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Con puesta en escena de Alex Ollé y direccién musical
de Juanjo Mena, el Teatro Real, nuestra portada de
mayo, presenta el doble programa Juana de Arco en
la hoguera de Honegger con La damoiselle élue de
Debussy, ocasién para juntar en una entrevista a los dos
responsables escénico y musical con Joan Matabosch.
Conversamos también con el director y violinista
Nikolaj Szeps-Znaider, con motivo de su reciente
presencia en Espana.

Igualmente entrevistamos al clavecinista y organista
Benjamin Alard, que ha ofrecido en Madrid, a lo largo
de las dos Ultimas temporadas, las cuatro partes del
Clavier-Ubung de Bach.

En el Tema del mes hablamos de la segunda entrega

de "Esas variaciones olvidadas”, esta vez dedicadas
a las variaciones orquestales. El compositor del mes
es Hugo Alfvén y dedicamos un ensayo a Stanley
Kubrick, “Una odisea musical - Sobre la imagen
acompanada”.

El nimero 961 se completa con una amplia seccién de
criticas de discos, noticias de actualidad, entrevistas
y reportajes en pequeno formato, ademas de nuestras
paginas de opinién, con Mesa para 4, Las Musas,
Opera e Historia, La quinta cuerda, Interferencias,
Vissi d'arte y El temblor de las corcheas, asi como el
habitual Contrapunto, esta vez con Ivan Palomares,
compositor de musica cinematogréfica y nominado al
Goya.

Foto portada: © Barbara Aumiiller / Oper Frankfurt

En portada Tema del mes
Juana de Arco, hoguera Esas variaciones olvidadas:
creativa en el Teatro Real variaciones orquestales

Actualidad Ensayo
Daniil Trifonov en el Festival Stanley Kubrick, una odisea

de Musica de Granada musical

© LARS GUNDERSEN

Entrevista Entrevista
Nikolaj Szeps-Znaider, del Benjamin Alard, Bach o la

violin a la direccion claridad mistica

Auditorio Discos
Memorable trilogia Da La mezzo ucraniana Lena
Ponte-Mozart en el Liceu Belkina borda Lieder rusos
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Editorial

Danos colaterales

a terrible guerra provocada por la invasion de Ucrania, ademés de
pillarnos por sorpresa a la mayoria de los ciudadanos de a pie, nos ha
vuelto a mostrar la cara mas cruel de la sociedad. Parece ser que no
hemos aprendido nada de la historia, que hemos perdido la memoria
de las causas y efectos de las Ultimas contiendas europeas y que ha servido
de muy poco la positiva evolucién social, econdmica y cultural de nuestro ci-
vilizado mundo occidental. Nadie podia pensar que algo asi podria volver a
suceder en la vieja Europa.
Las guerras en si mismas implican la destruccién material y espiritual del ser hu-
mano y de la sociedad que lo acoge. Destruccién que se justifica, si ello puede
admitirse, en defensa de unos valores, de unos derechos, de una ideologia...
Ninguna accién es justificable si precisa matar seres inocentes para alcanzar
sus objetivos. Para estar més cerca de los que alli estén viviendo de primera
mano el conflicto, RITMO, desde el mes pasado, esté ofreciendo unas entre-
vistas con prestigiosos musicos ucranianos que nos estan dando su opinién
sobre esta contienda.
La batalla militar siempre va acompafada por el intento de destruccién y ma-
nipulacion de la cultura y de la historia de los pueblos en lucha. Destruccién
apoyada por los idedlogos de la confrontacion, que buscan anular con sus
dictaduras intelectuales la libre memoria de los pueblos, pretendiendo con
ello impedir la construccion de los necesarios puentes, sociales y politicos, que
deberian encontrar los caminos seguros para silenciar los tambores de guerra.
La accion contracultural, en los conflictos militares, a lo largo de la historia, se
ha utilizado habitualmente para manipular los distintos estados de opinién de
las sociedades en guerra. En la actual invasion rusa sobre Ucrania, mientras las
bombas caen criminalmente sobre las principales ciudades del pais de manera
indiscriminada, vuelven a resucitar los fantasmas del pasado reciente, levan-
tando nuevamente los prejuicios culturales nacionalistas, sefialandose listas
de obras y artistas del espacio ruso que son vetados en occidente. También,
por otro lado, el Departamento de Cultura de Mosci manifesté que cualquier
comentario negativo a la guerra, por parte de su colectivo cultural y artistico,
seria considerado como traicién a la patria, con las consecuencias penales que
ello implica. Esta situacion ha desencadenado, tanto en Europa como en Esta-
dos Unidos, cancelaciones de contratos a célebres artistas (no hace falta citar
sus nombres, todos los conocemos) y agrupaciones musicales de Rusia que,
al no haber manifestado publicamente su oposicidn a la guerra, han caido en
desgracia, independientemente de sus valores artisticos, marcando un nuevo
punto de inflexion para la convivencia internacional en la creacién musical.
Mas preocupante incluso que el veto a los artistas, es el hecho de que distintas
instituciones, orquestas y teatros europeos, asi como de Estados Unidos, tien-
dan a eliminar de sus programas obras de los compositores rusos; un verda-
dero disparate, como no hace mucho hizo una orquesta americana eliminando
de su programa una obra de Tchaikovsky. En el mundo editorial, novedades
discogréficas cancelan también titulos con compositores o intérpretes del pais
agresor. Este bloqueo hacia la mUsica rusa, que es por derecho propio parte
fundamental en la cultura occidental, pese al actual terrible estado de guerra,
creemos que esta fuera de toda ldgica cultural, no beneficiando, en todo caso,
la busqueda de la paz. Més bien es un empefio més de afirmaciones naciona-
listas que, de alguna manera, favorecen las supuestas pretensiones de enfren-
tamiento de Putin con Europa y con el mundo occidental.
Por otra parte, la inflacion galopante que ha causado este conflicto ha dispa-
rado vertiginosamente los precios, sumando gastos en las giras musicales por
el aumento de los precios energéticos, asi como ha provocado cancelaciones
y sustituciones de artistas y conjuntos rusos programados para este verano en
Espana.
Histéricamente, en situaciones de crisis econdémicas y sociales como las ac-
tuales, las partidas de ayudas para la cultura, para la musica, se han reducido
drasticamente, por considerarse no prioritarias. La cultura, la musica, no es que
sean prioritarias, como hemos explicado tantas veces, son imprescindibles,
méxime en tiempos de tribulaciones y mudanza como los actuales.
Un pueblo que no se mantenga firme en apoyo a la cultura y con amplitud de
miras, no puede tener la sélida base precisa que le permita seguir mirando el
futuro con esperanza, incluso en estado de guerra.
Nos gustaria comprobar que finalmente una contraccion del desarrollo cultural
y musical en nuestro pais, en Europa, no sea uno més de los dafios colaterales
de esta cruel y criminal guerra.



Honegger y Debussy en el Teatro Real
Un diptico a tres voces

por Gonzalo Pérez Chamorro

La adoracion de la dama celestial

y la turba fanética prendiendo

en la hoguera a una mujer acusada
de brujeria constituyen los extremos
de la representacion medieval de lo
femenino que unifica este estimulante
programa doble, formado por Juana
de Arco en la hoguera de Honegger
y La damoiselle élue de Debussy. No
escasean las conexiones entre ambas
obras, pues aun cuando las dos
reniegan del titulo de dpera (estamos
ante una cantata simbolista en el
caso de Debussy y de un oratorio
dramatico en el de Honegger), fueron
compuestas teniendo a Wagner en
mente.

Para ello nos reunimos con Joan
Matabosch, director artistico del
Teatro Real, Alex Ollé, uno de los
directores artisticos de La Fura dels
Baus y responsable de esta puesta en
escena, y Juanjo Mena, el director de
orquesta para ambos titulos, que nos
resumen a tres voces sus intenciones
y reflexiones acerca de este diptico
que sube a escena durante el mes de
junio en el Teatro Real de Madrid.

En ambos casos, se trata de su
estreno en el Teatro Real, en una
nueva produccion del coliseo
madrilefio, en coproduccion con la
Opera de Frankfurt.




Joan Matabosch (director artistico del Teatro Real) - JM
Alex Ollé (director artistico de La Fura dels Baus) - AO
Juanjo Mena (director de orquesta) - JJM

Joan, ;con qué se va a encontrar el publico en este doble
programa Honegger-Debussy?

JM. Se va a encontrar con una de esas grandes obras de
la tradicién anti-roméntica, que desembocaria en la creacion
del Grupo de los Seis bajo el patrocinio filoséfico de Jean
Cocteau. Juana de Arco en la hoguera encarna muy bien esa
admiracion de “les Six” por la revolucién stravinskyana, por
la desconfianza hacia la trascendencia inflada del tardo-ro-
manticismo y por la atraccién hacia el mundo marginal de
Erik Satie. El mismo texto de Paul Claudel rechaza cualquier
intento de catalogacién: hay poesia, drama, farsa, referen-
cias a misterios medievales y a la tragedia griega clasica.
Honegger decia haber encontrado en el texto de Claudel
exactamente lo que buscaba: “Una forma de teatro que no
es Opera, sino que es la sintesis de todos los elementos del
espectaculo con el texto hablado”. Esta sintesis incluye de
todo: antifonas gregorianas, danzas barrocas, ritmos de jazz,
voces celestiales, declamacién, canto y un gran despliegue
sinfonico y coral. Como predmbulo a la obra de Honegger,
el espectaculo incluye la maravillosa La damoiselle élue de
Debussy, que aborda la nostalgia del amor terrenal y la im-
paciencia por recuperar en el cielo el amante dejado atrés
en la tierra. Alex Ollé crea, para la obra de Debussy, un cielo
“en el que la damoiselle vuela como un alma que asciende
a la presencia de Dios. De algiin modo es el alma de Juana,
después de la ejecucidn en la hoguera, en el instante en que,
después de todo el horror, halla la paz”.

Desde el Ocaso de los Dioses, pasando por el explicito
Angel de Fuego y ahora esta Juana de Arco, el fuego
para ser un pequefio motivo conductor que hila parte de
la temporada del Real...

JM. El canto excitado y angustioso de Renata en El dngel de
fuego se encuentra en las antipodas del recitado poético de
la protagonista de Juana de Arco en la hoguera. Si en la 6pe-
ra de Prokofiev la sobreexcitacion del canto remite al trauma
que ha padecido un personaje inocente, en la de Honegger
la prueba de la inocencia del personaje es, por el contrario,
la privacion del canto. El dngel de fuego y Juana de Arco en
la hoguera son dos obras fundamentales del teatro musical
del siglo XX, hermanas en muchos sentidos, aunque sea por
oposicidon, y en ambos casos su estreno en el Teatro Real es
imprescindible y constituye un enorme acontecimiento.

Como decimos, en una temporada en la que las llamas en
el Teatro Real han estado presentes en el Ocaso de los
Dioses, El éangel de fuego y ahora con Juana de Arco en
la hoguera, ¢es el fuego una tabula rasa para Alex Olle?

AO. Cabria decir que el fuego también puede ser leido como
un elemento de purificacién, de luz, de calor. Aunque lo cierto
es que, en el caso de Juana de Arco en la hoguera, el fuego es,
sobre todo, simbolo de destruccion, porque la hoguera tiene
como objetivo terminar con la vida de Juana. En Juana de Arco
encontramos el fuego del fanatismo, el mismo fuego que sirvié
para quemar los libros en la noche de los cristales rotos y es,
en general, el fuego de todas las guerras y todas las matanzas.
No creo que lo que queda después de una guerra pueda ser
llamado una tabula rasa, porque entre los rescoldos de ese
fuego queda mucho dolor, mucho resentimiento, mucho odio
larvado... Sélo cuando el dolor, el resentimiento o el odio son
dispersados por el viento del olvido, empieza a aparecer de-
bajo una tabula rasa... o un desierto. Estoy reflexionando en
torno a la Juana de Arco en la Hoguera que presentamos, pero
también en torno a todos los sucesos de nuestro presente. El
oratorio nacié en un momento en que el nazismo se alzaba
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"El oratorio de Honegger nacié en un momento en que el nazismo se
alzaba con la victoria en Alemania y amenazaba al mundo con
su fanatismo e intolerancia; las amenazas siguen ahi”, afirma Alex Ollé,
director escénico del programa doble Honegger-Debussy
en el Teatro Real.

con la victoria en Alemania y amenazaba al mundo con su
fanatismo e intolerancia. Las amenazas siguen ah.

Y para Juanjo Mena, ante estas dos partituras, la de De-
bussy y Honegger, ¢hay que ir bien “perfumado”?

JJM. En absoluto, con estas obras estamos en un momento
histérico crucial para la musica, y muy al contrario, lo que hay
que tener es una actitud vivencial activa, de blusqueda del
perfume novedoso, sorprendente e intenso, que Debussy
nos propone embriagado todavia por la escucha del Parsifal
de Wagner, que tenia en mente, y el sentimiento que de él
desprende disefiando simplemente un estilo propio, un estilo
nuevo que abre las puertas a la modernidad.

Juana de Arco es una figura que se ha revisitado una y
otra vez, ;qué nos quiere decir Honegger con su épera y
cémo la afronta Alex Ollé?

JM. Puede ser Alex quien conteste, como es légico, pero
en mi opinién hay quien dice que Juana de Arco parece un
personaje inventado por los historiadores para codificar to-
das las contradicciones de la Europa de principios del siglo
XV. Pero lo cierto es que el personaje también denuncia las
contradicciones de nuestro propio mundo, encarnado en
una masa que actda sin pensar individualmente. Alex Ollé
sitla la accién (en sus propias palabras) en “un futuro en el
que se han cumplido ya las peores de nuestras expectativas
actuales. Una Europa arrasada por el mal que ahora nos afec-
ta y que la ha arruinado completamente, dejando en la mas
absoluta miseria a una poblaciéon embrutecida. Un panorama
catastréfico y deshumanizado en el que cabe hablar de una
refeudalizacién de Europa hundida en una Nueva Edad Me-
dia. Los poderosos y las masas de este mundo en descompo-
sicion son arrastrados por el fanatismo que acabaré llevando
a Juana de Arco a la hoguera”.

AO. Como dice Joan, la escenificacién que proponemos sitda
a Juana de Arco en la hoguera en un futuro indeterminado,

“Honegger decia haber encontrado en
el texto de Claudel exactamente lo que
buscaba: ‘una forma de teatro que no es
opera, sino que es la sintesis de todos los
elementos del espectaculo con el texto

hablado”
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Camilla Tilling encarnaré a La doncella bienaventurada en la obra de
Debussy.

pero proximo. Repito sus palabras tal como me las cita, porque
es importante, se trata de un futuro en el que se han cumplido
ya las peores de nuestras expectativas actuales. Una Europa
arrasada por el mal que ahora nos afecta y que la ha arruinado
completamente, dejando en la méas absoluta miseria a una
poblacion embrutecida. Los poderosos y las masas de este
mundo en descomposicién son arrastrados por el fanatismo
que acabaré llevando a Juana de Arco a la hoguera. En la
versién escénica que proponemos, la bestializacién a la que
aluden el tandem Claudel-Honegger con su juez-cerdo, su
fiscal-burro, su jurado-ovejas queda explicitamente convertida
en deshumanizacién. Confrontado con este mundo, la huida
hacia el cielo como un anhelo de pureza se entiende sin el
menor esfuerzo.

¢Y por qué la delicadeza de La damoiselle élue como
introduccién a esta 6pera de Honegger?

"El reto estaba en cémo compaginar las dos obras; teniamos como
premisa que, de alguna manera, se creara una relacién entre ambas, un
puente que las uniera”, indica Alex Ollé.

“En Juana de Arco encontramos el fuego del
fanatismo, el mismo fuego que sirvi6 para
guemar los libros en la noche de los cristales
rotos y es, en general, el fuego de todas las
guerras y todas las matanzas”

JM. Una plataforma de vidrio divide el espacio escénico en-
tre un piso superior en el que aparecen los personajes que
representan a las fuerzas celestiales de La damoiselle élue,
y un piso inferior tomado por la destruccion, el fanatismo y
el abandono que presiden Juana de Arco. En el montaje, el
desenlace de la obra de Debussy se convierte en la obra de
Honegger. Como explica Alex, “mientras la figura de la pro-
tagonista de La damoiselle élue se eleva al final de la pieza
hasta desaparecer en lo alto, el personaje de Juana de Arco
desciende desde lo alto hasta ocupar esa equidistancia en-
tre el Cielo y la Tierra”, que late en la obra de Honegger y
Claudel, atada ya al palo de la hoguera en la que se espera
su ejecucion inminente.

AO. En muchos aspectos, La damoiselle élue plantea una
figura equiparable a la de Juana de Arco una vez liberada
de las cadenas terrenales. En este mismo sentido va nuestra
propuesta escénica, para la que creamos la sensacién de un
cielo en el que la damoiselle vuela como un alma que asciende
a la presencia de Dios. De algin modo es el alma de Juana,
después de la ejecucidon en la hoguera, en el instante en
que, después de todo el horror, halla la paz. Yo creo que el
mensaje lo recogemos mediante ese simbolismo que, sobre
el escenario, se convierte en un cuadro plastico que separa el
mundo de arriba y el mundo de abajo. Creo que es muy eficaz,
recogiendo, desde una plastica contemporénea, la verticalidad
del gético, los escorzos y trompe I'oeil del barroco.

¢Para usted Juanjo, cémo es su relacién con Debussy?

JJM. La musica francesa ocupa una gran parte de mi repertorio
tras muchos afos de trabajo orquestal, y Debussy, es el centro
indudable de la musica francesa.

¢Y con Honegger y su Juana de Arco?

JJM. Ya en mi época como director titular y artistico de la Or-
questa Sinfénica de Bilbao, en 1999, tuve la ocasién de dirigir
el Oratorio El Rey David de Honegger y fue un descubrimiento
total para mi. Y creo que hay una gran similitud estructural y de
concepto con Juana de Arco en la hoguera. Posteriormente
he dirigido también su musica orquestal, con obras como la
Sinfonia n. 3 “Litdrgica”, Pacific 231 o Una cantata de Noél.

¢ Qué supone este doble reto Debussy-Honegger?

AO. El reto estaba en cémo compaginar las dos obras. Te-
niamos como premisa que, de alguna manera, se creara una
relacién entre ambas, un puente que las uniera. Con Alfons
Flores, el escendgrafo, también teniamos claro que queriamos
una escenografia Unica para la puesta en escena. Ambas piezas
conectan lo terrenal y lo celestial, y casi se diria que ambas
protagonistas transitan entre los dos mundos. En el caso de
nuestra puesta en escena, transitan entre dos espacios, arriba
y abajo, separado por un suelo transparente y flotante que
divide los dos universos. La tierra y el cielo, el sufrimiento y la
liberacion, el fanatismoy la pureza. Y creo que lo conseguimos.
En el aspecto musical, yo ya habia tenido ocasién de trabajar
en dos ocasiones con la musica de Debussy en Le Martyre
de Saint Sébastien y con su Unica opera, que es una de mis
preferidas, Pelléas et Mélisande. Cuando me dieron a escoger
entre varias piezas breves para compaginar con Juana de Arco
en la hoguera no lo dudé un instante: elegi La damoiselle élue
porque Debussy construye un universo de atmosferas con el
cual es muy sugerente trabajar. Me gusta Debussy. Y, por te-



matica, con las referencias al paraiso, a la ausencia del amado,
el deseo del amor eterno... Todo eso hace que ambas piezas
encajen muy bien. Y, en cuanto a Honegger, espero que esta
obra sirva para dar a conocer a un compositor extraordinario.
Para mi fue todo un descubrimiento que me encantaré com-
partir con el publico.

Dos obras que no nacieron para la escena pero que pare-
cen destinadas a ella, ;conjugan bien a pesar de no estar
emparentadas por sus creadores?

AO. Ambas historias son de algin modo un flashback, y
transitan entre el cielo y la tierra. Mientras que La damoiselle
élue nos habla desde el cielo de la anoranza que tiene de
su amante que sigue en la tierra y el anhelo de volver a re-
unirse con él, Juana de Arco, atada al poste de la hoguera,
después de haber sido juzgada, recuerda los episodios méas
importantes de su vida. A la vez que, desde la tierra, oye las
voces de las virgenes que se encuentran en el cielo. Tal como
lo vi desde el primer momento, son dos piezas ideales para
formar un diptico.

¢Qué le aporta como prélogo La damoiselle élue a una
obra como Juana de Arco?

JJM. Creo sin duda, que es un gran acierto utilizar la Cantata
de Debussy para preparar el Oratorio de Honegger, por su
paralelismo con el texto del poeta Dante Gabriel Rossetti
sobre la joven que no puede disfrutar del cielo mientras su
amante esté todavia en la tierra.

¢En qué ha cambiado la idea primigenia de La Fura con el
paso de los afios? ;Se imaginaba estar donde esté ahora?

AO. Realmente Juana de Arco en la hoguera es de los espec-
taculos mas fureros que he hecho en los Ultimos afos. Y no
es una casualidad. El mundo que retrata la pieza de Juana de
Arco tiene mucho que ver con el mundo que a nosotros nos
preocupaba en los afios 80. Tanto entonces como ahora se
trata de proponer sobre la escena un futurismo postindustrial
en el que cabe la barbarie y la alta tecnologia, el comporta-
miento tribal y ritual del mundo primitivo y el de los centros
de poder del nuevo estado industrial después de colapsar.
De hecho, no creo que mi proceso de trabajo haya cambiado
mucho en el aspecto metodolégico, aunque si, desde lue-
go, en lo artistico. Pero es l6gico. Las inquietudes que tienes
como creador van cambiando a partir de tus propias expe-
riencias, tus proyectos, tu vida. En mi caso, mi trayectoria
atraviesa los espectaculos de lenguaje furero de los 80, los
macro espectaculos como el de los JJOO de Barcelona, el
teatro a la italiana, el teatro de texto vy, finalmente, la épera.
Son més de 40 afios de trayectoria que, sin duda, me han he-
cho crecer como creador. En lo metodoldgico, sin embargo,
sigo confiando plenamente en el trabajo en equipo. Ya no
son mis companeros de la Fura, sino nuevos colaboradores
de todos los ambitos artisticos. Hacemos un trabajo que yo
llamo de friccion. Me gusta comenzar siempre desde cero
para cada nuevo proyecto. Creo que reinventarse constante-
mente ha sido la clave de nuestro éxito. Lo que compartimos
todos los integrantes de la Fura aunque ahora trabaje cada
uno en sus proyectos, es un ADN comun. Pero es verdad que
nunca imaginé adonde llegaria, porque mi Unica ambicion
ha sido siempre disfrutar de lo que hacia en cada momento.

Este renaciente Debussy contrasta con un Honegger mas
maduro, para dos obras que nacieron para un auditorio
en lugar de un teatro, pero la sombra wagneriana que
las circunda, como decia usted antes, clama a gritos mas
un teatro que un auditorio... ;Cambia para un director
musical traspasar estas obras de la sala de conciertos al
teatro?

JJM. Debussy estrend La damoiselle élue un aho después
de haber nacido Honegger, y es indudable que la influencia
de Wagner en Debussy era mayor que la que le toco vivir a

© BaRrBARA AUMULLER / OPER FRANKFURT

"El personaje de Juana de Arco también denuncia las contradicciones
de nuestro propio mundo, encarnado en una masa que actta sin pensar
individualmente”, afirma Joan Matabosch.

Honegger. Sin embargo, es este Ultimo el que se beneficiara
principalmente del salto a la modernidad que siempre estuvo
desarrollando el lenguaje de Debussy.

¢{Qué espera del publico antes las que muy probable-
mente sean sus primeras audiciones y experiencias con
estas obras?

JJM. El publico del Teatro Real es muy culto y en los ultimos
anos ha seguido enriqueciéndose con grandes proyectos
operisticos, que sin duda, han ampliado sus conocimientos
para abordar un inmenso y rico repertorio.

Gracias a los tres por sus reflexiones, ha sido un placer.

[

[

{75

W
A SR (
by A A

e )

Juana de Arco en la hoguera
Oratorio dramético en 11 escenas, con musica de
Arthur Honegger (1892-1955) y libreto de Paul Claudel

La damoiselle élue
Cantata con musica de Claude Debussy (1862-1918), sobre el
poema La doncella bienaventurada (1847)
de Dante Gabriel Rossetti

Director musical: Juanjo Mena
Director de escena: Alex Ollé (La Fura dels Baus)
Coro y Orquesta Titulares del Teatro Real
Pequefos Cantores de la Comunidad de Madrid
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ESAS VARIACIONES OLVIDADAS (Il)
Variaciones para orquesta

por Rafael-Juan Poveda Jabonero

alibertad que la variacion concede al compositor comien-

za desde la propia eleccion del tema que origina la serie

de variaciones que componen la obra. Este tema puede
tener las més diversas procedencias, puede ser original, crea-
do para la ocasidon o tomado de otra composicion del mismo
autor; puede pertenecer a otro compositor que, a su vez haya
podido emplearle en sus propias series de variaciones, en una
sinfonia, sonata, etc. El tema escogido también puede proce-
der del folclore, bien porque sea una tonada popular, una can-
cién infantil o, incluso, una marcha o himno patriético. A veces
el tema que origina la serie de variaciones puede ser el contra
tema de otro ya existente, bien propio o ajeno, que, en tal
caso, se convierte en auténtico motivo generador de la serie.
Incluso, como sucede en el primer movimiento de la Octava
Sinfonia de Vaughan Williams (Variazioni senza tema), puede
no existir tema que origine la serie de variaciones; en este caso
concreto, el compositor inglés se permite una libertad formal
que acaba por adquirir caracter de fantasia.
Existen temas recurrentes que, por sus caracteristicas, resultan
muy atractivos para el compositor. No debe extrafarnos en-
contrar series de variaciones compuestas por diferentes auto-
res sobre un mismo tema, desde La folia hasta el Ultimo de los
Caprichos de Paganini, pasando por el famoso Vals de Diabe-
Ili, encontramos temas que han interesado a los mas diversos
compositores de diferentes épocas y estilos.
Entre las diferentes definiciones que se dan sobre el concepto
de variacién, hay una que me parece especialmente acertada
en su forma de describir la intencidn del concepto; aparece en
el Larousse de la Musica y dice lo siguiente:

“En sentido estricto, existe una variacion cuando se ejecuta una
pieza o fragmento musical en una forma no idéntica a la inicial,
en general por la adicién de ornamentaciones més o menos
extensas. Este sentido fue amplidndose, sucesivamente, hasta
designar una forma de composicion cada vez mas compleja”

Variaciones para orquesta

Cuando hablamos de variaciones para orquesta, no siempre
hemos de pensar en una gran formacion sinfonica de muchos
integrantes, también nos referiremos a otras orquestas mas
pequenas, incluso, a veces con dimensiones de agrupaciones
de camara, o simplemente de secciones como cuerda o vien-
to.

A pesar de que el procedimiento de la variacion tiene sus ori-
genes en los momentos mas remotos de la musica occiden-
tal, desde el cantus firmus, y a pesar de que las agrupaciones
instrumentales fueron creciendo a lo largo del tiempo, en la
orquesta, como tal, no se va a institucionalizar hasta practica-
mente el siglo XIX. Como ya vimos en la primera entrega, se
desarrollé ampliamente en el teclado, también en otros dife-
rentes instrumentos solistas, pero no en la orquesta. Muchos
compositores (Haydn, de modo muy especial) recurren a este

“Uno de los objetivos principales de la
variacion es alejarse lo mas posible del
tema original, sin perder totalmente su
esencia”

"Paganini y su Capricho n. 24 suele ser elegido por la mas increible variedad
de compositores como inspirador de series de variaciones” (en la imagen,
Klaus Kinski encarnando a Paganini en el filme Kinski Paganini, dirigido en

1989 por el propio actor).

procedimiento en determinados movimientos de sus sinfonias
o composiciones de camara, y sirven de modelo para sus su-
cesores, pero muy raramente asignan el titulo de variacion a
una obra para orquesta o, incluso, para un instrumento o ins-
trumentos solistas y orquesta.

Igual que veiamos en el caso de las variaciones para piano, sin-
fonias, cuartetos, trios, etc., se hallan repletas de ejemplos en
los que el compositor emplea este recurso; algunos de ellos
formando parte principal de obras cruciales en el contexto del
devenir de la historia musical. Sirvan como ejemplos momen-
tos como el Finale de la Sinfonia Heroica de Beethoven, o el
cuarto movimiento de la Cuarta de Brahms.

El compositor goza de libertad para disponer la forma que
quiere dar a su obra. A veces una introduccién de duracion y
caracter diversos sirve como predmbulo al enunciado del tema
que va a ser variado, pero lo més comun es que el mismo tema
sea el que abra directamente la obra. La manera de proceder
con cada una de las variaciones también da gran libertad al
compositor, no obstante, lo més habitual, muy especialmente
en el siglo XVl 'y en los inicios del XIX, es que cada seccién se
repita, dando una sensacién de simetria que, a veces se rompe
con la inclusién de una pequefa coda al final de cada varia-
cion. El tempo asignado a cada variacion es variado, tratando
de intercalar rapidos y lentos, dejando la variacién mas signifi-
cativa hacia el final, antecediendo al auténtico finale de la obra
qgue, muy habitualmente suele ser una fuga que desemboca
en una apoteosis del tema en forma de coral.

No obstante, no hemos de olvidar que uno de los objetivos



Tema

principales de la variacion es alejarse lo mas posible del tema
original, sin perder totalmente su esencia. Volvemos a recurrir
a las dos series de variaciones para teclado mas monumen-
tales de la historia para explicar esto. En el caso de las Gold-
berg, Bach, si bien se aleja del tema original hasta el extremo
opuesto al llegar a su variacion 30, sigue la tradicién vy, final-
mente cita textualmente el aria inicial como conclusién de la
obra. Beethoven, en cambio, tras someter el tema de Diabelli
a una transformacién absoluta, omite cualquier cita del mismo
al final, concluyendo con un decisivo en incontestable acorde.
También, en ocasiones, el compositor concluye con un epilo-
go que parece subrayar el significado de todo lo anterior, o
mas bien, a veces, alejarse de ello. Podemos ver como ejem-
plo de esto las variaciones que componen el delicioso segun-
do movimiento de la Segunda Sinfonia de Schubert.

En cualquier caso, el arte de la variacion lleva implicado el es-
tudio del tema a tratar desde muy diferentes puntos de vista,
tanto de orden armdnico como ritmico o melddico. Tratare-
mos de evitar, como ya ocurrié en el caso del teclado, las obras
por lo general més frecuentes, aunque no por ello dejaremos
de citar algunos de los ejemplos méximos del género. Del mis-
mo modo, estableceremos tres grupos, segun los temas sean
propios, de algun otro compositor o tomados del folclore o
motivos populares.

Variaciones sobre temas adquiridos

Compositores como Max Reger desarrollaron un muy particu-
lar arte para la variacién. En el caso del alemaén, se puede com-
prender mejor esta circunstancia por su condicion de organis-
ta, habida cuenta los ejercicios de improvisacién que conlleva
la actividad. Reger compuso dos series de variaciones para or-
questa, y ademas orquestd sus Variaciones sobre un tema de
Beethoven, inicialmente compuestas para dos pianos; en este
Ultimo caso, el tema elegido es la undécima de las Bagatelas
Op. 119 del compositor de Bonn. A cambio de esto, arregld
en 1915 para dos pianos las Variaciones Mozart, compuestas
para orquesta el afio anterior; esta Ultima obra se compone
de ocho variaciones y una fuga, precedidas de la cita del tema
del primer movimiento de la Sonata KV 331 del de Salzburgo.
No obstante, quizés su obra maestra en este género la en-
contremos en las Variaciones y fuga sobre un tema de J. A.
Hiller, compuestas entre 1905y 1907. Johann Adam Hiller fue
un compositor y director que puede ser considerado como el
creador del Singspiel; precisamente, Reger encontré un tema
relacionado con la obra para la escena Der Aerndtekranz, que
Hiller habia compuesto en 1772, y de ahi trazd la partitura en
forma de tema con once variaciones y una fuga.

Muy en la linea de Reger, Franz Schmidt compuso su serie de
Variaciones sobre una cancién husar en 1931. Como Reger,
Schmidt fue un gran admirador de Brahms, y también orga-
nista, aunque su obra para este instrumento es mucho me-
nor, si contiene gran calidad. Como decimos, sus variaciones
parecen tener importantes influencias del primero, aunque su
estructura no es idéntica, por ejemplo, él coloca una introduc-
cién antes de la primera cita del tema; eso si, en esta ocasién
de caracter popular. Mas importante, a nuestro parecer, es la
Chacona en re menor, también de 1931, transcripcién para or-
questa de la obra original para érgano en Do sostenido menor
compuesta en 1925.

Variaciones para orquesta de cuerda

El caso de Arensky es mucho més simple. Este alumno de
Rimsky-Korsakov y admirador de Tchaikovsky no posee la ca-
pacidad contrapuntistica de Reger, pero si un fino instinto me-
|6dico y de color orquestal. Sus Variaciones sobre un tema de
Tchaikovsky no son mas que la transposicion para orquesta de
cuerda del movimiento lento de su propio Segundo Cuarteto,
compuesto al afo siguiente de la muerte del compositor de
Cascanueces. El tema procede de la quinta de las Canciones
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Benjamin Britten, que compuso las Variaciones sobre un tema de Frank
Bridge, en la playa de Aldeburgh en 1959.

para nifios Op. 54. Las siete variaciones que siguen al tema no
se alejan nunca demasiado del original, y tampoco lo preten-
den.

También para orquesta de cuerda, pero en esta ocasion con
intenciones bien diferentes, estdn compuestas las Variacio-
nes sobre un tema de Frank Bridge de Britten. Mucho menos
frecuentadas que sus famosas Variaciones sobre un tema de
Purcell (Guia de orquesta para jévenes), éstas estan basadas
en el Idilio n. 2 para cuarteto de cuerda de su compatriota
inglés, compuesto en 1906. Britten incluye una introduccién
antes de la cita del tema, para desplegar a continuacién una
serie de nueve variaciones que responden a su vez a diferentes
formas musicales (aria, danzas, marchas), para desembocar en
una fuga y finale.

Otros temas adquiridos

Paganini, y muy concretamente su Capricho n. 24, suele ser
elegido por la més increible variedad de compositores como
inspirador de series de variaciones de las més diversas carac-
teristicas, y compuestas para las méas diferentes combinacio-
nes instrumentales. Traemos a estas paginas las infrecuentes
Variaciones sobre un tema de Paganini de Boris Blacher, com-
puestas en 1947, tras su regreso a Alemania después de la
Segunda Guerra Mundial. El tema es seguido de quince varia-
ciones y un finale que exprimen las posibilidades virtuosisticas
de la orquesta.

Kodaly, por su parte, compone sus Variaciones sobre una can-
cién popular hdngara inspirdndose en una melodia basica
del folclore de su pais (El pavo real). Fueron compuestas con
motivo del quincuagésimo aniversario de la fundacién de la
Orquesta del Concertgebouw de Amsterdam. Se componen
de una introduccidn, el tema, una serie de dieciséis variacio-
nes y un finale. La melodia de esta cancion popular inspiré un
poema al escritor hingaro Endre Ardy; entre musica y texto,
convirtieron al pavo real en un simbolo de libertad.

Gran admirador de Hindemith, Walton admitié que el aleman
influyé no poco en su propia musica; muy especialmente la
Kammermusik n. 5 en su Concierto para viola. El tema de las
Variaciones sobre un tema de Hindemith lo toma el britanico
del segundo movimiento del dltimo de los Conciertos para
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violonchelo del compositor de Matias el pintor, sin bien re-
conoce que el espiritu de esta dpera también se encuentra
presente en algunas de las variaciones, muy especialmente la
escena del entierro de Cristo.

Para terminar este apartado, llamamos la atencién sobre la
primera obra completada en el catdlogo de Luigi Nono, las
Variaciones candnicas sobre la serie de la Op. 41 de Schoen-
berg. La partitura fue completada en 1949, y presentada al afio
siguiente en Darmstadt con el apoyo de Hermann Scherchen.
La obra incluye un estudio canédnico incluyendo seis elemen-
tos de valores ritmicos del Hexacordo de la Oda a Napoleén
Op. 41 que Schoenberg habia compuesto siete afos antes.

Temas propios

Entre esta coleccion de variaciones para orquesta que veni-
mos tratando (unas mas presentes que otras en el repertorio,
pero ninguna omnipresente) no puede faltar las Variaciones
Sinfénicas de Dvorak; no sdlo por su importancia, sino también
por lo infrecuente de su programacién en salas de concierto y
estudios de grabacién. Dvorak quizas sea uno de los primeros
compositores que aciertan en combinar expresién popular con
contenido intelectual en sus obras. Y, precisamente, esta parti-
tura es un buen ejemplo de ello. Las veintiocho variaciones de
que consta son originadas por una cancidn propia compuesta
para coro masculino, titulada Yo soy un violinista. El puro con-
tenido musical se combina con las formas populares propias
de su entorno; asi, la Gltima variacién puede ser extensa polka
que precede al finale fugado con que concluye la obra.
También Lutoslawski sigue un camino parecido al del checo
en sus juveniles Variaciones Sinfénicas de 1939, aunque sus
caracteristicas son diferentes. El compositor aprovecha las su-
cesivas variaciones para la transformacion melédica y ritmica
del tema, y ya en esta temprana obra podemos apreciar el
sentido del color que va a caracterizar al polaco.

