
que son fieles al proyecto, y
hacer musica con esa com-
plicidad que es precisa entre
artistas para alcanzar gran-
des cotas. En este sentido, la
Unica variacién en este fluir
de grandes mdsicos es la
participacion de miembros
de la Orquesta de la Scala,
de la que es titular el mismo
Chailly.

Cuatro  conciertos  de
las ediciones desde 2016 a
2019, de ahi el titulo de la
caja, Los Primeros Anos. En
el concierto de 2016 tiene
un detalle muy expresivo
Chailly que habla a las cla-
ras de su calidad humana;
como Abbado fallecié antes
de poder concluir el ciclo
Mahler con esta orquesta,
Chailly abandera la finaliza-
cién de este ciclo con la es-
pectacular Octava Sinfonia
de Mahler, donde participa
nuestro querido Orfeén Do-
nostiarra. El plantel de solis-
tas es de auténtico lujo, con
Merberth, Banse, Mingardo,

Fujimura, Schager, Youn y
Mattei, el cual tiene la pro-
fesionalidad de cantar de
memoria su aria en la segun-
da parte. El control de las
dindmicas y el apasionado
relato que ofrece Chailly es
superlativo.

No a la zaga va el pro-
grama ofrecido en 2017,
donde a una precisa y chis-
peante version de El suefio
de una noche de verano de
Mendelssohn, donde a la
Obertura se afiade la Suite
que culmina en la celebre
Marcha Nupcial, sigue una
dramaética interpretacion de
esa gran desconocida que
es la Sinfonia Manfred Op.
58 de Tchaikovsky, mdusica
atormentada donde las haya
que simboliza el desgarro
vital que padecié siempre
el autor. El hecho de que
Chailly proponga un gran
contraste en los remansos li-
ricos que ofrece la partitura,
proporciona una muy buena
versién donde se aprecia la
dicotomia del caracter de
Manfred.

El disco dedicado a Ra-
vel, de 2018, es toda una
apoteosis de la danza. To-
das las piezas incluidas son
de la produccién de ballet
de Ravel, con un acierto en
su orden de programa, pues
La Valse se encadena a los
Valses nobles y sentimenta-
les sin pausa, ya que, ino es
sino una gran coda La Valse,
en ese homenaje que Ravel
realiza a Viena? El plantel de

y su prodigiosa técni-

ca y empatia con este
autor ya hay mucha tinta
derramada, pero compro-
bar visualmente su poderio
y robustez en el sonido que
obtiene del piano es una au-
téntica delicia, en esta obra
endemoniada  (Concierto
n. 3) no solo para el solista,
sino también para la orques-
ta. Frente a la més interpre-
tada Sinfonia n. 2, Chailly
se decanta por la tardia y
madura Sinfonia n. 3, escri-
ta tras un largo paréntesis
alejado de la composicion
por haber estado dedicado
a la interpretacion desde el
piano. Es una obra muy bien
estructurada y planificada, y
llena de aciertos tematicos,
no en vano Rachmaninov es
uno de los grandes melo-
distas de la historia. Chailly
demuestra una vez mas su
versatilidad, y lo que es mas
importante, su complicidad
con la orquesta. Viéndole
dirigir, en sus ojos se nota la
invitacion y agradecimiento
a cada musico de la orques-
ta por su participacion.

Jeronimo Marin

RICCARDO CHAILLY. LUCERNE FESTIVAL
ORCHESTRA. THE FIRST YEARS. Obras de
MAHLER, MENDELSSOHN, TCHAIKOVSKY,
RAVEL, RACHMANINOV. Denis Matsuev,
piano. Orquesta del Festival de Lucerna.
Coro de la Radio de Baviera. Coro de la
Radio de Lituania. Orfeon Donostiarra /
Riccardo Chailly.

Accentus ACC70570 ¢ 4 DVD 390" ¢ DTS

Desde la compositora Hilde-
gard von Bingen, con su propio
arreglo de la oda O Virtus Sa-
pientiae, hasta las miniaturas
del ciclo Signos, juegos y men-
sajes de Gyorgy Kurtdg, que va
desarrollando de forma ciclica
hasta llegar a la obra central del
album, la Partita n. 2 BWV 1004
de Bach consuméndose con la
famosa "Ciaccona”, y cerrando
este rito sonoro con la Passaca-
glia, llamada también del "an-
gel de la guarda”, del barroco
Heinrich Ignaz Biber. Una expe-
riencia completa para descubrir
desde la intimidad, el magico
sonido de la viola.

De las 24 piezas de Gyorgy
Kurtdg solo nos ofrece cuatro
ejemplos de las escritas para
viola sola, donde la escritura de
Kurtag es tan habil e idiomética;
la explotacién de timbres varia-
dos es tan inventiva y sus ideas
atractivas. De las célebres obras
de Bach y Biber acepta el desa-
fio con un relato absolutamen-
te devastador de las mismas.
Con solo una pizca de vibrato,
pero con mucho virtuosismo,
supera todos los obstaculos
técnicos en este trabajo suma-
mente dificil. Su “Ciaccona”
es asombrosamente poderosa,
asi como sutilmente matizada y
profundamente conmovedora.
El sonido es cercano e intimo.

Isabel Villanueva se muestra
a si misma como una virtuosa
del mas alto nivel en su magnifi-
ca interpretacién de esta musi-
ca traidoramente dificil. No im-
porta cuan lejos el compositor
empuje los limites de lo que es
posible tocar con una viola, su
técnica es sélida como una roca
y su tono es calido y enfocado.
Obviamente entiende y ama la
musica porque incluso en sus
momentos mas estridentes le
otorga direccién y significado
emocional.

Luis Suarez

ISABEL
VILLANUEVA

RITUAL. Obras de HILDEDGARD VON BINGEN,
KURTAG, BACH, BIBER. Isabel Villanueva, viola.
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SANCTISSIMA

La calidad de los coros ingle-
ses es bien conocida y el coro
Ora Singers relne todas las
caracteristicas que le han dado
merecida fama a las agrupa-
ciones vocales de su pais, con
un sonido redondo pero con
claridad a la hora de diferen-
ciar las voces. Con una carrera
metedrica, los Ora Singers han
ganado un lugar merecido en la
preferencia de la critica y los afi-
cionados. Esta agrupacién, fun-
dada en Londres en 2014 por su
directora Suzi Digby, cuenta ya
con varias grabaciones, todas
para el sello Harmonia Mundi.

Seguln la maestra Digby, en
la actualidad nos encontramos
en la tercera Edad de Oro de
la musica coral, después de,
por supuesto, el Renacimiento
y el Barroco, por lo que junto
a su agrupacién se ha dado a
la tarea de grabar lo mejor de
esas tres edades. La audacia
de su propuesta radica en que
no trata cada uno de esos mo-
mentos de la historia por sepa-
rado. Toma un ndcleo tematico
tratado por compositores del
Renacimiento o el Barroco y
lo acompafia con obras con-
temporaneas del mismo tema,
generalmente encargadas por
ella.

El &lbum que les presento
se titula Sanctissima, con musi-
ca para la Fiesta de la Asuncién
de la Virgen, que relne obras
de compositores candnicos del
canto polifénico como Palestri-
na y Guerrero, pasando por el
canto llano, hasta musica de
compositores contemporaneos
como MacMillan o Anderson. El
resultado, una grabacion muy
bella, que nos lleva a través de
5 siglos de una musica maravi-
llosa en una interpretacion ins-
pirada. Por algo dicen que los
coros en el cielo son ingleses.

Juan Fernando Duarte Borrero

SANCTISSIMA. Vespers and Benediction for the
Feast of Assumption of the Virgin Mary. ORA
Singers / Suzy Digby.

El guitarrista Pablo Sainz-
Villegas ha obtenido un gran
reconocimiento por sus inter-
pretaciones y proyectos, que
se ha hecho mas notorio en
los Ultimos afos. Ademas del
musico que hace brillar la gui-
tarra en cada escenario, hay
otra cualidad destacable en su
persona: su facilidad para co-
municar y transmitir el caracter
musical de cada pieza, lo que
se evidencia en sus conciertos
y, como es el caso, en sus gra-
baciones. La ultima, publicada
este afo 2023, accede al oyen-
te por este camino, el de los
estados de animo. “The blue
moon” contiene 14 piezas que
giran en torno al significado de
la palabra blue en inglés (azul,
y, también, melancolia) y que
alude al carécter introspectivo
o, como el propio Sainz-Ville-
gas explica, "a una atmdsfera
especialmente intima” que al-
gunas composiciones pueden
evocar.

Para llevarlo a cabo musi-
calmente se utilizan dos po-
tentes herramientas, por un
lado, la facilidad de la guitarra
para provocar una atmosfera
intima y muy personal vy, por
otro, la eleccidn del repertorio,
conformado por obras muy va-
riadas, originales o transcritas
para guitarra y que se extien-
den desde el Barroco, Weiss
y Scarlatti, hasta la actualidad,
con Glass o Richter. Un acierto
tras otro, porque el resultado
es realmente un estado de ani-
mo, un ambiente célido y de
ensonacién donde uno divaga
entre la nostalgia y la calma.

Es revelador descubrir esta
faceta de la guitarra al oyente
y que pueda disfrutarla en un
solo trabajo, acompanado de
la interpretacion de Sainz-Ville-
gas, con un sonido aterciope-
lado y rotundo y una expresivi-
dad exquisita.

Esther Martin

«
™~

pablo sainz-villegas

THE BLUE MOON. Pablo Sinz-Villegas, guitarra.

Harmonia mundi HMM90533435 ¢ 2 CD » 1h 25’

Sony Classical 19658779092 « 56’
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Una cuidada seleccin de MUBS de obras barrocas especialmente transcritas y adaptadas a la
guitarra, tanto en solitario cOmo en colaboracidn con Jonathan Cohen ¥ su conjunto 'Arcangelo’.

""Cada generacidn tiene ese guitarrista especial, uno con calidad de estrella
y atractive universal, alabado por su téenica y su integridad musical, Tenemas a Milos,
el quitarrista de moda en fodo el mundo" (The Sunday Times).