Si bien las Variaciones Op. 31 de Schoenberg son perfecta-
mente conocidas a nivel general, aunque sdlo sea por su titu-
lo, y suficientemente tratadas por los especialistas, el compo-
sitor también aportd otra serie de variaciones para orquesta
qgue no son tan renombradas; nos referimos al Tema y varia-
ciones en sol menor, Op. 43 que el compositor concluyé en

Arnold Schoenberg compuso las imprescindibles Variaciones Op. 31.
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Max Reger, autor de importantes series de variaciones, en una sesién de
grabacién con érgano para la Welte-Mignon, 1913.

1943, primero para un conjunto de viento y, poco después,
para orquesta (Op. 43a'y Op. 43b). Se trata de una de las po-
cas composiciones en que regresa a la escritura tonal, tras su
teoria del dodecafonismo; otra seria la Suite al estilo antiguo
en sol mayor, de 1934.

Volviendo sobre las Variaciones Op. 31, no hace falta recordar
el revuelo que se formd cuando fueron estrenadas por Furt-
wangler en Berlin aquel 2 de diciembre de 1928. La obra se
compone de una introduccién, el tema, nueve variaciones vy fi-
nale. Para muchos puede ser considerada como la mayor con-
tribuciéon del dodecafonismo creado por el autor a la orquesta
de toda su obra.

Webern compuso las Variaciones Op. 30 a lo largo de 1940.
Existen cartas que el compositor escribe al musicélogo Willi
Reich, que Claude Rostand cita en su obra sobre el compo-
sitor, y que nos aclaran muchas incognitas sobre la obra. Ci-
taremos algunas: “...El tema de las Variaciones se extiende
hasta la primera doble barra; estéd concebido como un perio-
do, pero posee un caracter ‘introductivo’. Le siguen seis varia-
ciones (cada una hasta la doble barra siguiente). La primera
presenta el tema principal (si se puede decir asi) de la obertu-
ra (forma-andante), que se despliega totalmente; la segunda
es un todo; la tercera presenta el segundo motivo; la cuarta
presenta la repeticién del primer motivo, pues es la forma de
un Andante, pero desarrollado; la quinta vuelve a tomar la in-
troduccién y el todo, y conduce a la coda que es la sexta. Asi,
pues, todo lo que ocurre en este trozo estd basado sobre las
ideas expuestas en el primer y segundo compases (contrabajo
y oboe). Pero aln es maés reducido, puesto que el segundo
motivo (oboe), estd también en repeticion; los dos dltimos
sonidos constituyen la repeticion de los dos primeros, pero
aumentados ritmicamente. Estan seguidos, al trombén, por la
repeticién de la primera figura (contrabajo), pero en disminu-
cién. Y en repeticién, en cuanto a motivos e intervalos. Asi se
ha construido mi serie, y estd contenida en esas 'tres veces,
cuatro sonidos’...".

Con todo esto, y mas que estaba cayendo por Europa, Korn-
gold compuso su Tema y Variaciones Op. 42 en 1953, tras su
regreso a América después de que su musica fuese rechazada
en Viena por su excesivo romanticismo. Es una de sus ultimas
partituras plenamente orquestales, ain compondria otra para
el cine una obra escénica mas.
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variations on a thomo.
by Tehaikorsky:
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ARENSKY: Variaciones sobre un
tema de Tchaikovsky. Sinfénica de
Londres / John Barbirolli.

Warner - CD - ADD

Arensky toma la Quinta de las Cancio-
nes para ninos Op. 54 de Tchaikovsky
como tema para la serie de siete va-
riaciones que, primero, constituyeron
el movimiento lento de su Segundo
Cuarteto y, mas tarde, fueron orques-
tadas para cuerdas.
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R WALTON 8553869
Spitfire Prelude and Fugue
Sinfonia concertante « Hindemith Variations
Peter Donohoe, Piano

English Northern Philharmonia
Paul Daniel, Conductor

WALTON: Variaciones sobre un
tema de Hindemith. English North-
ern Philharmonia / Paul Daniel.
Naxos - CD - DDD

Walton confesé haber sentido atrac-
cién por la musica de Hindemith, ad-
mitiendo la influencia del compositor
en su propia musica. Aqui emplea un
tema del segundo movimiento del
Concierto para chelo compuesto por
el aleman en 1940.

b oiied
HAxos Max P
REGER

Mozart Variations Op. 132
Hiller Variations Op. 100

New Zealand Symphony Orchestra
Franz-Paul Decker

REGER: Variaciones sobre un tema
de Mozart. Variaciones sobre un
tema de Hiller. Sinfénica de Nueva
Zelanda / Franz-Paul Decker.

Naxos - CD - DDD

Junto con la orquestacion de las Va-
riaciones sobre un tema de Beetho-
ven, inicialmente compuestas para
dos pianos, forman la totalidad de las
variaciones orquestales compuestas
por Max Reger, un auténtico maestro
en el género.
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Variaciones para orquesta
Variedad

ELOQUENCE

DVORAK

‘Symphonic Variations
Serenade for Strings.

London Symphony Orchestra
i Colin Davis

DVORAK: Variaciones sinfénicas.
Sinfénica de Londres / Colin Davis.
Decca - CD - ADD

A pesar de ser compuestas en 1877,
no se publicaron hasta once afos méas
tarde. El tema es del propio Dvorak,
quien lo habia utilizado en su coro
masculino titulado Yo soy un violi-
nista. Atencién a esta meditada pro-
puesta de Colin Davis.

SIR GEORG
SOLTI§ELGAR

ENIGMA VARIATIONS
VIENNA PHILHARMONIC

PEACOCK VARIATIONS
PAGANINI VARIATIONS

BLACHER: Variaciones sobre un
tema de Paganini. KODALY: Varia-
ciones Peacock. Filarménica de Vie-
na/ Georg Solti.

Decca - CD - DDD

El disco incluye también las Variacio-
nes Enigma de Elgar; éstas ya mucho
mas conocidas que las que aparecen
en el titulo de la resefa. Solti eligié
este atractivo y oportuno programa
en uno de sus Ultimos contactos con
los vieneses.

Variacién en la variedad

London Phi stra
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BRITTEN 3
DOUBLE CONCERTO FO rouN & viota
VARIATIONS ON A THEME OF FRANK 8RIDGE

LES ILLUMINATIONS

VLADIMIR JUROWSK

ALEXANDER ZEMTSOV
toNDof vmuwmu

_

BRITTEN: Variaciones sobre un
tema de Frank Bridge. Filarmonica
de Londres / Vladimir Jurowski.

LPO - CD - DDD

El tema procede del Idilio n. 2 para
cuarteto de cuerda de Frank Bridge.
Britten ya habia trabajado sobre él en
una serie inconclusa de variaciones
para piano. Introduccién, tema, siete
variaciones, fuga y finale para una or-
questa de cuerda.

i LUTOSLAWSKI 2]

B 8553169
Symphony No. 2
Little Suite » Symphonic Variations
Concerto for Piano and Orchestra

otr Paleczny, Piano
Pl Nationst Radio Symphony Orchetra (Katowics)
oni Wit

LUTOSLAWSKI: Variaciones sinfé-
nicas. Sinfénica de la Radio Nacional
Polaca / Antoni Wit.

Naxos - CD - DDD

Lutoslawski apenas habia cumplido
los 26 afios cuando se dio a conocer
la obra por la radio polaca, en abril
del crucial 1939. Un tema original de
varias barras de compas es seguido
de una serie de siete variaciones con
un final fugado.

Tradicidn

DANIEL
BARENBOIM

Orchpsued

SALZBURC

7
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SCHOENBERG: Variaciones Op. 31.
WEDO / Daniel Barenboim.
CMajor - DVD - DTS

Obra fundamental en la que Schoen-
berg desarrolla en la orquesta toda
su teoria del dodecafonismo. Baren-
boim ensefia a sus jévenes la herencia
del pasado contenida en la obra, asi
como su valor en el contexto de la
musica de su época.

Orchestral
Variations

elatus

WEBERN: Variaciones Op. 30.
Staatskapelle Dresden / Giuseppe
Sinopoli.

Warner - CD - DDD

Escuchadas tras Schoenberg, estas
Op. 30 desvelan las profundas dife-
rencias entre uno y otro compositor
en sus fines. Muestran una vez mas la
capacidad de sintesis que hizo de la
musica de Webern una auténtica sefia
de identidad propia.

FRANZ
SCHMIDT

YARIATIONS ON
A HUSSAR'’S SONG

FANTASIA FOR PIANO
AND ORCHESTR|

CHACONNE
JASMINKA STANEUL

DEUTSCHE STAATSPHILHARMONIE
RHEINLAND-PFALZ

ALEXANDER RUMPF

SCHMIDT: Variaciones sobre una
cancién husar. Chacona. Deutsche
Staatsphilharmonie Rheinland-Pfalz /
Alexander Rumpf.

Capriccio - CD - DDD

En el afio 1931, Franz Schmidt com-
pone dos series de variaciones para
orquesta de diversa consideracion.
La Chacona es la orquestacién de
la obra para érgano compuesta por
él mismo seis afos antes. En ambas
obras Reger esta presente.

a3 CHANDOS

KORNGOLDO

SYMPHONY INF SHARP
THEMEAND VARIATIONS
STRAUSSIANA

€

JOHN'WILSON

KORNGOLD: Tema y variaciones
Op. 42. Sinfonia of London / John
Wilson.

Chandos - CD - DDD

Como su Straussiana, sobre temas
de Johann Strauss, esta obra fue
compuesta por Korngold en 1953, al
regresar al continente americano tras
su ultimo periplo vienés. Son las dos
Ultimas obras orquestales donde vier-
te su desanimo final.

Variazion canoniche

Varianfi

No hay camines, hay que caminar
Incontri

NONO: Variaciones canénicas. Sin-
fénica de Basilea / Mario Venzago.
Col legno - CD - DDD

Luigi Nono compuso sus Variaciones
candnicas sobre la serie dodecafo-
nica de la Oda a Napoledn Op. 41
de Schoenberg. La obra, una de las
pertenecientes a la primera etapa del
italiano, es un estudio armoénico vy rit-
mico del tema original.
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Grandes
int¢rpretes

18 junio | Auditorio Manuel de Falla, 20.00 h

Ivo Pogorelich piano
Obras de Mozart, Chopin y Schumann

22 junio | Patio de los Marmoles (Hospital Real), 21.30 h

Alexandra Dovgan piano
Obras de Beethoven, Schumanny Chopin

26 junio | Auditorio Manuel de Falla, 20.00 h
Grigory Sokolov piano

Obras de Beethoven, Branms 'y Schumann
#Brahms125

29 junio | Centro Federico Garcia Lorca, 20.00 h

Juan Carlos Garvayo piano

Obras de Falla, Debussy, Dukas, Sotelo,

Nin Castellanos, Halffter y Surifiach
#granada1922

30 junio | Patio de los Marmoles (Hospital Real), 21.30 h
Tabea Zimmermann viola

Javier Perianes piano
Obras de Schumann, Brahms, Guinjoan,
Sotelo, Fallay Piazzolla #Brahms125

2 julio | Auditorio Manuel de Falla, 20.00 h
Frank Peter Zimmermann violin

Martin Helmchen piano

Obras de Brahms y Bartok #Brahms125

8 julio | Palacio de Carlos V, 21.00 h

Daniil Trifonov piano
Obras de Szymanowski, Debussy,
Prokéfievy Brahms #Brahms125

Danza

17 y 18 junio | Teatro del Generalife, 22.30 h
Ballet Nacional de Espaiia
Rubén Olmo

Invocacién #granada1922

21 junio | Teatro del Generalife, 22.30 h

Lucia Lacarra & Matthew Golding
In the Still of the Night

25 junio | Teatro del Generalife, 22.30 h
Malandain Ballet Biarritz
Thierry Malandain

L’Aprés-midi d’un faune / L’Oiseau de feu /
Le Sacre du printemps #granada1922

28 junio | Teatro del Generalife, 22.30 h
Maria Pagés Compaiiia

De Sheherazade #granada1922
2 julio | Teatro del Generalife, 22.30 h

Ballet Nacional de Eslovenia

El Corsario

8 julio | Teatro del Generalife, 23.00 h

Patricia Guerrero

Deliranza #granada1922

Entradas
ya ala venta




Noches
de flamenco soenacez

13 y 14 junio | Plaza de los Aljibes, 22.30 h

Dos generaciones flamencas para
conmemorar un siglo de cante jondo

Decanos: Rancapino, José de la Tomasa,
Juan Villar y Vicente Soto

Jovenes: Antonio Reyes, Jestis Méndez,
Antonio Campos y Kiki Morente
Guitarras: Miguel Angel Cortés y

Miguel Ochando

Artista invitado (guitarra solista): Pepe Habichuela
Presentador: Juan Pinilla

15 junio | Plaza de los Aljibes, 22.30 h
Rafael de Utrera cante / Trio Arboés

Agustin Diassera percusion

| Concurso de Cante Jondo, Granada 1922:

el Tenazas de Mordn y su contexto musical
Obras y arreglos de Garvayo, Fernandez Arbds,
Bretdn y Falla

17 junio | Auditorio Municipal La Chumbera, 21.00 h
Pedro El Granaino cante
Patrocinio Hijo guitarra
Granaino jondo

22 junio | Palacio de Carlos V,22.30 h
Marina Heredia cante

José Quevedo ‘Bola’ guitarra
Paquito Gonzalez percusion
Jesus Lavilla piano
Colaboraciones especiales:

Jaime Heredia “El Parron”

Curro Albaicin
ArteSonao

24 junio | Auditorio Municipal La Chumbera, 21.00 h

Maria Terremoto cante / Nono Jero guitarra
Cantaora

30 junio | Palacio de Carlos V, 22.30 h

Mayte Martin cante

Paco Cruzado / José Tomas guitarras
Marta Cardona violin

Miquel Angel Cordero contrabajo
David Dominguez percusion

Déja vu

1 julio | Auditorio Municipal La Chumbera, 21.00 h

Duquende cante / Carlos de Jacoba guitarra

Caireles

6 julio | Palacio de los Cérdova, 22.30 h

José del Tomate guitarra
Plaza Vieja

Bach Modern

23 junio | Parroquia de Nuestro Salvador, 21.00 h
Monica Melcova érgano

Obras de Bach y Messiaen

26 junio | Crucero del Hospital Real, 12.30 h
Jean-Guihen Queyras violonchelo
Obras de Bach y Kurtag

28 junio | Patio de los Arrayanes, 21.00 h

Isabelle Faust violin
Obras de Bach y Kurtag

4 julio | Patio de los Arrayanes, 22.30 h

Yulianna Avdeeva piano
Obras de Bach y Shostakdvich

Musica
de camara

20 junio | Patio de los Arrayanes, 22.30 h
Cuarteto Casals

Juan Pérez Floristan piano
Obras de Sotelo, Mendelssohn y Brahms
#Brahms125

21 junio | Centro Federico Garcia Lorca, 20.00 h
Elena Gragera mezzosoprano

Antén Cardo piano

Obras de Nin-Culmell, Ohana, Poulenc, Gerhard,

Nin Castellanos, Bautista, Leeuw, Pittaluga y Bowles
#granadal1922

26 junio | Patio de los Arrayanes, 22.30 h
Vivica Genaux mezzosoprano
Gigi Pinardi guitarra

Capriccio: Temi e Variazioni

27 junio | Patio de los Arrayanes, 22.30 h
Cuarteto Cosmos

Obras de Debussy, Sotelo y Ravel
#granada1922

6 julio | Patio de los Marmoles (Hospital Real), 21.30 h
André Schuen baritono

Daniel Heide piano
Brahms: Die schéne Magelone, op. 33
#Brahms125

A Ad - Ad
Cantar v taner.
Sones antiguos v barrocos

18 junio | Monasterio de San Jerénimo, 12.30 h
Solistas de la Orquesta Barroca

de Sevilla / Ariel Hernandez tenor
J. S. Bach: arias para tenor y ‘obbligati’

Domingo 19 junio | Monasterio de San Jerénimo, 12.30 h

Juan de la Rubia srgano
Obras de Cabezdn, Palestrina, Muffat, Correa
de Arauxo, Cabanilles, Bohm y De la Rubia

23 junio | Auditorio Manuel de Falla, 20.00 h
Academia Barroca del Festival de

Granada / Aarén Zapico direccion musical
Grosso Barroco. Esplendor del siglo XVIII

25 junio | Monasterio de San Jerénimo, 12.30 h
La Grande Chapelle

Albert Recasens director
Conmemoracién del 300 aniversario del
nacimiento de Antonio Rodriguez de Hita

25 junio | Colegio Mayor Santa Cruz la Real, 21.30 h
Europa Galante / Fabio Biondi director
Las cuatro estaciones

2 julio | Monasterio de San Jerénimo, 12.30 h
Musica Ficta

Ranl Mallavibarrena director
Mdsica en tiempos del emperador Carlos V

3 julio | Monasterio de San Jerénimo, 12.30 h
Musica Boscareccia / Alicia Amo soprano
Andoni Mercero violin y direccién

Obras de Corselli, Albero, Pergolesi, Soler y Nebra

9 julio | Monasterio de San Jerénimo, 12.30 h
MUSIca ALcheMIca

Lina Tur Bonet violin y direccién

Las Sonatas del rosario |

10 julio | Monasterio de San Jerénimo, 12.30 h
MUSIca ALcheMIca

Lina Tur Bonet violin y direccién
Las Sonatas del rosario Il

Conciertos
de Palacio

16 junio | Palacio de Carlos V,22.30 h
Orquesta Ciudad de Granada
Josep Pons director

Juan Pérez Floristan piano
Obras de Debussy/Falla, Ravel y Stravinsky
#granadai1922

19 junio | Palacio de Carlos V, 22.30 h
Orquesta Sinfonica y Coro RTVE
Coro Infantil «Elena Peinado»
Pablo Gonzalez director

Wiebke Lehmkuhl mezzosoprano

Mahler: Sinfonia n° 3

24 junio | Palacio de Carlos V,22.30 h

Handel: Il trionfo del Tempo

e del Disinganno

Europa Galante / Fabio Biondi director
Vivica Genaux mezzosoprano

Sonia Prina alto

Marie Lys soprano

Francesco Marsiglia tenor

29 junio | Palacio de Carlos V,22.30 h
Orquesta Ciudad de Granada
Joven Academia de la OCG
Lucas Macias director

Tabea Zimmermann viola

Jean-Guihen Queyras violonchelo
Obras de Albéniz/Guerrero, Sotelo y Strauss
#granadai1922

1 julio | Palacio de Carlos V, 22.30 h

Orquesta Joven de la Sinfénica

de Galicia / Victor Pablo Pérez director
Jordi Cos idea y guion original

Salvador Vidal narrador

Mdusica de cine. Tributo a John Williams

3 julio | Palacio de Carlos V,22.30 h
Orchestre Philharmonique
de Monte-Carlo

Kazuki Yamada director
Véronique Gens soprano
Obras de Berlioz

5 julio | Palacio de Carlos V, 22.30 h
Orchestre Philharmonique
de Monte-Carlo

Charles Dutoit director
Martha Argerich piano

Obras de Ravely Chaikovski  #granadai1922

7 julio | Palacio de Carlos V, 22.30 h

Orquesta y Coro Nacionales de Espaiia
David Afkham director

Katharina Konradi soprano

Peter Mattei baritono
Brahms: Ein deutsches Requiem, op. 45
#Brahms125

9 julio | Palacio de Carlos V, 22.30 h
London Symphony Orchestra
John Eliot Gardiner director

Maria Jodo Pires piano
Obras de Beethoven

10 julio | Palacio de Carlos V,22.30 h
London Symphony Orchestra
John Eliot Gardiner director

Maria Jodo Pires piano
Obras de Chaikovski, Schubert y Mozart

Instituciones Rectoras
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Entrevista

Nikolaj Szeps-Znaider

Carisma y versatilidad

por Lorena Jiménez

Conocido por su nombre artistico

como Nikolaj Znaider, en 2019
anuncid que volveria a usar su nombre
completo: “deseo honrar a mi padre y a

la familia de mi padre dentro y fuera del
escenario”. Nikolaj Szeps-Znaider nacio
en Copenhague de padres judios-polacos
en julio de 1975. Tenia ocho afios cuando
vio por primera vez en un programa de
television al célebre violinista israeli ltzhak
Perlman, que fue su inspiracién infantil.
Con dieciséis afios, gand el Concurso
Internacional Carl Nielsen convirtiéndose
en el violinista més joven de la historia

del concurso, y viaj6 a Nueva York para
continuar su educacion en la Juilliard
School. Antes de convertirse en uno de
los violinistas més solicitados por las
principales orquestas y directores del
mundo, se formd en Viena con Boris
Kuschnir y se convirtié en el ganador del
prestigioso Concurso de violin Queen
Elisabeth en Bruselas. Hoy no solo

esté considerado uno de los mejores
violinistas del mundo, un violinista “de
una brillantez impresionante” (The New
York Times) sino que, ademas, a su talento
como solista, ha unido el de director de
orquesta, que se inicid en 2010 como
director principal invitado de la Orquesta
del Teatro Mariinsky de San Petersburgo,
y durante tres afios de la Orquesta de
Cémara Sueca; ademas de su estrecha
colaboracién con la Sinfonica de Londres,
es invitado habitual de orquestas de primer
nivel como la Staatskapelle Dresden, la
Filarménica de Nueva York, Sinfonica

de Montreal, Cleveland Orchestra o la
Sinfénica de Chicago, entre otras. Durante
la temporada 2018/19, fue artista residente
de la Orquesta Sinfénica de Viena, y desde
septiembre de 2020 ostenta la titularidad
de la Orchestre national de Lyon. Nos
encontramos en su camerino del Auditorio
Nacional. Las primeras impresiones son
las de un hombre alto, de complexion
fuerte, sonrisa pronta y mirada directa.

En la distancia corta, el director de
orquesta y virtuoso violinista es un hombre
amabilisimo, que cuelga mi gabardina en
el perchero de su armario y se entrega a la
charla sin marcar tiempos. Cercano en el
trato y conversador generoso, resulta facil
sentirse comoda con él y la entrevista se
realiza espontaneamente y sin cuestionario.
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Estd en Madrid para dirigir a la Orquesta Nacional de
Espafia en su Ciclo Sinfénico... ;Cuando se dio cuenta de
que ademas de mantener su estatus como uno de los vio-
linistas mas destacados de la actualidad, queria empezar
una carrera como director?

Hace mucho tiempo... En realidad, lo decidi hace veinte
anos; antes, ya sentia predileccién por la musica sinfonica...
Tuve un muy buen profesor de teoria cuando tenia doce,
trece y catorce afios que me ensefid muchas cosas del re-
pertorio sinfonico, asi que ya de adolescente, empecé a
enamorarme del repertorio sinfénico... Y cuando empecé a
trabajar més con Barenboim, ese fue el momento en el que
decidi aprender, y algunos anos después, descubri que que-
ria hacer esto; no era solo que queria, sino que necesitaba
hacer esto... Pero nunca lo senti como algo nuevo o dife-
rente, sino que simplemente fue una evolucién natural... Por
supuesto es dificil cuando ya estas tocando como solista a
un alto nivel, porque puedes ser un buen musico, pero no
dejas de ser un principiante para la gente... Ademas, hay un
elemento clave en la direccion, y es que tienes que aprender
como si estuvieras aprendiendo un nuevo oficio... Empecé
hace quince afos, y tuve que dar mis primeros pasos y mis
errores, y todo eso...

¢Y cémo ha cambiado su enfoque de la musica desde el
podio? ;Piensa mas en estructuras que en detalles?

Bueno, la principal diferencia es que no tienes una relacién
regular con el sonido... Quiero decir, que los instrumentistas
tienden a crear su propio sonido cuando tocan... “este es mi
sonido, este es tu sonido”... Por tanto, tienen una relacion
directa con el sonido; dirigir implica también otra forma de
asimilar la musica, porque cuando tocas, aprendes cronolé-
gicamente, es decir, empiezas con la primera nota, luego la
segunda, etc... Digamos que empiezas con los detalles, y
no puedes entender realmente la pieza hasta que no cono-
ces algunos de los detalles, no la puedes tocar... Y con la
direccién es al revés, ya que tienes que empezar a entender
de qué trata la pieza y hacerte diferentes tipos de preguntas
para ver cémo estd armada, y luego vienen los pequefos de-
talles... Llegas al mismo sitio pero desde distintos lados... Y
esto es algo que he tenido que aprender y que llega con el
tiempo...

Por cierto, ¢ el hecho ser violinista le ha ayudado a la hora
de trabajar con los cantantes? ;Dirigir dpera es quiza lo
mas complicado?

La verdad es que el canto y el violin son cercanos porque el
violin es un singing instrument... En la épera tienes que ser
realmente bueno dirigiendo, no vale con ser un buen musi-
co... Tienes que saber cédmo concertar a todos; el foso, la
orquesta, los cantantes alli arriba... Ahi tienes que ser capaz
de manejar realmente la situacién... En una orquesta sinfoni-
ca, aunque no en todo el repertorio, es dificil que suceda una
catastrofe, es decir, puede estar bien o mal, pero en la épera
siempre existe esa probabilidad... El mundo de la épera esté
lleno de historias de catéstrofes... Y el trabajo del director no
solo consiste en salvar esa catéstrofe si sucede sino en antici-
parse a ella, antes de que suceda... Todas esas cosas las he
aprendido con la épera, porque en la épera tienes muchos
elementos diferentes...

Un compositor que presta una especial atencién a todos
los detalles es Mozart, de quien ya ha dirigido varios
titulos: Die Zauberfléte, la trilogia Da Ponte, Cosi fan tu-
tte, Die Entfiihrung aus dem Serail... ; Mozart es el mejor
para aprender el oficio?

Mozart es fantastico porque es tan perfecto... Es extremada-
mente dificil de hacer y ademas no tiene que haber sensa-
cion de tensién... Es muy juguetdn y exquisitamente bonito,
pero implica tener en cuenta muchos detalles, porque si se

© Lars GUNDERSEN

El violinista y director de orquesta Nikolaj Szeps-Znaider dirigié a la
Orquesta Nacional de Espafa.

hace su musica sin estos detalles, la musica termina siendo
banal... Y hay mucho drama que no estéd escrito; por su-
puesto, hay indicaciones de forte y piano pero tampoco mu-
chas... Creo que las orquestas hoy en dia estan perdiendo
la afinidad con esta mUsica, porque estamos acostumbrados
a tocar musica del siglo XX o del tardo-romanticismo... Ma-
hler, por ejemplo, que fue un gran director, indicaba cada
cosaen la partitura, al contrario de Mozart, pero en Mozart se
deberian hacer también tantas dindmicas como con Mahler,
y nos estamos olvidando de esas habilidades... Beethoven,
por ejemplo, es similar a Mozart, o Schubert...

A veces, ;hay que ir mas allé de la partitura?

Fue precisamente al descubrir Le nozze di Figaro cuando
decidi que queria dirigir... Para mi fue como una auténtica
revelacion, y de hecho, la primera dpera que dirigi fue Le
nozze di Figaro hace doce afos... No solo tienes que tocar
lo que ves, sino que tienes que ser capaz de ver también lo
que esté implicito... Yo siempre recuerdo a las orquestas esa
bonita historia del gran Divertimento para trio de cuerda de
Mozart, en el que no puso ninguna indicacién dindmica en el
segundo movimiento y el editor le dijo que se habia olvidado
de poner indicaciones dindmicas, a lo que Mozart respondié:
los buenos musicos saben lo que hay que hacer... Y esa era
la actitud... Deberiamos saber lo que tenemos que hacer,

“La principal diferencia entre ser violinista
y ser director es que no tienes una relacion
regular con el sonido”
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"En Mozart se deberian hacer también tantas dindmicas como con
Mahler, nos estamos olvidando de esas habilidades”, afirma Szeps-
Znaider, que considera a Mozart uno de sus compositores de cabecera.

pero con frecuencia nos olvidamos de esas cosas, y es todo
un mundo que tenemos que conocer... Y Mozart, Beethoven,
Haydn..., e incluso Schumann o Mendelssohn, nos fuerzan a
conocer todas esas cosas, porque el principio de hacer mu-
sica es siempre el mismo, es la misma forma de hacer musica
y el gran cambio llega con Mahler, que indicaba cada cosa
en la partitura, lo que hace que los musicos no tengan que
pensar, y deberian hacerlo...

Daniel Barenboim y Sir Colin Davis fueron dos figuras
importantes al comienzo de su carrera como director...

Al principio, estuve mas cerca de Barenboim, porque él fue
el primero que me ensené mucho sobre musica, pude ha-
cerle preguntas, y aprendi realmente mucho con él en pro-
ducciones operisticas, observando todo desde dentro... Con
Colin Davis fue muy diferente, fue méas metaférico, como un
maestro que me decia cosas y después de dos afios me daba
cuenta... “ah, ahora entiendo eso que me decia”, e incluso
hoy también entiendo y veo el sentido de todo lo que de-
cia con esa sutil forma briténica de decir las cosas... De una
forma muy modesta, que parecia muy facil, y que luego te
dabas cuenta de que es una verdad fundamental; pero son
verdades que son muy dificiles de hacer... El era un verdade-
ro maestro en ver la esencia de la situacion... Era tan sabio...
Fui muy afortunado de conocerlo...

El hecho de haber sido solista con directores de la talla
de Colin Davis, Mariss Jansons, Zubin Mehta o Valery
Gergiev, entre otros, gle sirvi6 de aprendizaje para su
futura carrera como director de orquesta?

Si, asi es, y me he sentido muy afortunado de poder estar
tan cerca y de tener también acceso a ellos cuando tocaba

“Colin Davis fue un verdadero maestro en ver
la esencia de la situacion... Era tan sabio”

Entrevista

como solista, porque podia sentarme a escucharlos en los
ensayos para absorber, para aprender... y podia sentarme a
tocar en la orquesta con ellos después de tocar mi concier-
to... Recuerdo que me sentaba a tocar con los violines cuan-
do era joven (risas), incluso en los conciertos, me sentaba al
final de la seccién de violines y a veces en los primeros atriles,
dependiendo de la orquesta... Y a veces tocaba la viola...
Recuerdo que estdbamos en la Scala con Colin, y toqué un
Concierto de Mozart; tocdbamos el concierto para violin y
en la segunda parte tocaban una sinfonia de él... Y recuerdo
que pregunté si podia sentarme a tocar en la orquesta y me
dijeron que ese dia tenian a un violista enfermo, asi que me
preguntaron si podia tocar la viola (risas). Y les dije, “si, cla-
ro”, y toqué con la seccién de violas (risas)... Y por supuesto
que todo eso me sirvid mucho para aprender, sentado alli...

Ahora que menciona ese Concierto para violin de Mozart,
queria preguntarle por su grabacién de sus cinco Con-
ciertos con la London Symphony Orchestra. ;Qué tal la
experiencia como director-intérprete?

Fue una experiencia dificil y dura, porque se hizo como par-
te de LSO Live, lo que significa que tocas en vivo y luego
hay algunas patch sessions, pero pensaron que no se podian
vender los cinco Conciertos de Mozart en dos noches, asi
que hicimos tres conciertos y tuve que dirigir también una
Sinfonia de Tchaikovsky en la segunda parte, y fue dificil...
Normalmente, cuando grabas, quieres ajustar determinadas
cosas, pero también tenia que dirigir el concierto; asi que
fue una experiencia en la que aprendi mucho, pero fue duro,
si... (risas).

¢Necesitan realmente un director los Conciertos para vio-
lin de Mozart o deberian interpretarse con una formacién
mas cameristica?

No, realmente, no lo necesitan... Como decia antes al hablar
de Mozart, es extremadamente dificil hacerlo bien, en espe-
cial con grandes orquestas sinfénicas... Mozart esté lleno de
detalles que son imprescindibles para hacer que funcione
bien y normalmente las orquestas sinfonicas no trabajan en
ese tipo de detalles...

Siente una especial devocién por Mozart...

Si, asi es y ese ciclo de los cinco Conciertos fue como ce-
rrar un circulo porque cuando empecé a dirigir, queria hacer
las operas de Mozart, la trilogia Da Ponte y luego, cuando
empecé a hacerlas cuando era principal director invitado del
Mariinsky, pude apreciar claramente que en las dperas de
Mozart, la musica es descriptiva, lo que significa que descri-
be perfectamente el desarrollo dramatico de la historia... No
solo de la historia sino de las palabras; en Mozart, la mUsica
alimenta las palabras; veia el texto y tenia en mente cémo
escribir la musica... Concibe la musica con el texto...

Con la London Symphony Orchestra tiene una especial
relacién como solista y como director. ; Cuando comenzé
esa relacion?

Pues la primera vez que toqué con ellos fue en 1999 o 2000 el
Concierto de Beethoven con Rostropovich... A partir de en-
tonces volvia con ellos una vez al afio y también hice muchas
giras... Creo que fue a partir de 2010 cuando los dirigi por
primera vez, y me pidieron que volviera cada afno; durante
varios anos, trabajé con ellos cada temporada...

Otra de las orquestas con las que ha colaborado en nu-
merosas ocasiones es la Staatskapelle Dresde... ; Qué me
dice de su particular y excepcional Klang?

Me encanta esa orquesta... Si, esa orquesta es realmente es-
pecial... El modo en el que hacen musica, el modo en el que
escuchan... Como bien dice, tiene un sonido muy especial,
algo que no se puede describir... Ninguna otra orquesta sue-
na asi...
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Ademas de los Conciertos de Mozart y el Concierto de
Beethoven, ha tocado también los Conciertos para violin
de Sibelius, Elgar, Tchaikovsky, Nielsen, Brahms, Bruch,
Korngold... Una curiosidad: ;tiene un concierto para
violin favorito?

No creo que vaya a decir nada revolucionario, pero el Con-
cierto para violin de Beethoven es una de las grandes obras
maestras... Es un monumento gigante que Beethoven nos
ha dejado no solo para los violinistas... De hecho, antes de
que llegara, me senté al piano a tocar algo de Beethoven...
Hay algo en él, esa verdad... Ese es el sentimiento que se
tiene con Beethoven, su musica habla de la esencia... Para
mi, Beethoven es la torre, es totalmente inalcanzable y es
muy dificil hacerlo realmente bien, porque es abstracto... El
Concierto para violin es una obra colosal... Con Beethoven
hay que conocer bien toda la Gestaltung... Cada vez que lo
haces tienes que crear una nueva forma, y es dificil porque la
muUsica es abstracta (me canta un pasaje)... No estoy dicien-
do nada revolucionario pero creo que esa es la pieza... Me
siento muy afortunado de pasar la vida con estas obras...

Héableme de su disco Bravo! Virtuoso & Romantic Violin
Encores, en el que presenta obras de Wieniawski, Kreis-
ler, Ponce, Sarasate o Chopin, entre otros...

Me encanta esta musica desde que era pequeno. Me en-
cantaba escuchar esas piezas liricas en todas esas grabacio-
nes de la Golden Age del violin... Creo que hemos perdi-
do mucho al perder también esa forma de hacer mdsica...
Siempre decimos que todos suenan igual y es verdad; uno
de los problemas son las grabaciones, porque la tecnolo-
gia se ha perfeccionado tanto, que comienzas a editar y se
convierte todo en perfeccion, no se puede aceptar una nota
errénea... En cambio, si escuchamos esas primeras graba-
ciones, puede haber cosas erroneas pero no son cosas que
molesten, porque nosotros no somos robots... Recuerdo
que lei un articulo de Stefan Zweig, escrito hace casi cien
anos, que se llama The Monotonization of the World, en el
que habla precisamente sobre cémo cada uno empieza a
vestirse igual; habla de como la moda de Paris tardaba afios
en llegar a Alemania o a otros sitios... En cambio, ahora es
todo instantaneo. Usted lleva, por ejemplo, un trench coat
inglés... Quiero decir que cuando escuchas, por ejemplo, a
aquellos grandes violinistas como Heifetz o Elman, o pianis-
tas como Ignaz Friedman, Moriz Rosenthal, Jozef Hofmann
o Joseph Lhevinne..., toda esa gente tenia un enfoque to-
talmente individualista de la musica, porque no tenian nin-
guna otra influencia... Se trataba de su propia relacién con
la musica; por supuesto, escucharian a quien pasara por su
ciudad, pero no tenia un consumismo masivo de la musi-
ca como hacemos hoy en dia... Hoy si queremos escuchar
algo, vamos a YouTube y ahi tenemos todo; ellos, en cam-
bio, no tenian grabaciones en aquella época... Asi que cre-
cieron encontrando su propio sonido... Por eso, hay tantas
individualidades, en el sentido de que es como si fuera una
fingerprint, solo una persona esté haciendo eso... Y al mis-
mo tiempo habia también una estética... Hace quince dias,
hice la Quinta de Mahler y escuchaba las grabaciones de
Mengelberg de 1926, es decir, quince afos después de la
muerte de Mahler, y eran totalmente diferentes de cémo lo
tocamos hoy..., con mucho portamento (me canta un pasa-
je), muy bonito, muy cantabile, aunque no fueran juntos en
absoluto para nuestros estdndares de hoy, pero no importa,
porque esta tocado de forma muy bonita, y prima una gran
flexibilidad y una relacién diferente con el tempo... No es
tan estricta como estamos acostumbrados, sino que tocan
de forma mas fluida... jEs una larga respuesta a su pregun-
tal (risas). Pero creo que hemos perdido muchas cosas, y
a mi siempre me ha fascinado esa forma de hacer musica;
esas piezas de ese disco son parte de esto...
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“La Staatskapelle Dresden tiene un sonido muy especial, algo que no
se puede describir, ninguna otra orquesta suena asi”, indica el también
director de orquesta.

Hableme de su violin... ;Cémo fue su primer encuentro
con su Guarnieri del Gesu 1741, con el que Kreisler
estrené el Concierto para violin de Elgar? ;Fue amor a
primera vista?

La verdad es que no se habia tocado mucho este violin cuan-
do lo vi por primera vez; sabia que era uno de los violines de
Kreisler. El tenfa muchos violines, pero este fue el que tocd
durante catorce o quince afos y sabemos las fechas exactas
porque hay una carta que escribié... El violin sonaba muy
bonito, pero tenia un sonido un poco pequeno porque real-
mente no habia sido tocado durante mucho tiempo... Asi
que no estaba muy convencido a la primera, digamos, que
fue amor a segunda o a tercera vista, pero es un instrumento
realmente increible... Tiene un massive sound pero a la vez
un sonido muy bonito, y no es facil encontrar ambas caracte-
risticas en un mismo violin...

Actualmente es el presidente del jurado de la Carl Niel-
sen International Competition, a pesar de su negativa
inicial. ;Qué le animé finalmente a decidirse? ;Cudl es su
enfoque de los concursos?

Si, asi es. Al principio, cuando me pidieron hacerlo, dije, “no,
no, gracias...”, pero luego pensé que quizé existia la posibi-
lidad de hacer algo... No estoy en contra de los concursos,
pero a veces hay cosas erréneas... Para mi, un concurso ten-
dria que consistir en encontrar un talento y dar a ese talento
una plataforma. Asi que dije “vale, lo haré”, pero con dos
condiciones: ningun profesor en el jurado y conciertos para
el ganador, es decir, no solo el premio, el dinero, el cheque,
sino diez o quince conciertos para que este joven tenga la
oportunidad de hacer una carrera... Y ahora hemos comen-
zado con algo nuevo, porque pensé: “esté bien que el gana-
dor tenga una plataforma pero, ;qué pasa con los demas?”.
Asi que hemos creado una academia que se desarrolla de
forma paralela al concurso, para que aquellos que ya no es-
tén compitiendo puedan quedarse; ademas, lo interesante
de este concurso es que en el jurado no solo estdn musicos,
sino también orchestra managers, artists managers, profesio-
nales de PR... Gente fantastica que puede aportar mucho...

Gracias por su tiempo, ha sido un placer.



Entrevista

Benjamin Alard
Bach o la claridad mistica

por Dario Fernandez Ruiz

Resulta 0cioso presentar

a Benjamin Alard a los
aficionados a la musica barroca de
nuestro pais. Su larga trayectoria
como organista primero y
clavecinista después (pronto
cumplir las dos décadas) o su
sobresaliente discografia hablan
por si solas, pero quizas no lo
hagan con la contundencia de

los seis recitales que ofrecio para
el Centro Nacional de Difusion
Musical en Madrid a lo largo de
las dos ultimas temporadas. En
ellos, Alard desgrand las cuatro
partes de la Clavier-Ubung
bachiana en un formidable tour de
force con el que el musico francés
refrendd su compromiso artistico
y vital con la figura del cantor

de Leipzig, al que dedica sus
mayores esfuerzos desde que en
2004 mereciese el primer premio
en el Concurso Internacional de
Clave de Brujas. Y sobre Bach esta
entrevista, hasta el punto que el
propio Alard afirma: “cuando toco
su mUsica de memoria, tengo la
sensacion de que conecto con
algo. Por ejemplo, al tocar las
Variaciones Goldberg, siento que
estoy ahi, tocando, pero de alguna
manera, me parece que realmente
no soy yo; es extrano: siento

que estoy siendo muy sincero

con la musica y que al mismo
tiempo ocurre algo que no puedo
explicar... Es algo que tiene que
ver con las grandes creaciones
artisticas. No es Bach, no soy yo...
Creo que soy un instrumento mas,
como el propio teclado...”. Pues
esto es Benjamin Alard, Bach o la
claridad mistica.
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Actualmente, se encuentra inmerso en la grabacién para
el sello Harmonia Mundi de la integral de la obra para
teclado de Bach. Acaba de aparecer el sexto volumen...

El proyecto arrancd hace cuatro afios con el primer
volumen, dedicado a sus obras de juventud; me parecid
muy importante ofrecer este enfoque cronoldgico al
publico para hacerle comprender que, cuando aun era muy
joven, Bach ya era un magnifico compositor, pero también
un improvisador muy importante... y con influencias muy
diversas. Me parecia fundamental mostrar hasta qué punto
Bach estaba influido por Buxtehude o Heinichen... En este
Gltimo volumen, el arte de composicién de Bach esta mucho
mas estructurado, todas sus obras giran siempre en torno
a una idea. En el primer libro del Clave bien temperado,
Bach quiso ser muy didactico; en aquella época, se sentia
un compositor muy capaz y quiso ofrecer a sus hijos y a
sus alumnos un libro que les sirviera de ejemplo, para que
vieran como podia ser una fugay cémo ellos mismos podian
escribir también su propia fuga. Este Ultimo volumen marca
un giro muy importante porque en este periodo, justo
antes de ir a Leipzig, Bach adopta un nuevo enfoque como
compositor. Después, su arte de composicién se volvera
cada vez més... [Alard no parece encontrar la palabra
precisa], su arte gira en torno a una idea més estudiada,
mas perfecta, mas compleja.

¢Cémo definiria en pocas palabras su propio enfoque
cuando se acerca a una pieza de Bach?

Para mi, es una musica muy dificil. Mi enfoque consiste en dar
al publico la mayor claridad posible, ya sea con el 6rgano o el
clave... Toda la musica de Bach es muy dificil de comprender
para el publico; por eso, procuro dar lo mejor de mi mismo
para que miinterpretacién sea lo més clara posible, mediante
la articulacién, usando distintos colores... Necesitamos
escucharlo con claridad; hay mucha luz en su musica, pero si
no la tocas con suficiente claridad, perdemos algo, se pierde
su caracter, su sentimiento. Necesitamos comprender bien la
diferencia, la sensibilidad de cada musica; si tocas una danza
de Bach, que no fue escrita para ser bailada, debes apreciar
la influencia de la danza y comprender de dénde procede
esa musica, esa forma de componer y de interpretar. Para
mi, lo mas importante al afrontar la muisica de Bach, es la

claridad.

Estoy totalmente de acuerdo en lo que ha afirmado sobre
la dificultad de esta musica. ; Hasta qué punto convendria
usted con la idea de que la musica de Bach que es una
conversacion entre la mente y la emociéon?

Mmmm, es dificil. Como musico, trabajo duro y cuando
comienzo a trabajar, intento interpretar esta musica sin
dar demasiado, porque es muy compleja, estd muy bien
compuesta y no es necesario dar mucho. Por supuesto,
hace falta claridad y sensibilidad para hacerla comprensible
al publico, pero no hay que dar en exceso. Cuando lo
comparamos con Vivaldi o Haendel, que son grandes
compositores, uno se da cuenta de que no son como Bach;
él tiene algo mas, algo profundo, algo inexplicable. Es
dificil concretar qué; en toda su obra, la fuga siempre estéa
presente, Bach parece buscar algo... no sé, mistico. Cuando
toco el clave o el érgano, tengo que intentar cantar, elegir el
color, pero no quiero dar “mi” versién; hay muchos musicos
que tocan Bach muy bien. Personalmente, cuando toco su
musica de memoria, tengo la sensaciéon de que conecto con
algo. Por ejemplo, al tocar las Variaciones Goldberg, siento
que estoy ahi, tocando, pero de alguna manera, me parece
que realmente no soy yo; es extrafio: siento que estoy siendo
muy sincero con la musica y que al mismo tiempo ocurre algo
que no puedo explicar... Es algo que tiene que ver con las
grandes creaciones artisticas. No es Bach, no soy yo... Creo
que soy un instrumento més, como el propio teclado...

© BERNARD MARTINEZ

"Para mi, lo mas importante al afrontar la musica de Bach, es la
claridad”, afirma Benjamin Alard.

Creo que le entiendo. Hablemos ahora de sus afios de
formacién. Comenzé muy temprano en Dieppe, su ciudad
natal y pronto se sintié atraido por el érgano; después,
se trasladé a Rouen, donde recibié clases de Louis Thiry y
Francois Ménissier. ; Hasta qué punto influyeron en usted
como musico?

Louis Thiry era un hombre extraordinario porque, como dijo
de él Messiaen, era libre; no tenia ninguna idea preconcebida
sobre la musica; era ciego y lo fiaba todo a su oido, que, como
puede suponer, estaba muy desarrollado. Estudiar con él fue
una experiencia muy interesante; le preocupaba inculcar a
sus alumnos la importancia de oir, de escuchar los efectos,
las sensaciones, las diferencias de articulacién... Su opinion
sobre las cosas que habia que mejorar era més valiosa que la
de alguien que puede ver. Al igual que él, creo en la absoluta
importancia de escuchar. Francois Ménnisier fue su sucesor;
le interesaban mas los aspectos mecénicos, su construcciony
funcionamiento, los registros, la claridad... Porque el érgano
no es un instrumento como el violin; es una maquina grande
y debes saber muy bien qué es lo que ocurre cuando aprietas
una tecla, sentir el viento y saber cémo puedes usarlo. Thiry
y Ménissier fueron importantisimos. Luego llegé el clave...

Si, precisamente ahi es donde queria detenerme ahora.
Héableme de sus afos en la Schola Cantorum de Basilea.
¢Qué importancia tuvo en su formacién como clavecinis-
ta?

En Rouen, por entonces no habia posibilidad de estudiar
clave. Comencé a tocarlo solo; después, empecé a estudiarlo
con Elizabeth Joyé durante un curso de verano en Normandia;
de ahi, decidi marchar a Basilea; ir alli, aprender aleman y
conocer a varios musicos franceses que habian acudido alli
a estudiar fue una experiencia valiosisima; Basilea fue una
escuela extraordinaria de libertad y cultura. Alli aprendi
historia de la musica, notacién antigua, contrapunto... Toqué
mucha musica de cdmara... Y senti la libertad del intérprete...
Ahora tengo la sensacién de que ya no es exactamente igual
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"Si me encontrara con Bach, elegiria compartir una experiencia sencilla,
observar un cuadro, visitar una iglesia y hablar...”, expresa uno de los
grandes intérpretes bachianos.

porque el actual sistema universitario es més... creo que no
es el adecuado para vivir una experiencia como la que yo
tuve, pero bueno, eso no nos concierne. En cualquier caso,
alli habia muchos profesores que trabajaban juntos con los
mismos alumnos, lo cual es muy bueno para desarrollar tu
independencia. En mi opinién, tener un profesor que te
diga "vale, podrias hacer eso” es fundamental. El profesor
debe interesarse por el alumno, por su forma de interpretar
y tiene que darle lo mejor de si mismo para que llegue a
hacer su propia musica. El mejor profesor es aquel que te da
responsabilidad con la musica. Es muy facil decir: “Tienes que
tocar esto asi”... [Alard, que esta hablando de su experiencia
en Basilea apasionadamente, se detiene un momento para
recordar a uno de sus profesores, por quien evidencia gran
estima]. Alli tuve como profesor a Jean-Claude Zehnder, un
hombre muy cultivado y muy conocedor del érgano. Zehnder
me ayudd mucho en los comienzos del proyecto Bach para
Harmonia Mundi porque él ha investigado y escrito mucho
sobre el Bach joven. De hecho, preparé el programa del
primer volumen con él.

Ha mencionado sus experiencias en musica de camara
durante sus afios en Basilea y me gustaria preguntarle en
qué se diferencian sus enfoques como intérprete solista
y musico de camara...

Me gusta mucho la musica de cédmara; entre otras cosas,
te ayuda a tocar solo y desarrollar tu imaginacién sobre los
demas instrumentos; en aquella época hice mucha con La
Petite Band, los hermanos Kuijken y a veces la echo en falta;
pero lo cierto es que toco solo mucho tiempo, ya sea el
organo o el clave. Aprender a tocar el basso continuo fue una
experiencia magnifica que me ayudd a desarrollarme como
intérprete. Quizés en el futuro toque mas musica de camara,
es maravillosa... pero a veces es muy dificil compatibilizar
las agendas de cada uno para los ensayos y los conciertos...
Tengo varias ideas...

Entrevista

¢Podria comentar brevemente alguna de ellas?

Me encantaria tocar musica distinta [a la que hago
habitualmente]. Por ejemplo, Falla... Tengo un pequefo
proyecto, pero ain no esta definido del todo. Para mi, el
Concierto de Falla es mas musica de camara que orquestal.
Es una pieza muy dificil, tocarla bien y encontrar la forma
apropiada de interpretarla no resulta facil... El pasado mes de
noviembre toqué con el flautista Emmanuel Pahud [solista de
la Filarménica de Berlin], que no es un intérprete historicista;
resulté una experiencia magnifica; Pahud fue muy humilde;
tocamos musica francesa: Couperin. Creo que adaptamos
nuestros estilos y formas de tocar, compartimos nuestra
vision de la musica... Resulté muy interesante. Respecto al
futuro... Quizas haga méas musica de cdmara... Depende.

Acaba de mencionar Couperin. ;Se ha planteado grabar
o interpretar sus Misas para érgano?

Por el momento, no. Es una musica maravillosa. Me encanta
y la toco a menudo, en misa, durante los servicios. Pero para
mi, la musica sacra necesita el destino apropiado. Se puede
hacer, pero tenemos que encontrar la razén, el sentido, y en
nuestro mundo, hoy en dia, resulta muy complicado tocar
musica sacra... Con Bach, es distinto... para el publico,
toda su musica es sacra, o al menos ésa es mi impresién.
Por eso, me gustaria mucho hacer algo con sus Cantatas
seculares; eran muy famosas en su época y me parece que a
menudo nos olvidamos de que Bach era un hombre secular
o pasamos por alto el hecho de que el Oratorio de Navidad
se compone de movimientos de las Cantatas seculares...
No, no tengo planeado grabar las Misas de Couperin; ya hay
muchas versiones maravillosas, pero si intentase algo con
su musica, serian transcripciones... Tengo otros proyectos;
tengo uno con los Conciertos para 6rgano de Haendel,
pero me pasa lo mismo; me gustaria situar cada concierto
en el contexto adecuado, con el érgano apropiado y en
versiones distintas, porque algunos se interpretaron en Paris,
en concert spirituel... Me gustaria dar una versién distinta de
estos Conciertos... [De repente, Alard cambia el tono y se
vuelve alin mas expresivo] jlmprovisacién, improvisacion!...
Si tuviera mas tiempo para trabajar, porque Bach me absorbe
mucho hoy por hoy, me gustaria dedicarme al arte de la
improvisacién. Improviso algo, durante las misas, pero no
practico mucho y me gustaria hacerlo.

Cuando habla de misas, ;se refiere a su trabajo como
organista titular de la iglesia de Saint-Louis-en-Lile?

Si, toco alli los viernes por la tarde y los sdbados por la
manana; en Francia, no es como en Alemania o Inglaterra;
la actividad es pequefia y la musica no es particularmente
buena; lo hago con gusto; me gusta organizar conciertos alli
y encargarme del érgano, pero es sélo una parte pequena
de mi actividad...

Permitame acabar con dos preguntas: ;cémo se ve
dentro de quince o veinte afios y qué le diria a Bach si
ahora entrase por esa puerta y pudiese hablar con él
cinco minutos?

[Rie] No sé, espero que mis proyectos puedan crecer y
continuar. Me siento muy libre con este proyecto Bach;
después de cada volumen, elijo algo distinto. Quizas lo acabe
en 10 o 12 afios. Tengo una idea descabellada: me gustaria
hacer todo el proyecto Bach con programas distintos en
33 conciertos, pero no sé dénde ni cémo podria hacerse...
Y en cuanto a ese encuentro con Bach, no sé. Si puedo
compararlo con mis encuentros con Gustav Leonhardt, que
me impresionaron mucho, no creo que le preguntase nada
en concreto; preferiria compartir una experiencia sencilla,
observar un cuadro, visitar una iglesia y hablar...

Gracias por su tiempo, ha sido un placer.

www.benjaminalard.net
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La musica sabia lo que yo siento

por Gonzalo del Puerto

Raul Zambrano

"Callan las cuerdas. / La musica sabia /
lo que yo siento”
(Jorge Luis Borges)

Musica y vida estédn entrelazadas y
remiten la una a la otra de muchas ma-
neras. El libro El eco de lo que ya no
existe. Ensayos sobre musica, evocacion
y memoria (México, Turner 2021) del
musico y ensayista mexicano Raul Zam-
brano (Tampico, 1969) ofrece al lector
un conjunto de reflexiones en torno a
un asunto no menos vasto. Los siete
ensayos que conforman el libro, ilustran,
desde lo que de modo aproximado po-
driamos llamar la historia de la musica,
un catdlogo de pérdidas, de ausencias, -r
de silencios que testimonian una dimen-
sion crucial que el autor discierne en la

Elecodelo
que ya no existe

Ensayos sobre muisica,
evocacion y memoria

El libro concluye, formal y concep-
tualmente, podriamos decir, en una
sintesis en la que esté tan presente el
“etc.”, con que Bach termina su deci-
mocuarto canon, y el “Desunt caetera”,
con que John Donne termina el elogio
funebre de Lady Bedford. Dice Zam-
brano: “La invencién de la memoria es
atravesar el silencio de las cosas, hacer
sonar el eco de lo que ya no existe,
algo que creemos estar escuchando y
ya se ha ido”.

En el mismo caréacter radicalmente en-
sayistico de El eco de lo que ya no existe,
que avanza no por espiritu geométrico
sino de fineza, late un propésito critico,
contra corriente, que desea desfondar
los héabitos mentales que guian, muchas
veces de modo involuntario, nuestra es-
cucha musical y mostrar, en ese giro
reflexivo, la vanidad de las etiquetas y las

"
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emocién musical: su cardcter evocador, su voluntad de dar
permanencia a lo que desaparece (voluntad de memoria,
dice Freud), que busca que lo que fue, sea. Evocacion que,
en la ausencia, permite que siga viva la presencia que fue y
que dé, aun, sentido a toda pérdida. Desde ese punto de
vista la ley del fuego heracliteo, que cita el autor, no termina
“en tierra, en humo, en polvo, en sombra, en nada”, ya que
la misma ceniza tendra sentido.

Este es el hilo conductor con que, en su libro, Radl Zam-
brano nos conduce, de un modo iluminador, a momentos,
intenciones y creaciones musicales dispersas en el tiempo
y el espacio: el silencio del final del Lux Aeterna de Ligeti;
la trabajosa pérdida y reinvencién del corpus poético y
musical de las trobairitz provenzales: la impostura extraor-
dinaria de unas Suites para guitarra de Silvius Leopold
Weiss y Alessandro Scarlatti, urdidas por el gran compositor
mexicano Manuel Ponce a instancias de Andrés Segovia; la
reinvencién del sueno por el “arte total” wagneriano (y su
transformacion en pesadilla en su derrumbamiento televi-
sivo); los extraordinarios juegos enigmaticos de Francisco
Lopez Capillas, o el andlisis de la doble escritura de cada
nota y cada silencio que postulan los incompletos 14 cano-
nes enigmaticos de Johann Sebastian Bach, que hace decir
al autor: “Cada nota que se canta es el punto de encuentro
de dos realidades separadas por el tiempo. Cada silencio lo
es también”.Asombrosamente, la afirmacion es consonante
con el conocido verso de Quevedo. Hablando de los libros,
dice: “en musicos callados contrapunto / al suefio de la vida
hablan despiertos”.

formulas. Al hacerlo asi, esta reivindican-
do, tacitamente y de modo en ocasiones expreso, una cierta
nocién de ideal humanistico, demasiadas veces desvanecido
de la mirada académica, incluso de aquella que toma por ob-
jeto a las artes. Rechazo de toda domesticacion tedrica, de
toda la simplificacién y la unilateralidad que supone la absor-
cion de lo musical por lo que Theodor W. Adorno llamaba,
con obvio talante corrosivo, la “industria cultural”, Zambrano
busca recuperar, para la conciencia de todos, el aura perdida
de la musica. Su acierto, alineado con aquello a que apunta
el arte genuino del ensayo, es el de lograr interpelarnos
desde su propio horizonte de sentido, crecientemente claro
segun progresa la lectura.

Quizé quepa decir de este libro lo que dice Wittgenstein
al comienzo del Prélogo de su Tractatus Logico-Philosophi-
cus, para subrayar desde el principio que el libro no es un
manual: que su comprension serd posible sélo a aquellos
que hayan pensado de por si esos mismos o parecidos pen-
samientos que el libro recoge. En su carécter implicitamen-
te mayéutico esta escrita formalmente la clave que le da
significado, belleza y rigor. Su contraparte y su sentido radi-
can fuera de él mismo: en la conversacién a la que apunta.

El eco de lo que ya no existe. Ensayos sobre mdsica,
evocacion y memoria
Autor: Raul Zambrano
Turner 2021, 296 péginas

==> www.turnerlibros.com

Carlos Mena, nuevo director artistico del Coro de la Sinfénica de Galicia

La junta de gobierno del Consorcio para la Promocion de
la Musica (CPM) ha nombrado al contratenor y director de
orquesta Carlos Mena (una de las voces y artistas espafioles
de mayor proyeccién internacional) como nuevo director ar-
tistico del Coro de la Orquesta Sinfonica de Galicia para los
préximos cuatro afnos y para el que ha disefiado un ambicioso
programa de mejora técnica y solvencia musical. Ademas,
Mena contaré con el gallego Javier Fajardo (responsable del

Coro de la Universidad de Valladolid) como director musical
asociado.

El CPM ha querido reconocer el trabajo de Joan Company
como creador y director del Coro nombrandolo director ho-
norario, "por su inestimable aportacién y como incuestionable
profesional en el &mbito de la direccién”. Igualmente, el CPM
confirmé a José Trigueros como como director asociado de la
Orquesta Sinfonica de Galicia por cuatro afios mas.



© Uwe Arens

La violinista Julia Fischer se presenta con la Academy of St Martin in
the Fields en Ibermusica.

El mes de mayo nos trae a la Academy of St Martin in
the Fields y la Filarmonica de Varsovia en la temporada de
lbermdsica. La primera, mitica orquesta de camara britanica
fundada en 1958 por Sir Neville Marriner y versatil como
pocas, se presenta con la violinista Julia Fischer, con un

precioso programa compuesto por el Rondo para violin
y orquesta de cuerda D 438 de Schubert, las Variaciones
sobre un tema de Frank Bridge de Britten, el Rondo para
violin y orquesta KV 373 de Mozart y la Sinfonia de Camara
Op. 110a de Shostakovich.

Por su parte, Ibermusica recibe por segunda vez a uno
de los pianistas mas prometedores de su generacion, el
uzbeko Behzod Abduraimov. En esta ocasién, con la Or-
questa Filarmoénica de Varsovia y el director Andrei Boreyko,
ofreceran el Concierto para piano n. 2 de Rachmaninoy, la
Pequena Suite de Lutoslawski y la poco programada pero
interesante Sinfonia en do menor de Grieg, programa que
llevan de gira por Espafia con conciertos en Zaragoza (24
de mayo), Barcelona (25 de mayo) y Madrid (26 de mayo).

Academy of St Martin in the Fields
Solista: Julia Fischer
Obras de Schubert, Britten, Mozart, Shostakovich

Orquesta Filarménica de Varsovia / Andrei Boreyko
Solista: Behzod Abduraimov
Obras de Lutoslawski, Rachmaninov, Grieg

Miércoles, 18 de mayo, 19.30h (Academy of St Martin)
Jueves, 26 de mayo, 19.30h (Filarmdnica de Varsovia)

Auditorio Nacional de Musica (Sala Sinfénica)

==> www.ibermusica.es

I\/IORELLA

22-28 JULIO 2022

FESTIVAL EARLY
MUSIC MORELLA
INFO | ENTRADAS

= +34 961 780 015
morella@culturalcomes.net

MUSICA MEDIEVAL
Y RENACENTISTA

SILKE GWENDOLYN SCHULZE
PALOMA GUTIERREZ
PATRIZIA BOVI

PINO DE VITTORIO

DELIA AGUNDEZ

MARCO GARCIA DE PAZ

PABLO MARQUEZ

ELIES HERNANDIS
CARLES MAGRANER

EDUARDO EGUEZ

OTRAS ACTIVIDADES: Conferencias Mesa
redonda Masterclass Med&Ren JamSessions
Visita al castillo Yoga Cena fin de curso

[P DIPUTACIO| —
B (mmaw e=| $ims e

ICASTELLO

MUSICA
TRADICIONAL

ISABEL MARTIN
EDUARD NAVARRO
AZIZ SAMSAOUI
ZOHAR FRESCO

KAVEH SARVARIAN

TALLERES
TONI APARISI

MARA ARANDA
ADOLFO FALCES
SERGI MARTI

SONIA FERRER

INFO Y MATRICULA: morella@culturalcomes.net

Ump‘ udlmxs""' :

e fested @ G



La Joven Orquesta Nacional de Esparia (JONDE), unidad
perteneciente al Instituto Nacional de las Artes Escénicas y
de la Msica (INAEM), inaugurara el proximo mes de junio
la nueva edicién de las Xornadas de Musica Contempora-
nea que presentard diez actividades en Santiago de Com-
postela entre el 1y el 22 de junio en diferentes espacios
de la ciudad. La JONDE sera la Orquesta Residente de las
Xornadas, protagonizando cinco de las actividades de la
programacién con la celebracién de 2 conciertos en forma-
to ensemble (1y 5 de junio) y 3 de musica de camara (2,3 y
4 de junio) en el Auditorio de Galicia.

La programacién recorrerd una importante muestra de
la creacién musical contemporénea reflejando a su vez la
diversidad de género y procedencia de sus autores. La
JONDE interpretaré un total de 22 obras de 11 mujeresy 11
hombres, entre ellas, 2 estrenos absolutos, encargos de la
JONDE para la ocasién, a cargo de las compositoras Alicia
Diaz de la Fuente y Hara Alonso, y 3 estrenos en Espafia. De
esta forma la JONDE afianza su compromiso con la difusion
y apoyo a las nuevas creaciones musicales.

Los 50 musicos integrantes de la JONDE estaran acom-
pafiados en escena junto a los profesores invitados al
desarrollo de ambos proyectos. En colaboracién artistica y
pedagdgica con el Plural Ensemble, y dirigidos por Fabian
Panisello, el proyecto de ensemble contemporaneo inter-
pretard obras de los compositores Georg Friedrich Haas,
Kaija Saariaho, Fabian Panisello, Steve Reich, Inés Badalo,
Alicia Diaz de la Fuente, Philip Cashian y Péter E&tvos.
Bajo la direccion del pianista Alberto Rosado, el clarine-
tista José Luis Estellés, el percusionista Miquel Bernat y la

La Accademia Bizantina presenta Serse

en HDB Sonus

Tras su exitoso estreno discografi-
co con Rinaldo de Haendel, la Acca-
demia Bizantina saca al mercado su
segundo disco editado por su propio
sello discogréfico HDB Sonus. Se trata
de la grabacién en vivo de la dpera
Serse también de Georg Friedrich
Haendel (1685-1759), realizada los
dias 29 y 31 de marzo de 2019 en el
Teatro Municipale Romolo Valli Reg-
gio Emilia, en el marco de una copro-
duccidn entre varios teatros italianos.

Ottavio Dantone dirige un cast de

ACCADEMIA
BIZANTINA
OTTAVIO
DANTONE

G.F. Héndel

SERSE

destacadas voces del repertorio barroco: la soprano Arianna Vendittelli
(Serse), la mezzosoprano Marina De Liso (Arsamene), la contralto Del-
phine Galou (Amastre), el bajo Luigi De Donato (Ariodate), la soprano
Monica Piccini (Romilda), la soprano Francesca Aspromonte (Atalanta) y
el baritono Biagio Pizzuti (Elviro). La edicién critica de la épera ha sido

realizada por el musicélogo italiano Bernardo Ticci.

El live recording de Serse con Ottavio Dantone y la Accademia Bizan-
tina en el sello HDB Sonus estaré disponible a partir del 27 de mayo en
todas las plataformas de streaming y en la propia web de HDB Sonus.

== https://hdbsonus.it
== www.accademiabizantina.it

© PaBLO PaNIAGUA
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La Joven Orquesta Nacional de Espaia (JONDE), Orquesta Residente
en las Xornadas de Musica Contemporanea de Santiago de
Compostela.

compositora Hara Alonso, el proyecto de musica de camara
contemporénea abordard obras de Hanna Kendall, Carlos
D. Perales, Missy Mazzoli, Jesus Torres, Pierre Jodlowsky,
Elena Mendoza, Georgina Derbez, Ramon Humet, Nuria
Giménez, Raquel Garcia-Tomas, Abel Paul, Nuria Nufez,
Hara Alonso y José Manuel Lépez Lépez.

Este segundo Encuentro anual de la JONDE centrara
su actividad formativa del 26 al 31 de mayo en el propio
Auditorio de Galicia, durante la cual los jovenes musicos
prepararén el repertorio junto con los 17 profesores de dife-
rentes especialidades. Todos los conciertos seran de acceso
gratuito hasta completar aforo, previa retirada de invitacion.

La elegia de Gerhaher

OTHM
-

CHRISTIAN GERHAHER
KAMMERORCHESTER BASEL | HEINZ HOLLIGER

La nueva grabacion de Christian
Gerhaher en Sony Classical se acerca
al ciclo de canciones para baritono y
orquesta de cémara Elegie Op. 36,
de Othmar Schoeck (1886-1957), en
el que participan la Kammerorchester
Basel bajo la direccién de Heinz Holli-
ger. De esta manera, el gran baritono
deja su sello en una de las obras més
hermosas del compositor, uno de los
creadores suizos mas importantes del
siglo XX junto a Honegger y Frank
Martin.

== www.sonyclassical.es
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Temporada 2202-23 del Teatre del Liceu

El salto al vacio seré el leitmotiv que vertebra la progra-
macion artistica de la temporada 22-23 del Liceu, una invi-
tacion a indagar sobre la necesidad de movernos de la zona
de confort y arriesgarnos. Los titulos recogen una serie de
personajes que se encontraran delante de decisiones que
implican un no retorno. La temporada cuenta con seis voces
invitadas: Jaume Plensa (artista plastico, escultor y graba-
dor), Antonio Lépez (pintor y escultor), Marina Abramovi¢
(artista performer, fotégrafa, videoartista y escendgrafa),
Louise Gllck (poeta), Flavia Junqueira (fotégrafa y artista
visual) y Raquel Garcia-Tomas (compositora y videoartista).

El estreno mundial de la nueva produccién de Macbeth
de Verdi con la puesta en escena de Jaume Plensa es la
esperada propuesta del Liceu que conducird el maestro
Josep Pons. Raquel Garcia-Tomas sera la segunda mujer
en estrenar una obra absoluta en el Gran Teatre: serd con
Alexina B., libreto de Iréne Gayraud y una propuesta escé-
nica de Marta Pazos. En el escenario del Teatre se podrén
ver dos nuevas coproducciones del Liceu: Tosca de Puccini
con el sello de Rafael R. Villalobos y Dido & Aeneas de Pur-
cell, con una propuesta a camino entra la épera y la danza
dirigida escénicamente y con coreografia de Blanca Liy la
batuta de William Christie.

Grandes cantantes y directores musicales y escénicos
se apoderan del Liceu en esta temporada que sigue cele-
bréndolos 175 afios del Liceu: Gustavo Dudamel, Marina
Abramovié, Javier Camarena, Piotr Beczala, Marc Minkows-
ki, Aleksandra Kurzak, Joseph Calleja, Susanna Malkki,
Matthias Goerne, Sondra Radvanovsky, Lotte de Beer,
Lise Davidsen, Ermonela Jaho, Ambrogio Maestri, William
Christie, Calixto Bieito, Iréne Theorin, Rinaldo Alessandrini,
Nadine Sierra, Magdalena Kozend, Marta Pazos, Rafael
R. Villalobos, René Jacobs, Olivier Py, Claus Guth, Nikolai
Schukoff, Elena Pankratova, Carlos Alvarez o Julie Fuchs,
entre otros.

También se contaré con la presencia de grandes voces
nacionales como las de Sara Blanch, Serena Sdenz, Xavier
Sabata, Saioa Hernéndez, Carles Pachén, Xabier Andua-
ga, Angel Odena, Lidia Vinyes-Curtis, Ruth Iniesta, Marta
Mathéu, Pau Armengol, Rocio Martinez, Marta Infante,
Leonor Bonilla, Albert Casals, David Cervera, Mireia Pintd,
Mercedes Gancedo, Stefano Palatchi, Antonio Lozano,
Felipe Bou, Manel Esteve, Moisés Marin, Gemma Coma-
Alabert, etc.

Macbeth y 7 Deaths of Maria Callas son dos de las pro-
ducciones estrella con la participacién de las artes encima
del escenario a través de Jaume Plensa y la artista Marina
Abramovié, respectivamente. Antonio Lépez presentaré su

© SErGI PaNIZO

Desde la izquierda, Josep Pons, Victor Garcia de Gomar, Salvador
Alemany y Valenti Oviedo, tras la presentacién de la nueva temporada
del Liceu.

primera propuesta escénica poniendo en didlogo su obra
con Winterreise de Schubert en La Model.

El 175 aniversario seré el contexto y el motivo para vivir
momentos Unicos durante la temporada. Uno de ellos es la
unién con la Opéra de Paris y el intercambio de orquestas,
proyecto que se aplazd debido a la pandemia. Gustavo
Dudamel dirigirad la Orquesta de la Opéra de Paris con la
Novena Sinfonia de Mahler en el Liceu, concierto que abrira
la temporada 22/23 el 20 de septiembre. Josep Pons viajaréa
a Paris con la Orquestra del Teatre per interpretar en La
Bastille El Castillo de Barbazul de Barték con Iréne Theorin
y Sir Bryn Terfel.

Entre el resto de titulos, hay que destacar Don Pasquale
de Donizetti, bajo la batuta de Josep Pons, con produccion
de Damiano Michieletto. Il trittico de Puccini con Susanna
Malkki y una exuberante produccion de Lotte de Beer de la
Bayerische Staatsoper. El artista residente Alex Ollé dirigira
escénicamente [l trovatore de Verdi. Otra perla de la tem-
porada sera cuando el director Jordi Savall vuelva al Teatre
para dirigir L'incoronazione di Poppea de Monteverdi, con
produccion de Calixto Bieito. Vuelve Wagner al Liceu con
Parsifal, con montaje de Claus Guth y Josep Pons en el
foso. Javier Camarena y Nadine Sierra son la pareja prota-
gonista de Manon de Massenet, que serdan acompanados
des del podio por Marc Minkowski. René Jacobs vuelve al
Liceu para dirigir Orfeo ed Euridice de Gluck con la Orques-
ta Barroca de Freiburg, y Alcina de Haendel serd el reto de
Marc Minkowski con su formacién, Les Musiciens du Louvre.

== www.liceubarcelona.cat

El Azahar Ensemble con Christian Zacharias en el CNDM

Entre la variedad de conciertos que propone el Centro Nacional
de Difusién Musical (CNDM) para mayo, destacan, entre otros, el
que ofrecerd el Azahar Ensemble con el prestigioso pianista Chris-
tian Zacharias (Auditorio Nacional, dia 12), en un programa con
obras de Anton Reicha y Beethoven, con el Quinteto para piano
y vientos en mi bemol mayor Op. 16, pieza claramente modelada
sobre el Quinteto KV 452 mozartiano, pero ejemplo ya muy eviden-

te de la personalidad que su autor habia comenzado a imponer.

== www.cndm.mcu.es

El Azahar Ensemble ofrecera un concierto con Christian Zacharias
en el CNDM.
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Entre el 13 de junio y el 10 de julio, el Festival de Gra-
nada ofrecerd en sus 28 dias de celebracién un total de 97
espectéculos de musica y danza (51 en la programacion
general y 46 en el Fex), de los que 54 serén de entrada libre.
La programacion se estructura, como en las dos ediciones
previas, en siete ciclos en los que se daran cita algunos de
los intérpretes mas destacados del panorama actual.

Bajo el epigrafe #granada1922, el histérico concurso gra-
nadino sera el eje tematico del Festival con una treintena
de actividades, con numerosos recitales de flamenco, de
piano, de canto, conciertos de musica de cdmara y sinfé-
nica, con el fin de contextualizar las relaciones musicales y
personales de Manuel de Falla con todos aquellos ilustres
colegas franceses y espafoles que tanto se influyeron
mutuamente. Ademas, la musica de nuestro tiempo estara
presente con el estreno absoluto de una obra sinfonica
encargo del Festival al compositor Mauricio Sotelo con la
mirada puesta en 1922.

Se daran cita artistas flamencos ya legendarios y el ballet
tendré su habitual presencia significativa. Como el pasado
ano, el Festival contard con dos musicos residentes. El com-
positor Mauricio Sotelo (Madrid, 1961) y la violista alemana
Tabea Zimmermann (Lahr, 1966), sin lugar a dudas la mejor
intérprete actual de este instrumento.

Otros nombres que protagonizan el Festival incluyen a
Javier Perianes, Jean-Guihen Queyras, Lucas Macias, Moni-
ca Melcova, Isabelle Faust, Yulianna Avdeeva, la Orquesta
y Coro Nacionales con Katharina Konradi, Peter Mattei y
David Afkham; Frank Peter Zimmermann, Martin Helmchen,
André Schuen, Daniel Heide, Daniil Trifonov, Grigory Soko-
lov, Orquesta Sinfénica de Londres con Sir John Eliot Gardi-
ner y Maria Jo&o Pires, la Orquesta Filarménica de Monte-
Carlo con Kazuki Yamada y Véronique Gens, asi como con
Charles Dutoit y Martha Argerich; la Orquesta Ciudad de
Granada con Josep Ponsy Juan Pérez Floristan, la Orquesta
Sinfénica y Coro RTVE con Pablo Gonzélez, Europa Galante
con Fabio Biondi y las voces de Vivica Genaux, Sonia Prina,
Marie Lys y Francesco Marsiglia; la Orquesta Joven de la
Sinfénica de Galicia con Victor Pablo Pérez, Alexandra Dov-
gan, Ivo Pogorelich, Juan Carlos Garvayo, Cuarteto Casals,
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Daniil Trifonov, uno de los grandes pianistas del momento, dara un
recital en el Festival de Granada.