JAMES NEWTON HOWARD

RECREA MUSICA DE LAS PELICULAS DE M. NIGHT SHYAMALAN EN

. y ) i ’
GRABACIONES INEDITAS OE LA EVOGADORA MUSICA GINEMATOGRAFICA DEL GOMF[]SIT[]I_
H Sexto Sentido, Unbreakable, Signs, The Village, Lady in the Water, The Happening...
El pianista Jean-Yves Thibaudet, la violinista Hilary Hahn y la chelista
Maya Beiser figuran como solistas en los nuevos arreglos creados por Howard

YO-YO MA | ].S. BACH

6 SUITES FOR UNACCOMPANIED CELLO
THE 1983 SESSIONS

40° ANTVERSARIO DE LA P A GRABACION DE
LAS SUITES PARA CHELO DE BACH DE YO-YO MA

Visitanos en: www.sonyclassical.es




afigura de Sir John Eliot Gar-

diner esta tan estrechamente
vinculada a la del compositor
cremonés Claudio Monteverdi
(1567-1643), que tan solo hay que
echar un vistazo al denominador
del coro que fundé alld por 1960,
Monteverdi Choir, fundamento
de su ya legendaria carrera mu-
sical, y que se fue convirtiendo
en el coro de referencia para el
mundo entero en cuanto a cali-
dad musical de sus innumerables
grabaciones, conciertos y giras.
Pues bien, las tres éperas de las
que se conserva la partitura mu-
sical, que sepamos, ya tienen su
pack de referencia en DVD, y se
trata, como no podia ser de otra
manera, de la Ultima recopilacién
que Opus Arte ha publicado en
este 2023 de la produccién que
llevé a cabo Sir John Eliot Gardi-
ner junto a Monteverdi Choir y
English Baroque Soloists en 2017
en el veneciano Teatro La Fenice
como parte de las celebraciones
del 450 aniversario del nacimien-
to de Claudio Monteverdi.
En esta produccién Gardiner re-
unié a un cast de ensuefio para
encarnar a los ya miticos roles
solistas que protagonizan estas
tres monumentales 6peras que
simbolizan el nacimiento de la
Opera como género y que en
su momento histérico llevaron
a Monteverdi a ser considerado
como el ‘creador de la musica
moderna’. Todo buen melémano
que se precie deberia adquirir
este cofre (o bien la edicién en
Blu-ray) que bien vale cada cén-
timo desembolsado, tanto por
la calidad de sus solistas, coro
e instrumentistas, como por la
maestria y pasion demostradas
por Sir John Eliot Gardiner en
cada pasaje de estas Operas que
conforman un pilar basico de la
historia de la musica occidental.
Sus més de quinientos minutos
de fascinante musica, monumen-
tales interpretaciones y pasion
y derroche escénicos son real-
mente inabarcables en una Unica
resefia, por lo que dejaré tan solo
unas pinceladas resenables de
lo que podemos encontrar en
este tesoro en forma de trilogia
de DVD.

L'Orfeo

El primero de los tres volimenes,
el dedicado a L'Orfeo (1607),
una de las primeras creaciones
jamas escritas del género ope-
ristico, con libreto de Alessandro
Striggio, y que ademas estable-
ce al género mitoldgico como
el estdandar de la produccién

MONTEVERDI Y GARDINER

operistica del siglo XVII'y XVIII,
comienza con la interpretacién
para el recuerdo de los corne-
tos y sacabuches en el patio
de butacas de La Fenice de la
soberbia y afamada Toccata que
abre la partitura. Tan solo este
arranque dejard muchos vellos
encrespados y carnes de gallina.
El sensacional reparto comienza
con una Hana Blazikovéa en ver-
dadero estado de gracia como
La musica, que incluso llega a
acompanarse de un modo real
con el arpa. El riquisimo y colo-
rista bajo continuo, conformado
por hasta cuatro excepcionales
intérpretes de cuerda pulsada,
que sumados a la arpista, a la
viola da gamba, al clave, al ér-
ganoy al violone irdn dando una
verdadera leccién magistral de lo
que supuso la seconda prattica a
lo largo de toda la interpretacion,
es tan solo el primer aspecto
de una dichosa interpretacién
comandada por el tenor Krystian
Adam como un Orfeo referencial,
sabedor de que esta produccion
quedara plasmada en los anales
de la interpretacién, tanto por
su actitud como por su vital y
entusiasta version.

Debemos destacar asimismo el
rol desempenado por el sevillano
Francisco Ferndndez-Rueda dan-
do vida al Pastore |, por su gran
expresividad y buen cometido en
el dificil arte del recitar cantando,
o la soberbia e imponente inter-
pretacion de Lucile Richardot co-
mo Messaggera. Para el recuerdo
quedan también las impecables
y vitales interpretaciones del fa-
buloso Monteverdi Choir como el
nutrido y vital grupo de animosos
pastores, que llegan a dar palmas
y fabricar unas buenas escenas
grupales tan solo con su actitud.
La figura de Furio Zanasi, otrora
el Orfeo de referencia hace unas
décadas como Apollo, no deja
de ser todo un homenaje del
director hacia su persona.

Para Il ritorno d'Ulisse in Patria,
Opera estrenada en 1640, con
libreto de Giacomo Badoaro, la
puesta en escena se convierte en
mucho més intricada y elaborada,
puesto que la trama, después de
los treinta y tres afios que sepa-
ran L'Orfeo de ésta, es mucho
més madura y rica. Tanto para
esta interpretacion como para
L'Incoronazione di Poppea, la
labor de Elsa Rooke en la escena
estd mucho més presente y deno-
ta en todo momento un cuida-
doso trabajo de cada personaje,
que aunque esta produccién se
autodenomine semiescenifica-

“Gardiner reunio a un cast de ensueiio para encarnar a los ya
miticos roles solistas que protagonizan estas tres monumentales
Operas”.

da, no deja de ser una versidn
escenificada en toda regla, pero
carente de la pertinente esceno-
grafia. El Ulises de Furio Zanasi
toma aqui el relevo protagdnico
que Adam comenzara en L'Orfeo,
demostrando en todo momento
un apabullante dominio de la
escena y del repertorio. Lucile
Richardot se convierte ahora en
una Penélope absolutamente
desgarradora, imbuida por un
personaje completamente hip-
ndtico que se apoya en su bella
voz y fuerza escénica.

Claudio Monteverdi plasma
en su particular canto de cis-
ne, LIncoronazione di Poppea
(1642), con libreto de Giovanni
Francesco Busenello, un curioso
abandono del tema mitolégico
en favor de los hechos histéricos
acontecidos en la Roma Impe-
rial, pero siempre basado en los
afectos que mueven el alma, y
en particular por una celebracion
del amor carnal y de la ambicion
triunfante. En esta ocasion los
roles protagdnicos absolutos son
compartidos por la carismética y
peculiar pareja conformada por
la soprano Hana Blazikova y el
contratenor Kangmin Justin Kim,
que dotan a la escena y a las li-
neas de canto con una modernay
diferente version de las recorda-
das hasta ahora y que permiten
ver a un Gardiner arriesgado,
que busca la modernidad en su
visién de esta Opera. Hay papeles
considerados como secundarios
que son de auténtica referencia,
como los interpretados por Silvia
Frigato como Amore y como
Valletto. No podemos dejar de
mencionar al fabuloso bajo que

es Gianluca Buratto, que aqui da
vida a Séneca, como un cantante
poseedor de un formidable y
oscuro registro de bajo que en
las tres producciones deslumbra
con sus enérgicas y vibrantes
actuaciones.

Por todo esto (y por mucho
maés), no lo duden, y adquieran
su ejemplar de esta memorable
produccion.

Simo6n Andueza

THE MONTEVERDI TRILOGY. L Orfeo, I Ri-
torno d'Ulisse in Patria, LIncoronazione
di Poppea. Krystian Adam, Hana Blazikova,
Lucile Richardot, Francesca Boncompagni,
(Gianluca Buratto, Kangmin Justin Kim, Fu-
rio Zanasi, Michal Czerniawski, Gareth Tre-
seder, Zachary Wilder, Marianna Pizzolato,
Carlo Vistoli, Francisco Fernandez Rueda,
Silvia Frigato, Anna Dennis. Monteverdi
Choir; English Baroque Soloists / John Eliot
Gardiner, Escena: Elsa Rooke.
Opus Arte 0A1349BD ¢ 3DVD ¢ 506" « DTS
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Ballet du Grand Théatre de
Geneve Sidi Larbi Cherkaoui
Ukiyo-¢

8 octubre

Hora 18:30

CLASICA | KLASIKA

Hermanas Labeque
Piano

19 noviembre
Hora 18:30
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Oratorio de Navidad
BWYV 248.).5. Bach

22 diciembre
Hora19:30

LIRICA| LIRIKOA

DANZA | DANTZA

LIRICA | LIRIKOA
Sondra Radvanovski Carmen Malandain Ballet Biarritz
Soprano G.Bizet Las Estaciones
9 enero 2 febrero 4 febrero |9marzo
Hora 19:30 Hora19:30 Hora18:30 |Hora19:30
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CLASICA | KLASIKA DANZA | DANTZA
Pasion segun San Juan Gil Shaham Maria Pagés Compania
BWYV 2453, ).8. Bach Violin De Sheherazade
Homenaje a Pablo Sarasate (1844-1908)
17 marzo 19 abril 4 mayo
Hora 18:30 Hora19:30 Hora19:30
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LLAS DOS CARAS DE RICCARDO CHAILLY

ReL'me el sello Accentus en
esta publicacién algunos de
los trabajos de Riccardo Chailly
registrados por la firma a lo largo
de la Ultima de década (en esta
misma revista, pagina 66, Jero-
nimo Marin habla de la edicién
también en Accentus del “primer
Chailly” en Lucerna). Comprende
cuatro DVD en los que se incluyen
algunos conciertos con solistas,
otro puramente sinfénico (el de-
dicado a Ravel), una dpera y un
documental. El contenido de es-
tos discos es muy instructivo, pues
nos ofrece al director tal cual es,
en los diferentes repertorios que
aborda, lo que nos permite valorar
sus trabajos de todos estos afios
de forma bastante ecuénime. En
cierto modo, podriamos conside-
rar estos DVD como una sintesis
de la labor més reciente llevada
a cabo por el italiano; tanto en
lo referente a las orquestas con
las que ha trabajado, como en su
propio repertorio.

Mucho de lo que tiene que ver
con su repertorio lo vemos expli-
cado en el documental incluido
en el primer DVD, titulado Mdsi-
ca - Un viaje por la vida. Riccardo
Chailly, un retrato y firmado por
Paul Smaczny. En él se ofrece una
vision del director desde los pri-
meros afios de aprendizaje hasta
la actualidad. No faltan las citas a
sus maestros y mentores, como
Abbado o Karajan, ademés de
las orquestas por las que ha ido
pasando; también estan presentes
algunos de sus mas grandes amo-
res musicales (Mahler o Puccini),
ademas de su forma de trabajo
y de enfrentarse a la partitura.
Bonito e interesante documental;
eso si, como suele ser habitual,
sin subtitulos en castellano ni en
ninguna otra de las lenguas coo-
ficiales de nuestro pais.