Cuarteto Cosmos, Elena Gragera, Antén Cardd, solistas
de la Orquesta Barroca de Sevilla y Ariel Hernadndez, Aca-
demia Barroca del Festival de Granada con Aardén Zapico,
La Grande Chapelle y Albert Recasens, Musica Ficta y Raul
Mallavibarrena, Musica Boscareccia con Alicia Amo y Ando-
ni Mercero, MUSIca ALcheMlca y Lina Tur Bonet o Juan de
la Rubia, entre muchos otros.

== www.granadafestival.org

Joan Francesc Marco, nuevo director general del Instituto Nacional de las
Artes Escénicas y de la Mdsica

El Ministerio de Cultura y Deporte ha nombrado como
nuevo director del Instituto Nacional de las Artes Escénicas
y de la MUsica (INAEM) a Joan Francesc Marco (L'Hospitalet
de Llobregat, 1951) en sustitucién de Amaya de Miguel,
quien deja el puesto por decision para desempefiar un
nuevo proyecto profesional, también en el dmbito de la
gestién cultural.

La trayectoria profesional de Joan Francesc Marco ha
estado vinculada a la gestion cultural en el &mbito pdblico
y la organizacién de diversos departamentos de cultura en
la Administracion. Desde julio de 2021 ocupaba el puesto
de asesor en el gabinete del ministro y ya ejercié diversos
cargos en el organigrama del INAEM, primero como sub-
director general de musica y posteriormente como director
del Instituto entre los afios 1990 y 1995.

Posteriormente fue concejal del Ayuntamiento de
I'Hospitalet y diputado provincial y pasd a formar par-
te del gobierno de la Diputacién de Barcelona como
diputado del Area de Cultura y presidente delegado
del Institut del Teatre de Barcelona. Entre los afios 2004
y 2007 fue consejero delegado del Teatre Nacional de
Catalunya, donde asumié la gestién y la orientacién de
las grandes lineas de actuacion del TNC. Posteriormen-
te, en julio de 2008, el Patronato de la Fundacién y la
Junta de Gobierno del Consorcio del Gran Teatre del
Liceu lo nombran director general de la Fundacién y
del Consorcio, respectivamente. Ademas ha ocupado
diversos puestos de responsabilidad en el &mbito de la
administracién local en el Ayuntamiento de Sabadell,
L'Hospitalet de Llobregat y Granada.
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Paisajes Sonoros, temporada 2022-23 de la Franz Schubert Filharmonia

La Franz Schubert Filharmonia ha presentado la tempo-
rada 2022-23, con el titulo de “Paisajes Sonoros”, su undéci-
ma temporada de conciertos en el Palau de la Musica Cata-
lana. Ocho conciertos con la voluntad de ofrecer un amplio
abanico de paisajes sonoros, de la mano de los mejores
intérpretes, como Elisabeth Leonskaja, Joshua Bell, Katia y
Marielle Labéque e Ivo Pogorelich. Ademas, se mantiene la
estrecha relacién y vinculo con artistas que ya han colabo-
rado con la Franz Schubert Filharmonia como Midori y Ali-
ce Sara Ott. Entre los programas articulados por el director
titular y artistico de la orquesta, Tomas Grau, se encuentra
la Pastoral de Beethoven, el Lobgesang de Mendelssohn,
la Séptima de Dvorék, la Quinta de Schubert y la Cuarta de
Schumann, entre otros.

En cuanto a los programas con solista, estan el Concierto
para dos pianos y orquesta de Mozart, el Concierto para
violin y orquesta de Tchaikovsky, el Concierto para violin y
orquesta de Mendelssohn, el Concierto para piano y or-
questa n. 2 de Chopin y el Concierto para violonchelo y or-
questa n. 1 de Haydn, entre otros.

Entre los nombres destacados de la nueva tempora-
da, ademés de los citados, se encuentran Thomas Rosner,
Nadege Rochat y la Coral Carmina. Y se produciran dos es-

© STEFANIA PAPARELLI

Katia y Marielle Labéque vuelven a estar presentes en la nueva
temporada de la Franz Schubert Filharmonia.

trenos como obras de encargo, Meerstille de Joan Magrané
y una obra de Bernat Vivancos.

== https://franzschubertfilh.com

Siberia de Umberto Giordano en el Teatro Real

El estreno vienés de la primera épera de Umberto Gior-
dano (Mala vita) en septiembre de 1892 merecié una certe-
ra resefa por parte del legendario critico musical Eduard
Hanslick: “Su sentido del drama es mas fuerte que su ta-
lento musical, su temperamento mas fuerte que su arte”.
Esta sentencia planea sobre la mayor parte de la produc-
cién operistica de Giordano, autor clave de la giovane scuo-
la verista merced a éxitos perdurables como Andrea Ché-
niery, en menor medida, Fedora. Secuela de esta Ultima en
cuanto a la ambientacion rusa, Siberia (1903) gozd de una
fugaz popularidad antes de caer en el olvido, destino al que
contribuyd el libreto de Luigi lllica, que reedité el tridangulo
amoroso explotado ya en Andrea Chéniery Tosca, integra-
do aqui en una trama tan exdtica como extravagante.

La partitura de Giordano juega, en cambio, bazas mas in-
teresantes gracias a la profusa integracién de melodias fol-
cléricas rusas y la utilizacién de la disonancia para expresar
el paroxismo y la desesperacién. Testifican a favor de Siberia
su calurosa acogida en Paris en 1905, que recibié elogiosas
palabras de Gabriel Fauré, quien saludé su segundo acto
como “una de las paginas mas singulares y cautivadoras
que puede ofrecer la musica draméatica moderna”.

Esta épera en tres actos, estrenada en el Teatro Alla Scala
de Milan el 19 de diciembre de 1903 y que supone su es-
treno en el Teatro Real, se ofrece en versidon de concierto,
con la direccién musical de Domingo Hindoyan (director del
Coro: Andrés Maspero) al Coro y Orquesta titulares del Tea-
tro Real (Coro Intermezzo / Orquesta Sinfonica de Madrid).
El reparto incluye los nombres de Sonya Yoncheva, Elena
Zilio, Mercedes Gancedo, Murat Karahan, George Petean,
Alejandro del Cerro, Albert Casals, Tomeu Bibiloniy Fernan-
do Radé. Se ofrecen dos funciones, los dias 6 y 9 de mayo.

==> www.teatroreal.es

© KRISTIAN SCHULLER

La reconocida soprano Sonya Yoncheva interpreta en el Teatro Real el
rol de Estefania en Siberia, de Giordano.
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Tercera edicién del Carmen Mateu Young Artist European Award

La Fundacié Castell de Peralada anuncié la convocatoria
de la tercera edicién del Carmen Mateu Young Artist Euro-
pean Award, Opera and Dance, con el objetivo de reconocer
la trayectoria y promover la carrera de jovenes coredgrafos.
El premio, instituido en 2019 con la misién de apoyar la crea-
cién de los artistas emergentes en los campos de la danza
y la dpera, también pretende perpetuar la memoria y el le-
gado de Carmen Mateu, mecenas y alma mater del Festival
Internacional Castell de Peralada. EI Carmen Mateu Young
Artist European Award es un galardon multidisciplinario de
sello particular que se otorga anualmente y que alterna las
dos categorias del Festival como son la danza y la dpera. La
recepcién de candidaturas para la tercera convocatoria estéa
abierta y se alargaré hasta el 14 de septiembre de 2022. El
ganador o ganadora de la nueva edicién se dara a conocer el
21 de noviembre de 2022.

La tercera edicién del Carmen Mateu Young Artist Euro-
pean Award inicia el proceso de convocatoria en el que se
pueden presentar candidatos con un méaximo de 35 afios en
la fecha de presentacién de su candidatura, que han desa-
rrollado su trayectoria en la danza, acreditando el estreno de
una de sus coreografias, y que tengan nacionalidad europea
o que residan en Europa, entendiendo por Europa los paises
miembros del Consejo de Europa en el momento de presen-
tar la candidatura.

A partir de las candidaturas presentadas hasta el 14 de
septiembre, una comision de expertos, designada por el vi-
cepresidente del jurado, haré una primera seleccién que seré
trasladada a un jurado que contaré con la participacion del
coredgrafo, bailarin y director artistico de Acosta Danza y del

Las filias y fobias desatadas en torno a las culturas france-
sa y alemana reflejan el tenso clima politico que se vivié en
el periodo de entreguerras. La alargada sombra de Wagner
rivalizd con las miradas a Paris, referente de la nueva identi-
dad musical latina. Es “Francia vs. Alemania” junto a "Com-
promiso vs. Evasiéon”, los dos leitmotiv de la nueva edicién
del Focus Festival, titulado “Poéticas encontradas: la musi-
ca espanola en el periodo de entreguerras (1918-1939), de
la Orquesta y Coro Nacionales de Espafia, que se realizara
durante este mes de mayo, coproducido con la Fundacion
Juan March, sede donde también se realizardn conciertos
de camara en tres entregas: “Simbolismo vs. Neoclasicis-
mo” (I-l) y “Poesia vs. MUsica”.

En el Auditorio Nacional de Musica tendran lugar los dos
conciertos del Focus Festival de la Orquesta y Coro Nacio-
nales de Espafa, el primero (dfa 6) con direccién de Alvaro
Albiach y obras de Maria de Pablos, Joaquin Turina, Wagner
y Conrado del Campo, donde se dilucida el enfrentamiento
franco-germano. El segundo concierto, ya con el Coro Na-
cional, sera dirigido por Jordi Francés (dia 27), con obras de
Julidn Bautista y La Peste de Roberto Gerhard.

También en mayo, entre otros conciertos de la OCNE,
tiene lugar el Sinfénico 20 (20-22 de mayo), dirigido por
David Afkham, que contard con la gran violinista Lisa Ba-
tiashvili, que interpretara el Concierto para violin n. 1 de
Shostakovich, estando en programa ademas la Cuarta de
Brahms y Stilleben mit Orchester (estreno absoluto, obra

Birmingham Royal Ballet, Carlos Acosta; Iratxe Ansa, Premio
Nacional de Danza 2020, bailarina, coredgrafa y cofundadora
de Metamorphosis Dance; el coredgrafo y director artistico
de la Compafiia de Danza de Sidney, Rafael Bonachela, y la
coredgrafa, directora artistica y Clore Cultural Leadership Fe-
llow, asi como directora designada del Ballett Zirich, Cathy
Marston, como vocales nombrados especificamente en esta
segunda edicion para la evaluacién y la consiguiente delibe-
raciéon el 21 de noviembre de 2022.

El premiado recibird 30.000 euros en concepto de encargo
de una nueva coreografia, un galardén creado por el artista
Santi Moix y confeccionado por la prestigiosa joyeria creativa
Bagués Masriera y una residencia artistica para la creacion
de la pieza coreogréfica con la compafia Acosta Danza. La
coreografia, que podré ser de estilo clasico, neoclasico o
contemporéneo, se podra ver en la edicién del afio 2024 o
siguientes del Festival Castell de Peralada y se definird el nd-
mero de bailarines y la duracién de la pieza de acuerdo con
la direccidn artistica del Festival.

La dotacién econdmica del premio se distribuirda de la
manera siguiente: los primeros 10.000 euros se entregaran
coincidiendo con la ceremonia de entrega del premio; los si-
guientes 10.000 euros, durante el proceso de creacién de la
obra coreogréfica en el momento que determine el Festival,
y los 10.000 euros restantes, en el momento del estreno de
esta pieza de danza dentro del marco de la 38 edicion del
Festival Castell de Peralada.

== https://carmenmateuaward.com

© Sammy HarT / DG

Lisa Batiashvili interpretara el Concierto para violin n. 1 de
Shostakovich en el Sinfénico 20.

encargo de la Orquesta y Coro Nacionales de Espafa) de
Elena Mendoza.

Orquesta y Coro Nacionales de Espafia
Focus Festival
Directores: Alvaro Albiach, Jordi Francés
Sinfénico 20
Director: David Afkham
Solista: Lisa Batiashvili
Auditorio Nacional de Musica (Sala Sinfénica)

=>=> http://ocne.mcu.es
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Schubert in tempore belli

por Blanca Gallego

La reconocida maestra ucraniana, que
gjerce su catedra en la Hochschule fur
Musik de Detmold, acaba de publicar su
grabacion en el sello Ars Produktion de dos
de las Sonatas mas hermosas y conflictivas de
la produccién de Franz Schubert, las D 850

y D 958, con las que también quiere hablar

al mundo respecto a la triste situacion por

la que esta pasando su pais natal. “Las dos
Sonatas D 850'y D 958 fueron mis primeros
encuentros con Schubert, en mi personal
viaje de descubrimiento de su mundo”,
afirma la pianista, que igualmente opina

que "las personas que nunca han vivido

bajo una dictadura tienen dificultades para
comprender lo fragil que es nuestro mundo
libre y que también debe defenderse
activamente. En mi opinién, el pacifismo puro
es una supresion de la realidad”.

En tiempos como estos, una musica como la
Sonata D 958 de Schubert refleja muy bien
la situacién actual en Ucrania, a la que usted,
como ucraniana, le esté afectando de mane-
ra muy profunda...

El drama y la tragedia de las intenciones de
Schubert en su Sonata D 958 van mucho mas
alld de los confines de un solo evento, incluso
si se trata de un evento tan terrible como la
guerra en Ucrania. Las atrocidades de las gue-
rras sacuden continuamente a los paises y a las
personas; pero duele especialmente cuando
la tragedia se desarrolla repentinamente al al-
cance de la mano. Y adquiere una dimensién
completamente diferente cuando la escena de
la tragedia es mi ciudad natal y numerosos ami-
gos y colegas estan en peligro inminente.

Porque hablamos de una grabacién con dos
Sonatas de Schubert, las D 850 y D 958, su
ultimo disco. ;Por qué estas Sonatas?

Las dos Sonatas D 850y D 958 fueron mis pri-
meros encuentros con Schubert, en mi personal
viaje de descubrimiento de su mundo. Aqui se
encuentran todas las facetas posibles que ca-
racterizan la musica de Schubert de una manera
muy especial, es decir, lo que constituye esen-
cialmente el universo de Schubert. Una obra
sinfénica generosamente pintada con paisajes
naturales y sonidos alpinos, canciones intimas,
profundamente melancolicas y sombrias, arre-
batos draméticos desgarradores, belleza divina
y tonos celestiales transfigurados; todos estos
tesoros de la percepcién humana distinguen a
Schubert como un gran humanista.

La enorme profundidad de Schubert es dificil
de explicar a sus jévenes y dotados alumnos
en Alemania, en Detmold, dénde usted de-
sarrolla parte de su actividad docente en la
Hochschule...

Es uno de mis mayores desafios pedagdgicos,
el acercar los contenidos y las caracteristicas
especiales del mundo de Schubert a los jéve-
nes. "Una musica maravillosamente conjunta
con muchos rincones”, me dijo uno de mis

© STYLEARTS

ista

“Las atrocidades de las guerras duelen especialmente cuando la tragedia se desarrolla repentinamente
al alcance de la mano. Y adquiere una dimensién completamente diferente cuando la escena de la
tragedia es mi ciudad natal y numerosos amigos y colegas estén en peligro inminente”, afirma la pianista
ucraniana, que con este Schubert discografico se plantea la necesidad de la belleza y el arte para huir del
conflicto.

Video
Elena Margolina
Franz Schubert - Sonatas D 850, D 958

www.youtube.com/watch?v=8JPwBtF?X00

estudiantes acerca de la musica de Schubert.
Un examen intenso de los contrastes entre el
mundo interior sombrio, con un pie en un abis-
mo, la melancolia y la desesperacion por un
lado, y la ligereza y la alegria del lado soleado
de la vida por el otro. Para comprender esta
profundidad, se requiere un enorme desarrollo
artistico, una gran madurez mental y emocio-
nal, combinada con una sensibilidad musical
especial. Si, puede convertirse en un compro-
miso de por vida.

¢ Cual cree que puede ser la solucién para el
conflicto en Ucrania?

Los acontecimientos actuales en Ucrania me
han dejado profundamente conmocionada y
atonita. Después de una fase de choque e iner-
cia, la accion por parte de muchas personas,
entre las que me encuentro, llegd, ya sea ayu-
dando a organizar el transporte de productos
médicos o la toma de refugiados, conciertos
benéficos o el cuidado de los jovenes musi-
cos de las zonas de guerra. Esta es mi humilde
contribucién a la paz y a la preservacion de la
cultura ucraniana.

.Y cuél cree que han sido las causas hasta
llegar a la situacién actual?

Las personas que nunca han vivido bajo una
dictadura tienen dificultades para compren-
der lo fragil que es nuestro mundo libre y que
también debe defenderse activamente. En mi

opinién, el pacifismo puro es una supresion de
la realidad.

¢Mas Schubert y menos guerras?

Si la musica de Schubert tuviera el poder de
salvar al mundo de la guerra, de la muerte de
gente inocente, serfa un verdadero milagro. No
obstante, aprecio la idea de que los valores hu-
manisticos intemporales, expresados en una pa-
labra del poeta, una pincelada del pintor, o los
sonidos del musico, pueden silenciar las armas.
La gente anhela la belleza porque toca el alma,
fascina e inspira. Asi que undmonos a Dostoyevs-
ky en la creencia de que la belleza (incluyendo
la de la musica de Schubert) salvara el mundo.

L. Klaviersonaten
D 850.D 958

www.margolina.de
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Masterclass de Daniel Levy

Principios artisticos y técnicos de la Escuela de Scaramuzza

por Gonzalo Pérez Chamorro

A partir del préximo mes de octubre
sera posible, para los estudiantes
avanzados de piano, participar en una
serie de masterclass del pianista Daniel
Levy en Madrid. Levy, exponente de
relieve de la Escuela del mitico pedagogo
nacido en Crotona, Vicente Scaramuzza,
maestro de grandes musicos como

Bruno Gelber, Martha Argerich y Michele
Boegner, entre muchos otros de renombre
internacional, ha creado recientemente un
Departamento especial de la Academia
Internacional de Eufonia: la Escuela de
Msica Vincenzo Scaramuzza en Ascona y
Locarno (Suiza). Las actividades en Espania
estaran intimamente conectadas con la
Escuela y tienen como objetivo transmitir
los principios vigentes de esta ensefianza
dirigida a jovenes musicos.

Uno de los fines de la Escuela y de sus
masterclass es también poner de relieve la
necesidad de indagar y tomar consciencia
de cudl es el rol del musico y de la musica
en el siglo XXI.

En octubre, dard usted en Madrid una serie
de masterclass similares a las que imparte
en la Escuela de Musica Vincenzo Scara-
muzza en Ascona y Locarno... ;Cuél es la
principal finalidad de estas clases?

Serd una serie de clases que en principio
tendrén lugar en octubre, noviembre y di-
ciembre, una forma esta para ofrecer a los
interesados en frecuentarlas, continuidad y
también la posibilidad de profundizar los
fundamentos artisticos y técnicos de la es-
cuela de Scaramuzza, aplicados a obras es-
pecificas. La finalidad de estas clases es la de
transmitir y hacer conocer en modo particular
la escucha de si mismo en el instrumento, la
busqueda del sonido expresivo y ese “decir
la Musica” que el Maestro, parafraseando la
declaracion de Chopin, traducia en cantar
porque habia primero un sonido que era
ideado antes de realizarlo con las manos.

Scaramuzza expresaba con gran sencillez
y claridad:

“Mi forma pianistica ha sido sometida
constantemente a experimentacion, de manera
que en ningn momento cai en la rutina.
Todavia en la actualidad (1968) me encuentro
dispuesto a investigar y aceptar nuevas
ideas. Todos los alumnos reciben los mismos
principios, de los cuales aprovechan su ventaja
en la medida de su capacidad”. Entre sus
afirmaciones mas contundentes se halla aquella
que declara: "Yo no te ensefio solamente a
tocar el piano, te ensefio para la vida".

© NoaH SHave

A partir del préximo mes de octubre sera posible, para los estudiantes avanzados de piano, participar en
una serie de masterclass del pianista Daniel Levy en Madrid.

¢Y a quién van dirigidas?
Fundamentalmente a estudiantes avanza-
dos de piano que sienten la necesidad de
ampliar los horizontes de la labor musical y
que no limitan su accién solo a logros téc-
nicos, sino que intentan penetrar el sentido
de la inspiracién de los compositores, par-
tiendo de la partitura escrita, pero que no
se conforman con solo tocar el instrumento
correctamente. La musica es un lenguaje
no verbal y a su vez cada frase es como en
un poema o escrito, un principio intradu-
cible para el intelecto pero disponible a la
intuicion.

¢Cémo resumiria los principios estéticos
de su maestro, Vincenzo Scaramuzza?
Diria que el Maestro posefa la clave de sin-
tesis del motivo y el para qué uno se aplica
por toda la vida a la Musica. Consideraba la
dedicacién consagrada a estar en contacto
con la Belleza como un don especial. Vida y
Musica fueron un coherente ejemplo durante
toda su existencia como concertista y como
pedagogo. La mayor consistencia de su en-

sefianza fue dejar a cada uno como un sello
practico y espiritual a la vez, con principios
iguales para todos pero que sabia distribuir
segun la forma fisica y psicolégica de quie-
nes estudiamos con él.

¢ Qué tipo de pianista y artista seria usted
si no hubiera tenido contacto con Scara-
muzza?

Es complejo remontarse e imaginar algo que
hubiese sido distinto de lo que fue. Pue-
do decir, que sabiendo lo que Scaramuzza
ofrecié a la MUsica, hubiese sentido que me
falté algo importantisimo y esencial, que él
transmitié sin muchas palabras. Seguramen-
te hoy, después de una vida habria sentido
que hubiese deseado trabajar y estudiar
con él y habria lamentado no haber tenido
el privilegio de su presencia. Y es por ello
que debo hoy agradecer a la recordada Ana
Gelber, discipula del Maestro, con quien yo
estudiaba, que me propusiera y acercara a él
para hacerme escuchar y estudiar. El destino
era ese, y me parece importante rendirle
tributo de este modo.

Masterclass de piano - Otofio 2022, Madrid

www.academyofeuphony.com/es/master-classes-madrid

Octubre: 6-7-8-9
Noviembre: 10-11-12-13
Diciembre: 8-9-10-11
Plazas Limitadas
Lugar:

Studio (cercanias del Retiro)
Piano Steinway Gran Cola Modelo D

Mas informacién:

Q seminars@academyofeuphony.com
O 915272632
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Encuentros
Alvaro Cendoya

Alvaro Cendoya

El piano de Manuel Ponce, tercera parada

por Gonzalo Pérez Chamorro

uien fuera nuestra portada en abril

de 2018, el pianista Alvaro Cendoya,
alcanz6 la espectacular cifra de més de un
millon de descargas por streaming de su
grabacién del piano de Manuel Maria Ponce
(Fresnillo, Zacatecas, 8 de diciembre de 1882
- Ciudad de México, 24 de abril de 1948),
para el sello Grand Piano. Actualmente, con
el paso del tiempo, la cifra ya ha subido a
dos millones, lo que nos da una idea de
la buena acogida internacional que esta
teniendo esta integral, que justo cuando
se celebra el décimo aniversario de Grand
Piano, en los fastos del sello se publica la
tercera entrega del piano del compositor
mexicano, con la inclusion de la primera
grabacion mundial de la pieza Vespertina,
casi cinco minutos deliciosos que ya estan
disponibles en todo el mundo.

Llegamos a un tercer volumen de la obra
pianistica de Ponce, lo que parecia una qui-
mera hace unos afios va tomando forma
como proyecto sélido...

Es cierto, ya que he dedicado mis ultimos
cinco afos a la preparacién de este disco,
con el contraste entre los Estudios de con-
cierto, obras de juventud y que se inscriben
en la tradicién del gran virtuosismo que flore-
cié en el siglo XIX y las Veinte piezas féciles,
escritas ya en 1939 con el subtitulo “Para los
pequefios pianistas mexicanos”, adaptacio-
nes pianisticas de cantos y danzas populares,
abarcando desde musica indigena, el interna-
cionalmente famoso Cielito lindo, o los cantos
de la Revolucion mexicana entre 1910 y 1920:
La cucaracha, La Valentina y La Adelita. Todo
el conjunto viene a ser un bello ejemplo de
nacionalismo musical, del cual Ponce fue su
iniciador. La primera pieza de cada disco es
quizas la que mas me cuesta decidir, esta vez
he incluido un estudio que no pertenece a la
coleccién de sus Estudios de concierto, que
en realidad es una dificil transcripcién del fa-
moso del Estudio Op. 70 n. 1 de Moscheles,
donde Ponce traslada la parte de la mano
derecha a la mano izquierda. Y he tenido el
honor de grabar la pieza Vespertina como pri-
mera grabacién mundial.

Esta vez ha grabado este volumen en un
Auditorio, en Musikene, en lugar del habi-
tual estudio de grabacion...

Musikene, muy amablemente, me ofrecié la
posibilidad de llevar a cabo la grabacién en su
Auditorio con un magnifico Bésendorfer Con-
cert Grand. Al haber grabado siempre en es-
tudios, al principio fue una sensacién extrana,
pero poco a poco, la amplitud del escenario o
el patio de butacas alin vacio me ayudaron a
que todo el proceso de la grabacion fuese lo
maés parecido a sentirme en un recital en vivo y
olvidarme del micréfono, con su papel de juez
que no perdona imperfecciones técnicas (para

© MIGUEL BAENA

El pianista Alvaro Cendoya se encuentra
grabando la obra completa para piano de Manuel
Maria Ponce, del que acaba de publicarse el
tercer volumen.

mi nunca “fallos”). Creo que es la grabacién
en la que mas he disfrutado de todas las an-
teriores.

Elingeniero de sonido ha sido una parte im-
portante en este proyecto...

Creo que a menudo se subestima la importan-
cia que tiene el ingeniero de sonido en una
grabacién. Este es el tercer disco que grabo
con Mikel F. Krutzaga; es indispensable, en
mi caso, partir de una confianza absoluta en
quien va a ser el que va a saber plasmar de
la mejor manera posible todas las horas de
trabajo y el esfuerzo final que supone una
grabacién. Durante la grabacién hay también
momentos poco agradables, de dudas, pasa-
jes que en ese momento no salen como en
casa, debido a acusticas diferentes, y es ahi
donde un ingeniero de sonido es capaz de
solucionar cualquier tipo de problema. Por
ejemplo, la version en este disco del brillante
Estudio "Juventud”, dedicado a la técnica de
las octavas, tiene poco que ver con la que yo

habia venido trabajando todo este tiempo en
la Ultima sesién de grabacién, habiendo dis-
crepado con Krutzaga por no haber quedado
satisfechos de la versiéon anterior. Esta es el
ejemplo de hasta qué punto un ingeniero de
sonido atento puede solucionar un problema
que el intérprete no puede por si solo.

Precisamente, esta nueva entrega de la in-
tegral del piano de Manuel Ponce sale al
mercado cuando el sello Grand Piano cum-
ple su décimo aniversario...

Nunca pensé que me veria envuelto en el pro-
yecto de grabar una integral de la obra pianis-
tica de algiin compositor y menos tan extensa
como la de Manuel Ponce, por hasta un total
de 8 discos; siempre mi agradecimiento a
Klaus Heymann, fundador de Naxos, quien de
una manera casi inmediata y en dos mails muy
cortos, me dio la oportunidad de llevar a cabo
el proyecto musical més importante de mi
vida. El hecho de ir aprendiendo todo un re-
pertorio nuevo y muy complejo, como es toda
la musica de Ponce, me estd ocupando més
tiempo del que pensé en un principio. Cuento
con toda la ayuda logistica del profesor Paolo
Mello en cuanto a manuscritos, ediciones ago-
tadas o escritos del compositor. También mi
enorme agradecimiento a Astrid Angvik, di-
rectora del sello discogréfico de Grand Piano,
que como dice precisamente este afio cumple
su décimo aniversario, con la que continua-
mente mantengo una relacién profesional
muy seria y de mutua confianza; con una per-
sona asi, el proyecto Ponce ha resultado méas
sencillo de lo que a priori podria parecer.

Hace unos afos hablabamos en esta revista
que usted era el “pianista del millén”, ya
que habia tenido un millén de audiciones
en Spotify de una pieza de Ponce...

Si, es cierto, y la cifra ha aumentado... La
excelente acogida por parte de la critica de
mis dos discos anteriores y de los casi dos
millones de Spotify streams que ha logrado
Moderato malinconico, una de las piezas de
mi anterior album, me animan a continuar aiin
con mas ilusién cada dia en este proyecto. No
cabe duda que al tratarse de un repertorio
précticamente desconocido y no existir casi
referencias anteriores a modo de consulta, la
responsabilidad es doble, primero de cara al
compositor y a toda la cultura e historia mexi-
canas.

“Todo el conjunto de este tercer volumen de
la obra para piano de Ponce viene a ser un
bello ejemplo de nacionalismo musical, del

cual Ponce fue su iniciador”

www.naxos.com/person/Alvaro_Cendoya/13447.htm
www.naxos.com/catalogue/item.asp?item_code=GP772
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Una odisea musical
Sobre la imagen acompanada

por Juan Gémez Espinosa

ace unos meses visité la exposicion que el Circulo de
Bellas Artes de Madrid le dedica a Stanley Kubrick
(concluye si se apuran este 8 de mayo). Tiempo después,
acudi al mismo lugar para ver tres cortometrajes mudos con
banda sonora interpretada en directo (la resefa, en esta
misma revista). Por gracia de las conexiones, decidi escribir
este pequeno ensayo. Pero no os voy a enganar: hablaré
desde la ignorancia.
En la escena XIV de Luces de Bohemia, Rubén Dario le
pregunta al marqués de Bradomin si ama a Shakespeare. El
aristécrata contesta:

"iEs admirable! Con un filésofo timido y una nifia boba en
fuerza de inocencia, ha realizado el prodigio de crear la mas
bella tragedia. Querido Rubén, Hamlet y Ofelia, en nuestra

dramatica espanola, serian dos tipos regocijados. jUn timido y
una nina boba! jLo que hubieran hecho los gloriosos hermanos
Quintero!”

En esta réplica, Valle expone el eterno dilema entre
fondo y forma. Los Quintero podian ser graciosos (en su
época), pero Shakespeare sacaba petréleo de cualquier
tema. Imaginemos: unos primates muy peludos y apenas
bipedos descubren que los huesos pueden ser dtiles, ya
para procurarse alimento, ya para matar congéneres; un
monolito bien pulido parece observar el hallazgo; uno de
los primates, tras cargarse a un enemigo, arroja el “arma”
al aire; el hueso, flota que te flota, es relevado en el espacio
por una nave. Todo esto parece sacado de una mente hasta
arriba de LSD. Si explicamos que la secuencia pertenece
a una pelicula de 1968, la teoria lisérgica gana puntos. Y,
sin embargo, los pseudohumanos, los huesos letales y el
vehiculo interestelar constituyen el comienzo de una obra
maestra del cine: 2007: A Space Odyssey.

La musica se acopla

Podriamos decir que la calidad reside en ritmo narrativo,
fotografia, ambientacion y direccion artistica. Y acertaria-
mos. Pero hay un elemento que no debemos olvidar: la
musica. La pelicula se abre con un primate que juguetea
con un hueso a destrozar esqueletos. Acompanandolo, los
primeros compases de Also sprach Zarathustra, de Richard
Strauss. Posteriormente, la nave se acopla a una enorme
estacién espacial mientras suena otro Strauss, Johann Il, An
der schénen blauen Donau. Y tanto el monolito como otros
elementos turbadores de la pelicula se presentan bajo los
pentagramas de Ligeti. Quizd pensemos que elegir estas
musicas dependié de ambientaciones acusticas exigidas por
el guion. Y, parcialmente, no andaremos errados.

.”Podriamos decir que la calidad de

2001: A Space Odyssey, reside en ritmo
narrativo, fotografia, ambientacion y
direccion artistica, y acertariamos; pero hay
un elemento que no debemos olvidar: la
musica”

An epicdrama of
adventure and exploration

MGM presents A STANLEY KUBRICK PRODUCTION
@il
L]

Super Panavision® and Metrocolor

Una obra maestra del cine, 2001: A Space Odyssey, filme de 1968 de
Stanley Kubrick.

El Zarathustra resulta solemne y los golpes de timbal se
asemejan a los que propina el primate sobre el esqueleto. El
vals discurre fluidamente, al igual que el acoplamiento, y es
una danza tan circular como la estacion espacial. La micro-
polifonia de Ligeti engendra unos intervalos tan estrechos
como inquietantes. Todo esto es cierto, y responde a la
epidermis del efecto musical. Sin embargo, puede haber mu-
cho més. Por qué no bucear en las relaciones entre musicas,
imagen y guion, vinculos que se hunden en terrenos como
la filosofia, la politica o la sociologia. Sobre mi escritorio
descansan tres monografias acerca de Stanley Kubrick. No
leeré ninguna de ellas hasta que no termine este articulo.
Que la musica hable por si misma, y de si misma, empare-
jandose a esta pelicula. Por eso hablo desde la ignorancia.

Aunque los cunaos no lo sepan, Also sprach Zarathustra
dura més de minuto y medio. Es un poema sinfénico real-
mente largo cuya escucha recomiendo. En la pelicula apare-
ce sblo la primera parte: “Einleitung, oder Sonnenaufgang”,
es cedir, “Introduccién, o Amanecer”. Por supuesto, nos
encontramos en la introduccién de 2001, pero también en el
amanecer de la humanidad (esto es obvio). Strauss compuso
la pieza en 1896. Apenas trece afios después de publicarse
el libro homénimo de Nietzsche. Para el estreno del poema



"2001: A Space Odyssey, se abre con un primate que juguetea con un hueso a destrozar esqueletos, acompafidandolo, los primeros compases de
Also sprach Zarathustra, de Richard Strauss”.

sinfénico, la sifilis ya le habia derretido el cerebro al filésofo.
Strauss no era un ignorante de la filosofia, disciplina que ha-
bia estudiado en la universidad. El compositor quiso recoger
entre pentagramas lo principal del pensamiento nietzschea-
no, desde la voluntad de poder hasta la muerte de Dios
pasando, l6gicamente, por el Ubermensch, el superhombre.

El superhombre

El primate habilidoso de 2007 es aquel que comienza a
trascender su naturaleza. Se asoma a la puerta de la evo-
lucién y deja atrés las ataduras de animalidad mas bésica.
El superhombre también debe desarrollar su condicion
hasta trascenderla y liberarse de toda atadura cotidiana. La
voluntad juega aqui un papel decisivo. El ser que se supera
puede manejar las condiciones que lo han manejado hasta
entonces. Alcanza la categoria de un dios. Hace y deshace.
Crea y destruye. El amanecer de la humanidad se asienta
sobre estos pardmetros, aunque luego no nos mantengamos
a la altura. Tristemente, ademas de crear dioses a los que
someterse, el humano puede malinterpretar ideas como las
planteadas por Nietzsche (en parte por mala fe, en parte
por simpleza mental, dos caracteristicas que ostentaban
la hermana de Friedrich, depositaria de su legado, y todo
el nacionalsocialismo). Las lecturas erréneas de Nietzsche
alcanzaron a un anciano Strauss draméaticamente (es lo que

“El hueso que deriva en nave no sélo forma
una elipsis de miles de anos, también
conecta un segmento que abria Strauss
(Richard) con otro que protagoniza Strauss
(Johann II)”

tiene mostrarte mas que tibio con el ascenso de Hitler y que
tu nuera sea judia). La interpretacion falsa de Zarathustra re-
sulta tan letal como el uso de una herramienta para asesinar.

El hueso que deriva en nave no sélo forma una elipsis
de miles de afios. También conecta un segmento que abria
Strauss (Richard) con otro que protagoniza Strauss (Johann
). Nos encontramos ante una humanidad que ya explora el
espacio exterior. Una humanidad sofisticada, capaz de crear
y combinar estructuras complejas en el vacio. Johann Il se
movié en una sociedad, la vienesa, en la que la sofisticacion
marcaba la norma. No en todos los espectros sociales, claro.
Las condiciones de vida de los trabajadores poco tenian que
ver con las de los salones aristocraticos.

Johann ll, pese cabalgar durante su juventud a lomos de
la revolucion, termind por encastrarse en la élite. Hoy lo lla-

"Puede inquietar, puede producir incluso miedo, como a los primates
que se hallan frente al monolito o los exploradores espaciales que ya
no pisan suelo conocido”.



marfamos mainstream, pero no por pertenecer a la tendencia
mayoritaria, sino a la mas poderosa (y quien ostenta el poder,
marca las tendencias). Aquel imperio austro-hdngaro podia
alzar los edificios mas imponentes, crear un arte refinado,
mantener protocolos exquisitos... cerca de la corte. Lejos
de ella, y por ella, se vertia la sangre en guerras y contra-
rrevoluciones. El emperador, aquel tipo tan romantico de
Sissi, terminaré siendo un anciano decadente sobre el que
se engendre la Primera Guerra Mundial. Johann no llegé a
ver esta contienda. Entre almidones y perfumes, compuso
polcas y demaés. Para nobles, claro. Al pueblo se le arrebatd
incluso el vals, en origen una danza campesina.

En 2007 no aparece pueblo llano futurista. En el espacio
exterior no existe. Pero tampoco dentro de la estacién, ese
templo circular de la perfeccion humana. La nave se acopla
a ella con elegancia. La rotacion no se frena. Los cientificos
mantienen videoconferencias gracias a la mas complicada
tecnologia y demuestran modales exquisitos en las reu-
niones, pese a que los interlocutores pertenezcan a una
potencia enemiga. Todo este milagro de sofisticacién, no
obstante, apenas puede superar el escollo irracional de un
monolito. Los exploradores, ante la estructura, son atacados
por algo tan etéreo como una frecuencia insoportable. Se
llevan las manos a las orejas (bueno, a los cascos) y caen de
rodillas. No los acompanan las armonias de un vals vienés.

Ligeti

Fue en la Viena posmoderna donde fallecié Ligeti, un ruma-
no-hdngaro-austriaco-judio (no practicante) tan cosmopolita
como Kubrick, un neoyorkino-britanico. El director no sélo
empled la musica del primero en 2007. Asalté su catdlogo
(Atmosphéres, Requiem, Lux Aeterna, Aventures) sin pedir
permiso. Vamos, que se pasé los derechos de autor por el

El Circulo de Bellas Artes de Madrid ha dedicado una exposicién a la
figura y filmografia de Stanley Kubrick.

Un fotograma de Barry Lyndon, donde no solo la musica esta
exquisitamente escogida y ubicada, la iluminacién es igualmente
minuciosa.

monolito. Ligeti, aunque admirador de la pelicula, deman-
dé a la productora exigiendo... jun ddlar! (la dignidad del
creador es tan valiosa que pedir millones resulta vulgar).
Ligeti jamas fue un individuo que pecase de convencional.
Su musica, una exploracién independiente y continua de
las posibilidades sonoras, lo delata. Los clusters, la micro-
polifonia, las técnicas expandidas o el cromatismo intenso
generan discursos en los que nada resulta previsible. Quien
escucha su musica pierde toda coordenada heredada. Ligeti
nos reta: sumergios en este cauce acustico y dejaos llevar.
Puede inquietar, puede producir incluso miedo, como a los
primates que se hallan frente al monolito o los exploradores
espaciales que ya no pisan suelo conocido.

El personaje de Bowman si que llega a aceptar el reto.
Se sumerge en una dimensién que borra toda coordenada.
Ligeti acompana. Al final del viaje, Bowman experimenta la
agonia, la muerte y la resurreccion. Regresa a la condicion
de feto, de nueva vida, y suena otra vez Also sprach Zara-
thustra. Retorno.

Los Strauss o Ligeti no son los Unicos compositores de
los que 2007 se nutre. No debemos olvidar a Khachaturian,
ni negarle el aplauso a Kubrick por desechar de Gayane su
célebre "Danza del sable” (ya le habia sacado partido otro
genio, Billy Wilder, en Uno, dos, tres) en favor del maravilloso
Adagio. Esta musica, asentada sobre una melodia larga y
aparentemente mondtona, esconde sutilezas entre unas
voces que rozan las disonancias, que en cualquier momento
podrian rebasar los cauces convencionales e inundar las
orillas tonales. Nunca ocurre. El conflicto no se desata. El
movimiento continda, moroso y gris. De la misma manera
surca el espacio el Discovery. Dentro, los astronautas pueden
practicar footing en un pasillo eterno por circular.

Puede que todas estas conexiones planteadas entre
musica, imagen y otros aspectos resulten gratuitas. No lo
sé porque hablo desde la ignorancia. Pero nadie puede
negarle a Kubrick su condicién de genio a la hora de elegir
composiciones. No sélo en 2001. Recordemos, por ejemplo,
a Beethoven en A Clockwork Orange: quien cant6 a la huma-
nidad acompana aqui lo mas salvaje de una sociedad hiper-
trofiada; a Bartok en The Shinning: las gemelas inquietantes
s6lo pueden encarnarse en cuerda, percusién y celesta; o a
Schubert en Barry Lyndon: otro vienés que resulta agradable
para los oidos superficiales pero que, no tan en el fondo,
esconde toda la oscuridad, igual que el mundo de Lyndon...

Podriamos seqguir, pero odio las tablas de excel. Sélo un
apunte: a Ligeti, Kubrick lo volvié a utilizar en dos ocasiones
més. En The Shinnig y en Eyes Wide Shut. Al poco de ter-
minar ésta, el de Nueva York fallecié. Creo que lo hizo para
ahorrarse un délar.
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Compositores

Hugo Alfvén

por Juan Carlos Moreno

i a alguien no se le puede aplicar el dicho que afir-

ma que "nadie es profeta en su tierra”, ese es Hugo

Alfvén. En su Suecia natal no tienen duda alguna al
respecto: es su compositor, el artista que mejor ha sabi-
do expresar a través de sonidos sus tradiciones, leyendas
y paisajes. En cambio, su proyeccién internacional ha sido
mas bien escasa, al menos en comparacion a otros compo-
sitores noérdicos de los que fue contemporéaneo, como el
finlandés Jean Sibelius y el danés Carl Nielsen.
La de compositor fue una vocacién tardia. Cuarto de los
seis hijos de un sastre, Alfvén contaba nueve afos cuando,
en 1881, empezd a recibir lecciones de violin y piano. Tenia
dotes como intérprete, incluso para convertirse en un solis-
ta virtuoso, por lo que en 1887 ingresé en el Real Conser-
vatorio de Estocolmo para perfeccionarse como violinista.
Pero las tenia también para el dibujo y la pintura, disciplinas
que siguid cultivando y estudiando durante ese periodo al
lado de maestros como el paisajista Otto Hesselbom.
Todo cambid en 1890, cuando, aun estudiante, entré como
violinista en la Hovkapellet, la orquesta de la corte sueca.
Fue en ese momento cuando decidid que la musica seria
la carrera a la que iba consagrar su vida, pero no ya como
intérprete, sino como compositor. A las clases particulares
en la materia que le dio el hoy olvidado Johan Lindegren, si-
guieron otras en ciudades como Bruselas y Dresde que per-
mitieron al joven Alfvén familiarizarse con las corrientes que
triunfaban entonces en Europa, en especial el nacionalismo
y el posromanticismo que conformarian la base de su estilo.
Los frutos de esos viajes y estudios no tardaron en llegar: en
1896, Alfvén organizé un concierto en Estocolmo en el que
dio a conocer su Sonata para violin y piano Op. 1. Tan solo
un afio después, en la misma ciudad, la Hovkapellet en la
que habia tocado como violinista interpreté su Sinfonia n.
1 Op. 7. Esa obra fue toda una declaracion de intenciones:
en un pais en el que las instituciones musicales y el publico
solo parecian mostrar interés por la épera y la musica coral,
Alfvén optd por presentarse como sinfonista. El éxito ob-
tenido por esta obra, asi como por la Sinfonia n. 2 Op. 11,
estrenada en 1899 y de tono maés autobiogréfico, le animo
a insistir en el &ambito orquestal.

Consagracién definitiva
Su consagracion definitiva llegaria cinco afios méas tarde con
el estreno de la Rapsodia sueca n. 1 “Vigilia de estilo”, en
la que Alfvén logré conjuntar de modo magistral el encanto
de las melodias popula-
res escandinavas con un
espiritu  puramente ro-
mantico y evocador, todo
ello realzado por una pa-
leta orquestal que debe
mucho a la experiencia
pictérica del compositor.
La facultad de pensar en
colores es, de hecho, una
de las caracteristicas mas
personales de su lenguaje
musical, por otro lado bastante académico en lo que a la
construcciéon formal y la armonia se refiere.

" La facultad de pensar
en colores es, de hecho,
una de las caracteristicas
mas personales del lenguaje
musical en las creaciones del
compositor sueco

Hugo Alfvén”

HUGO
ALFVEN

1872

ILLES 1972 ARNF WALLHORN sc
-

"“En Suecia no tienen duda alguna: Alfvén es su compositor, el artista que
mejor ha sabido expresar a través de sonidos sus tradiciones, leyendas
y paisajes” (en la imagen, un sello postal sueco dedicado al compositor,

impreso en 1972).

El poema sinfonico Una leyenda de las islas Skerries Op.
20 (1904), las Sinfonias n. 3 (1906), 4 “Desde los arrecifes”
(1919 y 5(1952), y dos rapsodias mas, la n. 2 “Upsala” (1907)
y n. 3(1931), constituyen lo méas granado de la aportacién
de Alfvén a la musica orquestal, sin olvidar los ballets El
rey de la montaria (1923) y El hijo prédigo (1957), o bandas
sonoras como la de Synnove de Solbakken (1934), de cuyas
partituras extrajo sendas suites. Curiosamente, y maés tra-
tandose de alguien que se forjé como violinista, no abordé
nunca la forma concertante.

Musica coral y vocal

La otra gran pasion de Alfvén fue la musica coral y vocal.
Oratorios, cantatas, baladas, odas, corales... Su aportacién
en este ambito fue ingente, no solo como compositor, sino
también en la faceta de director de formaciones como el
Siljankér, que dirigid entre 1904 y 1957, o el coro masculino
Orphei Drangar, al frente del cual estuvo desde 1910 hasta
1947 y con el que realizé giras por Europay Estados Unidos.
En cambio, y al margen de su Op. 1, Alfvén apenas volvié a
acercarse a la musica de camara, salvo para escribir algunas
piezas de circunstancias.

Alfvén compuso practicamente hasta el final de su vida, fiel
siempre a la estética romantica en la que habia dado sus
primeros pasos como compositor y a las melodias folcléri-
cas que tanto amaba. Mas no sufrio el fatidico destino de
otros compositores longevos, condenados a ver cémo las
nuevas corrientes y modas musicales relegaban su obra a
un segundo plano o extendian sobre ella el manto del olvi-
do. La suya no solo siguié interpretdndose en Suecia, sino
que su figura era tan indiscutida que, en 1953, a un octoge-
nario Alfvén le tocé el honor de dirigir la primera grabacion
en estéreo del pals. La partitura escogida fue la Rapsodia
sueca n. 1, todavia hoy una de las obras mas interpretadas
y grabadas de su catélogo.



Compositores

El primer sinfonista sueco - CRONOLOGIA
Hugo Alfvén ocupa una posicién similar a la de Jean e 1872 Nacg el 1de mayo en Estocglmo.
Sibelius en Finlandia y Carl Nielsen en Dinamarca: la * 1881 Empieza a estudiar violin y piano.
del padre de la sinfonia en su pafs, Suecia. En realidad, * 1887 Ingresa en el Real Conservatorio de su ciudad
no fue tal: en 1843, Franz Berwald (1796-1868) ya habia natal.
estrenado en Estocolmo su Sinfonia n. 1. El género, e 1890 Entra como violinista en la Hovkapellet u Orques-
no obstante, no cuajé, de modo que la vida musical ta de la Corte.
sueca siguié girando en torno a la épera y el canto co- e 1891 Tras graduarse, recibe lecciones de composicién
ral. El mérito de Alfvén fue cambiar esa situacién con de Johan Lindegren.
su Sinfonia n. 1, una obra que * 1896 Ofrece un concierto en Estocolmo en el que da a
" Alfve L se esfuerza por ser “la prime- conocer su Sonata para violin.
Alfvén ocupa una posicion ra escrita en lengua sueca”, e 1897 Estreno de la Sinfonia n. 1 a cargo de la Orquesta
similar a la de Sibelius lab | |
; . ; palabras con las que el com- de la Corte.
en Finlandia y Nielsen en . b d . s
Dinamarca” positor expresaba su deseo e 1903 Compone la Rapsodia sueca n. 1 “Vigilia de es-

”

de alejarse de la influencia
germanica y danesa que has-
ta entonces habia dominado entre los musicos de su
pais. El éxito obtenido le permitié seguir ahondando
en esa via con obras cada vez mas personales y madu-
ras. Asi, la Sinfonia n. 2 (1899) destaca por su caréacter
oscuro y tempestuoso, y unas dimensiones poco antes
impensables en la escena sueca. La Tercera (1906), en
cambio, es luminosa, una especie de himno a la ale-
gria en el que Alfvén alcanza su plenitud como orques-
tador. La forma tradicional estalla en la Cuarta (1919),
concebida como un vasto poema sinfonico que tiene
el amor y el mar como protagonistas. La Quinta (1952)
y Gltima fue la obra maldita de Alfvén: orgulloso de
su primer movimiento y satisfecho con el segundo, los
dos Ultimos le parecian atroces y no pard de revisarlos
hasta su muerte en 1960.

DISCOGRAFIA

e Sinfonias n. 1-5. Rapsodias suecas n. 1-3. Real Or-
questa Filarménica de Estocolmo / Neeme Jarvi.

Bis. 5 CD. DDD.

e Elrey de la montaria. Orquesta Sinfénica de la Radio
Sueca / Evgeny Svetlanov.

Musica Sveciae. DDD.

e Gustavo Il Adolfo de Suecia. Orquesta Sinfénica de
la Radio Sueca / Stig Westerberg.

Swedish Society. DDD.

e Suite de “Synnove de Solbakken”. Una saga cam-
pestre. Elegia. Orquesta Sinfénica de Norrképing /
Niklas Willén.

Naxos. DDD.

e Padre Nuestro. lwa Sérenson, soprano; Birgitta Sven-
dén, mezzosoprano; Christer Solén, tenor; Rolf Lean-
derson, baritono. Coro de Estocolmo. Orquesta Sin-
fénica de Norrkoping / Gustav Sjokvist.

Bluebell. DDD.

e Cantatas, opp. 12 y 36. Balada “Las campanas”, op.
13. Real Coro Filarmonico de Stocolmo. Orquesta
Sinfénica de Gavle / Stefan Parkman.

Sterling. DDD.

e Canciones. MariAnne Héaggander, soprano; Lars
Roos, piano.
Bluebell. DDD.

tio”.
1910 Es nombrado director de la agrupacién coral
masculina Orphei Dréngar.

1912 Contrae matrimonio con la pintora danesa Marie
Triepcke.

1919 Acaba la Sinfonia n. 4 “Desde los arrecifes”, de
caracter programatico.

1923 Se estrena en Estocolmo el ballet El rey de la
montana.

1934 Escribe la musica para la pelicula Synnove de
Solbakken, de Tangred Ibsen.

1946 Finaliza la composicion de su Sinfonia n. 5. Se
estrenard en 1952.

1953 Dirige su Rapsodia sueca n. 1 para la primera
grabacién en estéreo de Suecia.

1957 Estreno del ballet El hijo prédigo en Estocolmo.
1960 Muere el 8 de mayo en Falun.

J

e Obras corales y vocales. Claes-Hakan Ahnsjo, tenor.
Folke Alin, piano. Orphei Dréangar / Robert Sund.
Bis. DDD.

Hugo |,
ALFVEN
Synngve of
Solbakken
(Suite)

A Country Tale
(Suite)

Elégie
Norrkoping
Symphony
Orchestra
Niklas Willén
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AUDITORIO

Conciertos

"Leonard Slatkin y Gidon Kremer (en la imagen) debutaron en la
temporada de la Orquesta Filarménica de Gran Canaria, donde
el Concierto para violin y orquesta de Weinberg tuvo como intér-
prete a Kremer, figura legendaria y gran defensor de la obra del
compositor judeo-polaco. El Allegro molto, atacado con brio por
Slatkin, no dio tregua a formacién y solista. Kremer abordé con
absoluta templanza los intrincados pasajes técnicos adjudicados
a su instrumento en la partitura”, asi se expresa Juan Manuel Ruiz
en un concierto histérico de la formacién canaria. Pero igualmente
hablamos del Caldara por René Jacobs en el CNDM, el recital de
Damrau, Kaufmann y Deutsch para Ibermisica, la Misa en si menor
de Bach de la Orquesta y Corto Nacionales de Espania, la tempora-
da del ADDA, etc.

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

Opera

"El director de escena Ivan Alexandre y el director de orquesta Marc
Minkowski decidieron interpretar la trilogia de las éperas Da Ponte de
Mozart como si de una saga se tratara y, con un mismo planteamiento
escénico y ciertos elementos que actian a modo de leitmotiv, como
el color de la casaca del seductor en sus tres edades o, en el plano
musical, la intercalacion de breves motivos de las otras éperas a cargo
del fortepiano” (en la imagen, lulia Maria Dan como Donna Anna en
Don Giovanni). Este Mozart, que queda como uno de los puntos altos
de latemporada, comparte paginas con Peter Grimes desde Londres,
El épalo mégico del Teatro de la Zarzuela, A Quiet Place de Berns-
tein desde Paris, Pelléas et Mélisande del Teatro de la Maestranza o
Macbeth desde el Palau de Les Arts de Valencia.

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

© Iberkonzert

DISCOS

Discos

Entre los discos recomendados del mes y criticados en la seccién,
destacan el trabajo de la pianista Anna Petrova (en la imagen),
como nos lo describe Sol Bordas “La pianista representa en el
piano temas de la naturaleza y de las emociones que enumera asf:
Naturaleza - Lirismo - Amor - Campanas - Drama - Virtuosismo, con
tres compositores rusos representantes del romanticismo tardio y el
simbolismo, Scriabin, Rachmaninov y Prokofiev, més un compositor
bulgaro menos conocido, Pancho Vladigerov”. Del mismo modo
hablamos del Sibelius de Klaus Makeld, el Rameau de William
Christie, los arreglos para trio de obras de Beethoven por Emanuel
Ax, Leonidas Kavakos y Yo-Yo Ma, el Bach de Alard y Bacchetti, el
Shostakovich de Jansons, etc.

Mas criticas en la web www.ritmo.es pestaria Discos
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El vitalismo de Adam Fischer

Alicante

La Diisseldorfer Symphoniker, dirigida por Adam Fischer, recalé en Ali-
cante en el Auditorio de la Diputacién.

La primera visita del maestro Fischer al ADDA dirigiendo a la Wie-
ner Symphoniker a mediados del invierno de 2016 y como admirador
de la Quinta Sinfonia de Beethoven, signific toda una experiencia
para mi por su vitalista version realizada con el més puro caréacter vie-
nés. Aquel recuerdo me llevaba a albergar una gran expectacion ante
el programa que trafa dirigiendo a la Disseldorfer Symphoniker, de la
que es titular desde 2015, junto a la gran pianista georgiana Elisabeth
Leonskaja, brillante ganadora del Il Concurso Enescu allé por el afio
1964, que sustituia al inicialmente anunciado Andras Schiff, interpre-
tando el Quinto Concierto Op. 73 de Beethoven y la Primera Sinfonia
de Gustav Mahler, compositor del que este director hiingaro esta con-
siderado un especialista.

Absorbida toda la atencion por parte de la solista, la interpretacién
del Emperador discurrié por los derroteros de una alta profesiona-
lidad basada en la experiencia en tal repertorio de los tres elemen-
tos concertantes. Leonskaja, desarrollando un pianismo expansivo no
exento de delicadeza, ofrecié un primer tiempo bien contrastado con
esa suficiencia técnica que el permitia dar ese caracter sinfénico al
piano apuntado ya en la determinante introduccién, que anunciaba
esa dialéctica entre fuerza y emocionalidad que convergian y diver-
gian con esa especial naturalidad que vino a confirmarse en el defi-
nido tratamiento sintético que dio a la coda. La aparente simplicidad
del Adagio central sirvié para que la pianista mostrara su capacidad
de canto, una de sus grandes cualidades expresivas, que se percibid
favorecida por la serenidad coral que imprimié el director a la orques-
ta, demostrando su capacidad de tenso “apianamiento” en el pasaje
de transicién al rondo final que la solista planteé como si de una facil
improvisacién se tratara, llegando a su punto culminante en la varia-
cion tirolesa ejecutada con originalidad evocativa, a partir de la cual
discurrié hasta la conclusién con luminosa sonoridad favorecida por
la energia que irradiaba el pédium. Su interpretacién como bis del
ultimo Preludio, Fuegos de artificio, de Claude Debussy, tendié més
al desparpajo percusivo que hacia una experiencia impresionista, tan
pléstica en esta pieza.

La Sinfonia "Titan" sustituyd en la segunda parte del programa a
la anunciada Suite del ballet El mandarin maravilloso de Bartdk, que
hubiera tenido un especial interés desde el espiritu magiar de Adam

Fischer. Este se adentr en los titanicos efluvios orquestales del com-
positor bohemio demostrando dominio de lenguaje, al que respondia
la orquesta con adecuada identificacién con sus indicaciones, tenien-
do su momento de mayor trascendencia en el tercer movimiento, en
el que logré ese imaginativo y contrastado sentido que quiso darle el
compositor a sus temas, particularmente a la folclérica interrupcion
marcada por los cimbalos, que mostraba la capacidad de detalle de la
excelente seccién de percusion de esta orquesta. En el tempestuoso
tiempo final, se confirmé el temperamental dinamismo del director en
toda su magnitud, efecto que entusiasmé al publico impactado ante
la magnificente sonoridad orquestal.

José Antonio Cantén
Elisabeth Leonskaja. Diisseldorfer Symphoniker / Adam Fischer.

Obras de Beethoven y Mahler.
Auditorio de la Diputacién (ADDA), Alicante.

Rossini en todo su esplendor

Bilbao

La cita anual de la ABAO con el concierto se trasladé al Teatro
Arriaga, de capacidad evidentemente menor a la del Palacio Euskal-
duna, lo que facilité una imagen de muy buena entrada en un acto con
obras infrecuentes en la historia de la entidad bilbaina. El concierto
era un monografico Rossini y cabe comenzar la resefa afirmando que
tuvo una alta calidad, tanto por la adecuacion de las voces como por
la prestacién de las mismas.

La primera parte de un concierto sin descanso la ocup? la cantata
Giovanna d'Arco (1859), donde tuvimos oportunidad de conocer a la
mezzo Chiara Amaru, que deslumbré con una voz de estilo rossiniano
puro, agilidades brillantes y un bello color. Toda una suerte contar con
esta cantante. A continuacion el plato fuerte de la velada, el Stabat
Mater (1833) del mismo compositor, donde, si bien todo el cuarteto
tuvo un nivel excelso, destacé la voz fulgente, densa y hermosa de la
soprano Angela Meade, de agudos de una suficiencia casi insultante
y que estuvo cerca de provocar el aplauso espontéaneo en un par de
ocasiones. Su técnica es ejemplar y dentro del excelente nivel, Meade
ensefid una voz un peldafio por encima de las restantes, caso del “In-
flamatus”. Ojald podamos disfrutarla en un futuro inmediato en una
representacion operistica.

La misma mezzo no quedd atras y aunque su papel tiene menor
trascendencia, no cabe que supo mantener el nivel de la velada. El
tenor Paolo Fanale, que abordd el momento mas conocido de la obra,
“Cujus animan”, mostré estilo rossiniano, si, aunque cierta debilidad
en los sobreagudos, con color mate. Simén Orfila ensefd su carac-
teristica voz y participd de uno de los momentos méas emocionantes
en la velada, la interpretacion del “Eja mater” a capela. Permitaseme,
sin embargo, subrayar en este logro la importancia de Nicola Luisotti,
maestro conductor que llevé con mano ductil todo el concierto. Solo
por verle dirigir el pendltimo ndimero, “Quando corpus morietur”, me-
recié la pena todo el concierto.

Una velada distinta para ser de la ABAO, pero resplandeciente
sin paliativos. Quizas el sonido orquestal no era todo lo brillante que
podia exigirse, pero la ABAO puede sentirse satisfecho en esta tem-
porada tan complicada por haber acertado de pleno con el concierto
especial.

Enrique Bert

Angela Meade, Chiara Amaru, Paolo Fanale, Simén Orfila. Coro
de la ABAO, Orquesta Sinfénica Verum / Nicola Luisotti. Obras
de Rossini.

Teatro Arriaga, Bilbao.



El milagro de Mozart y Da Ponte

Barcelona
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"“El resultado es fascinante, ya que la produccién de la trilogia Da Ponte
es todo un homenaje al teatro clasico”.

© Davip Ruano

La idea no es nueva: aunque muy diferentes entre si, las tres
Operas surgidas de la colaboracion entre Da Ponte y Mozart cuen-
tan con un personaje, el del seductor, que puede funcionar como
nexo de unién entre ellas. Un seductor retratado en tres edades:
Cherubino de Le nozze di Figaro, el adolescente que empieza
a descubrir el placer; Don Giovanni, el libertino en plenitud de
facultades; y Don Alfonso de Cosi fan tutte, el conquistador ma-
duro que se refugia en el cinismo. Analizadas con detenimiento,
las tres obras presentan méas temas en comdn, como los conflictos
de poder en una sociedad clasista, la relacion entre hombres y
mujeres o el anhelo de libertad. Suficiente para que el director de
escena lvan Alexandre y el director de orquesta Marc Minkowski
se decidieran a interpretar esta trilogia como si de una saga se
tratara y, como tal, con un mismo planteamiento escénico y cier-
tos elementos que actian a modo de leitmotiv, como el color de
la casaca del seductor en sus tres edades o, en el plano musical,
la intercalacion de breves motivos de las otras éperas a cargo
del fortepiano. Para realzar esa unidad, las tres 6peras se repre-
sentaron en dias consecutivos: el 11 de abril, Nozze, el 12, Don
Giovanni, y el 13 Cosi.

El resultado es fascinante. Acorde con el marco barroco del
que procede, el Drottningholms Slottsteater de Estocolmo, la
produccién es todo un homenaje al teatro clasico. Asi, la esce-
nografia no puede ser mas sencilla: un escenario central con
unos cuantos postes de los que cuelgan sédbanas y cortinas que
figuran puertas, estancias o pinturas, y que se corren, cuelgan y
descuelgan continuamente, casi siempre por parte de los mis-
mos cantantes. Fuera de ese escenario, en los laterales, un baul 'y
unas mesas propias de un camerino con todo aquello que los per-
sonajes necesitan para cambiar su vestuario o utillaje. Y ya esta,
no hace falta mucho maés para que el espectador se imagine un
palacio o un jardin. De este modo se consigue que el ritmo sea
trepidante, sin esas molestas pausas para cambios de decorado

que interrumpen la accién. A ese ritmo contribuye también los
intérpretes, siempre arriba y abajo, pero segin una coreografia
precisa que no olvida que estas tres obras son, por encima de
todo, comedias.

Mas la épera no solo es teatro. O, en todo caso, es teatro can-
tado. Y en ese punto es donde el primer dia sonaron las alarmas.
La puesta en escena, el movimiento de los actores y su forma de
decir los recitativos, por no hablar de la direccion de Minkows-
ki, hacian justicia al subtitulo de Nozze, “la loca jornada”, pero
las voces no pasaban de discretas. Pocas, muy pocas, llamaron la
atencion. Practicamente solo la de Ana-Maria Labin (Condesa) y
Lea Desandre (Cherubino) en cuanto a calidad del canto, y la de
Robert Gleadow (Figaro), mas que por instrumento, por su entre-
ga total al papel.

El nivel, sin embargo, mejoré en los dos siguientes titulos. En
Don Giovanni repitieron Gleadow (Leporello), con la misma exte-
nuante entrega escénica (un par de desnudos casi integrales in-
cluidos) y una Arianna Venditelli que brillé més como Donna Elvira
que como Susanna. Alexandre Duhamel fue un Don Giovanni ro-
tundo, sin demasiados matices, pero efectivo, mientras que lulia
Maria Dan convencié como Donna Anna por la musicalidad de su
canto. Més redondo fue el nivel de Cosi, sobre todo gracias a su
elenco femenino: Ana-Maria
Labin, una Fiordiligi emotiva y
segura en su “Per pieta, ben
mio”; Angela Brouwer, Dora-
bella inconsciente y juvenil, y
Miriam Albano, una Despina
despierta, picara y, vocalmen-
te, irreprochable.

El gran protagonista de la
trilogia, sin embargo, se en-
contraba en el foso: un Marc Minkowski en estado de gracia que
hizo volar la orquesta del Liceu. Sus lecturas tuvieron ese ritmo
teatral, ese dinamismo que Mozart y esta propuesta escénica exi-
gen. Todo fluia con una naturalidad y una gracia pasmosas, con
momentos de alta tensién dramatica (el arranque de Don Giovan-
ni o la escena de la cena con el Comendador) y espacio también
para esos instantes en que Mozart suspende el tiempo para que
sus personajes descubran sus sentimientos. Minkowski dirigia con
una sonrisa y eso se aprecié en el resultado. Mencién especial
merece la labor de Maria Shabashova al pianoforte por su imagi-
nacion a la hora de acompafiar en los recitativos y la naturalidad
con que intercalaba motivos de las otras éperas o realzaba algu-
nos pasajes orquestales.

En suma, la propuesta del Liceu de dar de manera consecutiva
la trilogia de Mozart y Da Ponte solo merece parabienes. Es una
forma de abordar esas obras maestras de un modo nuevo, global,
sin dejar por ello de disfrutarlas por separado. ;Que el nivel vocal
pudo ser mejor? Sin duda. Pero, salvo en Nozze, en los otros dos
titulos ese nivel fue suficientemente 6ptimo. Si a ello se une la
calidad actoral de esos cantantes, la vivaz e imaginativa puesta en
escena, solo aparentemente sencilla, y la direccion de Minkowski,
poco mas se puede pedir.

“Para realzar la unidad
propuesta por lvan
Alexandre, las tres operas
se representaron en dias
consecutivos”

Juan Carlos Moreno

Thomas Dolié, Ana-Maria Labin, Arianna Venditelli, Robert
Gleadow, Lea Desandre, Alix Le Saux, Alexandre Duhamel,
lulia Maria Dan, Angela Brouwer, James Ley, Florian Sempey,
etc. Cor i Orquestra Simfonica del Gran Teatre del Liceu / Marc
Minkowski. Escena: Ivan Alexandre. Le nozze di Figaro, Don Gio-
vanniy Cosi fan tutte, de Wolfgang Amadeus Mozart.

Gran Teatre del Liceu, Barcelona.
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"“La presente version

es de Stefano Trespidi,
que tuvo muchos vinculos
con el gran Zeffirelli”

Una digna reapertura lirica

Buenos Aires

La bohéme, de Puccini, es la 6pera mas representada en el Teatro Colén
de Buenos Aires.

Sin duda la reanudacién de la temporada lirica es uno de los epi-
sodios méas esperados en los teatros... Tal cual el Teatro Colén de Bue-
nos Aires ha podido abrir su temporada con La bohéme, de Giacomo
Puccini. De manera que me ocupa en este despacho desde mi corres-
ponsalia portefia hablar de una 6pera celebre que, estadisticamente,
en lo que va de la vida de este emblemdtico teatro para la ciudad, de-
tenta el mayor nimero de representaciones. Por eso la he tenido que
comentar y analizar tantas versiones con intervenciones de grandes
repartos y escenografias.

La presente version tiene su raiz en 2018, dado que se mantuvo la
puesta escénica de aquel momento, realizada por el italiano Stefano
Trespidi, muy vinculado en su trayectoria a la Arena de Verona, y que
tuvo vinculos con regisseurs muy destacados, sobre todo las repo-
siciones del gran Zeffirelli. Logré entonces una puesta movida, con
algunos extras menos por razones del protocolo pero de lucimiento,
sobre las escenografias preparadas por Enrique Bordolini y el vestua-
rio de Imme Muller.

La version musical del director debutante en la ocasién Alain Guin-
gal fue sumamente correcta, con respecto al respaldo de las voces en
escena y algo méas tendiente al forte en la escena del Café Momus.
Bien el coro estable en su reaparicion, luego de largo silencio (algo
menguado integrantes),
dirigido por Miguel Martinez y
el de nifios, dirigido por César
Bustamante.

en

Saimir Pirgu, con voz pareja
y sonora, y un canto expresivo
en las diversas escenas, en-
carmnéd un Rodolfo meritorio y
convincente, en tanto Verdnica
Cangemi aporto su experiencia y recursos como Mimi, luciéndose tan-
to en lo vocal como expresivo. Por otra parte, también fue debutante
Giuliana Gianfaldoni como Musetta, que en el célebre vals no trasmi-
ti6 el lado picaresco del personaje, con voz y canto monocorde.

Los bohemios tuvieron intérpretes efectivos con movimientos de
escena bien marcados, siendo sus intérpretes Alfonso Mujica, Juan
Font y Fernando Radd, con una expresiva “Vecchia zimarra”. En los
papeles comprimarios cabe el destaque de Luis Gaeta y Sergio Spina,
entre otros.

En suma, una apertura que trajo el regreso de la 6pera y el re-
comienzo de los abonos acostumbrados del Coldn. Ya en préximos
despachos iré cubriendo todo aquello que tenga relacién con este
esperado regreso, hasta la proxima.

Néstor Echevarria

Verénica Cangemi, Saimir Pirgu, Giuliana Gianfaldoni, Alfonso
Mujica, Juan Font, Fernando Radé, etc. Orquesta y Coro del Tea-
tro Colén / Alain Guingal. Escena: Stefano Trespidi (Zeffirelli). La
bohéme, de Giacomo Puccini.
Teatro Colén, Buenos Aires.

Leyendas con pasién

Las Palmas de Gran Canaria

Kremer y Slatkin en un concierto con la Orquesta Filarménica de Gran
Canaria que quedara en la memoria de los intérpretes y publico.

El director norteamericano Leonard Slatkin y el violinista leton Gi-
don Kremer debutaron en el doceavo concierto de la temporada de la
Orquesta Filarménica de Gran Canaria (OFGC), con un repertorio que
incluyé obras de Barber, Weinberg y Franck.

Slatkin, que dirigi¢ unas emotivas palabras al piblico desde el po-
dio, previas al inicio del concierto, dedicé la interpretacion del Adagio
de Barber en recuerdo de las victimas del actual conflicto en Ucrania
y con el deseo de un mundo mejor. Las cuerdas de la OFGC se mos-
traron cohesionadas, sutiles en los matices y respiraciones e intensa-
mente expresivas en el climax del Adagio. Slatkin calé profundamente
en los musicos y la audiencia, exhibiendo una plasticidad gestual que
se torno esencial a la hora de comunicar la atmésfera introspectiva de
esta conmovedora pieza.

El Concierto para violin y orquesta de Weinberg tuvo como intérprete
a Kremer, la otra figura legendaria de la noche y gran defensor de la obra
del compositor judeopolaco. El Allegro molto, atacado con brio por Sla-
tkin, no dio tregua a formacién y solista. Kremer abordé con absoluta
templanza los intrincados pasajes técnicos adjudicados a su instrumento
en la partitura. El Maestro norteamericano logré el perfecto y dificil ba-
lance entre solista y orquesta, esta Ultima de nutrida instrumentacion y
amplios gestos sinfénicos en su escritura. Kremer hilé con naturalidad la
dilatada linea melédica del Allegretto, con destacadas interacciones con
el clarinete y logrando crear el apropiado clima dramatico. Mas intimista
y lirico en el Andante, mostré su lado més virtuoso en los marcados y
obsesivos motivos del Allegro risoluto, culminando la obra con brillan-
tez. Correspondiendo a los célidos y prolongados aplausos del publico,
el afamado violinista ofrecié como propina una magnifica interpretacion
del Réquiem para violin de Igor Loboda, obra compuesta en memoria
de las victimas del conflicto armado ucraniano de 2014.



Continué el concierto con la Sinfonia en re menor de Franck,
que resplandecié desde su inicio por el amplio hélito de las cuerdas
en los fraseos, los acentuados contrastes de tempiy los poderosos
climax del Lento-Allegro ma non troppo-Allegro. Slatkin ofrecid
una versién vibrante y enérgica, asi como cargada de lirismo en los
inspirados temas melddicos, sin perder nunca la visién de conjunto
y obteniendo los mejores resultados de una OFGC volcada total-
mente en la interpretacién. La formacion canaria, estimulada en
todo momento por la sabia veterania del director norteamericano,
resultd perfectamente empastada en todas sus familias instrumen-
tales, equilibrada en los tutti y con sobresalientes solos, como los
de trompa y corno inglés en el Allegretto. El denso y penetrante
dramatismo del Allegro non troppo final fue remarcado con brillan-
tez por los metales y timbales, siempre en perfecto balance con el

resto de secciones. Slatkin, que conoce esta obra al detalle, obtuvo
momentos verdaderamente intensos, dando pulso vital a cada mo-
vimiento de la sinfonia a través de continuas y dindmicas oleadas
sonoras, y preparando, con total elocuencia y determinacion, su
triunfante desenlace final.

Un concierto, en definitiva, que quedara en la memoria de los in-
térpretes y publico, por el poder comunicativo y evocador exhibidos y
la absoluta entrega de todos los agentes musicales implicados.

Juan Manuel Ruiz

Gidon Kremer. Orquesta Filarménica de Gran Canaria / Leonard
Slatkin. Obras de Barber, Weinberg y Franck.
Auditorio Alfredo Kraus, Las Palmas.

Tormenta en el alma

Londres

Yasuko KAGEYAMA

John Tomlinson y Allan Clayton, dos pilares interpretativos en este
Peter Grimes de Deborah Warner.

Finalmente, la coproduccién de Peter Grimes estrenada en el
Teatro Real de Madrid el afio pasado llegé a la Royal Opera House.
Dos teatros mas, las éperas de Paris y de Roma, aguardan esta
puesta en escena de Deborah Warner, que también en Londres
fue aclamada como modélica. Tanto lo es que me resisto un poco
a ponerle este reparo, seguramente no compartido por el 99 por
ciento de los espectadores: el simbolismo de un protagonista en-
roscado en sus redes de pesca, con un alma representada por un
acrébata suspendido en los aires como también lo esté a veces su
barca, es una maravillosa alegoria de libertad contrapuesta a una
comunidad que, victima de una pobreza que la lleva a atrincherarse
en obsesivos prejuicios, persigue al protagonista con linternas y
antorchas como si fuera una moderna Gestapo. Esta trascendenta-
lidad de antihéroe versus victimarios es, en algunos momentos, un
estereotipo que quita a la obra su costumbrismo casi de sainete.