Leipzig

EI DVD se completa con un Con-
cierto para piano de Grieg, con
Lars Vogt como solista, que marca
uno de los puntos de méaximo inte-
rés de la publicacion. Al frente de
la Gewandhaus, Chailly demuestra
que cuando realmente le interesa
una mdusica, los problemas de
entendimiento con la orquesta
quedan superados. Vogt propone
una version apasionada de la obra,
muy en la linea del concepto del
italiano. Al Nocturno de Chopin
ofrecido como bis por el pianista
aleman tristemente fallecido hace
escasamente un afio, no obstante,
le faltd poesia y sentido del fraseo.
La otra cara que Chailly ofrecia
cuando se encontraba al frente

“Podriamos considerar esta edicién como una sintesis de la labor mas reciente llevada a cabo por Riccardo
Chailly, tanto en lo referente a las orquestas con las que ha trabajado, como en su propio repertorio”.

de los de Leipzig la encontramos
en el tercero de los DVD, donde
se incluyen el Concierto para vio-
lin de Beethoven y el Op. 64 de
Mendelssohn, con Nikolaj Znaider
como solista. El verdadero interés
de estas dos sesiones (de septiem-
bre de 2012 y octubre de 2014,
respectivamente) se encuentra
en la participacién del violinista
danés que, a pesar de todo, no
logré trasladar su concepto al
italiano, cuya labor se encuentra
muy alejada de lo que han logrado
los grandes directores de estas
obras (Furtwangler, Klemperer o
Barenboim para Beethoven y sus
admirados Abbado o Karajan pa-
ra Mendelssohn, por ejemplo).
Znaider dej6 constancia de su
técnica y capacidad musical en
las Zarabandas de las Partitas 1y
2 de Bach, ofrecidas como bises
en ambas sesiones.

Valencia

El segundo de los DVD contie-
ne la produccién de La Bohéme
de diciembre de 2012 en Valen-
cia. Sin duda, este es uno de los
platos fuertes de la publicacién.
Chailly aprovecha a la perfeccion
los medios que le ofrece la exce-
lente Orquesta de la Comunidad
Valenciana, y Davide Livermore,
el director de escena, las posibi-
lidades técnicas del Palau de les
Arts, para construir una puesta en
escena bonita y efectiva a través
de proyecciones de obras de algu-
nos de los grandes de la pintura.
Chailly, en la parte que le toca,
hace su version; pues el concepto
no ha variado sustancialmente

con respecto a sus otras interpre-
taciones de la obra. Es un Puccini
vivo, fluido, sin concesiones al
sentimentalismo, y de proyeccion
eminentemente sinfonica. De las
voces cabe resaltar el Rodolfo de
Aquiles Machado, aunque con
ciertos problemas en el registro
agudo, la Musetta de Carmen
Romeu y el Schaunard de Mattia
Olivieri; en cambio la Mimi de
Gai James se encuentra falta de
presencia vocal y bastante limitada
escénicamente. En cualquier caso,
todas las voces se encuentran
al servicio de lo que el director
italiano quiere para la obra, una
version casi puramente sinfénica.

Lucerna

Finalmente, el Gltimo DVD incluye
el concierto dedicado a Ravel ce-
lebrado en Lucerna en agosto de
2018. Junto con La Bohéme es,
sin duda, lo mas interesante de
toda la publicacion. Si hay algo
que nos dejan claro estos cuatro
DVD es la forma en que adapta el
director su esquema de trabajo,
dependiendo de la orquesta que
tiene enfrente. Es por esto que,
casi nos atrevemos a decir que en
los afios de Leipzig, Chailly tuvo
que enfrentarse a un repertorio
que no le interesaba, o le intere-
saba poco, y tan sélo volvia a ser
él mismo en puntuales ocasiones.
Desde luego, no en Mahler, muy
inferior al ofrecido anteriormen-
te en Amsterdam o en Berlin.
El Ravel que nos ofrece en este
ultimo DVD es modélico en mu-
chos aspectos, por suimaginacion
timbrica, por su diferenciacion de

texturas, pero, sobre todo, por una
sinceridad en la construcciéon que
le hace tremendamente atractivo
y de referencia. En la primera parte
del concierto, los Valses nobles y
sentimentales son seguidos sin
pausa por La Valse, como si de
una sintesis de la historia de esa
danza se tratase. En la segunda,
construye un auténtico paraiso
sonoro en las dos suites de Dafnis
y Cloe, y exhibe otro modelo de
control orquestal en el Bolero.

En fin, hay que ver estos DVD para
entender al Chailly de los dltimos
tiempos.

Rafael-Juan Poveda Jabonero

RICCARDO CHAILLY - CONCIERTOS, OPERA,
DOCUMENTAL. Obras de BEETHOVEN,
GRIEG, MENDELSSOHN, PUCCINI, RAVEL.
Lars Vogt, Nikolaj Znaider. Gewandhausor-
chester Leipzig, Lucerne Festival Orchestra,
Orquesta de La Comunitat Valenciana /
Riccardo Chailly.
Accentus ACC70569 » 399’ « 4 DVD - DTS
1.0.0.72.9.2.9.0.8
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Novedades

Novedades repertorio infrecuente

Reediciones

Critica

EN plataFORMA

Repaso mensual a las grabaciones disponibles en plataformas
por Juan Berberana

El rumano Christian Macelaru es
un director al alza. Su Bartok es
impecable. Brillante, nervioso, re-
pleto de entendimiento. Y todo ello
envuelto en una grabacién de una
calidad soberbia, sefia de identidad
del sello Linn.

Jakub Hrusa y su orquesta de Bam-
berg (junto al joven chelista Ulrich
Witteler) bordan esta pasional y me-
lancdlica version del Schelomo de
Bloch. La grabacion es también aqui
excepcional. Probablemente una de
las referencias de la obra.

Alpha y Giovanni Antonini avanzan
(vol. 14: Sinfonias 33, 53 'y 54) en su
integral sinfénica de Haydn, con el
objetivo de concluirla en 2032 (200
afios de su muerte). Puede llegar a
ser la nueva referencia en disco. Es-
pectacular. Imprescindible.

En apenas 4 afios el sello amarillo pu-
blica otra integral de los Conciertos
de Rachmaninov. El piano nervioso
y pirotécnico de Wang impresiona
y hay mucha quimica con Dudamel.
Pero nos quedamos con la de Trifo-
nov/Nézet-Séguin.

BARTOK: El principe de madera. Suite de
danzas. Sinfonica WDR / C. Macelaru.

BLOCH: Schelomo. Ulrich Witteler, cello. Sinf6-
nica de Bamberg / J. Hrusa.

HAYDN: Haydn 2032 (vol. 14). Kammerorches-
ter Basel / G. Antonini.

RACHMANINOV: Conciertos para piano. Rapsodia Pa-
ganini, Yuja Wang Filarmonica Los Angeles / G. Dudamel,

Linn / Disponible desde 24-06-23

Genuin / Disponible desde 01-09-23

Alpha / Disponible desde 01-09-23

DG / Disponible desde 01-09-23
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ROMETHEUS UNBOUND
LESTIPAIRIOF SIRENS
Y .J& . s

Primera grabacién de este singular
oratorio, de innegable inspiracidon
wagneriana (Parry estuvo en Bayreuth
un afio antes de su creacién). Casi
siglo y medio después de su compo-
sicidn, impresiona. Merecida recupe-
racién.

§ Alexander Gretchaninov
£] Cello Suite Op.86

Sin apenas grabaciones, estos 2
Conciertos para cello de Anton
Rubinstein vuelven a remarcar su cali-
dad como compositor, dentro del ro-
manticismo ruso, més alla de su fama
como pianista y rival de Liszt. Muy
recomendable.

PARIS 1790
PASCAL VALOIS

THE MUSIC OF MONSIEUR VIDAL

El guitarrista Pascal Valois recupera
la olvidada obra para guitarra del
francés Monsieur Vidal, una autén-
tica institucion musical en la Francia
del XVIII. Una recuperacion impres-
cindible para todos los amantes del
instrumento.

El Concierto para cello de Weinberg
(1948) es una obra compleja de califi-
car (compuesta en pleno estalinismo)
y de cierta indefinicion estilistica. El
joven Edgar Moreau lo borda, junto
a la obra maestra de su compatriota
Henri Dutilleux.

PARRY: Prometheus unbound. Solistas. London
Mozart Players / W. Vann.

RUBINSTEIN: Conciertos para cello 1y 2, W. Tho-
mas-Mifune. Sinfonica de Bamberg / Y. Ahronovich.

VIDAL: Obras para guitarra solista y grupo ins-
trumental. Pascal Valois, guitarray otros solistas.

WEINBERG: Concierto Cello. DUTILLEUX: Todo un
mundo lejano. Edgar Moreau. Orquesta WDR / A. Poga.

Chandos / Disponible desde 08-09-23

Northern Flowers / Disponible desde 18-08-23

Analekta / Disponible desde 08-09-23

Erato / Disponible desde 01-09-23
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BIZEY

OPERA
EN ZACTES

[

(ORCHESTRE « CHCEURS
4 THEATRE NATIONAL
OPERA.COMIQUE

Nueva reedicion (se supone que con
mejoras de sonido) de la Carmen de
André Cluytens. La version que me-
jor simboliza la interpretacién que se
hacia de esta opera hasta los afios
50. Dificil preferirla al concepto mas
actual de la misma.

'BOULEZ

LE MARTEAU SANS MAITRE

@ STOCKHAUSEN

EITMASS INDS

En la reedicién de las grabaciones de
Robert Craft para Columbia, esta del
Martillo de Pierre Boulez es un hito
especial. Probablemente el primer
nexo de contacto, en aquellos afios
50, de Stravinsky con el francés. A
partir de entonces...

dir.: vinko globokar

.

Mas reediciones de la coleccién
Avant Garde de DG de los anos 70.
En esta ocasién en una obra fantas-
tica del hoy ignorado (en aquellos
afios un referente de las vanguardias
europeas) Roman Haubenstock-Ra-
mati. Imprescindible.

En 1991 Simon Rattle graba e inter-
preta por medio mundo (incluido
Madrid) la mejor obra de Nicholas
Maw. Un brillante ejemplo de un
cierto neo romanticismo, en version
britanica (frente al imperante en Ale-
mania). Imprescindible.

BIZET: Carmen. Solistas. Opera Cémica de Paris
/A Cluytens.