Dicho lo cual, también en Londres impresion ese protagonista
que Allan Clayton canta con suprema seguridad y calidez de tim-
bre, atin en ese dificilisimo sostenido en el registro alto al comienzo
de “Now the Great Bear and Pleyades”. Su gesto final, de conmo-
vedora aceptacion al partir con su barca para hundirse en el mar,
queda también como una gema interpretativa de este protagonis-
ta sin par en la simpleza de una inocencia que le hace resistir cual-
quier hipocresia, literalmente hasta la muerte. Similarmente bien

cantada fue la Ellen Orford de la bellisima Maria Bengtson, pero
su caracterizacion fallé en un punto fundamental, muy claro para
quienes hayan podido apreciar otras interpretaciones, por ejem-
plo, la de Heather Harper. Ellen no solamente ruega con la ternura
y la desesperacién puesta por Bengtson, sino que también acusa
y confronta a Grimes con una capacidad de reproche que termina
demostrando el sinsentido de los suefios de éste Ultimo. La bofeta-
da con que Grimes termina su relacion con Ellen es una respuesta
a lo que él ve como una agresién de quién, hasta ese momento,
habia considerado como su dngel salvavidas. Y la famosa “embroi-
dery aria” de Ellen no es un simple lamento pseudopucciniano,
sino una queja llena de amargura y resentimiento.

John Tomlinson canté con suprema seguridad y proyeccién vo-
cal un alcalde-magistrado (Swallow), que termina saliéndose de sus
casillas de forma irresistiblemente hilarante durante el baile esce-
nificado por Warner como un verdadero pandemonio. Y Bryn Ter-
fel descollé con su interpretacion de Balstrode: no hubo aspecto
interpretativo de este inquietante personaje que se le escapara,
desde su sombria capacidad satirica hasta la implacable y final-
mente destructiva sobriedad de juicio con que instruye a Grimes
a suicidarse. Pero también logré algo que no recuerdo haber visto
antes, a saber un asomo de ternura y sensibilidad en su conspira-
cion con Ellen para tratar de salvar hasta ultimo momento la vida
del protagonista. Excelente también Jacques Imbrailo como un
Ned Keene, que aqui no es solo un apotecario, sino un seductor
en su relacién con Mrs. Sedley (una convincente Rosie Aldridge),
que depende de él para conseguir el laudano al cual es adicta. Y
similarmente efectivos los cameos encabezados por la Auntie de
Catherine Wyn-Rogers.

Mark Elder dirigié un Peter Grimes mas bien lento, que le per-
mitié ser lacerante en su articulacion y exploracion de texturas,
cromatismos y contrastes, aun cuando extrafié esa mezcla urgencia
en crescendo que Britten impone en la famosa Passacaglia que
abre el segundo acto. Pero nada falté en los demés Interludios,
en los cuales su detenimiento quirdrgico para con el detalle fue
magistralmente combinado con un pulso de sostenida tensién y
vitalidad. Bajo su direccién, coros y orquesta interpretaron un inol-
vidable “Old Joe has gone fishing”, esa sincopada cancién deses-
perada por neutralizar la tormenta del mar y del alma que hacen de
esta obra un hito en la historia de la 6pera.

Agustin Blanco Bazan

Allan Clayton, Maria Bengtson, John Tomlinson, Bryn Terfel,
Jacques Imbrailo, Catherine Wyn-Rogers, Rosie Aldridge. Ro-
yal Opera House / Mark Elder. Escena: Deborah Warner. Peter
Grimes, de Benjamin Britten.

Royal Opera House, Londres.
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Y Purcell fue una fiesta

Madrid

"En el Teatro Real hemos tenido la suerte de escuchar King Arthur de
Purcell al conjunto vocal e instrumental Vox Luminis”.

Estrenada en 1691, en el Teatro de los Dorset Garden de Londres,
es un caso Unico en la historia de ese curioso hibrido inglés, denomi-
nado “semi-opera”, ya que tiene un libreto escrito especificamente
para ella y nada menos que por el poeta més importante de la Res-
tauracion inglesa, John Dryden, cuando lo normal era que para esta
forma teatral se adaptasen obras dramaticas ya existentes. En King
Arthurla musica y la trama estan mejor integrados que en otras dperas
semi serias de Purcell. Y aunque los principales protagonistas, Arthur
y su prometida Emmeline no canten, Purcell, en el transcurso de sus
cinco actos, proporciona un variado coctel musical que combina ma-
drigales con instantes furiosos o la sublime aria “Fairest Island”, con la
alegria campesina en “Your hay it is mow'd”.

En el Teatro Real hemos tenido la suerte de escuchar esta maravi-
llosa obra al conjunto vocal e instrumental Vox Luminis, fundado por
su director Lionel Meunier, él mismo uno de los bajos, cuyo mayor
atractivo reside en la capacidad de todos sus integrantes vocales de
poder actuar como solistas. Cosa que funciona muy bien en obras
como el King Arthur con sus multiples pequefios papeles. Y aunque
algln purista pueda echar en cara a Meunier algunas libertades con la
partitura, como la inclusion en el Acto V del himno a St. George, que
no se sabe si es de Purcell, los resultados del grupo son espectacu-
lares y nunca he escuchado al magno musico britanico interpretado
con mas brio y elegancia y mayor coordinacién de cantantes, coro y
orquesta. Esto, combinado con la excelente (por una vez) dramaturgia
de Isaline Claeys y el magnifico recitado de las partes habladas por
José Luis Martinez, convirtié este concierto en una sesion de gran mu-
sica, de arte. En esta ocasidn, jbravo al Teatro Real!

Francisco Villalba

Solistas. Vox Luminis / Lionel Meunier. King Arthur, de Henry Purcell.
Teatro Real, Madrid.

Damrau, Kaufmann, Deutsch

Madrid

Que en una misma velada coincidan dos de las voces mas impor-
tantes del mundo con el grandisimo pianista Helmut Deutsch; un ha-
bitual del Ciclo de Lied en el Teatro de la Zarzuela, es algo muy poco
frecuente. Por eso este recital tenia una particularidad, atraia a los fans
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Diana Damrau y Jonas Kaufmann, don grandes cantantes junto al piano
superlativo de Helmut Deutsch.

de la soprano y del tenor, hoy considerado por muchos el primero
del orbe, y a los amantes del Lied, menos numerosos, pero mucho
mas selectivos. El programa, preparado minuciosamente, procurando
que no fuese ni demasiado popular ni demasiado académico, fue una
sucesién de canciones interpretadas alternativamente por la soprano
y el tenor y en ocasiones a duo. La temética fue el amor, sus anhelos,
sus momentos felices, sus temores, sus decepciones.

Diana Damrau demostrd que para ella el mundo del Lied no tiene
secretos, con su bella voz, manejada con la maestria que le es habi-
tual, hizo verdaderas filigranas sin un detalle que empanase su mara-
villosa actuacion. Fue exquisita, apasionada, juvenil, inocente. Lo fue
todo sin renunciar a una musicalidad fuera de serie y dando una clase
de interpretacién.

Jonas Kaufmann es otra cosa. Su voz hoy en dia se estrangula en
muchos momentos, los pianos los resuelve en falsete, su agudo ha
perdido el brillo de hace tiempo, pero, con el bello timbre abaritona-
do de su voz, aunque sea prefabricado, el tono medio alin podero-
so y sus portentosas dotes interpretativas logré que, al menos yo, le
perdonase los defectos antes apuntados. En otras ocasiones en sus
recitales liederisticos no me han gustado, pero en esta, si. Habra sido
por tener a Damrau como compafiera y a Deutsch en el piano, o quiza
el programa, pero es la Unica vez que cantando en Madrid haya justifi-
cado, en parte, su fama. Deustch fue un magistral colaborador.

El éxito de la velada disté mucho de ser clamoroso.

Francisco Villalba

Diana Damrau, Jonas Kaufmann, Helmut Deutsch. Obras de Schu-
mann y Brahms.
Ibermusica. Auditorio Nacional, Madrid.

Ensimismados

Madrid

La Misa en si menor de Johann Sebastian Bach fue todo un acon-
tecimiento en vispera de las fiestas dentro de la programacién de la
Orquesta y Coro Nacionales de Espana, con su director titular, David
Afkham, al frente. Un acontecimiento que se revistié de las galas de
publico que le corresponden por galones: una buena entrada (asien-
tos de coro incluidos), de ésas que alin nos parecen de otras épocas.

De inicio, el ajustado plantel sobre las tablas (cuerda con veintidn
profesores sobre la base de dos contrabajos), su compacta disposicidn
alrededor del podio y la definida articulacion conjunta, especialmente
acusada en los primeros nimeros corales de esta Misa, reflejaron una
apuesta por un camino, una ,tercera via" abierta entre la vision mas
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La Misa en si menor de Bach, un acontecimiento dentro de la programa-
cion de la Orquesta y Coro Nacionales de Espaia.

tradicional heredada de las maneras del mundo sinfénico y la que pro-
clama, por otros medios, técnicas y preparacion, la (mal llamada) mu-
sica antigua. Una apuesta que supone obvios riesgos al salirse con su
articulacién, acentos y silencios, de las inercias del conjunto, orquesta
y coro, y exigir mayor concentracién y limpieza, ain confluyendo en
|6gicas resoluciones précticas.

Una disposicion que dio mucho juego en arias como las del Chris-
te Eleyson o ya en el Gloria que, en circunstancias més controladas,

apostaron en varias formas por la sutileza bajo el vuelo de la voz. Si-
guiendo con el coro, después, un Qui tollis magnifico y una entrada
fulgurante del Cum Sanctu, con fuerza y animo mantenidos. Un final
sobresaliente para una primera parte, preparada con su descanso para
el publico, en dicho punto. El Credo, con un punto de velocidad extra
en sus coros iniciales, ofrecié nuevos retos a orquesta y coro, desde
los bajos del conjunto, dando, a la postre, una visién mas ajustada
y perfilada en todos nimeros de profundo significado, con un finale
senza rit.

Un Sanctus con mayestatico magisterio en la conduccién armé-
nica y resolucion en las secciones mas exigentes; Benedictus, nue-
vamente destacando un labrado, cincelado y gustoso vuelo de la
voz; para terminar en un sereno Agnus Dei de acuerdo a sus pautas
y letra (Dona nobis pacem), dado que si se exagera (artificialmen-
te) la articulacion, buscando, quizés, una legitima mayor vivacidad
y esplendor técnico, se compromete, por otro lado, el que es a mi
parecer el mas genuino, y avanzado también, logro bachiano: la mo-
derna y eficaz funcionalidad de su conduccion arménica. Una fértil e
implacable funcionalidad que te invade y traslada como una suerte
de ensimismamiento.

Luis Mazorra Incera

Robin Johannsen, Sophie Harmsen, Jeremy Ovenden, Konstantin
Wolff. Orquesta y Coro Nacionales de Espaiia / David Afkham.
Misa en si menor, de Bach.

OCNE. Auditorio Nacional, Madrid.

El 6palo magico

Madrid
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La escenografia de Paco Azorin retraté muchos de los males
tecnolégicos de nuestros dias.

The Magic Opal, o traducido, como fue el caso de este libreto
en su integridad, El épalo mégico, opereta comica en dos actos
con musica de todo un Isaac Albéniz y libreto de Arthur Law en
traduccién de Javier Ibarz y Pachi Turmo, y adaptaciéon de Paco
Azorin y Carlos Martos de la Vega, fue la, como ven, prolija y va-
liente nueva produccion del Teatro de la Zarzuela. Una obra, a su
manera, compleja, que juega con el paralelismo con aquella otra
tan célebre y de dificil interpretacién del repertorio del Singspiel y
de la 6pera en general: La flauta magica de Mozart. Pasamos, asi,
de la flauta al 6palo, de Mozart a Albéniz y, de la busqueda de la
verdad y la sabidurfa, al... amor mismo. Lo que, aun sin remitirnos
a términos freudianos, supone un paso casi insalvable.

Y si, la argumentacion abundé en un histriénico tono de jue-
go permanente, alrededor de esta quimera: el amor ,auténti-
co”. Una quimera subrayada por una escenografia mas o menos
puesta al dia en todos los sentidos, los mejores y los peores, de
esta manida expresién. Una escenografia que, en su propuesta
geométrica y cromaética, se regodeaba en un relativo surrealismo
y satira de fondo. Haciendo un pequeno juego de palabras, una
escenografia... ,al cubo”. De esta guisa un tanto ,coral”, en el
sentido filmico de este calificativo, el fruto se torné colegiado y
dependié en gran medida de las situaciones creadas alrededor
de una trama con mas peso aparente en lo teatral, lo simbdlico e,
incluso, lo circense.

Brill6 la musica de Albéniz, como no podia ser de otra forma, y
su interpretacién en manos de un buen y homogéneo elenco dra-
maético y vocal, sin altibajos resefables entre unos y otros, y entre
unas y otras escenas, siempre a un nivel notable, asi como los con-
sabidos Coro del Teatro de la Zarzuela y Orquesta de la Comuni-
dad de Madrid, dirigidos por Guillermo Garcia Calvo.

Una visién remozada de la obra del de Camprodén que desmi-
tificd de principio y por principio, algunos topicos del género, sin
llegar a cuajar para mi gusto, pero que, en este sentido de gallar-
dia, coherencia y tenacidad, merece un espaldarazo, ain cuando
resulta obvio que deja mucho, muchisimo margen para nuevas vi-
siones y revisiones de esta desconocida opereta en el futuro, en su
lengua inglesa original o en la nuestra. Que las veamos.

Luis Mazorra Incera

Ruth Iniesta, Santiago Ballerini, Luis Cansino, Damian del Cas-
tillo, Carmen Artaza, Jeroboam Tejera, Helena Ressurreicao,
Alba Chantar, Gerardo Lépez, Tomeu Bibiloni, Fernando Albizu.
Orquesta de la Comunidad de Madrid y Coro del Teatro de
La Zarzuela / Guillermo Garcia Calvo. Escena: Paco Azorin. E/
Spalo mégico, de Isaac Albéniz.

Teatro de la Zarzuela, Madrid.
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“El conjunto alemén dio una
verdadera leccién, a destacar
la igualdad en el balance
sonoro y en la articulacion por
parte de todas las secciones”

René Jacobs y su amada Maddalena

Madrid

El oratorio Maddalena ai piedi di Cristo de Antonio Caldara, que fue
interpretado en el Ciclo Universo Barroco del CNDM.

Asistimos a uno de los conciertos més esperados de la temporada
del ciclo Universo Barroco del Centro Nacional de Difusion Nacional
(CNDM). El oratorio Maddalena ai piedi di Cristo de Antonio Caldara
fue rescatado en los afios 90 de la Biblioteca Nacional de Austria por
René Jacobs y posteriormente grabado en 1996, convirtiéndose en
uno de las grabaciones més queridas, escuchadas y valoradas por los
melémanos, dada la belleza de su musica y su interpretacion. Se da la
circunstancia de que Caldara compuso, al menos, otros cuarenta y dos
oratorios, todavia casi ignotos.

La disposicién escénica ideada por Jacobs fue muy original, crean-
do un juego de alturas con las tarimas, donde se alternaban instrumen-
tistas y cantantes, situdndose muy préximos a los bancos de coro, de-
jando un gran espacio en el frente del escenario. La Orquesta Barroca
de Friburgo dejé patente su calidad desde su primera intervencion, en
la Sinfonia de la Primera Parte del Oratorio. Los répidos pasajes de la
cuerda fueron de un gran vitalismo con soberbias intervenciones solis-
tas de los violinistas Petra Mullejans y Brigitte Taubl, a modo de Con-
certo grosso veneciano. El conjunto aleman dio una verdadera leccién
de lo que significa ser un grupo estable en sus intérpretes, puesto
que la treintena de sus integrantes estables son asimismo accionistas
de la orquesta, lo que les confiere un compromiso extra que se trans-
fiere a la interpretacion. Debemos destacar la igualdad en el balance
sonoro y en la articulacién por
parte de todas las secciones
de la cuerda. Asimismo, las in-
tervenciones a solo en las arias
con instrumento obligado fue-
ron una delicia, como el dulci-
simo y ensofador sonido del
violonchelista Guido Larisch
en el aria "Pompe inutili” o el
luminoso, expresivo y bello so-
nido de la concertino Petra Millejans.

El florido bajo continuo fue en todo momento el perfecto aliado de
los solistas, dotando de la perfecta atmésfera a cada uno de los multi-
ples afectos que acompanan a cada aria, que son una de las maravillas
de este oratorio, mediante el empleo de multiples combinaciones de
sonoridades entre violonchelo, viola da gamba, arpa, archilaid, érga-
noy clave.

El elenco vocal estuvo capitaneado por una espléndida Madda-
lena, la soprano Giulia Semenzato, en quien recae gran parte de las
arias y de los afectos. Se mostré como una excepcional y versétil voz
que domina todo su registro, mostrando una pulcritud maxima en la
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emision y diccidn italiana, a la vez que su voz puede ser ligera, pero
también poderosa y plena, con una expresividad que estuvo a la altu-
ra de las fantasticas arias. Hay que reconocer y poner en justo lugar
al joven contratenor espafiol Alberto Miguélez Rouco, quien encarné
magnificamente al Amor Celeste. Duefio de una voz especialmente
natural, bella, de amplia tesitura y de nada desdefiable volumen, puso
una fantéstica elocuencia en cada una de sus intervenciones. Dejemos
de buscar en el extranjero al nuevo referente de los contratenores.
Quizas lo tengamos ya en casa.

El rol de Amor Terreno fue desempenado por la contralto Hele-
na Rasker, quien debié de dar més proyeccién a sus arias, mientras
que los més breves papeles de Marta, Cristo y Fariseo fueron de un
especial calidad por la siempre excepcional mezzo Marianne Beate
Kielland, mientras que al Cristo del tenor Joshua Ellicott le falté la
personalidad necesaria para este papel de tanto simbolismo, mientras
que Johannes Weisser, Fariseo, fue un rotundo y seguro baritono con
muy buena presencia sonora en los graves.

René Jacobs dirigié con su carisma vital que lo caracteriza, median-
te un gesto conciso desprovisto de artificiosidades, dejando mucha
de la responsabilidad de los recitativos en el propio bajo continuo,
que funcioné de un modo casi auténomo. La pasién y fascinacion que
siente Jacobs por esta musica es tan contagiosa, que la orquesta no
pudo dejar de responder, realizando un verdadero y complice trabajo
conjunto entre director e instrumentistas. El publico dedicé una larga
y calida ovacién a todos los intérpretes hacia la extraordinaria musica
de Caldara, quien debe ser todavia mucho maés reconocido e inter-
pretado.

Simén Andueza

Giulia Semenzato, Marianne Beate Kielland, Helena Rasker, Alber-
to Miguélez Rouco, Joshua Ellicott, Johannes Weisser. Orquesta
Barroca de Friburgo / René Jacobs. Maddalena ai piedi di Cristo,
de Antonio Caldara.

Universo Barroco, CNDM. Auditorio Nacional, Madrid.

Una revelacién
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La puesta en escena de Krzystof Warlikowski ilustra perfectamente la
trama de A Quiet Place, 6pera de Leonard Bernstein.

A Quiet Place (Un lugar tranquilo), 6pera de Leonard Bernstein y
Ultima de sus obras liricas, hace su entrada en la Opera de Paris. Para
esta ocasion, se ha hecho una revision del libreto y de la musica, a
cargo de Garth Edwin Wadsworth, responsable del “Leonard Berns-
tein Office”, que se propone combinar los dos estados de la obra: el



Critica
Auditorio
Perfume enuinamente francés una de las cualidades que deben acompafiar a una verdadera Mé-
g lisande; eso, y una tersura en su emisién, diversos colores, claridad
de diccion o sinuosa linea de canto.
Sevilla De igual manera, pero por diferentes motivos, Golaud también
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“Willy Decker firmaba otra direccién escénica extraordinaria, jugando
sobre la escenografia minimalista de Wolfgang Gussmann y la
iluminacién Hans Toelstede”.

No sabemos si el Maestranza podia prever una respuesta nega-
tiva del publico ante este Pelléas et Mélisande de Debussy, pero
algunas butacas quedaron vacias. Sin embargo, una mayoria disfru-
t6 de una apuesta en la que confluyeron todos los elementos a su
favor, acaso como ni siquiera su autor pudo imaginar. Puede que el
trio protagonista fuese del mismo nivel que quienes lo estrenaron,
pero no la produccién, hecha no sélo con imaginacion e inteligen-
cia para sacar algunos de los muchos simbolos escondidos en |a
misma, sino por los recursos escénicos empleados, que incluia una
suntuosa y esplendente escenografia, magnifico tratamiento de la
luz o una batuta de oro.

La historia pone en pie un tridngulo amoroso al uso: una her-
mosa mujer misteriosa, dubitativa, reservada, y dos hermanastros
que se enamoran de ella perdidamente, hasta llegar a matar el uno
al otro; naturalmente, el baritono-bajo asesina al baritono ateno-
rado o Martin. Pero un argumento seccionado, conscientemente
inconexo, con elipsis, no siempre dentro de una légica dramatica,
junto a una linea melédica en la que no sélo no hay grandes arias,
sino que incluso es dificil recordar una sola frase musical, no ayuda
a encontrar el favor del pdblico.

A cambio ofrece una musica maravillosa, evanescente, sutil, li-
gera, como fuera de la realidad, casi siempre enlazada mediante
motivos recurrentes que Debussy usa, no a la manera de Wagner,
sino mucho maés cortos, como unidades o células, siempre aplica-
dos a la orquesta y nunca al canto.

Conviene saberlo para entender mejor el trabajo del trio pro-
tagonista, fisicamente atractivos. Empezando por la bellisima Mari
Eriksmoen, una soprano noruega que se dejé conquistar por Go-
laud, que la encontré perdida en medio de un bosque y con el que
se casaria 6 meses después, y luego por su hermanastro, con quien
parece encontrar el amor. También enamoré a toda la familia de
sus amantes, y para cada uno de ellos necesitaba un registro dife-
rente, un talante, maneras e inflexiones de voz. Esa maleabilidad es

hace de la versatilidad de su registro bandera. El norteamericano
Kyle Ketelsen fue quien dio vida a sus encontrados y cambiantes
sentimientos con absoluta propiedad, afiadiendo una inteligibilidad
impropia en su extensién més grave incluso, asi como dolorosos
agudos cuando los re-celos van desplazando al amor. Edward Nel-
son clavo el espiritu de Pelléas, el enamorado, con su voz limpia, no
especialmente célida, homogénea en todo el registro, con suficiente
potencia para su amor anovelado. Maravilloso el dio de amor.

También hubo importantes exigencias vocales para Yniold, el
hijo de Golaud, por lo que se suele recurrir a una voz de soprano.
Eleanor Deveze cumplié maravillosamente esas exigencias. Marina
Pardo firmé una Geneviéve a la que falté una mayor emision y me-
nos vibrato, aportando su experimentada intencién a su rol. Bien
que aprovechd Javier Castafeda su doble oportunidad de pastory
médico. Coro interno y mégico.

Willy Decker firmaba otra direccién escénica extraordinaria, ju-
gando sobre la escenografia minimalista de Wolfgang Gussmann y
la iluminaciéon Hans Toelstede.
Decker ya sabemos cémo ma-
neja las situaciones, y cuando
no enlaza algunas de las cone-
xiones perdidas del argumen-
to, consigue atraer al especta-
dor con la belleza sorpresiva
de la produccién. Aunque es
imposible que afloren todos
aspectos horizontales y trans-
versales de la obra simbolista,
si hubiese sido bastante aleccionador destacar los momentos de
luz frente a los de sombra, que fueron contados, a pesar de que
casi constituyen la esencia de los juegos simbdlicos.

Tenemos la fortuna de contar como director honorario de la
ROSS a Michel Plasson y como titular a Marc Soustrot. Desde sus
nombramientos sabiamos que estos dos directores, ya de vuelta
de todo, vendrian a dejar sus posos de sabiduria musical en el
Maestranza. A sus 88 afos, a Plasson le cuesta ya subir al podio,
pero en octubre dirigié un programa de abono (el de inauguracion
de la temporada) de pie. Aunque estas limitaciones no le impiden

"Direccion de ensuefo de
Michel Plasson, conociendo
los leitmotiv y su cardcter,
entendiendo el fluido
melddico debussyano vy el
seductor perfume francés”

que cuando toma la batuta dirija con la fuerza de un joven y la
madurez de los afios de experiencia que atesora. El resultado: una
direccion de ensuefio, porque se conoce todos los leitmotiv y su
caréacter, porque entiende el fluido melédico debussyano, porque
da vida a cada instrumento cuando le corresponde, porque maneja
el cambiante espectro dindmico de Debussy como pocos, porque
le pone una ilusién-intencién fascinantes y porque vierte en cada
nota una gota del mas evocador y seductor perfume francés.

Carlos Tarin

Edward Nelson, Mari Eriksmoen, Kyle Ketelsen, etc. Real
Orquesta Sinfénica de Sevilla / Michel Plasson. Escena: Willy
Decker. Pelléas et Mélisande, de Claude Debussy.

Teatro de la Maestranza, Sevilla.

de 1983, para gran formacién pero corta, y el de 1986, mas extensa
pero para una formacién de camara. En el Palacio Garnier, se ve asi
una Spera larga con la orquesta de la Opera de Paris al completo, en
conformidad con esta revisién, bajo la direccién de otro especialista
del compositor estadounidense, Kent Nagano.

Se trata de un estreno importante en todos los sentidos, para esta
nueva produccion de la gran casa lirica parisina. La trama se conserva,
correspondiendo al estado final de la obra, con una historia de con-
flicto de familia alrededor de peripecias amorosas homosexuales y he-
terosexuales. Una autobiografia seguramente, con alusiones a la vida



“La trama es una historia
de conflicto de familia
alrededor de peripecias
amorosas homosexuales y
heterosexuales”
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misma de Bernstein (desaparecido en 1990) para su obra testamento.
Sobre un tejido orquestal brillante, la intervencién del canto se divide
entre largos didlogos y momentos de lirismo para algunos conjuntos,
en una forma de teatro musical con una musica que mezcla tonalidad
y politonalidad. Una obra original e interesante desde muchos puntos
de vista, mucho més ambiciosa y totalmente diferente de los musi-
cales como West Side Story
que han construido en parte la
fama del compositor.

El reparto vocal internacio-
nal elegido se revela en total
adecuacién, con un inglés (y
algunos toques originales de
francés) bien proyectado y un
canto seguro, a pesar de estar
a veces tapados por los instru-
mentos. Destaca el cuarteto de las voces de los papeles principales,
encarnados con prestancia por la soprano Laudia Boyle (Dede), el te-
nor Frédéric Antoun (Francois), el baritono Gordon Bintner (Junior) y
el bajo Russel Braun (Sam). Igualmente adaptados se muestran los nu-
merosos otros solistas vocales y el coro, este para breves intervencio-
nes. La orquesta se lanza voluptuosamente bajo la batuta tan experta
como entusiasmada de Nagano.

La puesta en escena de Krzystof Warlikowski ilustra perfectamente
la trama, con decorados de interiores de casa que se mueven de una
parte a otra del escenario, vestuario correspondiente al tiempo de
la obra en Estados Unidos, gestos y movimientos en situaciéon. Todo
justo y de verdad, sin nada de complicaciones indtiles, que permite
entender directamente la obra. El resultado confirma un espectaculo
cumplido, que celebra como se debe el retorno al repertorio que me-
rece esta épera contemporanea poco conocida.

Pierre-René Serna
Laudia Boyle, Frédéric Antoun, Gordon Bintner, Russel Braun, etc.
Coro y Orquesta de la Opera de Paris / Kent Nagano. Escena:

Krzystof Warlikowski. A Quiet Place, de Leonard Bernstein.
Palais Garnier, Paris.

Macbeth, Bugs Bunny y Pepa Pig

Valencia

La soprano dramatica Anna Pirozzi fue la heroina de la noche en este
Macbeth de Verdi.

En lavida, como en el teatro, y en el arte en general, no todo vale.
Ya en el siglo XVIII se descubrié el buen gusto en la creacion artistica.
Justamente, el montaje de Macbeth de Verdi ha sido un producto
de mal gusto, una ensalada en donde se ha mezclado como ingre-
dientes a figurantes procedentes del orbe de los dibujos animados
(el conejo Bugs Bunny y la cerdita Pepa Pig, entre otros) como alifio
a un drama de dramatismo exuberante y maldad en grado sumo.
En el Acto lll, que transcurre en la cueva de las brujas, no tiene mu-
cho sentido contemplar a una gogé bailando sobre una barra en un
cabaré mientras las hechiceras han sido convertidas en cabareteras
ataviadas con lentejuelas, abalorios y plumas de marabu.

El director de escena cometio errores de bulto. Establecer un si-
mil entre el poder regio y el futbol, mientras un nifio jugaba con una
pelota, nos parece una astracanada. En el Acto IV, el coro canta "Pa-
tria opressa” en medio de un escenario mas propio de refugiados
ucranianos en la ciudad polaca de Przemysl. La escenografia, pobre,
simplona. Un cuadrilatero con puertas laterales y un muro batiente
al fondo. Los personajes entraban y salian por los costados. Minima-
lismo del malo. La iluminacion, al menos, supo salvarse del desastre
general. Fue rica, sugerente, aunque con focos monécromos.

Otra cosa muy diferente fueron los excelentes cantantes. La
soprano dramatica Anna Pirozzi fue la heroina de la noche. Con la
primera solita forma de Macbeth, que abarca las escenas V-VI-VII,
la cantante napolitana nos impresiond por sus exquisitas gramas
graves, herclileos agudos y un vigoroso registro medio. Verdi que-
ria una malvada Lady Macbeth
que impresionase al publico
por sus alaridos; esta mujer
lo hizo, si, pero cantando muy

"En la cueva de las brujas

no tiene mucho sentido

bien y sin desafinar. La sefiora contemplar = gogé

Pirozzi podria acometer deter- ;
bailando sobre una barra

minados papeles wagnerianos
a piacere. en un cabaré”

Aungue inicialmente figu-
raba en el cartel Luca Salsi en
el papel estelar de Macbeth, una hemorragia nasal le impidié com-
parecer en escena. En su lugar lo hizo el segundo baritono, George
Gagnidze. La verdad es que el cantante de Tiflis tiene una voz car-
nosa, robusta, en sus gamas agudas; pero su centro es endeble. Sus
graves son aceptables. Le falté maldad para encarnar al atribulado
y despiadado Macbeth. Empero, su gran aria en el Acto IV, “Pieta,
rispetto amore”, estuvo bien cantada, pero de manera apolinea.

Aunque el tenor tiene un papel pequefio, Giovanni Sala canté
con exquisito gusto su aria “Ah, la paterna mano”, en el Acto IV,
si bien, no es menos cierto que Giuseppe Verdi no exige grandes
dificultades en esta bella cantinela. Sala es un buen tenor, elegante.
El bajo-baritono Marko Mimica hizo un buen papel al interpretar a
Banco, sobre todo en el Acto Il, Escena IV, con ocasién de su serena
aria "Come dal ciel precipita”, previo a ser asesinado. Tiene un buen
fiato, pese a que su voz no venga del inframundo.

El coro brill6 sobremanera, ora en las voces blancas, ora en las
masculinas, ora en el conjunto del gran coro. En esta épera el coro
tiene un cometido muy importante. En el Acto IV el Cor de la Gene-
ralitat Valenciana emocioné al piblico. La orquesta consiguidé unos
bellos timbres, fraseando muy bien el discurso musical. Desde el po-
dio, Michele Mariotti no estuvo siempre a la altura de las circunstan-
cias. En ocasiones, la batuta dirigi6 las escenas de hechiceria, muy
draméticas, con ritmos bailables, y no era una fiesta, sino un conjuro.

Francisco Carlos Bueno Camejo

George Gagnidze, Marko Mimica, Anna Pirozzi, Rosa Davila, Gio-
vanni Sala, Jorge Franco, Luis Lépez Navarro. Cor de la Generali-
tat Valenciana y Orquestra de la Comunitat Valenciana / Michele
Mariotti. Escena: Benedict Andrews. Macbeth, de Giuseppe Verdi.
Palau de Les Arts, Valencia.
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La seccién de critica de
discos de RITMO le ofre-
ce comentarios, analisis,
comparaciones, estudios y
ensayos de las novedades
discogréficas y reediciones
que mensualmente pre-
senta el mercado nacional
e internacional, en forma-
do audio (CD) y audiovisual
(DVD-BR), tanto en soporte
fisico como en edicién "on-
line" desde Internet.

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

Se cierra la 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.
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ALBENIZ
Four-Hand Piano Music
psodia espafiola * Suite espafiol

Diio Van Dua

La musica para piano de
Isaac Albéniz es histéricamen-
te indispensable para el rito
de iniciacion de la mdsica es-
panola al siglo XX desde el XIX
y para recuperar algo del brio
nativo de la musica tradicional
espafiola. Este volumen pro-
mete ser un estudio comple-
to de las obras sobrevivientes
para piano a cuatro manos del
compositor, tanto transcritas
por él mismo, como por sus
contemporaneos, interpreta-
das por el Ddo Van Dué. La
sabiduria convencional con
respecto a esta mdusica es
que después de su llegada a
Paris en 1894, y su exposicion
simultanea a la obra de Clau-
de Debussy, Albéniz se vuelve
mucho maés experimental en
estilo, adoptando una paleta
arménica més audaz y rica que
marca su estilo perdurable en
el tiempo, marcando una dis-
tancia entre su inicial produc-
cién para el saldon victoriano.
Esto ha llevado, en parte, al
dominio de la Suite Iberia so-
bre todos sus otros esfuerzos,
excepto algunos casos aisla-
dos, como sus Suites Espa-
fiolas o la Rapsodia Espariola,
que han logrado sobrevivir a
lo largo de las décadas inter-
medias por méritos propios.
En ellas se ve un esfuerzo que
demuestra que Albéniz estaba
luchando hasta cierto punto
en términos de encontrar un
término medio entre el impre-
sionismo y su voz natural. El
enfoque del Dio Van Dud es
suelto e idiomatico en su ma-
nejo de esta musica con una
calidez y generosidad de at-
modsfera, con evocaciones méas
que retratos en un concepto
novedoso, perfectamente eje-
cutado.

Luis Sudrez

Critica
Discos

A-Z

Después de cinco volume-
nes en los que Benjamin Alard
(entrevistado en este mismo
numero) ha explorado, en ri-
guroso orden cronolégico, la
primera parte de la extensa
produccién para teclado de Jo-
hann Sebastian Bach, en esta
sexta entrega se enfrenta a una
de las obras candnicas de este
rico repertorio.

Se trata del primer libro del
Das Wohltemperierte Klavier.
En las anteriores grabaciones,
Alard nos ofrecia su lectura de
las obras del maestro de Eise-
nach y sus inevitables vincula-
ciones con las de otros maes-
tros, como Buxtehude, Pache-
lbel y Reinken. Pero en esta
oportunidad, el maridaje que
nos ofrece el virtuoso francés
es con el Klavier-Blichlein para
Wilhelm Friedemann Bach.

Pero esa no es toda la no-
vedad de esta grabacién. Alard
no interpreta esta obra siguien-
do la tradicional secuencia
(Preludio & Fuga) en el orden
ascendente de la escala, tal
como lo escribié Bach. El fran-
cés altera el orden, “irrespeta”
el canon y le quita la peluca
al maestro. Una decision que,
seguramente, molestarad a los
puristas.

Es facil que, con esta obra,
las interpretaciones caigan en
un academicismo gris. Pero eso
no ocurre con estos tres discos.
En Alard, hay algo de lectura
desprejuiciada y de irreveren-
cia juvenil que nos muestra a
un Bach que no tiene el cefio
fruncido. La interpretacion del
francés tiene rigor, es imagina-
tiva, como ya lo venia demos-
trando desde los volumenes
anteriores, pero es, al mismo
tiempo, fresca y, me atrevo a
decir, algo juguetona. En esen-
cia, el Bach de Benjamin Alard,
sonrie.

Juan Fernando Duarte Borrero

DAS WOHLTEMPERIERTE KLAVIER (1) (; LE CLAVIER BIEN TEMPERE, LIVRE 1

BEI;I/JAMIN‘A RD

ALBENIZ: Miisica para piano a cuatro manos.
Dio Van Dua (Pamela Pérez y Pedro Mercado,
piano).

Naxos 8574347 ¢ DDD ¢ 61

BACH: Las obras completas para teclado (Vol.
6). Benjamin Alard.

harmonia  mundi  HMM90246668
e 3 CD ¢ 2h 41" e« DDD

W MP
KLAVIER" Zweiter Teil
BWV 870-893

ANDREA BACCHETTI piano

Andrea Bacchetti es uno de
los pianistas més interesantes
como intérprete del repertorio
Barroco. Fue premio ICMA por
su grabacién de los manuscri-
tos restaurados de Domenico
Scarlatti. Parte de la critica afir-
ma que “su estilo es sumamen-
te individual y singularmente
agradable, su legato es impe-
cable, tiene una visién ilumina-
da de registros y colores y de-
licadeza extrema en el control
del sonido”. Especialmente in-
teresado en Bach, ha grabado
sus Invenciones y Sinfonias, el
Concierto ltaliano, las Variacio-
nes Goldberg, y en esta nueva
grabacién aborda el segundo
libro del Clave Bien Tempera-
do, los 24 preludios y fugas en
todas las tonalidades mayores
y menores. Decia Busoni que el
Libro | del Clave bien Tempera-
do estaba escrito para el mu-
sico y el Il para el compositor,
siendo de mayor dificultad téc-
nica y estructural para el intér-
prete. El Temperamento Igual
es un sistema de afinacion que
sustituiria al Mesotdnico, al uso
en la época, que no permitia
el uso de tonalidades con mu-
chas alteraciones. Pero Bach
se atreve, y escribe hasta con
siete sostenidos (Do sostenido
mayor) y con siete bemoles (Do
bemol mayor).