BOULEZ: El martillo sin duefio. Grupo Instru-
mental / R. Craft.

HAUBENSTOCK-RAMATI: Sinfonia K. Orquesta
ORF / M. Horvat.

MAW: Odyssey. Sinfonica de Birmingham / S.
Rattle.

Erato / Disponible desde 18-08-23

Sony / Disponible desde 25-08-23

DG / Disponible desde 21-07-23

Warner / Disponible desde 08-09-23
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Mesa para 4

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 tematica que mensualmente nos
proponemos cocinar, y a la que a nuestros lectores invitamos a participar desde las redes
sociales. jPor 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,
podra conocer de primera mano las sugestivas opiniones y su conocimiento se enrique-
cerd con las respuestas abajo dadas. Aunque las respuestas vengan de una meditada re-
flexion, quiza no sean definitivas y sin animo de pontificar, puesto que cada participante,

en uno u otro momento dado, podria variar sus opiniones y gustos...

“Grandes tandems (y I1)”

por Clara Sanchez & Eva Sandoval

CAFE ZIMMERMANN (programa de Radio Clsica)

Wolfgang Amadeus Mozart & Lorenzo da Ponte
Vincenzo Bellini & Felice Romani
Robert Schumann & Clara Wieck-Schumann
Olivier Messiaen & Yvonne Loriod
Benjamin Britten & Peter Pears

Ludwig van Beethoven & archiduque Rodolfo de Austria

Franz Joseph Haydn & Nicolés Esterhazy
Igor Stravinsky & Sergei Diaghilev
Federico Chueca & Joaquin Valverde Duran
Manuel de Falla & Maria Lejérraga

GONZALO PEREZ CHAMORRO
Editor de RITMO

Wolfgang Amadeus Mozart & Lorenzo da Ponte
Giuseppe Verdi & Arrigo Boito
Johannes Brahms & Joseph Joachim
Benjamin Britten & Peter Pears
Richard Strauss & Hugo von Hofmannsthal
Francis Poulenc & Georges Bernanos
Olivier Messiaen & Yvonne Loriod
Frédéric Chopin & George Sand
Franz Schubert & Johann Wolfgang von Goethe
Nino Rota & Federico Fellini

DAVID RODRIGUEZ CERDAN

Critico y escritor

JUAN MANUEL VIANA
Critico

Richard Wagner & Luis Il de Baviera
Dmitri Shostakovich & 16sif Stalin
Igor Stravinsky & Sergéi Diaghilev
Federico Chueca & Joaquin Valverde Duran
Benjamin Britten & Peter Pears
Luciano Berio & Cathy Berberian
Leonard Bernstein & Filarménica de Nueva York
Olivier Messiaen & Yvonne Loriod
Elliot Goldenthal & Julie Taymor
John Williams & Anne-Sophie Mutter

Jean-Baptiste Lully & Philippe Quinault
Wolfgang Amadeus Mozart & Lorenzo da Ponte
Franz Schubert & Johann Wolfgang von Goethe

Giacomo Puccini & Luigi lllica y Giuseppe Giacosa

Richard Strauss & Hugo Hofmannsthal
Joseph Holbrooke & Edgar Allan Poe
Igor Stravinsky & Sergei Diaghilev
Paul Dessau & Bertolt Brecht
Francis Poulenc & Paul Eluard
Benjamin Britten & Peter Pears

—

Esta mesa prolonga lo iniciado all& en octubre de 2022, con la propuesta de “jQué parejas! Primera
parte: intérpretes”, completando también la pasada mesa de diciembre de 2022 dedicada a com-
positores y sus tdndems de intérpretes, por lo que damos por cerrado el circulo en ésta, dedicada
principalmente al compositor y su tdndem, sin especificar, aunque se ha centrado més en personas
vinculantes en la creacién y no en la interpretacién.
Damos la bienvenida por vez primera a David Rodriguez Cerdén, y sin duda ha merecido la pena, pues sus diez
elecciones son muy significativas.
Por otra parte, Café Zimmermann, el programa de Radio Cléasica que presentan Clara Sanchez y Eva Sandoval
(menudo tandem este...), nos tiene acostumbrados a comentar por parte de Clara y Eva algo sobre sus elecciones:
“Nos da mucha pena tener que dejar fuera grandes binomios, como Federico Il el Grande y Quantz, Brahms y Joa-
chim, Berio y Berberian, Mozart y Stadler, Felix y Fanny Mendelssohn o incluso Verdi y Boito, pero la seleccion final
que proponemos recoge las parejas que consideramos més relevantes, atendiendo a distintos &mbitos artisticos o
politicos y también pensando en la musica espafola”. Y es de agradecer que hayan puesto el foco con dos elec-
ciones nacionales, y en especial con la citacién de Maria Lejarraga, a la que la historia poco a poco esté ubicando
en el lugar que merece y que en su momento fue tapada.

Les invitamos a opinar y a que nos revelen cuales son, en su opinién, sus Diez tindems entre compositor y otro personaje ilustre,
que pueden hacerlo en Twitter o Facebook, citando nuestra cuenta:

[} @RevistaRITMO




Las

Musas

PAULINE VIARDOT-GARCIA

Embajadora de la jota cosmopolita

por Marta Vela

En el transcurso de su exitosa gira artis-
tica por Espafia, dofia Paulina Garcia
de Viardot, como se la habria de conocer
en la tierra de sus ancestros, escribia a
George Sand desde Madrid, en visperas
de su viaje Granada, el 17 de julio de
1842: "Diga a Chopinet que tiene que
componer alguna cosa para mi, algo que
pueda cantar con mis propias palabras
en cualquier pais”. Aunque el compositor
polaco nunca llegd a cumplir el deseo de
su amiga, escribiria para ella una transcrip-
cién del aria central de la Norma de Belli-
ni, “Casta diva”, mientras celebraba con
entusiasmo la transcripcién de algunas de
sus Mazurkas para canto y piano por parte
de la dama, con texto en espanol, conso-
lidando asi ambos pilares musicales de la
cultura cosmopolita europea, de Varsovia
a Andalucia: la dpera italiana y la musica
popular espafiola.

Durante su estancia en Madrid, Pauline
habria de escuchar una obra de gran éxito
en la corte, la Nueva jota aragonesa de
Florencio Lahoz, que refundiria para si

Gt Jrinils!]

e,

preparado para cantarlas”. De hecho, las
obras que lIradier publicase en Espafia
llevaban también el sello de Pauline Viar-
dot desde los mas reconditos lugares de
Europa: "JUANITA [o la perla de Aragén],
cancién esparnola del maestro don Sebas-
tian Iradier, cantada en San Petersburgo,
Londres y Paris por las sefioras Viardot y
Didier”, consignaba el Diario Oficial de
Avisos de Madrid, el 13 de septiembre
de 1857.

Muchos afios después, en su gira ar-
tistica por Esparia de 1880, Camille Saint-
Saéns, acompafiado por el hijo menor de
la dama, Paul Viardot, escribiria una nueva
Jota aragonese (Op. 64) en homenaje a
la eminente artista, durante el trayecto
ferroviario (dijo) de regreso de Pamplona,
adonde habfa ido a visitar a otro insigne
compositor de jotas, Pablo de Sarasate.
De tal modo que, en el Paris aln finise-
cular de 1907, el més grande compositor
de jotas de la musica académica, Manuel
de Falla, encontraria el género perfecta-
mente asentado, junto al de la habanera,

bajo el nombre de Jota de los estudiantes
(con evidentes influencias también de
la Jota de las avellanas de Sebastian de
Iradier), y que no anotaria en su cuaderno de viaje hasta el 9 de
noviembre de 1846, desde Berlin, en ciernes de una nueva gira
europea. El propio Chopin habia escrito a sus hermanas el 16 de
julio de 1845: “La Viardot me ha dicho que iria a veros cuando
pase por vuestra ciudad [Varsovia]. Me ha cantado las canciones
espafiolas compuestas el afo pasado en Viena y me ha prometi-
do hacéroslas escuchar. A mi me encantan y dudo que se pueda
oir o sofiar una cosa mas perfecta en este género. Estos cantos
nos reunirén. Las he escuchado todos los dias con deleite”.

De tal modo que Pauline Viardot seria una de las principales
embajadoras de la musica
popular esparfiola y, por en-
de, de la jota aragonesa,
que cantaria por toda Eu-
ropa, en salones y teatros,
incluso, entreverada en el
repertorio lirico de la época,
por ejemplo, en la leccién
de musica del segundo ac-
to de Il barbiere di Siviglia,
la 6pera que Rossini habia
compuesto bajo la inspira-
cién su padre, el eminente
tenor Manuel Garcia. No en
vano, las jotas aragonesas
compuestas por Iradier (re-
fundidas de las versiones
anteriores de Lahoz y Viar-
dot), serian la sensacién de la temporada de Londres en 1856,
donde ambos actuaron en numerosas veladas elegantes, como
se deduce de la carta (inédita) que la dama dirigiese al antiguo
organista de Salvatierra (Alava), el 23 de julio de ese afo: "mi
querido Yradier. Le devuelvo a usted el Ddo del Vestido azul que
cantamos ayer por la tarde en casa de la Duquesa de Wellington,
donde estaba Mme. la Duquesa de Cambridge (...) Continle
haciendo cosas tan bonitas como el Dio [del Vestido azul], como
la Juanita, como la Jota de los toreros, etc., etc. Esté siempre

“Pauline Viardot seria
una de las principales
embajadoras de la musica
popular espafiola y de la
jota aragonesa, que cantaria
por toda Europa, incluso,
entreverada en el repertorio
lirico de la época, como en
el Acto Il de Il barbiere di
Siviglia”

Pauline Viardot-Garcia (circa 1908) (fuente
Wikimedia Commons).

en la ciudad cosmopolita por excelencia,
a causa de la intensa labor de difusién de
la menor de los hijos de Manuel Garcfa:
"y esto explica no sélo la atraccién que desde su nifiez sintid
Ravel por un pais tantas veces sofiado, sino también que lue-
go, para caracterizar musicalmente a Espafia, se sirviese con
predileccion del ritmo de habanera, la cancién més en boga de
cuantas su madre oyese en las tertulias madrilefias de aquellos
viejos tiempos; los mismos en que Paulina Viardot-Garcia, con
su prestigiosa celebridad y aquel trato tan frecuente que en
Paris tuvo con muchos de sus mejores musicos, divulgara entre
ellos esa misma cancién”.

Y es que, desde su hermoso balcén del boulevard Saint-Ger-
main, Paulina Garcia de Viardot (y Turguénev), viuda por partida
doble desde 1883, habria de recordar el stbito desmayo sufrido
en escena durante una representaciéon en Granada, creyendo
reconocer el rostro de su padre entre los musicos de la orques-
ta..., un recuerdo tan lejano como la profecia de la prensa local
tras su fabuloso concierto en la Alhambra, que le abriria, por fin,
las puertas hasta la corte de los zares, en los confines de Euro-
pa: “...cuando, lejos de nosotros, obtenga los aplausos que su
mérito merece, quizé diga alguna vez con gusto: «también los
recibi en la bella Granada»”.

P

Marta Vela

Pianista, escritora y docente en la
Universidad Internacional de La
Rioja. Sus dos libros, Correspon-
dencias entre mdsica y palabra
(Academia del Hispanismo, 2019)

y Las nueve sinfonias de Beetho-
ven (Fércola, 2020) le han valido
sendas candidaturas, en 2020 y 2021,
al Premio Princesa de Girona en la mo-
dalidad de Artes y Letras.

http://martavela.com




MUsica

y Cine

LA GRAN ILUSION

por Genma Sanchez Mugarra

Alma & Oskar

Emily Cox, junto a Valentin Postlmayr como Oskar Kokoschka,
interpreta en esta pelicula a una de las mujeres mas fascinantes de la
primera mitad del siglo XX, Alma Mahler.

| titulo en espanol de este filme, Alma Mahler, la pa-

sién, se reduce extremadamente al personaje principal.
Segun Freud, Alma Mahler buscaba en los hombres a su
propio padre, que murié cuando ella era muy joven, y con
Gustav Mahler quizés acertaba, pero el resto de sus compa-
fieros de vida siempre fueron mucho mas jovenes que ella,
o ya lo habia matado.

Dieter Berner dirige la hermosa pelicula Alma & Oskar
fiel a su estilo. Anteriormente nos habia ofrecido la biografia
de otro pintor: Egon Schiele: muerte y doncella (artista al
que, en su época, tacharon de pornografico). Con la ayuda
del director de fotografia Jacub Bejnarowicz, que utiliza,
en muchas ocasiones, encuadres individualistas y la luz y la
oscuridad como alegoria de la relacién entre Alma y Oskar
(para ella fue el infierno y el paraiso, al mismo tiempo),
el director, también
actor, nos ofrece una
pelicula en la que la
piel, muy acertada-
mente, se convierte

“Dieter Berner nos ofrece en
Alma & Oskar, una pelicula en la

que la piel, muy acertadamente, en instrumento de
q q comunicacion.

se convierte en instrumento de El guion ests en

comunicacion” las manos de Hilde

Berger, autora de la
novela, que pretendia que nos pusiéramos, alternativa-
mente, en los zapatos de ambos. Con Alma lo consigue
plenamente. Ayuda la excelente actuaciéon y el enorme
parecido con el personaje de la actriz Emily Cox, por cierto,
hija de musicos. Con Oskar, no tanto. Se convierte en la
representacién del agobio por la pérdida de la superioridad
de la masculinidad, exagerando su lado histérico. Es de
agradecer que, ademas de su faceta de pintor, se tenga en
cuenta, asimismo, su dimensién de escritor: vemos la repre-
sentacién, y el escandalo, de su obra Asesinato, esperanza
de las mujeres y Orfeo y Euridice (escena final de la pelicula)

La musica estd al cuidado de Stefan Will, compositor ale-
mén, que conocia bien la época pues ya habia participado
en la banda sonora de la serie Freud. Utiliza, por supuesto,
la musica de Gustav Mahler, con sus Sinfonias ns. 5y 9, asi
como obras de Debussy, Offenbach y la preferida de Alma:

Tristan e Isolda de Wagner. Con el adecuado afiadido de
la interpretacion de un Lied de la propia Alma: In Meines
Vaters Garten (“En el jardin de mi padre”).

El pintor Oskar Kokoschka, nacido en Austria en 1886,
representado por el actor Valentin Postimayr, fue ademas
un destacado poeta y dramaturgo que se consideraba a si
mismo como el Unico y verdadero artista expresionista; se
enamord perdidamente de la viuda de Mahler y, aunque no
la volvié a ver después de su ruptura, siguidé cartedndose
con ella hasta la muerte de ésta. El verdadero personaje de
la pelicula es Alma Schindler, que adquirié el apellido por
el que se la conoce del gran compositor Gustav Mahler y
lo conservé durante toda su vida, a pesar del empefio que
pusieron algunos.

Nacida en Viena en 1879 e hija de un pintor, por eso
le gustaba tanto el olor de los talleres, y de una cantante,
estudié composicion con el Alexander Zemlinsky. Gracias
al ambiente cultural de su casa, su personalidad abarcaba
todas las artes y dos continentes. Murié en Nueva York en
1964. Pensaba que no habian educado suficientemente su
cerebro y de ahi su hambre por comprender todo lo que no
sabia. Su afan por expresar siempre la verdad en la que crefa
le atribuy6 fama de depredadora. Su fuerza e inteligencia
y el ser una mujer poderosa que no se atenia a las normas
sociales de la época (abortd el hijo que habia concebido
con Kokoschka) le atrajeron la hostilidad social. Fue, incluso,
acusada de antisemitismo por algunas de sus opiniones, a
pesar de casarse con dos judios: Mahler y el escritor Franz
Werfel. Profundamente contradictoria.

Mahler queria una copista y una madre y ama de casa,
Walter Gropius una esposa, Franz Werfel temia el vacio
creativo cuando no estaba ella, y Oskar, una musa y una
mufieca que le admirase y no se opusiera nunca. Alma los
definié como meros aficionados en las cosas de la vida.

Quizas nos falta la pelicula definitiva que nos describa a
la mujer que no sélo conservé y difundié la obra de Mahler,
sino que también consiguié que se estrenara su Novena
Sinfonia bajo la direccion de Bruno Walter, nada menos.
Que participaba en las reuniones de la Bauhaus como una
mas. Excelente pianista, compositora de algunos Lieder y
que consideraba que lo politicamente correcto y “el buen
gusto era el fin del arte”.

Alma & Oskar
(Alma Mabhler, la pasion)
Filme de Dieter Berner
2022 - 88’
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DOKTOR FAUSTUS

por Alvaro del Amo

desventurado sirve a una frivolo empresario naval. La hija del
nuevo bufén no deja de angustiar a su padre (tullido en un
accidente maritimo), mientras prepara un montaje innovador
de la tragedia verdiana.

Tal eco del pasado musical reverbera también en el
desparpajo y la presuncion de unos universitarios madri-
lefios que, presumiendo de listisimos y sin sospechar que
lo suyo es més bien
lo que hoy se llamaria

“postureo”, retan al “Otro relato descubre el
catedrético algo per- paradero del nifio Pinkerton-
Verso a un juego tan ) )

peligroso como el pro- Butterfly, hoy un joven rubio de
puesto por Da Ponte ojos rasgados”

en la 6pera de Mozart.

Las jévenes burgueses

universitarias de hoy, jmerecen también el titulo abarcador

de que asi son todas? Todas: las mujeres del dieciocho y del
u_f - veintitrés son tan inconstantes, tan infieles y, lo que es peor,

B on saben tan poco lo que sienten como aquellas ociosas herma-

hi . fgr nas de Ferrara que viven en Népoles. Una hipdtesis que el

(Y otras historias OPCI'ISUCEIS) relato se arriesga a contestar. Igual que otro cuento descubre
P el paradero del nifio Pinkerton-Butterfly, hoy un joven rubio
ALVARO DEL AMO de ojos rasgados.

Los intérpretes de la épera sobre el libertino se enfrentan a
sus papeles preguntandose por sus personajes, recordando las
veces en que encarnaron el papel con mayor o menor fortuna,
convocados en la reposicion que va a celebrarse en Praga, don-
walas dese estrené la épera <?ie Mozart. El intérprete del protagonista
Cditiohas resulta un misterio equivalente al que sigue conservando el tal
Don Giovanni. Sobre quien se han dicho tantas tonterias.

Las antecriticas teatrales de antafno solian rematarse con

Bufén (y otras historias operisticas), publicado en ediciones Eolas, es la

ultima novela de nuestro Doktor Faustus, Alvaro del Amo. un educado latiguillo: la dltima palabra |a tiene siempre el
espectador, juez supremo que decide si acepta o no, aprecia
o abomina, lo que el autor le ha propuesto. En este caso,
el dictamen corresponde al lector, que muy probablemente
serd también espectador de las éperas prolongadas en his-
torias “operisticas”.

Bufén (y otras historias operisticas), publicado en edicio-

nes Eolas, debia comparecer obligadamente en el rincén

del Doktor Faustus como celebracién de la unién intima

entre la Musica y la Literatura. El autor se permite servirse de

una férmula utilizada tiempo ha en la prensa espariola; en la

antesala de un estreno teatral, aparecia la antecritica, donde

el dramaturgo exponia brevemente lo que habia pretendido
con su obra.

Si la 6pera goza hoy de la presencia que quizé no hace

tanto parecia inverosimil, jpor qué ha sido? ;No seré porque,

a su muy peculiar mane-

ra, refleja y se zambulle

“Sila 6peragozahoydela  ©n lo que a la gente le

i ., preocupa? Y con menos

presencla que quiza no hace competencia que hace

tanto parecfa inverosimil, jpor =~ 2Peas treinta afios cuando

todavia el cine mantenia

qué ha sido? ;No serd porque,  su vigor, quedaba algin

a su muy peculiar manera, buen dramaturgo, y no

estdbamos todos someti-

reflejay se zambulleenloque dos a lo que ordenan las

ala gente le preocupa?” pantallas y pantallitas que
rigen nuestras vidas. : ! .
La historia del bufén " Bufon (y otras historias operisticas)
Rigoletto  descubrimos Autor: Alvaro del Amo
que, gracias a la impertinencia de una novela que se atre- Eolas ediciones, 2023, 348 paginas

ve a asomarse a su biografia, ocurre hoy en una villa mas
o menos imaginaria del norte de Espafia, donde el padre




OPERA: DERECHO E HISTORIA

To be or not to be: los nueve homicidios de Hamlet

por Pedro Beltran

amlet es una obra teatral del dra-

maturgo inglés William Shakespea-
re, escrita entre 1599y 1601. Con cuatro
horas de duracion, es la pieza mas larga
de Shakespeare y una de las mas influ-
yentes de la literatura inglesa. La obra
transcurre en Dinamarca, en el Castillo
de Kronborg, al lado de Elsinor, pobla-
cion situada a 45 kildmetros al norte
de Copenhague. El castillo, conocido
como "“castillo de Hamlet”, es en la ac-
tualidad una atraccién turistica.