Bacchetti lo interpreta en
piano moderno, sin echar la
vista atrds, en busca de nuevas
sonoridades, cuyo resultado
es una interesante version per-
sonal sin alterar el contenido.
Bach escribio este segundo vo-
lumen en 1742 durante su es-
tancia en Leipzig y llega hasta
2022 sin inmutarse. Aunque se
interpreta poco en concierto,
esta obra de arte intemporal
es de estudio obligado en con-
servatorios y estd presente en
todos los programas oficiales
de piano.

Sol Bordas

BACH: El Clave bien Temperado (Vol. I).
Andrea Bacchetti, piano.
Arthaus Musik LC27853 ¢ 2 CD « DDD ¢ 131’
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QUE TIENE BACH QUE NO TENGAN OTROS...

No es la primera vez que
vengo a alabar el trabajo de
la Bach Stiftung y espero
que tampoco sea la Ultima;
igualmente, me atrevo a
destacar la unanimidad del
resto de colegas de RIT-
MO con las resefias sobre
esta coleccién, todo lo que
refuerza la magnifica impre-
sion sobre el trabajo de la
fundacion, porque abordar
la integral de Cantatas de
Bach ya da para descubrirse
ante ellos; hacerlo graban-
dolas en conciertos en di-
recto, entra en el terreno del
amor eterno a esta gente. Y
diréis que también hay que
exigir calidad en el desem-
peno, pero por ahi no exis-
ten riesgos: lo que ofrecen
se me antoja colosal, mucho
mas alla de lo exigible.

El caso es que, escuchan-
do los primeros compases
de una cantata, me quedo
frecuentemente embobado
haciéndome una pregunta
a la que los afos y el estu-
dio no encuentran respues-
ta: qué tiene Bach que no
tengan otros. Porque si, po-
demos hacer un andlisis se-
sudo de la sublimacién del
contrapunto, de su inven-
cién melddica, de su pul-
sion ritmica o de la intima
relaciéon texto-musica, para
concluir que desde el punto
de vista técnico es simple-
mente perfecta. Pero eso no
explicaria la serenidad de
cuerpo y mente que se ex-
perimenta cuando uno es-
cucha, por ejemplo, ese dio
de oboe d’amore al inicio
de "Ach Gott, wie manches
Herzeleid”, o la plenitud
musical que se siente con
el devenir del cantus firmus
por ese “Lob, ehr und preis
sei gott”. Bach domina las
notas: la musica fluye si él lo
quiere, o lucha con interva-
los como un serrucho que
se abre paso combatiendo
el miedo al infierno y al tor-
mento, si el texto asi lo de-
manda.

A la deliciosa BWV 3
“Ach Gott, wie manches

BACH: Kantaten n. 38. Coro y Orquesta de

la Fundacion J.S. Bach / Rudolf Lutz.

J. S. Bach-Stiftung C025 ¢ 66' ¢ DDD
* k% %% R

Herzeleid” le acompanan
las no menos encantadoras
y de caracter mas mundano
y ligado a la corte BWV 184
“Erwlinschtes Freudenlicht”
y BWV 192 “Nun danket alle
Gott". Todas comparten la
firma de Bach, esa construc-
cién monumental, donde las
voces fluyen y todo encaja,
situada siempre al servicio
de la emocién mas orgénica
y espiritual.

Por eso, ante esta pu-
reza de materia prima, el
intérprete “lo tiene facil”,
porque es dificil hacer so-
nar mal a Bach y “sélo”
debe presentar algo inhe-
rentemente perfecto. No es
musica facil, desde luego
(siempre hablamos de las
perrerias de Haendel a sus
cantantes, pero Bach no se
queda precisamente atras),
aunque cuando el intérpre-
te comprende la magnitud
de la mdsica que maneja y
se le acerca con la necesaria
humildad (mas unos mini-
mos técnicos), lo demas sale
solo. Y de Lutz y su banda
sélo podemos repetir el pi-
ropo de la anterior entrega:
entienden la grandeza de la
musica de Bach, saben lo
que hacen (muy recomen-
dable leer las interesantisi-
mas observaciones de Lutz
en el libreto, especialmente
si sois musicos), tienen mu-
chisimo oficio y nos regalan
una experiencia plenamen-
te bachiana. No se puede
pedir mas.

Asi, el volumen 38 es otra
absoluta pasada, como ya lo
era el 37 y seguramente los
36 anteriores. ;Queremos
méas? Queremos todas.

Alvaro de Dios

EL INTRINCADO DESAFIO DEL NUMERO 7

Los dos registros disco-
gréficos aqui resefiados tie-
nen varios puntos en comun:
ambos se realizaron en di-
ciembre de 2019, en vivo, con
tomas de sonido de alta defi-
nicién, orquestas y directores
de primer nivel y dos grandes
séptimas sinfonias del reper-
torio sinfénico. Todo ello,
aparentemente esencial para
confluir en posibles versiones
de referencia, es gestionado
brillantemente, aunque con
ciertos matices que a conti-
nuaciéon comentamos.

Respecto a la Sinfonia n.
7 de A. Bruckner (version L.
Nowak), registrada en DXD
(Digital Extreme Definition),
Roth logra, en el Allegro
moderato, unas cuerdas de
fraseo amplio y fluido (sin ex-
cesivo vibrato), y temas, dina-
micas y planos conveniente-
mente desplegados. Las ma-
deras se muestran diafanas y
los metales equilibrados en
los tutti, dando como resul-
tado un sonido envolvente,
aunque de caracter mas liri-
co que el pathos dramatico
inherente a esta musica. Esto
Ultimo también es percibi-
do en el Adagio, de tempo
demasiado rapido. Roth se
centra mas en la calidad y pu-
reza del sonido que en sacar
a relucir la expresion tragica
que emana del movimiento,
en una concepcion algo epi-
dérmica. Mejor concebido,
el Scherzo se alza vigoroso y
asertivo, asi como cantabile y
desenvuelto en el trio. La ver-
sién de Roth culmina en un

\
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i' Bruckner 7

Glirzenich-orchester Koin
Frangois-Xavier Roth

London Symphony Orchestra

Shostakovich
Symptiony No 7.

Gianandrea Noseda

brillante Finale, con potentes
intervenciones de los meta-
les y una clara exposicién de
la filigrana polifénica, pero
adoleciendo de una mayor
recreacion interpretativa de-
bido a su rigidez ritmica.

La Sinfonia n. 7 “Leningra-
do” de Shostakovich, graba-
da por Noseda y la LSO con
un sonido excepcional (en
SACD), se abre con un Alle-
gretto bien articulado, algo
falto de energia, pero com-
pensado por el implacable
ostinato que lo caracteriza,
y que alcanza, con riguroso
control ritmico, dindmico y
equilibrio en todas las sec-
ciones instrumentales, mo-
mentos de verdadera tensién
y magnitud. EI Moderato re-
sulta elegante y ligero, con
remarcables intervenciones
del oboe, asi como del xiléfo-
no, clarinete en Mib y bajo en
la seccién dramética central.
En el centro expresivo de la
sinfonia (Adagio) se echa de
menos mas intensidad en el
arcaico motivo de las made-
rasy la posterior respuesta de
las cuerdas al inicio, si bien se
muestra convincente en el
bloque central y su enlace
con la reexposicion. Noseda
logra un radiante remate final
en el Allegro non troppo, a
pesar de perder pulso en la
“zarabanda triste” y cierta es-
pontaneidad debido al exce-
sivo control ritmico ejercido
sobre la orquesta en todo el
movimiento.

Ambos  registros, muy
recomendables por la gran
calidad de las grabaciones
y su excelente realizacion
conceptual y técnica, se dis-
tancian, sin embargo, y aun
teniendo en cuenta sus evi-
dentes aciertos, de los refe-
rentes histéricos conocidos,
muy dificiles de retar en este
repertorio.

Juan Manuel Ruiz

BRUCKNER: Sinfonia n. 7. Girzenich-
Orchester Koln / Frangois-Xavier Roth.

Myrios MYRO30 ¢ 57" ¢ DXD
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SHOSTAKOVICH: Sinfonia n. 7 “Lenin-
grado”. London Symphony Orchestra /
Gianandrea Noseda.

LSO Live LSO0859 e 75" ¢ SACD
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FRIED ARPSIGHORD

Con este nuevo trabajo en
solitario, Friederike Chylek da
continuidad a sus Ultimos dis-
cos From Byrd To Byrd y Time
stands still, basados en diversos
compositores  renacentistas.
Este CD estd dedicado exclu-
sivamente a William Byrd, que
fue conocido como el padre
de la mdasica inglesa. Musico
muy completo, su obra abarca
composiciones de  diversos
géneros, pero es en el ambito
de la musica instrumental para
teclado donde realiza notables
aportaciones; son trascenden-
tes sus innovaciones técnicas
y su alta calidad artistica, que
con mas de 140 obras para vir-
ginal ayuda a establecer la es-
cuela inglesa de clave.

Las obras, que interpreta
con gran solvencia Chyleck,
nos llevan por un camino de
diferentes composiciones que
aparecen diseminadas en di-
versas publicaciones del autor.
Las podemos encontrar en su
manuscrito My Ladye Nevells
Booke (1591), copiado por
John Baldwin, y en antologias
como Fitzwilliam Virginal Book
(1612-1619) o Parthenia (1612-
13), coleccién de piezas que
edita junto a otros autores
como John Bull, Giles Farnaby
u Orlando Gibbons.

En cuanto a Chylek, hemos
de destacar que su interpreta-
cién estd muy bien equilibra-
da en diferentes parédmetros,
como en el fraseo, en la orna-
mentacion y especialmente en
el tratamiento del tempo, po-
demos decir que el resultado
es un disco que supone una
introduccién sucinta y fiel a las
obras para teclado de Byrd. En
esta ocasidn interpreta estas
obras en una copia del clavicor-
dio de Matthias Griewisch, se-
gun loannes Ruckers de 1624.

Raquel Serneguet

BYRD: Obras para teclado. Friederike Chylek,
clave.

Grabacién de estudio dedi-
cada a la delicada e inaprensi-
ble musica finisecular francesa
del siglo XIX por uno de los
mejores coros actuales, el de la
Radio de Baviera, con uno de
los mejores directores de coro
actuales, Howard Arman. Con
esto debiera bastar para que los
aficionados a la musica coral, y a
la musica de calidad habria que
afadir, corrieran a escucharlo. El
programa es sumamente origi-
nal y bien construidos: los dos
pilares centrales son La damoi-
selle élue, ese pequefio oratorio
bastante pagano que supuso la
primera obra orquestal del joven
Claude y que tuvo muy buena
acogida, pero aqui en una ver-
sién para dos pianos del propio
Arman basada en la partitura or-
questal y la reduccion pianistica
del propio Debussy; y por otro
lado, la poco conocida Etudes
latines (1900), para voces solitas,
coro y piano, que ponen en mu-
sica diez de los 18 poemas de
Leconte de Liste del mismo ti-
tulo, evitando a propésito Lydia,
incomparablemente puesto
en mdusica por Fauré, aunque
Hahn lo imita en la pura y sim-
ple belleza de esa idealizada y
sublimada antigliedad clasica.
Ademas, encontramos el mismo
poema de Verlaine, L'ombre des
arbres dans la riviére embrumée,
puesto en musica por Debussy y
Hahn para comparar y contras-
tar. La soprano Karg esté excep-
cional en su prestacion sonora. Y
como comentdbamos al inicio,
el resultado final, partiendo de
los artistas anunciados, es de
una delicia sin fin, a pesar de
que no todas las obras son co-
rales, sino que hay importantes
contribuciones de solistas. Una
minucia esta peculiaridad, mas
si bien tan bien grabada como
consigue Bernhard Albrecht, el
técnico de grabacion.

Jerénimo Marin

KLASSIK

CHRISTIANE KARG
GEROLD HUBER

CHOR DES
BAYERISCHEN
RUNDFUNKS

HOWARD ARMAN

Criti

Discos

A pesar de la escasa infor-
macién existente sobre Carl
Frihling (nacido en 1868 vy fa-
llecido tres dias antes de cum-
plir 69 afios en la mas absoluta
pobreza y sin expectativas o de
interpretar o escuchar sus obras
en vida), en el pormenorizado
texto de Oliver Fraenzke que
acompafa esta grabacion dis-
cogréfica encontramos datos
biogréficos muy significativos
para acercarnos a una produc-
cion musical de alrededor de un
centenar de obras. Apela a que
la razén de haber sido relegado
al olvido recae en que era judio.

Comenzd sus estudios musi-
cales en la Gessellschaft der Mu-
sikfreunde en Viena, como alum-
no de piano de Czerny y Anton
Door (intimo amigo de Brahms),
y de Franz Krenn en compo-
sicion quien, a su vez, habia
sido profesor de Mahler, Zem-
linsky o Janacek, entre otros.
Muy reconocido como pianista
y musico de cédmara compar-
tiendo escenario con figuras
como Pablo Sarasate, en el
dmbito compositivo cuenta con
virtuosas piezas de salén, valses
de concierto, mazurkas y fanta-
sias sobre melodias de éperas.
Se definié a si mismo como
“un musico concienzudo” vy fiel
seguidor de Beethoven, Schu-
mann y Grieg. En sus paginas
cameristicas mantiene la forma
clésica siguiendo la tradicién
roméntica y tal como demuestra
en su Quinteto con piano Op.
30 de 1892, desaparecido des-
pués de 1914 y recuperado en
1992 para una grabacién de la
radio austriaca. Se cree que su
Cuarteto con piano Op. 35 data
de poco después y en él deja
claro su sentido del ritmo y del
contrapunto sin desviarse de la
funcionalidad de la tonalidad.

Maria del Ser

DEBUSSY: La damoiselle élue. Salut prin-
temps. Les angélus. HAHN: Etudes latines.
Christiane Karg, soprano. Gerold Huber, piano.
Chor des Bayerischen Rundfunk / Howard
Arman.

FRUHLING: Quinteto con piano en fa soste-
nido menor Op. 30. Cuarteto con piano enre
mayor Op. 35. O. Triend|, piano; D. Gigloerger
y N. Karmon, violines; R. Glassl, viola; F. Mijn-
ders, violoncello.

Oehms Classic OC1724 o 57" o DDD

BR Klassik 900529 o 5¢' ¢ DDD

Hannsler Classic HC21062 o 61" » DDD

Jokkk

Jokkkk

Fkkkk

Conocido con el sobre-
nombre de "Il Buranello”,
Baldassare Galuppi (1706-
1785) es un compositor
dentro cuya obra, al igual
que ocurre con otros con-
temporéneos suyos, como
Giovanni Battista Sammar-
tini o Franz Xaver Richter,
se puede rastrear la répida
transicién entre el Barroco
tardio y el pre-Clasicismo,
y como ocurre con los mu-
sicos de esa generacion, si-
tuada todavia en una zona
un tanto penumbrosa, su
discografia, siendo incluso
comparativamente  abun-
dante, no se ha planteado
de una manera sistematica,
centrandose ésta mayorita-
riamente en su musica ins-
trumental, marginal dentro
la ingente producciéon de
quien fue célebre en su
tiempo como operista, y
muy especialmente en la
destinada al teclado, como
es el caso de la presente
grabacion.

En &gil y brillante inter-
pretacién del afamado cla-
vicembalista Luigi Chiarizia,
el programa contiene una
seleccion de paginas, al-
gunas que ya ha sido ante-
riormente grabadas, como,
por ejemplo, la n. 3 de la
coleccién Passatempo al
cembalo, dedicada al “Du-
que del Norte”, es decir,
al futuro zar Pablo |, pero
la mayoria son primicias
mundiales en versién histo-
ricista. En estas Sonatas se
puede apreciar claramente
la arriba mencionada evo-
lucion estilistica, pues, si la
Sonata en re menor con la
que se inicia el programa
nos hace pensar en Do-
menico Scarlatti, la Sonata
en mi menor con la que se
cierra nos trae a la mente a
Domenico Cimarosa.

Salustio Alvarado

GALUPPI: Sonatas para clavicémbalo y

érgano. Luigi Chiarizia.

Dynamic CDS7923 o 61" « DDD
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LA RUSIA DE GIORDANO

Primera grabaciéon mun-
dial en video de esta épera,
hasta hace poco relegada al
olvido (este mes de mayo el
Teatro Real la ofrece en ver-
sién de concierto), realizada
en julio de 2021 en el Teatro
del Maggio Musicale Fioren-
tino. La opera, estrenada en
1905 en la Scala y repuesta
en 1927 en el mismo teatro,
después de someterla Gior-
dano a una revisién que es la
que aqui se ofrece, contiene
elementos de mdusica rusa
como referencias a la Obertu-
ra 1812, la cancién Los sirga-
dores del Volga, con la misma
melodia y otra letra apropia-
da al caso y una orquestina
de balalaikas, todo ello en un
intento de rememorar la 6pe-
ra de ambiente ruso iniciada
con su exitosa Fedora.

Independientemente  de
la mayor o menor calidad de
este titulo, la grabacion es
muy interesante, no solo por
tratarse de una Oépera casi
desconocida sino, principal-
mente, por un lado, por la
excelente direcciéon musical
del maestro Noseda, un di-
rector que ha sabido ganarse,
creo que merecidamente, un
puesto entre los més cotiza-
dos; con una amplia discogra-
fia de tinte muy variado, tanto
en la musica sinfénica como
en la épera. Su interpretacion
es clara, precisa, muy matiza-
da y llena de contrastes, sin
caer en la monotonia, sacan-
do el méximo partido a una
partitura que, de otra formay
a pesar de no ser muy exten-
sa, se haria interminable; ade-
mas cuenta con una excelen-
te orquesta que le responde
con eficacia y seguridad.

A lo dicho se suma la mag-
nifica interpretacion vocal y
escénica de Sonya Yoncheva,
que interpreta a su persona-
je con una perfeccion vocal
y una intensidad dramatica
que pocas veces se ven en
los teatros; demuestra ser
una de las grandes voces de
la actualidad. George Petean
es un baritono con un amplio
repertorio verdiano y verista;
como Gléby, cumple su papel

GIORDANO: Siberia. Sonya Yoncheva,
Giorgi Sturua, George Petean. Orquesta
y Coro del Maggio Musicale Fiorentino /
Gianandrea Noseda. Escena: Roberto Ando.
Dynamic 37928 « DVD ¢ 104' « DD 5.1
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incheva [ Sturua | Petean

' Roberto Ando, director,

| Orchestra e Coro
del Maggio Musicale Fiorentino
Gianandrea Noseda, conductor - *

WORLD PREMIERE ON VIDEO
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de malo con bastante efica-
cia; tiene una voz que, sin ser
extraordinaria, estd bien tim-
brada y en el aspecto teatral
no hay nada que objetar. El
tenor Giorgi Sturua, Vassili,
el enamorado de Stephana,
tiene unas cualidades que no
hacen de su voz la més ade-
cuada para este papel, pues
a veces se le nota excesiva-
mente el esfuerzo; esta por
debajo del nivel de los otros
dos protagonistas, si bien en
alguna otra intervencién en el
repertorio verista que se pue-
de escuchar en YouTube esta
mucho mas acertado.

Los numerosos personajes
secundarios que aparecen
en cortas y puntuales inter-
venciones durante el trans-
curso de la dpera tienen en
general un nivel adecuado.
La direccion escénica, con
intenciones renovadoras
pero, en realidad, de un cor-
te muy convencional que no
aporta nada interesante, nos
transporta al rodaje de una
pelicula de la época stalinista,
con unas proyecciones que a
veces corresponden a la ac-
cién y otras mas bien distraen
la atencién del espectador.
También resulta molesto el
exiguo equipo de rodaje (di-
rector, cameraman y técnico
de sonido), que aparece, se
pasea y desaparece por el
escenario sin un criterio cla-
ro en cuanto a las razones
por las que lo hace en unas
ocasiones si y en otras no. El
decorado y el vestuario son
efectivos, sin extravagancias,
lo que hoy en dia ya es bas-
tante. En cuanto a la toma de
video, en general es correcta,
aunque a veces la enturbien
las proyecciones.

Enrique Lépez-Aranda

N ENNE e
OF FRIENDS
JOHN WILLIAMS Y YO-YO MA

CLASSICAL
™

JOHN WILLAMS ~ YO-YO MA

A GATHERING
OF FRENDS @\

i
Incluye la grabacidnien primicia de una vérsion revisada del
Concierto para violonchelo de Williams, ademds de nuevos arreglos
de selecciones de La lista de Schindler, Lincoln y Munich.

Una seleccion de famosas arias italianas y francesas
y duetos como “Nessun dorma”, “La donne ¢ mobile”,

“0 soave fanciulla”, “Torna a Surriento”
y “Parla piu piano” de la pelicula ‘El padrino’

ALLXIS FFRCNCH

El pianista y compositor pionero de clasico-soul, con mds de
450 millones de streams a nivel mundial, lanza un album nacido
a partir de sentimientos de dolor, desesperacion e injusticia,
una prueba del poder de la comunidad y el pensamiento positivo.

Visitanos en: www.sonyclassical.es



KORNGOLD
Complete
Incidental Music

Much Ado
/About Nothing

[Der Vampir

[Hans Jorg Mammel,
[Tenor

[Ekkehard Abele,
[Narrator

Holst-Sinfonietta
Klaus Simon

Estamos de enhorabuena

por recibir completa la musica
incidental de Much Ado About
Nothing, la que conocemos en
nuestra lengua por Mucho rui-
do y pocas nueces, escrita por
la criaturita de Erich Wolfgang
Korngold para el estreno de
esta obra de teatro de Shakes-
peare el 20 de mayo de 1920
en el Palacio de Schénbrunn,
a la sazén con solo trece afios.
Es més habitual la suite extrai-
da de ella para gran orquesta,
pero los 17 numeros de la mu-
sica original para un reducido
conjunto de 17 mdusicos inclui-
dos arpa y piano, ofrecen una
timbrica y una maestria de los
medios extraordinarios; no
solo en la brillante obertura o
en los nimeros de enlace en-
tre escenas, sino también en
la musica escrita para sopor-
tar didlogos sobre ella (jAh, el
Korngold de Hollywood esté ya
aquil).

Se completa la grabacion
con Der Vampir, musica para
la obra homénima de Miiller-
Heinigen descubierta en 2010,
que estd incompleta a falta de
los tres primeros actos, y que
precisa de un narrador para
entenderla porque esta intrin-
secamente relacionada con el
texto. A pesar de la falta de
informacién sobre si Korngold
llegd a completar la partitura,
escrita para una plantilla redu-
cida de flauta, percusién, arpa,
violin, cello y coro en dos nu-
meros, y que el texto estd en
aleman (sin traduccién posible
por restricciones legales), es un
buen complemento y vuelve a
asomar la pericia arménica ca-
racteristica del estilo de Korn-
gold. Klaus Simon hace un tra-
bajo excepcional para servirla
en buenas condiciones con
una soberbia toma acustica.

Jerénimo Marin

KORNGOLD: Much Ado about Nothing. Der
Vampir. Hans Jorg Mammel, tenor. Ekkehard
Abele, narrador. Holst-Sinfonietta / Klaus Simon.

Giovanni Legrenzi fue uno
de los compositores mas rele-
vantes de la Italia septentrional
de la segunda mitad del siglo
XVII. Nacido en las cercanias
de Bérgamo, trabajé como or-
ganista y maestro de capilla en
la misma Bérgamo y en Ferrara
hasta que terminé en Venecia,
primero como profesor de mu-
sica en diversos ospedali de la
ciudad, después en el codicia-
do puesto de maestro de ca-
pilla de San Marcos. Legrenzi
tiene una extensa produccién
instrumental, oratorios, éperas
y musica vocal religiosa, in-
fluenciada por la Selva Morale
e Spirituale de Claudio Mon-
teverdi.

La Harmonia d'Affeti devoti
pertenece a esta categoria y
estd compuesta por piezas a
solo o a dos, tres y cuatro vo-
ces con bajo continuo. Legren-
zi comparte con Monteverdi
un uso magistral de un contra-
punto sometido a las exigen-
cias de la seconda prattica, en
donde prima la expresién de
los afectos del texto.

Ars Nova Cantandi atesora
una amplisima experiencia en
el primer barroco italiano y nos
brinda ahora la oportunidad
de escuchar por primera vez
la integral de los Affeti devoti
en este CD doble para Naxos.
Dirigidos por su fundador,
Giovanni Accai, los cuatro so-
listas, Alesandro Carmignani
(soprano), Andrea Arrivabene
(alto), Gianluca Ferrarini (te-
nor) y Marcello Vargetto (bajo),
acompanados al positivo por
lvana Valotti, hacen una pre-
cisa y expresiva interpretacion
que nos transporta con su so-
nido exclusivamente de voces
masculinas a los primeros gru-
pos historicistas anglosajones.

Mercedes Garcia Molina

Giovanni
LEGRENZI

(1626-1690)

Harmonia d’affetti devoti, Op. 3

Nova Ars Cantandi
Ivana Valotti, Organ
Giovanni Acciai

WORLD PREMIERE RECORDING

LEGRENZI: Harmonia d'Affetti devoti, Op. 3.
Nova Ars Cantanti / Giovanni Acciai.
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FRANK MARTIN

L LEOSJANACEK
®

Our Father

SWicner Jeun
ORF

Es insdlito que no se conside-
re aun la figura de Frank Martin
(1890-1974) como uno de los
mejores compositores del siglo
XX. Su lenguaje personalisimo,
su estilo alejado de grupos pre-
dominantes y su dedicacién a la
docencia son hechos que han
dificultado su anclaje en el cor-
pus dominante. Su Requiem,
pensado y deseado con muchas
dudas durante muchos anos,
concluido dos afios antes de su
muerte y estrenado en 1973 bajo
su propia direcciéon en Lausanne,
es una obra magnifica que de-
beria ser mas conocida. Con su
consabida pericia en la escritura
vocal, esta obra en ocho partes
precisa de cuatro solistas, coro
y orquesta (con clave incluido y
4rgano), y explora nuevas vias de
interaccion entre voz y orquesta
para extraer todo el contenido
dramético del texto, con predo-
minio de texturas de melodia
acompafiada y evitando artificios
contrapuntisticos.

Grabado en 1979 en su pri-
mera interpretacién vienesa
bajo el todoterreno Segerstam,
los cuatro solistas fueron Jane
Marsch como soprano, Ria Bo-
llen, alto; Claes H.Ahnsjd, tenor
y Robert Holl, bajo; cuarteto
poderoso que cumple con en-
trega.

Se complementa con la gra-
bacién posterior, en 1987, de
la lectura que Janacek hizo del
Padrenuestro, con Heinz Zednik
como tenor, més coro y la cu-
riosa interpretacion de 4érgano
y arpa, que, por cierto, no esta
bien resuelta en la toma sonora.
No conocemos que el Requiem
de Martin se haya interpretado
en nuestras salas de conciertos,
de manera que la Unica forma
de cubrir esta laguna impor-
tante de la musica religiosa del
siglo XX es escuchando esta
version, y seguro que lo hara de
forma reiterada.

Jerénimo Marin

Soy consciente de que es
una opinién impopular, pero
habria mucho que discutir so-
bre la conveniencia de recupe-
rar todo el patrimonio musical
dormido en los archivos. Hay
musica justamente olvidada,
que, si en su momento no logré
captar el favor de mecenas y
oyentes, tampoco existen razo-
nes para conseguirlo trescien-
tos afios después.

Sin ser tan criticos con este
oratorio de Mattheson, los tiros
van un poco por ahi: me intere-
sa més la enésima version bri-
llante de un material de altisima
calidad, que la recuperacién in-
édita de partituras mas flojitas.

Y confieso que Mattheson
me resulta extraordinariamen-
te simpético: un polifacético
hombre del Renacimiento en el
Barroco, dotado para mil cosas,
prolifico en todas y amiguisimo
de Haendel. Pero su historia del
visionario y magnanimo Jose-
ph no soporta la comparacién
directa con ningun oratorio de
su célebre colega e intimo ami-
go, ni por inventiva musical, ni
por intensidad, ni por drama, ni
por nada. Cierto es que su in-
tencién es para un uso litdrgico
mas comedido, pero en gene-
ral se antoja un oratorio menor,
con una primera parte que, sal-
vo algin destello de madriga-
lismo monteverdiano (prestado
de Lotti en este caso) es mas
languida y contenida que una
segunda, en la que Mattheson
se concede mas brillo.

El Ensemble Paulinum vy
Pulcra Musica aportan una
interpretacién aseada y muy
correcta, haciendo lo que bue-
namente se puede hacer y ex-
primiendo todo el jugo de un
oratorio que se me hace un
tanto inexpresivo. Asi que, con
vuestro permiso, me vuelvo a
Haendel y a Bach.

Alvaro de Dios

JOHANN MATTHESON

JOSEPH

Oratorio 1727

e e
Ensemble Paulinum
Pulchra Musica Baroque Orchestra

Christian Bonath
SWR»

MARTIN: Requiem. JANACEK: Otcenas. Wie-
ner Jeunesse Choir. ORF Choir. Orquesta Sinfé-
nica de la Radio de Viene ORF / Leif Segerstam.

MATTHESON: Joseph (Oratorio 1727). En-
semble Paulinum, Pulchra Musica Baroque
Orchestra / Christian Bonath.

Naxos 8.573355 ¢ 65 ¢ DDD

Naxos 8.579123-24 ¢ 2 CD o 90' « DDD

Capriccio  C5454 o 61" o ADD

Capriccio  C5448 o 51" o DDD
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| MAYR

De todos los géneros
musicales del pasado, la
Opera era, con diferencia, el
mas lucrativo y en el que el
éxito o el fracaso se hacian
notar con inmediatez, por lo
que se convirtié en un cam-
po de experimentacion para
comprobar qué innovacio-
nes eran las que ganaban en
favor del publico. Esto expli-
ca por qué, en una época de
acelerdn evolutivo como fue
el paso del siglo XVIII al XIX,
dentro de la obra de un mis-
mo compositor de pueden
encontrar estilos muy dife-
rentes. Caso paradigmatico
es el de Johann Simon Mayr
(1763-1845). Si sus Oope-
ras de juventud, v.gr. Safo
(1794) (Naxos 8.573419-20)
o Telémaco (1797) (Naxos
8.660388-89) hablan todavia
el lenguaje del Clasicismo,
la que hoy comentamos,
Alfredo el Grande (1819), ya
desbroza la senda por la que
transitarian Donizetti, Bellini
e incluso el joven Verdi, aun-
que también se encuentran
en ella elementos arcaicos
como los recitativos con
clavicémbalo y, sobre todo,
que el papel principal, el del
rey de Wessex que da nom-
bre a la opera, esté desti-
nado a una voz aguda, que
en el estreno corrié a cargo
de la famosa contralto Rosa
Mariani (1799-1864).

Esta primicia discografi-
ca mundial supone otro éxi-
to mas que se afiade a la lar-
ga lista de Franz Hauk, con
sus habituales y sus nuevas
incorporaciones, entre las
que sobresale la mezzo-so-
prano Marie-Luisse Dressen,
que asume el rol protago-
nista, que borda con su her-
mosa voz, especialmente en
el registro grave.

Salustio Alvarado

MAYR: Alfredo el Grande. Dressen,

Schafer, Ochoa, Feith, Korber, Polhardt.

Coro Simon Mayr, Concerto de Bassus

/ Franz Hauk.

Naxos 8.660483-84 # 2 CD 149" « DDD
2. 0.0, 8. ¢

Aunque no del todo clasico
y con una discutible alteracion
del orden de algunos nimeros
(no es el caso de la inclusion
del "Non temer amato bene”
con acompafiamiento de violin,
siempre un placer disfrutarlo),
resulta una sorpresa encontrar
un montaje de un titulo serio
mozartiano que no se traslade
a tiempos modernos, espe-
cialmente si se habla de Cen-
troeuropa; por ello, este Ido-
meneo de Kasper Holten para
la Opera de Viena, su debut
como director de escena alli,
podria considerarse una rareza
en estos tiempos. Y funciona lo
suficientemente bien, con sus
elementos escénicos esencia-
les y una estudiada direccion
de actores, para plasmar mu-
cho de la tragedia humana que
encierra la 6pera (y que en mas
dos milenios ha cambiado real-
mente poco, por desgracia).

Por su parte, con gran aten-
cién a las dindmicas y una &gl
y sensible lectura, el habitual
de la casa y polifacético Tomas
Netopil consigue equilibrar
foso, en este repertorio casi im-
batible, y escena, donde des-
tacan las dos protagonistas fe-
meninas por su peculiar timbre
y afinidad respectiva con los
roles asignados: Irina Lungu es
una encendida Elettra que va a
mas y Valentina Nafornita una
elegante llia de mimbres mas
oscuros que de costumbre.

Igualmente también firman
buenas prestaciones Rachel
Frenkel, con esta vez un tim-
bre menos mezzosopranil para
Idamante, y Bernard Richtcher
como ldomeneo.

Pedro Coco

WOLFGANG AMADEUS MOZART

lDOMENEO

BERNARD RICHTER - RACHEL FRENKEL

IRINA LUNGU - VALENTINA NAFORNITA

ORCHESTER DERWIENER S
CHOR DERWIENER STAAT:

MOZART: Idomeneo. Bernard Richter, Rachel
Frenkel, Irina Lungo, Valentina Naforita, etc.
Orquestay Coro de la Opera de Viena / Tomas
Netopil. Escena: Kasper Holten.

ROYAL OPERAS
Ya

Lligy "%

ERWIN SEHROTE
ROBERTO TAGLIAVING L)

MOZART

GIOVANNI

S
CONOUCTOR HARTHUT HAENCHEN, | DIRECTOR KASPERHOLTER

Menos de una década des-
pués de la aparicion de la gra-
bacién del estreno de la nueva
produccién firmada por Kasper
Holten en formato DVD, Opus
Arte vuelve a ofrecer otras fun-
ciones de Don Giovanni, esta
vez de 2019 y protagonizadas
por otro de los méas apreciados
intérpretes del rol en la actuali-
dad: Erwin Schrott. La afinidad
del cantante con el personaje
mozartiano bien merece la re-
peticién, pues con su personal
aproximacién y un instrumento
consolidado tras varios centena-
res de encarnaciones, consigue
convencer desde la primera apa-
ricién hasta la Ultima. Junto a él,
y a un nivel similar, el Leporello
de mediterrénea linea de Rober-
to Tagliavini o la temperamental
Donna Anna de Malin Bystrém,
que repite en este caso persona-
je con muy similares resultados;
también el sensible Don Ottavio
de Daniel Behle, que matiza con
elegancia sus dos intervenciones
solistas o la encantadora Zerlina
de la debutante Louise Alder.

Como de costumbre, los con-
juntos estables de la Royal Ope-
ra House, muy acostumbrados a
la musica del genio salzburgués,
consiguen unos excelentes resul-
tados, esta vez a las érdenes de
un elegante Hartmut Haenchen
que busca densidad en el foso.
La puesta en escena del que fue
director del Covent Garden po-
tencia la vertiente més atormen-
tada de un protagonista inesta-
ble, y materializa su desorden
mental en un escenario rotatorio
de multiples accesos y espacios
cambiantes sobre los que ince-
santemente se proyectan imé-
genes.

Pedro Coco

MOZART: Don Giovanni. Erwin Schrott, Rober-
to Tagliavini, Malin Bystrom, Mirto Papatanasiu,
Daniel Behle, Louise Adler, etc. Orquestay Coro
de la Royal Opera House / Hartmut Haenchen.
Escena: Kasper Holten.

CMajor 760208 ¢ 2 DVD o 160" ¢ DTS

Opus Arte OA1344D o DVD ¢ 187" « DD 5.1
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Continuando con la serie
historicista ya iniciada hace
algunos afios de monogra-
fias de Tchaikovsky, Rimsky-
Korsakov o Mussorgsky, el
sello Profil Hanssler lanza
ahora la perteneciente a
Sergei Rachmaninov; pero,
dado que este compositor
frecuentd menos el terreno
operistico, la caja de quince
discos se complementa con
un nutrido grupo de sus can-
ciones de camara, las canta-
tas y los cuatro Conciertos
de piano en interpretaciones
de gran valor documental vy,
obviamente, artistico. En
este caso, hay mucho mate-
rial inédito, especialmente
las redondas grabaciones
de Aleko de 1953 con la Fi-
larménica de San Petersbur-
go a las érdenes de Nikolai
Rabinovich; la simpar El ca-
ballero avaro, con direccién
del preciso Vasily Neblosin
o la expresiva Francesca da
Rimini con Alexsandr Melik-
Pashaev a la batuta. Asi, no
se trata de una caja recopi-
latoria al uso, pues estas sus
tres Operas se incluyen en
versiones no disponibles an-
teriormente en cedé.

Las voces, las habitua-
les, con unos estupendo
Lemshey, Sokolov, Firsova,
Petrov, etc., que, asimismo,
cantan alguna de las cancio-
nes alternandose con voces
méas conocidas en la actua-
lidad como la de Jussi Bjor-
ling. Como deliciosa curiosi-
dad, se tiene la oportunidad
en el noveno volumen de
escuchar arreglos de las can-
ciones interpretados con pa-
sién por el propio composi-
tor al piano y como director
de la Orquesta de Filadelfia.

Pedro Coco

1929 - 1963 | Soloists of Bolshoi Theatre.