Hay nueve homicidios/muertes en
Hamlet. El primero ya se ha producido
al iniciarse la accion, ya que Claudio ha
asesinado a su hermano, el rey y pa-
dre de Hamlet. El protagonista quiere
vengarse, pero en lugar de hacerlo de
una forma pasional y rapida, lo hace
de forma pausada, dubitativa y reflexi-
va. Debido a ello fallece mucha maés
gente; hubiera bastado con matar a
Claudio. Tras la muerte del padre de
Hamlet, el segundo homicidio, primero
de la accién dramética, es el de Polonio,
chambeldn del reino, padre de Laertes
y Ofelia. La tercera muerte es la de Ofelia, que tuvo una
relacién amorosa con Hamlet. Enloquece y se ahoga en un
rio cuando Hamlet asesina a su padre. El cuarto fallecido es
Laertes, hijo de Polonio y hermano de Ofelia.

El quinto y el sexto fallecidos son Rosencrantz y Guil-
denstern, amigos y companeros de estudio de Hamlet. La
séptima fallecida es Gertrudis, reina de Dinamarca, viuda
y madre de Hamlet, que muere accidentalmente al beber
veneno de una copa preparada por su marido, que estaba
destinada a Hamlet. La octava muerte es la de Claudio,
asesinado por Hamlet al ver que ha envenado a su madre.
El noveno fallecido es el propio Hamlet, que muere por el
veneno de la espada de Laertes.

En 1964, el cineasta ruso Grigori Kozintsev rodé una fa-
mosa pelicula sobre Hamlet. El texto es el de Shakespeare
(traducido al ruso), pero con numerosos cortes. La banda
sonora es de Shostakovich, que compuso 34 escenas de
musica incidental y que suena al més puro Shostakovich. Es
del mismo periodo de la Sinfonia n. 13y el Cuarteto n. 9,
recorddndonos a ambas obras. El propio compositor hizo
una suite para ser interpretada en concierto. Hay varias gra-
baciones en disco de diferente extensién. Posteriormente,
en 1970, Kozintsev y Shostakovich grabaron King Lear.

La relacion de Rusia con Shakespeare también estuvo
presente en Tchaikovsky, que fue un gran apasionado del
autor de Otello. Su primera obra basada en Shakespeare
es la Obertura-Fantasia Romeo y Julieta, de 1869, inspirada
en la decepcion amorosa que sufrié tras la breve relacién
con la soprano Désirée Artot, la Gnica mujer que confesé
haber amado. La segunda, cuatro afios posterior, es el poe-
ma sinfénico La Tempestad. Tchaikovsky, siempre frustrado
en el amor, permite a Miranda y Ferdinand disfrutar de
los placeres de la pasidon mucho mas fervientemente que
Shakespeare. La musica del amor se repite con toda fuerza

OPUS ARTE

“El australiano Brett Dean es el autor de la
mejor 6pera sobre Hamlet, cuya grabacién
desde Glyndebourne esta disponible en DVD y
Blu-ray (Opus Arte)”.

hasta llegar al pronunciamiento solem-
ne final de Prospero, en el que renuncia
al poder de la magia. Incluso la isla ha
desparecido. Sélo queda el mar.

Hamlet inspird a Tchaikovsky dos
obras més. La primera es la Obertura
Fantasia Hamlet Op. 67, de 1888, escrita
simultaneamente a la Quinta Sinfonia. La
segunda es de 1891, una de sus Ultimas
creaciones, escrita justo después de La
Dama de Picas, la musica incidental para
una representacion teatral en San Peters-
burgo. Compuso 16 nimeros.

Por su parte, William Walton nos
regalé en 1948 una de las mejores
bandas sonoras del cine en Hamlet,
pelicula britanica de 1948 dirigida por
Laurence Olivier y protagonizada por
el propio Olivier y Jean Simmons en
los papeles principales. El guion esta
adaptado de la obra homénima de
Shakespeare. Fue ganadora del Oscar
a la mejor pelicula en 1948. Walton
también escribié las bandas sonoras
de Henry V (1944), film patrocinado por
Churchill, y Richard Ill (1955).

El australiano Brett Dean, nacido en 1961 y uno de los
grandes compositores vivos, es el autor de la mejor épera
sobre Hamlet. En 2013 la Filarmdnica de Berlin interpretd
The Last Days of Socrates. Hamlet fue estrenado en el Fes-
tival de Glyndebourne de 2017. El Sunday Times dijo que
era el acontecimiento operistico del afio y la grabacién esta
disponible en DVD (Opus Arte) y en la plataforma Medici.
Allan Clayton es Hamlet y la siempre seductora Barbara
Hannigan es Ophelia, dirigidos por Vladimir Jurowski con la
London Philharmonic. Fue en 2022 cuando el conservador
Met de Nueva York nos dio la sorpresa de ofrecer el Hamlet
de Dean como parte de su serie Live en HD. Allan Clayton
repitié el rol con Brenda Rae como Ophelia. Nicholas Carter
dirigié la orquesta. Estamos ante una de las operas mas
relevantes del siglo XXI. Es maravilloso ver lo bien que se
adapta a la épera la obra de Shakespeare. Parece que esa
poesia sublime pida a gritos ser cantada.

De mucho menor interés es el Hamlet de Thomas estre-
nado en 1868 en la épera de Paris, basado en la adaptacién
francesa de Hamlet de Alexandre Dumas, padre del autor de
Los tres mosqueteros. Fue una 6pera muy popular a finales
del XIX, que cayd en el olvido en el siglo XX y que esta ex-
perimentando un moderado renacimiento. El Met de Nueva
York lo tiene en su plataforma con un reparto de lujo encabe-
zado por Simon Keenlyside como Hamlet, con Marlis Peter-
son como Opbhelia, Jennifer Larmore como Gertrude y James
Morris como Claudius, con la direccion de Louis Langrée.

To be or not to be. La mayor lecciéon de Hamlet es que no
debemos ser ni tan dubitativos ni tan vengativos. Dejemos
la venganza para los tribunales de justicia.

ALLAN CLAYTON

BARBARA HANNIGAN

SARAH CONNOLLY

ROD GILFRY

KIM BEGLEY

JOHN TOMLINSON

DAVID BUTT PHILIP

JACQUES IMBRAILO

‘THE GLYNDEBOURNE CHORUS
LONDON PHILHARMONIC ORCHESTRA

CONDUCTOR
ADIMIR JUROWSKI

DIRECTOR
NEIL ARMFIELD

Pedro Beltran es Presidente de la Asociacion Europea
de Abogados
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INTERFERENCIAS

por Ana Vega Toscano

El legado de Cortot

Alfred

CORTOT

Principes rationnels
de la technique pianistique

Salabert

“En lugar preminente se encuentra el método técnico de Alfred Cortot

Principes rati Is de la techniq

pianistique (Salabert, 1928)”.

a figura de Alfred Cortot (Nyon, 26 de septiembre de

1877 - Lausana, 15 de junio de 1962) esté presente en
mis rutinas habituales de estudio en el piano, que suelo
iniciar con algunos de los ejercicios propuestos en sus
Principios racionales de la técnica pianistica (Editorial
Salabert), un método en el que realmente concentré to-
da la esencia de su concepcion técnica, creo que hacien-
do gala de una importante capacidad de autoanalisis y
observacién.
Muchos de estos grandes maestros no lo son de forma
estrictamente directa en nosotros, pero sus ensefianzas
nos llegan de forma muy cercana por la vivencia explicita
de los que si fueron sus alumnos, y en mi caso por el
pianista Pedro Espinosa, quien estudié con él en Paris.
Gracias a Pedro pude conocer su sistema de ensefnanza,
y si bien siendo adolescente incorporas casi por ésmosis
sus principios, el haber mantenido muchos de los ejerci-
cios propuestos en su método pianistico, consigue hacer
familiar su presencia y que con el tiempo te intereses
por las circunstancias que rodearon ese legado que te
ha sido comunicado.
Conocedor directo de la gran tradicion pianistica del
romanticismo, Alfred Cortot fue nexo entre los maestros
del siglo XIX y la nueva creacién de su época, con la que
también mantuvo una importante relacién. Pero lo esen-
cial en él fue su condicién no de pianista, sino de musico

que se expresa a través del piano, y realmente abarcé
multiples facetas que hacen de él una figura innovado-
ra, y no un mero repetidor de gestos aprendidos.
Desde luego que también tuvo una gran actividad or-
ganizativa, tanto en conciertos como en el terreno de
la ensefianza, con la fundacién de la Ecole Normale de
Paris, lo que unido a su actividad concertistica, hace ain
mas meritorio su trabajo editorial, las publicaciones con
las que sintetizé su método personal, parte fundamen-
tal de su legado.

Ese trabajo le llevd a realizar una amplia biblioteca de
trabajo sobre las principales obras de Frédéric Chopin,
en especial sus Estudios, asi como de Franz Liszt, Robert
Schumann y Felix Mendelssohn: publicada por Salabert,
presenta un analisis detallado de cada obra, y ofrece
consejos de interpretacion y trabajo técnico para su
dominio de manera muy exhaustiva.

Y, claro estd, en lugar preminente de ese apartado de
su carrera se encuentra el método técnico, Principes
rationnels de la technique pianistique (Salabert, 1928),
en donde reflejaba su conocimiento de la técnica pia-
nistica, al realizar una sistematica codificacién de todos
los recursos que habia desarrollado.

Siguié publicando después otros trabajos como La mu-
sique francaise de piano (1930) o Cours d’interpretation
(1934), pero para el estudio de la evoluciéon técnica de
la interpretacién pianistica es sin duda su método el que
representa un momento de concrecion de su importante
legado pianistico, fundamental para el conocimiento de
toda una época de desarrollo del instrumento.

“Lo esencial en Cortot fue su condicién no de pianista, sino de misico
que se expresa a través del piano”.

Ana Vega Toscano en B @anavegatoscano




LA QUINTA CUERDA

El valor de lo efimero

por Paulino Toribio

Sabemos que la musica es,
para bien o para mal, una
de las artes mas efimeras que
existen. El pintor, el escritor, el
arquitecto, el escultor, pueden
conservar sus obras para la pos-
teridad, el misico intérprete, en
la mayoria de los casos no. Esto
produce un desasosiego impor-
tante en la vida del intérprete.
Imaginemos que ha realizado,
en el mejor de los casos duran-
te su vida artistica, mas de mil
o dos mil conciertos sinfénicos,
de cédmara, de solista, cientos
de grabaciones en radios y te-
levisiones nacionales, publicas,
privadas, decenas de discos,
etc. Aun asi, cuando llega a la
edad de jubilacion, experimen-
ta una sensacion de desarraigo,
de cierto abandono, ya no esta
en activo. ;Cémo luchar contra
este fenébmeno a veces cruel de
lo efimero en la musica? ;O es
mejor adaptarse y revivir de al-
guna manera el pasado?
Muchos musicos no saben

actuar en pequefios circu-
los de amigos, podréa seguir
siendo un mdusico experi-
mentado. Aungque también
es licito pensar que después
de treinta 0 més arios de ac-
tividad, después de cientos
de miles de notas pasando
por su cabeza y sus dedos, se
cierre el estuche de su violin,
de su viola, de su cello, para
siempre.

Todo artista quiere pro-
longar su existencia, quiere
trascender. Karajan realizd
cientos de grabaciones dis-
cogréficas, la industria era
entonces un mercado en
alza, por su parte Celibida-
che huia de las grabaciones,
el momento del concierto le
dignificaba en si mismo. Es
cierto que la sensacion del
concierto en vivo para un
musico es algo inexplicable,
es adrenalina pura, es suges-
tién, es magia, es un tiempo
que carece de limites, un

cuéndo parar, les cuesta, sufren,
y tenemos infinidad de casos
en los que agotan sus posibi-
lidades fisicas y psiquicas en

“Recuerdo cuando Ruggiero Ricci dio un recital a solas en el Teatro Real

con Bach y Paganini, no hay testimonios ni grabaciones de aquello salvo

la huella en la memoria de los alli asistentes, una imagen grabada en la
retina, perpetuada para siempre”.

tiempo sin tiempo, un tiem-
po enriquecido, un tiempo
derramado, un tiempo gene-
roso. Con lo cual, luchar con-

“Larutina es el alimento de
la indiferencia y la muerte

un escenario. Sabemos que la

trayectoria de un musico es una linea ascendente que puede
mantener durante x anos y a determinada edad, salvo honrosas
excepciones, la linea desciende y empieza el declive.

La retirada a tiempo tiene que ver con la propia concepcién
que uno tenga de si mismo, cuando el trabajo que se ha realiza-
do es satisfactorio y ha cumplido unas expectativas, no debemos
pedir mas a nuestro cuerpo, no
debemos prolongar lo improlon-
gable. Otra cuestion es mantener
un espiritu artistico vivo por mu-
chos afos, lo que nos permitird
un rejuvenecimiento constante.
Cuantos profesores de orquesta,
de conservatorio, aparcan sus instrumentos para siempre en el
instante en que se jubilan, o incluso antes.

El profesor Zubosky lleva cuarenta afios en activo en la or-
questa de su ciudad, el dia en que se jubila llega a su casa con
el estuche de su viola bajo el brazo y el hijo de treinta afios le
pregunta: “Papé jqué es eso que llevas ahi?”. Esto es una broma
exagerada, claro estd, sin embargo subyace que el espiritu artis-
tico y de lucha ha decaido con anterioridad o que los incentivos
de los administradores culturales y programadores artisticos no
han sido los suficientes. La rutina es el alimento de la indiferencia
y la muerte del artista.

El verdadero musico nunca deja de estar en activo, podra
mermar en sus capacidades como intérprete, l6gicamente, pero
el espiritu musical y su experiencia creardn nuevos cauces de
expresion. Quiza ya no pueda enfrentarse a grandes auditorios,
pero podré ensefar lo que sabe, podra dirigir determinadas or-
questas, agrupaciones, podra comunicar lo que ha sido, podra

del artista”

tra lo efimero de la musica es
una lucha vana e infructuosa, lo que tenemos que hacer es po-
tenciar y dignificar al méximo el acto en si del concierto en vivo.

Hace poco estuvo en Madrid, en un escenario veraniego, las
Noches del Botéanico, el gran Bob Dylan, ya octogenario. En su
actuacion prohibié literalmente el uso de méviles, quedaban
custodiados por la organizacién, no queria ningdn testimonio
grabado de su paso por Madrid, esto se puede interpretar como
una exaltacién de la cualidad efimera de la musica. Bob Dylan
solo queria que los asistentes disfrutaran con su musica por ellos
mismos, nada mas. ;Cuéntos visitantes ven a la Gioconda solo
a través de sus moviles? En el fondo les interesa mas comunicar
que han estado alli que experimentar su propia visién personal.
Nos estamos convirtiendo en meros comunicadores, mercena-
rios de nuestras experiencias sin haberlas vivido.

En la Universidad algunos alumnos dejan sus méviles y
desaparecen, los profesores, al final, estéan dictando sus cono-
cimientos a unas maquinas, no existe el fenémeno de la co-
municacion, la retroalimentacién emisor-receptor desaparece.
Lo efimero quiere decir que fluye, que esta vivo ahora y en el
momento, y puede trascender en la memoria del oyente. Lo
efimero ha de considerarse como un templo en el vacio, nunca
mas sucederd de la misma manera. Recuerdo cuando Ruggiero
Ricci dio un recital a solas en el Teatro Real con Bach y Pagani-
ni, no hay testimonios ni grabaciones de aquello salvo la huella
en la memoria de los alli asistentes, una imagen grabada en la
retina, perpetuada para siempre.

Paulino Toribio es miembro fundador de la ORCAM, profesor de
violin en el CPM Joaquin Turina de Madrid, filélogo y escritor
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EL TEMBLOR DE LAS CORCHEAS

por Arnoldo Liberman

Andrés Maspero: un artista que echaremos de menos

os que hemos tenido el privilegio de compartir largas horas con

Andrés Méspero, sabemos de la sensibilidad, ductilidad y pro-
fesionalidad de este artista, director durante trece temporadas del
Coro del Teatro Real de Madrid (Coro Intermezzo). Hablar con él era
una regalia por su facultad de entregarse a una pasién que lo ocu-
paba de pies a cabeza. Desde que lo conoci, Andrés fue el pretexto
de un intenso y apasionado didlogo; la Ultima vez que estuvimos
juntos fue en San Lorenzo del Escorial en agosto de 2023 (junto a su
compariera Delia Ocampo, espiritu exquisitamente sensitivo), en el
que pasamos varias horas compartiendo charla, desde su Turandot
final en nuestro Teatro Real hasta el poner en un espariol accesible
el texto de La pasajera de Weinberg, que se estrenara en 2024, obra
a la que Andrés ha dedicado una solicitud conmovedora.

Durante estos afios asisti varias veces al ensayo del coro; pude
comprobar in situ la magia de este artista, diagramando con sus
manos y con el boligrafo golpeando ligeramente el atril para marcar
la voz (como una batuta mégica) y la afinacién de un coro cada vez
maés excepcional. Andrés desde su pupitre llamaba a la armonia,
a la concordancia de voces, a la dependencia reciproca, a saber
escucharse y escuchar al otro, al dibujo de una obra que debian
sentir desde las entranas porque para ver lo que esta sucediendo
hay que saberlo cantar y porque el Unico sendero, si se quiere
expresarse auténticamente, es meterse en la piel de los personajes
para decir lo valido y lo congruente, para pronunciar lo auténtico. El
coro es alli, como bien lo ha sefialado Juan Angel Vela del Campo
(defensor acérrimo de esta disciplina creativa “que ejerce un papel
verdaderamente portentoso en el desarrollo de las emociones”) la
pieza de un motor que hace que todo funcione y de cémo un solo
desliz, una averia puntual, puede arruinar un espectéculo. El coro
es "esa correa de transmision sobre el escenario” y si ésta falla el
motor deja de funcionar.

Recuerdo que siendo miembro del Patronato del Teatro Real,
tuvimos nuestra primera entrevista con Gérard Mortier y le pregunté
cuando pensaba poner en escena Moisés y Aardn de Schénberg
y pagar esa deuda que nuestro teatro tenia con dicha obra; me
respondid: “necesito dos afos de formacién de un coro capaz”.
Quiza alli tomé una maés clara conciencia de la significacién de dicha
correa de transmision. En los ensayos que asisti, Andrés me permitio
hablar con los protagonistas del ensemble coral y pude tomar ain
maés conciencia de la significacion de una voz que no era un simple
emitir de sonido, sino de artistas que se unian en el estremecimien-
to de una escolania. Cuando un periodista le pregunté a Andrés
qué partitura se llevaria a una isla desierta, respondié: “jMoisés
y Aardén!, porque me llevaria el resto de mi vida estudiarla”. Y en
el mismo reportaje expresaba: “Hay dos compositores que son
fundamentales en la historia de la 6pera: Verdi y Wagner. Son como
Bach, columnas sobre los que la mUsica gira alrededor. Quizé no me
gusten algunos excesos de Verdi, pero de Wagner no dejaria nada
de lado. Escribié diez éperas y de las diez no cortaria ni un acorde,
tanto para el coro como para la orquesta como para los solistas”.

El carisma de este talentoso director y creador de Intermezzo se
centra en su entrega total, humana y profesional. Méspero otorgd a
Intermezzo un enorme prestigio nacional e internacional. Y cuando,
en el homenaje que le rindié el Teatro Real, Joan Matabosch le
entregd un ramo de flores, iba en ello nuestro agradecimiento por
toda su dedicacion y entrega durante trece afios de trabajo. La mu-
sica es el gran manto, la gran madre que nos convoca a todos, unos
dentro de otros, todos ensimismados en esos pentagramas donde
las corcheas funcionan como babushkas ucranianas (;verdad, Car-
men Vela?). Mundo el de Méaspero, al que accedemos llevando el
amor por llave, con corcheas que llegarén al corazén porque han
nacido de un corazén, el suyo, que amé mucho. Y esa secuencia
de su vida ha llegado a su fin (comenzard seguramente otra, como
en el San Carlo de Népoles) y se ird progresivamente acallando en
un desdibujarse, en un disiparse que se asemeja al silencio dltimo

como un mutis que se hace presente en puntillas de pie, como
si Eusébius y Florestan hubieran decidido que ya esta bien, que
la secuencia podia interrumpirse, que un ladrén nos ha dejado el
corazén sin ropa.

Otra de las singularidades de Andrés Méspero es su buena rela-
cién con la pregunta; més que un dispensador de respuestas, es un
fluir de preguntas. Es ella la que abre posibilidades y es la apertura
misma de lo posible, es la conciencia de lo no sabido que alberga
en si misma y como promesa todo saber. Es acto de comprension y
acogida y ya sabemos (desde el mismo Heidegger hasta Santiago
Kovadloff) que la pregunta importa més que la respuesta, que una
pregunta es el trofeo después de varias respuestas. Como dice
Hugo Muijica, “preguntar es asumir el riesgo de la ausencia de Dios
buscando, claro, el advenimiento de lo Sagrado”, lo sagrado advi-
niendo corchea y lenguaje. Le otorgue el significado que le otorgue,
Maéspero sabe de estas cosas, de esta metafisica de la busqueda, de
esa instancia en que el ser humano sigue siendo un enigma pese a
todas las respuestas que han atravesado los siglos. Porque Méspero
no sélo trata de legitimar lo que ya sabe, sino que trata de saber
cémo y hasta dénde puede ser posible hacerlo de otro modo, un
inicio que nos libere del laberinto de espejos, de lo mondtono, del
latido reiterado. El desplazamiento es hacia lo no conocido, hacia
donde ain no ha dado la luz, buscando el sonido que todo lo en-
cienda, que dé lugar a lo irrepresentable. “Nada es sin razén”, dira
Leibniz, pero “todo es sin razén” dira Silesius. En esa dialéctica se
mueven nuestras inquietudes.

Recuerdo en este momento a Goethe: “Pero la ciencia se es-
fuerza y lucha sin descanso por la ley, el por qué, el cémo. ;Como?
;Cuédndo? ;Dénde? jLos dioses enmudecen! Tu quédate en por
qué y no preguntes jpor qué?”. En esta lucha entre el sustento
racional y el enigma insistente, entre la requisa de lo posible y el
silencio de lo imposible, se desarrolla la vida de un creador como
Méspero. Y si lo imposible es el fondo del ser, lo buscado es la
pregunta insustituible, el impulso recurrente de nuestra inquietud.
O como decia Heréclito: “si no esperas no alcanzaras lo inesperado,
porque ‘todo contiene al mismo tiempo, en si, su contrario’”.

Si algo aprendi en mi amistad con Andrés es su incombustible
amor por la verdad del pentagrama, ese didlogo con las corcheas,
sus interlocutoras, que nos tocan, nos afectan, nos hablan, convo-
candonos “al juego del mundo”, esa lidica danza del juego del
mundo. Recuerdo vivamente y con frecuencia aquellos versos de
Paul Celan: “Habla. Pero no separes el no del si. Da a tu sentencia
también este sentido: dale sombra”. Sabios versos de un poeta que
terminé su vida suicidandose, arrojandose al Sena. Porque en arte (y
aqui finalizo mi reflexién) no hay luz sin sombras ni sombras sin luz,
no hay inteligibilidad del mundo que no arraigue en lo ininteligible
de la tierra, no hay manifestacion sin ocultacion. No hay armonia,
no hay reposo sin combate. “Como rifias entre amantes son las
disonancias del mundo”, escribe Holderlin. Andrés basa su ma-
gisterio excepcional en estos conocimientos que podemos llamar
metafisicos, porque es un hombre apegado a la tierra que propone
siempre nuevas lecturas de la partitura que cae en sus manos y en
cuyo temblor se realiza la unidad de una obra. Méaspero ha aprendi-
do que siempre subsiste un misterio que permanece racionalmente
incomprendido, inviolado por la razén. La obra de arte, como si
fuera un dios, como el mismo ser humano, no busca explicarlo todo,
maés aln, busca ser soportada como imponderabilidad ultima, ser
respetada como enigma, custodiada como lo que es.

Méspero nos deja en la boca el buen sabor de lo sabio, de lo
bueno, de lo intangible. Nos deja sin dejarnos porque lo tendre-
mos presente en nuestra memoria, alli donde residen y subsisten
los auténticos valores, a quien siempre le pediremos prestado una
palabra sabia, un comentario Unico, un sefalamiento insustituible.
Gracias, Andrés, por lo que nos diste. Y gracias por lo que haremos
con ello.




Contrapunto

PEPE VIYUELA

Preguntamos a...

El humorista, escritor, poeta y actor
de cine, television y teatro, ademas
de payaso, ha colaborado en diversas
ocasiones con el ensemble musical
Capilla Jerénimo de Carrién. Pepe
Viyuela es este mes nuestro invitado
en Contrapunto de octubre.

Foto © RTVE

por Gonzalo Pérez Chamorro

¢Recuerda cuél ha sido la ultima musica que ha escuchado?

Esta misma tarde he escuchado Rappresentazione di anima et
di corpo, de Emilio de’ Cavalieri, que no conocia; siguiendo el
libreto me ha encantado, la musica y la palabra van de la mano,
tiene mucho de teatral. Me gusta encontrarme con obras que
llevan ahi siglos y que descubro como si acabaran de escribirse.

¢Y recuerda cudl pudo ser la primera?

Seguramente alguna cancién que cantara mi madre, recuerdo
oirla cantar a todas horas. Era una mujer muy alegre, muy canta-

rina, llena de ganas de vivir.

Teatro, cine, pintura, poesia... ;A qué nivel pondria la musica

con las demas artes?

Cualquier manifestacion artistica responde a la necesidad que
tenemos de expresar lo que sentimos y hacer participes a los
otros. Probablemente la musica sea la mas abstracta de las
artes y quiza la mas universal y la que estd presente en todas
las demas. Puede que también sea la que podemos considerar
como mas antigua de todas, con la que empezé el ser humano a

relacionarse consigo mismo y con los demas.

Qué habria que hacer para que la musica fuera pan de cada

dia...

No hay que hacer nada, porque ya lo es. Es dificil vivir en el mun-
do, hay demasiadas tragedias, injusticias, violencia..., pero lo es
aln mas sin el efecto reparador de esa musica que inventamos
para sobrevivir. No quiero ponerme cursi, pero si hay algo que

puede ayudar a la convivencia es precisamente el arte.

¢Coémo suele escuchar musica?

A través de la radio o en disco de vinilo y nunca con auriculares.
A veces la dejo sonar mientras hago otras cosas, pero prefiero
sentarme a escuchar y solo hacer eso. Entonces todo cambia y
mejora. La musica tiene el poder de envolvernos en el misterio.

¢Qué dpera (o cualquier obra musical, etc.) le hubiera gustado

componer?

L'Orfeo, de Monteverdi. Quizé precisamente por lo que supuso
para el nacimiento de la épera. Es uno de esos primeros chispa-
zos musicales que acabé por iluminar toda la historia posterior.

¢ Qué personaje le hubiera gustado cantar o interpretar en el

escenario?

San Juan de la Cruz. También él nos sigue iluminando desde su

aparente silencio.

¢Teatro o sala de conciertos favorita?

Me gusta oir sonar musica en la calle. Cuando la musica y los
musicos o el teatro y los actores abandonamos los salones y to-
camos o actuamos envueltos por el ruido de la vida, se consigue
cambiar algo la aridez y la agresividad de las ciudades. Hemos
creado muchos monstruos, pero sigue sonando en nosotros la

esperanza.

¢Un instrumento?
La vihuela.

¢Y un intérprete?
José Miguel Moreno.

¢Un libro de musica?
Poesia de lo imposible, de Ramén Sanchez Ochoa.

Por cierto, qué libro o libros tiene abierto ahora en su mesa
de lectura...
Desierto sonoro, de Valeria Luiselli.

¢Y una pelicula con o sobre musica?

Me gusta mucho Muerte en Venecia. La novela de Thomas Mann
y la musica de Mahler son el material artistico con el que Visconti
cred una obra de arte, donde se habla precisamente de ciudades
enfermas y de la importancia de la belleza.

¢Una banda sonora?
La de Todas las mananas del mundo.

¢Cual es el gran compositor de musica espafiola?
Me gusta mucho Mompou, pero la lista es muy larga.

¢Una melodia?
Cualquiera de sus piezas de Musica callada.

¢Con qué musica le gustaria despedirse de este mundo?
No estaria mal cerrar los ojos escuchando Amicus meus o cual-
quier otra obra de Tomas Luis de Victoria.

¢Un refran?
“Quien canta su mal espanta”.

¢Una ciudad?
Cérdoba.

Ha colaborado con la Capilla Jerénimo de Carrién en espec-
taculos poéticos y musicales, hasta que tristemente fallecié
Alicia Lazaro, ;cémo ha sido la experiencia?

Encontrarme con Alicia ha sido uno de los acontecimientos mas
sorprendentes y luminosos de mi vida. Empezamos hablando de
musica y poesia y acabamos siendo amigos y hablando de noso-
tros. Ella poseia la capacidad de enhebrar personas alrededor de
proyectos artisticos. Su legado es muy hermoso, porque ademas
de lo que dej6 hecho, también dejé ilusion y amor por la mdsica
en todos los que tuvimos la suerte de conocerla.

¢Qué cree que le sobra a este pais? ;O qué le falta?

Nos sobra mala baba y mucha estupidez, ignorancia, desinfor-
macién. Sobran mentiras y negacionismo gratuito, sobra machis-
mo e intolerancia... muchas cosas. Y quizé lo que nos falta sean
mas dosis de humor.

Hablenos de un trance cultural o musical en su vida que se le
haya quedado grabado...

Recuerdo con mucho carifio a un maestro que tuve en primaria, un
profesor de literatura, don Tomas se llamaba. Aquel maestro hacia
de sus clases el lugar perfecto para enamorarse de las palabras.
No he vuelto a verlo nunca, pero siempre ha estado conmigo.

Si pudiera retroceder a un momento de la historia de la huma-
nidad, ;dénde iria Pepe Viyuela?

Me hubiera gustado mucho vivir el nacimiento de nuestra len-
gua, el momento en el que empezé a abrirse camino. Ver nacer
una lengua debe ser sin duda cosa de siglos, pero poder estar
concentrado en su desarrollo, en su primer brote, en los primeros
balbuceos, debe ser algo maravilloso.

¢Qué cosa le molesta en su vida diaria?
La indiferencia hacia el dolor ajeno.

Cémo es Pepe Viyuela, definase en pocas palabras...

Me gusta mucho sentir que estoy vivo y no quiero vivir sin curio-
sidad. Me gusta también tener la sensaciéon permanente de que
tengo muchas cosas por descubrir, como estar naciendo todo
el tiempo.
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TCHAIKOVSKY, RAVEL,
RACHMANINOV.
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THE MONTEVERDI TRILOGY.
L'Orfeo, Il Ritorno d'Ulisse in Patria,
LIncoronazione di Poppea.
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THE BLUE MOON.
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PASSACALLE DE LA FOLLIE.
Philippe Jaroussky.
L'Arpeggiata / Christina Pluhar. Passacalle
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