RACHMANINOV: Operas completas,
Cantatas y fragmentos. Dina Dyan, Vera
Firsova, lvan Kozlovsky, Sergey Lemeshey,
lvan Petrov, Andrej Sokolov, etc. Varias
orquestas, pianistas y directores.

Profil Hanssler ~ PH21026
o 15 CD o 885 o ADD
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Platée es una ninfa fea a la

cual Jupiter enamora con la tai-
mada intencién de curar a Juno
de sus celos. Rameau utilizé esta
historia (de la Descripcién de
Grecia de Pausanias) curiosa-
mente para las bodas del Delfin
de Francia con Maria Teresa de
Espafia, también llamativamente
fea. Planteada al principio como
ballet bouffon y después como
comédie lyrique, es el ejemplo
maduro y en sazén del talento
compositivo de Rameau.

Aunque ya ha sido represen-
tada y grabada anteriormente
por Minkowski, la relectura de
William Christie con Robert Car-
sen como director de escena es
sencillamente brillante. Carsen
capta el cinismo y la dureza de
la satira y los traslada al mun-
do de la alta costura y las locas
fiestas high society de los 90.
Arriesga y esta vez acierta. El
reparto que elige Christie es
excelente: destacan el baritono
Edwin Crossley-Mercer (un Ju-
piter caracterizado como Karl
Lagerfeld), Emmanuelle de Ne-
gri (Amour/Clarine), Jeanine de
Bique (La Folie) y los dos tenores
Marcel Beekman (Platée) y Cyril
Auvity (Mercure/Thespis), mas
centrados estos Ultimos en el as-
pecto dramético que en el vocal.
La accién fluye de forma natural
ayudada muy eficazmente por el
ballet coreografiado por Nico-
las Paul y por el redondo y rico
sonido del Arnold Schoenberg
Chor. Les Arts Florissants, en
el altisimo nivel instrumental al
que nos tienen acostumbrados,
capitaneados por Christie, termi-
nan por convencernos de que el
franco-americano sigue sin rival
en su terreno.

Mercedes Garcia Molina

RAMEAU: Platée. Marcel Beekman, Jeanine
De Bique, Cyril Auvity, Marc Mauillon, Edwin
Crossley-Mercer, Emmanuelle de Negri. Les Arts
Florissants, Amold Schoenberg Chor / William
Christie. Escena: Robert Carsen.

Este disco se incluye, tal
cual, en la ediciéon dedicada a
Mariss Jansons que BR-Klassik
publicd hace unos meses y
fue comentada ya desde estas
mismas paginas en el nimero
de enero del afo en curso.
Ahora nos llega por separado,
igual que tantos otros de esa
edicion. Por més que el con-
tenido sea excelente, no po-
demos pasar por alto la parca
duraciéon (poco mas de tres
cuartos de hora) que, si en el
contexto de la edicién com-
pleta puede ser justificable, al
ser editado por separado, bien
podrian haber incluido alguna
otra cosa para compensar.

Pero, como decimos, el
contenido hace que merezca
la pena conocer este disco,
tanto por la musica en él con-
tenida, dos obras de Shostako-
vich que vienen muy a cuento
de lo que actualmente esté su-
cediendo en el mundo, como
por las versiones que brinda
Jansons, no en vano son par-
tituras que no dej6 de llevar
bajo el brazo durante toda su
vida. En lo que se refiere a la
muUsica, viene bien recordar en
estos tiempos el modo en que
el compositor tuvo que lidiar
con el aparato politico que le
rodeaba, a veces agachando
las orejas, pero otras lanzando
criticas furibundas, como es el
caso de esta Novena Sinfonia,
que quizds no eran siquiera
comprendidas por quienes
manejaban ese aparato po-
litico. Yefim Bronfman, en el
Concierto para piano n. 1, se
muestra ideal al concepto del
director. En conclusién, un
gran disco empanado por el
corto minutaje

Rafael-Juan Poveda Jabonero
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LA PERLA NORDICA

El finlandés Klaus Makelg,
con 26 afos recién cumplidos,
ha firmado un contrato en
exclusiva con Decca Classics
cuyo primer fruto (y presenta-
cion en el mundo del disco)
es esta estimulante integral
de las Sinfonias de Jean Si-
belius. Titular de la Orquesta
Filarménica de Oslo y de la
Orquesta de Paris, también
opta (si Christian Thielemann
se lo permite...) al podio de
la centuria de Chicago, tras
la marcha de Riccardo Muti
el ano proximo. Impresionan-
te. La precocidad de nuestro
director nos recuerda a la de
su compatriota Esa-Pekka Sa-
lonen.

La escucha de su Segunda
Sinfonia nos ha retrotraido, a
muchos, a la presentacién de
Salonen en Madrid en 1987 (en
el Teatro Real, sala de concier-
tos), con apenas 29 afos, inter-
pretando (junto a la Orquesta
Philharmonia) una de las mejo-
res versiones que recordamos
de esta obra. Ambas versiones
(con lo que la memoria nos
permite) tienen la expresivi-
dad y virulencia juvenil que
tan bien se ajusta al primer
Sibelius.  Inexplicablemente,
35 anos después, Salonen no
ha llevado al disco su propia
integral (esperemos que lo
haga en San Francisco), pro-
bablemente por la abundancia
de registros. Baste con rese-
fiar que, a la vez que Decca
Classics publica esta integral,
BIS replica con la esperada de
Osmo Vanska y su Orquesta
de Minnesota.

;Doénde se encuadra la in-
tegral de Makela en este am-
plio panorama? Hay tantas in-
tegrales de calidad que puede
resultar absurdo categorizar-
las. Pero, si llama la atencion,
que el Sibelius mas pasional,
con mayor énfasis romantico,
se encuentra mas a menudo
en manos de directores ajenos
al mundo escandinavo. Seria el
caso de la pasmosa integral de
Barbirolli (probablemente la
referencia, tras casi un siglo de
grabaciones) o de clasicos del
disco como Karajan o Maazel.
Incluso en cierto sentido algu-
na de las de Colin Davis (creo
que grabd 3 integrales...) o de
rarezas sorprendentes, como

SHOSTAKOVICH: Concierto para piano n. 1.
Sinfonia n. 9. Yefim Bronfman, piano. Hannes
Laubin, trompeta. Orquesta Sinfonica de la
Radio de Baviera / Mariss Jansons.

CMajor-Unitel 804708 138" » 2 DVD
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SIBELIUS: Sinfonias 1 a 7. Tapiola. Tres

fragmentos de la Sinfonia n. 8. Orquesta

Filarménica de Oslo / Klaus Makela.
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las de Kurt Sanderling o Rozh-
destvensky. Por el contrario, el
Sibelius més reposado suele
pasar por las manos de direc-
tores noérdicos. En cierta me-
dida es por donde transita la
comentada integral de Vanska
o de otros finlandeses ilustres
como Paavo Berglund (tam-
bién poseedor de 3 integrales
en disco). Mékela parece incli-
narse por ambos mundos. Sus
versiones de las dos primeras
Sinfonias y, probablemente,
de la Quinta, son de una pa-
sién incontenible. Sin dar un
minuto de respiro al oyente,
logra una progresién emocio-
nal que alcanza su cénit en los
finales, destacando, sin duda,
el de la comentada Segunda.
Pero Mékeld cambia de regis-
tro de manera pasmosa al en-
frentarse con la “rara” Cuarta
Sinfonia (los especialistas en
Sibelius lo atribuyen al interés
momentaneo que el musico
tuvo, en la primera década del
siglo XX, por el aterrizaje inmi-
nente de las nuevas vanguar-
dias), logrando una lectura
con optica aparentemente ex-
presionista, con un resultado
realmente meritorio. Desde mi
punto de vista, esta doble vi-
sién denota una madurez sor-
prendente en nuestro director.
El resto de la integral brilla
igualmente a gran altura, si
bien al lado de las comenta-
das, puede que algunos oyen-
tes las consideren més rutina-
rias (hablamos de la Tercera,
Sexta y Séptima). La grabacién
es impecable. Y la orquesta de
Oslo, sin ser una de las gran-
des, demuestra su afinidad
incuestionable al repertorio,
ajustandose a las demandas
de Makela con total disciplina
pero, también, con inspiracién
nérdica. El tiempo y nuevas
grabaciones nos dirdn si nos
encontramos ante un nuevo
fenémeno de la batuta. Ojala
sea asi. Por todo ello, integral

mas que recomendable.

Juan Berberana
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Keyboard Sonatas Nos. 93-95

Evgeny Konnov, Piano

El joven pianista ruso
Evgeny Konnov (1992) inicid
sus estudios en Moscu y los
perfeccioné en Augsburgo
y Viena. En 2014 comenzd
a presentarse a concursos
internacionales, en los que
consiguié el Primer pre-
mio hasta en 25 ocasiones.
Fue en 2018 cuando gand
el Concurso Internacional
“Maria Canals”, que se ce-
lebra cada afio en el Palau
de la MUsica de Barcelona.
Ademas del premio econo-
mico y la gira internacional
de conciertos, el Concurso
incluye una grabacion para
el sello discografico Naxos.
Este disco que presentamos
aqui es pues el resultado de
ese premio y Konnov hace
una deferencia a Cataluia
grabando Sonatas del Padre
Antonio Soler (1729-1783),
un referente del Clasicismo
espanol.

Soler tuvo acceso a la
mejor musica europea de su
tiempo, gracias a su puesto
como maestro de musica
del Infante don Gabriel de
Borbén, hijo de Carlos Il y
al que dedicé varias de sus
Sonatas para tecla.

Las que Evgeny Konnov
ha elegido para este disco
son tres del Op. 4, compues-
tas en 1779 cuando el com-
positor tenia 50 anos, cuatro
antes de morir. Estas Sonatas
tienen cuatro movimientos
cada una y estén escritas en
un estilo avanzado, que mez-
cla la influencia de Domeni-
co Scarlatti con los nuevos
estilos que surgen de Viena.
Son piezas elegantes, delica-
das, solemnes, que incluyen
algin tiempo de danza ca-
racteristica espanola, mucha
ornamentacién y virtuosismo
técnico. MUsica clasica espa-
fiola en manos de un virtuo-
SO ruso es una buena noticia.

Sol Bordas

SOLER: Sonatas para teclado ns. 93,

94 y 95 (Op. 4 ns. 3-5). Evgeny Kon-

nov, piano.
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Hungaro por nacimiento vy
austriaco por formacién y adop-
cion, Jeno Takécs (1902-2005)
fue un compositor cosmopoli-
ta, como bien se aprecia en las
obras recogidas en este disco,
todas ellas adscritas, en lo que
a estilo se refiere, al neoclasicis-
mo més amable y académico.
Austria, por ejemplo, esté pre-
sente en la deliciosa Serenata
sobre antiguas contradanzas
de Graz Op. 83b (1966), mien-
tras que Hungria aparece en la
Rapsodia para violin y cuerdas
“Melodias hingaras” Op. 49
(1941), en la que, inevitable-
mente, late el recuerdo de Liszt
y Barték. En las Tres piezas para
cuerdas (1993) lo que se evoca
es el mundo celta, el magiary el
estadounidense, este Ultimo en
una "“Rapsodia americana” en
miniatura que en ciertos pasa-
jes evoca a Dvorék. En cambio,
la Passacaglia para cuerdas Op.
73(1960) es una ortodoxa mues-
tra de neoclasicismo, aunque
en ella Takécs, a medida que
se desarrollan las variaciones,
llegue a rozar los limites de la
tonalidad. Queda el Concierto
para piano, cuerdas y percusién
Op. 60 (1947-2000), una obra de
complejisima gestacién que en
ocasiones ha sido calificada de
“cuarto concierto para piano
de Barték”, no solo por su in-
cisiva sonoridad, sino también
por el tratamiento del material
folclérico (hdngaro y éarabe)
presente en ella. Sin duda, es la
mejor partitura del disco.

Escuchadas estas obras, re-
sulta evidente que Takécs no
fue un dechado de originali-
dad, ni tampoco un innovador.
Pero si fue un competente ar-
tesano cuya musica se escucha
con agrado. Las versiones le
rinden total justicia.

Juan Carlos Moreno

JENO TAKACS
Piano Concerto - Rhapsody-for Violin
Passacaglia - Serenade - Three Pieces for Strings

Nina Karmon - Oliver Triend|
Georgian Chamber Orchestra Ingolstadt
Evan-Alexis Christ

Tz,

Fonde
_SSRENRRRE

L2

l

TAKACS: Serenata. Rapsodia para violin.

Concierto para piano. Passacaglia. Tres pie-

zas para cuerdas. Nina Karmon, violin. Oliver

Triendl, piano. Orquesta de Camara Georgiana

de Ingolstadt / Evan-Alexis Christ.
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PLAYS

FRANCK
s pencceidigr OO

FRANCH PLA ANCK,
un homenaje que la aclamada flautista dedica al
compositor César Franck en el bicentenario del
nacimiento del autor. Incluye la primera grabacion
mundial de la Sonata para violin y pianon°2 Op. 13
de Edvard Grieg, en una edicion realizada por la
propia Elisabet para flauta y piano.

ELISABET FRANCH
FLUTE
ONVId
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13 DE MAYO A LA VENTA

WWW.ELISABETFRANCH.COM

©@ @ ©

Miotta @Mo!lére

WWW.MIOTTAEMOLIERE.COM

UN PROYECTO DE:




m Johann Baptist
VANHAL
Symphonies, Vol. 5

Czech Chamber Philharmonic Orchestra Pardubice

Michael Haldsz

En el afio 1999, es decir,
todavia en el siglo pasado,
Naxos lanzé el primer volu-
men de lo que parecia que
iba a ser una integral de las
alrededor de ochenta sinfo-
nias que, entre publicadas
y manuscritas, nos dejé el
compositor checo afincado
en Viena Jan Krtitel Vanhhal
(1739-1813), a menudo ci-
tado como Johann Baptist
Wanhal. Ya hemos llegado a
la quinta entrega. El simple
cémputo del tiempo pasa-
do hace superfluo cualquier
comentario. La presente
grabacién contiene, nume-
radas segun el catdlogo de
Paul Bryan, las Sinfonias f1
en fa menor, Eb4 en mi be-
mol mayor, C7 en do mayor,
completéandose el progra-
ma con el Concertino en sol
mayor Bryan G5, para oboe,
cuerda y dos trompas, en el
que interviene como solis-
ta Vojtéch Podrouzek. Esta
obra, con sus dos minue-
tos, es mas bien un diver-
timento, comparable al KV
251 en re mayor de Mozart.
También es muy interesante
la Sinfonia Bryan f1, una ti-
pica obra Sturm und Drang,
cuyo segundo movimiento
es una pieza de concierto
para viola, en la que actta
como solista Pavla Honsova.

La Orquesta Filarmonica
de Céamara Checa de
Pardubice, que en los ulti-
mos tiempos tanto se pro-
diga en el sello fundado
por Klaus Heymann, recrea
estas primicias discograficas
mundiales con el altisimo ni-
vel artistico al que nos tiene
acostumbrado. Esperemos
que en un futuro este afa-
mado conjunto instrumen-
tal checo tome cartas en
el asunto y se ocupe de su
compatriota con un poco
més de asiduidad.

Salustio Alvarado

VANHAL: Sinfonias (Vol 5). Czech

Chamber Philharmonic Orchestra Par-

dubice / Michael Halész.

Naxos 8.574305 ¢ 66' ¢ DDD
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El sello Capriccio prosigue
su cruzada en favor del bulga-
ro Pancho Vladigerov (1899-
1978), compositor del que esta
rescatando las afiejas graba-
ciones (fueron realizadas entre
1970 y 1975) de la discogréfica
Balkanton. Tras los volumenes
dedicados a las canciones con
orquesta, los Conciertos para
piano e instrumentos de cuer-
da, las Sinfonias y las Rapsodias
y Danzas bdulgaras, llega ahora
este album. Las partituras reco-
gidas en él abarcan la practica
totalidad de la carrera del mu-
sico, desde la Leyenda sinfé-
nica (1919) hasta Impresiones
“Liulin” (1972). Aunque el ele-
mento bulgaro esté presente en
muchas de ellas, por lo general
van mas alld del nacionalismo
para buscar su inspiracion, bien
en motivos abstractos, bien en
otras latitudes. El Vladigerov
més extrovertido, pintoresco y
colorista, auténtico mago de
la orquesta, se encuentra en
las deliciosas Seis novelletten
sinfénicas (1965) o en los Seis
preludios exdticos (1927), estos
con sus pintorescas evocacio-
nes de la musica espafiola, bien
entreverada con ritmos eslavos.
Mas hay también aqui otras
obras de caracter més recogido
y grave, como el Poema judio
(1951), cuya partitura admiraba
Shostakovich por su intensidad
expresiva, y el Poema dramé-
tico (1956), una muestra de la
habilidad del compositor para
jugar con los clichés del realis-
mo socialista sin traicionarse a
si mismo.

Las interpretaciones, debi-
das al hijo de Vladigerov y, en
las Tres piezas para cuerdas, a
él mismo, respiran una autenti-
cidad Unica.

Juan Carlos Moreno

Jewish Poem « Symphor

‘Lyulin' Impressions - Si

Improvisation and Toccata

Dramatic Poem « Three Concert Pieces.
Bulgarian National Radio Symphony Orchestra
Bulgarian Chamber Orchestra

Alexander Vladigerov

VLADIGEROV: Poema judio. Leyenda sin-
fénica. Impresiones "Ljulin”. Seis preludios
exdticos. Improvisacion y toccata. Poema
dramitico. Tres piezas de concierto. Orquesta
de Cémara Bilgara / Pancho Vladigerov. Or-
questa Sinfonica de la Radio Nacional Bilgara
/ Alexander Vladigerov.
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DEUTSCHE OPER BERLIN

e DirsctorChristof Loy«

Contintan apareciendo en
formato  DVD retransmisiones
que muchos de los teatros eu-
ropeos ofrecieron en streaming
durante el fatidico comienzo del
afio 2021, y le toca el turno aho-
ra a una rareza en la actualidad:
la épera Francesca da Rimini de
Riccardo Zandonai. La programa-
cion de un titulo como esta joya
de la lirica del siglo XX italiano
supone siempre una buena noti-
cia, y el aficionado se debe consi-
derar afortunado de las propues-
tas discograficas, en vivo y en
estudio, de las que se dispone.

Esta nueva que comercializa
Naxos entraria a formar parte de
ese grupo justificadamente, gra-
cias a la implicacién de todos los
que de ella forman parte, desta-
cando la pareja protagonista y la
pasién con que encarnan a sus
personajes.

Francesca es una Sara Jaku-
biak de medios muy adecuados
para roles con calado dramatico
como este y Jonathan Tetelman
que, como la soprano, también
se encuentra en los primeros
afnos de una prometedora carre-
ra, se enfrenta a Paolo con im-
petu, un registro agudo sdélido y
linea depurada. Como antago-
nistas, tanto Ivan Inverardi como
Charles Workman se lucen en sus
papeles.

El maestro Carlo Rizzi consi-
gue una exuberante lectura de la
perfecta orquesta de la Deutsche
Oper, empastada y poderosa,
y el director de escena Christof
Loy una propuesta, trasladada
del Renacimiento a la actualidad,
con un profundo trabajo actoral
y bellos y elegantes cuadros que
van remarcando todo el caréacter
de la simpar partitura.

Pedro Coco

ZANDONAI: Francesca da Rimini. Sara
Jakubiak, Jonathan Tetelman, van Inverardi,
Charles Workman, etc. Orquesta y Coro de la
Deutsche Oper de Berlin / Carlo Rizzi. Escena:
Christof Loy.

En 1911 se encamina Zem-
linsky a su plaza como titular del
Nuevo Teatro Alemén de Praga,
donde tendria su periodo de
mayor éxito musical, pero en
detrimento de su produccién
como compositor:  solo una
docena de piezas del méas del
centenar que escribié, aunque
esa docena sean lo mejor de su
produccién. Como esta Sinfonia
Lirica, respuesta inconfundible a
La cancidn de la tierra de Mahler
y con muchas semejanzas: textos
de Oriente, estructura en cancio-
nes que dialogan con unos pro-
tagonistas masculino y femenino
alternando, aunque Zemlinsky
gana en el mayor peso del con-
tenido sinfénico, con un trenza-
do motivico digno de elogio.

Michael Gielen, director al
que admiramos cada dia mas, se
mueve por este terreno con una
naturalidad pasmosa, ofrecien-
do una lectura de muchos qui-
lates dramaticos y una direccién
llena de detalles. Las dos voces
solistas eran bien conocidas y de
prestigio en aquellos dias, ene-
ro del 1989 cuando se grabd el
concierto, y tienen calidad maés
que suficiente para salir airosas
de esta escritura compleja con el
dificil equilibrio de una orquesta
inmensa detras.

Se completa acertadamen-
te el disco con el Preludio a un
drama (1914), que no es sino la
obertura de Die Gezeichneten
del propio Schreker, composi-
tor de una afinidad emocional y
artistica con Zemlinsky mas que
evidente. De nuevo, la suntuo-
sidad de la escritura para una
orquesta  sobredimensionada
obliga al director y al oyente a
construir un sélido andamiaje
de planos sonoros sin perder de
vista la emocién de la misma mu-
sica. Y en esto Gielen, ahora en
grabacion de agosto de 1993 en
directo, vuelve a brillar como el
gran maestro que fue.

Jerénimo Marin

ZEMLINSKY: Lyrische Symphonie Op. 18.
SCHREKER: Preludio a un drama. Karan Am-
strong, Roland Hermann. Orquesta Sinfénica
Radio Viena / Michael Gielen.
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Ballet grabado en la Opera
de Zurich, en febrero de 2021.
Se trata de un arreglo de la
obra de Schubert en clave de
musica contemporanea para

pequefia orquesta realizado
por Hans Zender, compositor
aleman fallecido en 2019, liga-
do en su formacién a Stockhau-
sen, Messiaen y Cage, y que
ha dirigido varios teatros de
Spera. El arreglo, en si, no ca-
rece de interés, pero solo tiene
sentido en funcion del ballet;
afade a la obra original partes
de su propia cosecha que dan
algo de coherencia a la historia
que nos cuenta, pero la inter-
pretacion se alarga demasiado
y la coreografia, evidentemen-
te moderna, acaba resultando
mondtona y  excesivamente
lenta; los diferentes numeros
son muy parecidos entre si. De
los bailarines no hay mucho que
destacar; son correctos, aunque
en los nimeros de conjunto, en
algunos momentos, se aprecia
cierta descoordinacién.

El tenor Mauro Peter, unas
veces desde el foso y otras des-
de el escenario, sin que yo haya
alcanzado a entender la razon,
hace una buena interpretacién
de los Lieder; la versién vocal
también tiene algunos cambios
respecto de la original, recu-
rriendo en ocasiones al spre-
chgesang e incluso a algun gri-
to desgarrador. Los decorados
estan bien concebidos; son so-
brios, sugiriendo un ambiente
frio, invernal, con profusién de
nieve, todo muy adecuado. La
toma de video es bastante bue-
na, permitiendo apreciar bien el
conjunto y los detalles.

Enrique Lépez-Aranda

ZENDER: Schubert's Winterreise. Mauro Pe-
ter, tenor, Ballett Zirich & Filharmonia Ztirich
/ Benjamin Schneider. Coreografia y escena:
Christian Spuck.

Louise Chisson y Tamara
Atschba ofrecen en Hanssler
la grabacién de un repertorio
cada vez maés habitual para el
ddo de violin y piano de las
compositoras representadas.
Este album ofrece un recorri-
do por el siglo XX en el que
disfrutar del espiritu sofiador
de Lili Boulanger, la fuerza de
Bacewicz, la intangibilidad
de la obra de Ustvolskaja y la
anarquia musical de Higdon.

Asi, este viaje empieza con
Boulanger, cuya genialidad la
convirtié en la primera mujer
en conseguir el Prix de Rome.
De su catdlogo han elegido
el Nocturne y la traviesa D'un
Matin de Printemps.

De las cinco Sonatas que
Grazyna Bacewicz tiene en su
catdlogo, en esta grabacién
encontramos una magnifica
interpretacion de la n. 4, de la
cual hay que ensalzar el impe-
tu de este dlo en el Scherzo,
donde ambos instrumentos se
persiguen creando una melo-
dia caprichosa y estimulante.
Por otro lado, la Sonata en un
solo movimiento de Galina Us-
tvolskaja goza de un particular
aire mistico que se manifiesta
especialmente en las breves
pinceladas del violin sobre los
pasajes amplios del piano.

Esta travesia se cierra con la
triple ganadora de los Premios
Grammy Jennifer Higdon. El
duo nos ha mostrado una muy
buena ejecuciéon de String
Poetic, una obra en cinco mo-
vimientos de gran compleji-
dad técnica y con una amplia
exploracién de los matices so-
noros de ambos instrumentos.

Sakira Ventura

ol CONtUCY Leminine

BOULANGER | B N

LOUISE CHISSON . .-~
TAMARA ATSCHBA

20th CENTURY FEMININE. Obras de BOULAN-
GER, BACEWICZ, USTVOLSKAJA, HIGDON.
Louise Chisson, Tamara Atschba.
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ALBUM DE ANIVERSARIO

El conjunto de musica
antigua Concerto Copen-
hague, bajo la direccién de
Lars Ulrik Mortensen, ce-
lebré su 30 aniversario en
2021y, para celebrarlo, rea-
liz6 una grabacién del rico
repertorio de Georg Muffat,
plasmado en su coleccién
de Sonatas tituladas Armo-
nico Tributo.

En 1999, el reconoci-
do clavecinista Lars Ulrik
Mortensen asumio la direc-
cién artistica de Concerto
Copenhague, una de las
orquestas barrocas mas in-
novadoras de Escandinavia,
seduciendo al publico de
toda Europa con emocio-
nantes cruces de fronteras
entre la musica antigua y la
contemporéanea, combinan-
do un repertorio de mdusica
europea conocida con obras
menos populares de origen
escandinavo.

El musico elegido para
este album  aniversario,
Georg Muffat, fue un com-
positor prolifico que poseia
un talento virtuoso y cuya
influencia,  especialmente
en el desarrollo de la musi-
ca instrumental, no puede
ser subestimada, pese a que
hoy en dia su nombre es
poco conocido y sus obras
ocasionalmente interpreta-
das. Muffat (1653-1704) cre-
cié en la regién fronteriza
francesa de Alsacia en una
época de conflictos y gue-
rras en Europa, viajo bas-
tante, lo que le permitié es-
tudiar con Corelli en Roma,
en Paris con Lully y conocer
Praga, Viena, Passau y Salz-
burgo. Sumusica representd
un armonioso encuentro de
multiples naciones, fusio-
nando elementos estilisticos
nacionales aparentemente
dispares en un lenguaje mu-
sical totalmente personal.
Esto es lo que ofrecen las
cinco Sonatas de su Armo-
nico Tributo, publicadas en
Salzburgo en 1682 para con-
memorar el 1100 aniversario
de la fundaciéon de la ciudad.
En cada una de sus publica-

ARMONICO TRIBUTO. Obras de MUFFAT.
Concerto Copenhagen / Lars Ulrik Mor-
tensen.

Berlin Classic 0302629BC ¢ 60' ¢ DDD
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ARMGMICOS
TRIBUTO ™

Concerta Coparhagen
Lars Uk Mortensen

ciones incorporaba extensos
prefacios en los que a menu-
do daba instrucciones extre-
madamente detalladas, en
este encontramos consejos
concretos sobre instrumen-
tacion, el tempo y el uso y
rango de la dindmica, ayu-
déndonos a comprender su
musica.

Estas Sonatas son uno de
los primeros ejemplos del
modelo de concerto grosso
italiano, siguen la tradicién
de la forma contrastando
los pasajes de tutti con los
de los solistas, pero con un
aire de suite de danza fran-
cesa, ya que aparecen mo-
vimientos de danza como el
Menuet, Rondeau, Gavotta
y Corrente. Lars Mortensen
y Concerto Copenhagen
aportan un sonido célido,
pero a la vez 4gil, con sec-
ciones solistas que se desli-
zan de manera natural den-
tro y fuera del conjunto, y a
menudo con una delicadeza
grata y sutil.

En la introduccion de
su Florilegio | de 1695, el
compositor escribe: “Los
instrumentos de guerra y las
razones para su uso son irre-
levantes para mi. Me ocupo
con las notas, con los acor-
des y con el sonido. Busco
la consonancia y, mezclando
los sonidos de Francia, Ale-
mania e ltalia, mi intencién
no es declarar una guerra,
sino tratar de lograr una Ar-
monia de las Naciones y de
la tan ansiada Paz”.

“Palabras como estas
abarcan siglos. Para Concer-
to Copenhague y para mi, a
pesar de mas de 300 afos
de separacion, la declara-
cion de Muffat y su musica
alin resuenen con un signifi-
cado universal”, declara Lars
Ulrik Mortensen.

Raquel Serneguet



RODZINSKI, SPARRING DE GRANDES ORQUESTAS

De ascendencia polaca y
nacido en la ciudad croata
de Split el primer dia del ano
1892, Artur Rodzinski pue-
de considerarse como uno
de los pocos directores que
dejaron una estela de verda-
dero depurador y constructor
de instrumentos orquestales;
nada mas y nada menos que
de cinco de las mejores or-
questas de Estados Unidos
durante la primera mitad del
siglo XX: Los Angeles, Fila-
delfia, Nueva York, Cleveland
y Chicago, dando paso a una
serie de maestros que siguie-
ron su trabajo y contribuye-
ron también a que dichas
formaciones llegaran, en el
transcurso de dos genera-
ciones, a formar parte de ese
exclusivo club de las top five
como son consideradas junto
a la Sinfénica de Boston.

Puso las bases para que
Klemperer tomara el relevo
con los profesores angelinos,
cooperé con Stokowsky en
Filadelfia; prepard el camino
de la Orquesta de Cleveland
para la llegada de Leinsdorf
y, sobre todo, la de Szell y, en
Chicago, preparé su orquesta
para el advenimiento de Ku-
belik y la consolidacién pos-
terior de Reiner. Pero, sobre
todo, predispuso la década
triunfal de Mitropoulos con
la Filarménica de Nueva York
después de que pasaran por
ella en sélo cuatro afos Bru-
no Walter y Stokowsky. Es de
esta orquesta de la que se
nutre mayoritariamente este
estuche de 16 compactos que
contiene las grabaciones que
Rodzin'ski realizé con esta
formacién para la Columbia
Broadcasting System (CBS),
en cuya importante y potente
red de emisoras de cobertu-
ra continental actuaba cada
semana en directo durante
las décadas de los cuarenta y
cincuenta. Si ya de por si esta
fonogréfica, cuyos fondos son
actualmente propiedad del
grupo Sony, es importante,
no lo es menos que el maes-
tro polaco también grabara
con sellos de la categoria de
Emi, RCA o la Westminster
Records de la que la Deuts-
che Grammophon rescaté, ya
en el presente siglo, alguna
de sus contadas grabaciones
estereofonicas.

Producto de su alta for-
macién en Viena, con maes-
tros de la categoria de Franz
Schreker en composicién
o Emil von Sauer en piano,
destaca la objetividad de sus
interpretaciones por encima
de cualquier otro criterio es-
tético y de estilo. Portador de
una muy alta capacidad de
analisis musical, seduce asi
al oyente, contrastando con
trascendente estimulo lo im-
portante de cada momento
de la obra y como debe fun-
cionar dentro de su conjun-
to, siendo solicito y a la vez
exigente en los pasajes de
caracter solistico que cuida
siempre con detalle, como
sucede en la genial interpre-
tacion que hizo de la Primera
Rapsodia de Enescu. De los
registros recogidos, se agra-
dece siempre la naturalidad
del sonido sin ningin imple-
mento electrénico, técnica
de grabaciéon que fue cre-
ciendo a partir de la estereo-
fonia y que con los bits llega
a desnaturalizar enormemen-
te la escucha, convirtiéndola
en una experiencia acusmati-
ca mas que otra cosa, de la
que al oyente cuesta desem-
barazarse ante la realidad de
la musica en vivo.

Llama la atencién su in-
cursion en Wagner, en el
Idilio de Sigfrido, sacando
el maximo partido expresivo
del espiritu mas sustancial
del gran operista sajén, al
realzar toda la importancia
que tienen los instrumentos,
cuya presencia, pese a los li-
mitados elementos de toma
de sonido existentes a princi-
pios de 1945, permite seguir
la partitura con detalle. Los
dos CD dedicados a Wagner
dejan constancia de su iden-
tificacién con el compositor,
destacando la participacion
de una de las miticas primi
donni de la Metropolitan du-
rante la década de los afos
cuarenta, Helen Traubel, que
significa todo un plus de esta
coleccién de discos compac-
tos.

La capacidad de concer-
tacion de Rodzinski queda
de manifiesto en el primer
movimiento del Segundo
Concierto Op. 18 de Rach-
maninov, en este caso, con
la Columbia Symphony y

Leonard Pennario al teclado,
considerado éste como uno
de los grandes pianistas nor-
teamericanos de su genera-
cién junto a Earl Wild, Julius
Katchen y Byron Janis.

Como director sinféni-
co es destacable su version
de la Quinta Sinfonia de
Prokofiev registrada por vez
primera en 78 rom en 1946,
como alternativa a la mitica
que Koussevitzky hizo para
la RCA con la Boston Sym-
phony, que grabé ese mismo
ano. Su excelente traduccién
de la introspectiva Cuarta
Sinfonia de Sibelius es po-
siblemente el registro mas
revelador de este set disco-
gréfico, excelentemente cui-
dado en todos los aspectos
por Sony que, por su sobrio
contenido acustico, la repro-
duccién en pequefio de las
carpetas de lo microsurcos
originales y las escuetas y a
la vez esclarecedoras notas
de James H. North, le hace
acreedor de ser tenido en
cuenta para completar cual-
quier idea que se pretenda
de la panorédmica orquestal
de Estados Unidos en las dé-
cadas de los afos cuarenta y
cincuenta, asi como sobre la
propia figura de este director
que merece estar entre los
grandes maestros de aquella
época, hecho que le llevo a
ser merecedor de una porta-
da del prestigioso semana-
rio Time el 17 de febrero de
1947, que da una idea de la
gran popularidad y reconoci-
miento de los que disfrutaba
en la cispide de su carrera.

José Antonio Cantén

ARTUR RODZINSKI & NEW YORK PHIL-

HARMONIC. THE COMPLETE COLUMBIA

ALBUM COLLECTION.
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El conjunto formado por
Perlman, Yo-Yo Ma y Emanuel
Ax ha dado extraordinarios
frutos durante los Ultimos
anos. Por recordar algunos,
podemos citar las Sonatas
para violin y piano de Fauré y
Strauss entre el primero y el
Gltimo, o las de violonchelo de
Beethoven entre el japonés y
Ax, o los Trios de Mendelsso-
hn entre los tres. Ahora que
Perlman va sustituyendo cada
vez més el violin por la batuta,
Kavakos se erige como digno
sucesor. Como demostré con
los Trios de Brahms, en este
nuevo disco que edita la firma
Sony (grabado el agosto pa-
sado) el violinista griego se ha
integrado perfectamente en
esa pequefa "“sociedad musi-
cal” que comparte con sus dos
colegas.

La transcripcién para trio
con piano, atribuida a Fer-
dinad Ries, de la Segunda
Sinfonia de Beethoven es ya
conocida de los estudios de
grabacion; desde ya, la que
ahora comentamos supera a
las existentes, tanto en con-
cepcién global como en la
aportacion individual de los
tres integrantes.

Constituye una novedad la
inclusion de la transcripcion
para trio de la Quinta Sinfonia
del de Bonn realizada por Co-
lin Matthews; este tipo de ex-
periencias siempre despiertan
curiosidad que, cuando estéan
bien hechas y transmitidas,
como es el caso, adquieren un
interés musical adicional. Eso
si, la informacién del libretillo
no puede ser mas escueta: ni
indicacion de acceso a las pis-
tas, ni duracién de las mismas,
ni un pequefio comentario...

Rafael-Juan Poveda Jabonero

Emanuel Ax
Leonidas Kavakos
g Yo-YoMa

BEETHOVEN PARA TRES. Sinfonias 2 y 5 de

BEETHOVEN (en arreglos para trio de F.

Ries y C. Matthews). Emanuel Ax, Leonidas

Kavakos, Yo-Yo Ma.

Sony Classical 19439940142 ¢ 69" » DDD
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YO-YO MA ALREDEDOR DEL MUNDO

Recopilacién de 9 CD que
transcurren entre diferentes
épocas de grabacion, de 1983
a 2002. Como embajador cul-
tural en el mundo, Yo-Yo Ma
se ha sumergido en la musica
nativa de muchos paises y se
ha llevado recuerdos encan-
tadores de sus exploraciones
musicales, que comparte
abiertamente vy sin afectacion.
La principal caracteristica es la
exhibicién de otros talentos,
con una modestia y genero-
sidad de su parte, que hace
que estas actuaciones sean
aun mas atractivas. Comienza
con una sesion de jazz, aden-
tréndose junto al célebre vio-
linista Stephane Grapelli en el
énfasis de la musica de Cole
Porter.

Otro volumen se centra
en la Suite de Claude Bo-
lling, compuesta para Yo-Yo
Ma, que encuentra en este
instrumento un vehiculo parti-
cularmente noble y expresivo
para sus reflexiones clasicas/
jazzisticas. La férmula distinti-
va tiene mucho recorrido, esta
vez con una inclinacién lirica
més expansiva. Bolling es su
yo pianistico flotante y cama-
lednico habitual, con Marc Mi-
chel (bajo) y Jean-Luc Dayan
(bateria), ofreciendo un apoyo
discreto y decentemente osci-
lante.

Otra colaboracién sorpren-
dentemente buena de dos
virtuosos de sus instrumentos
dados se da en Hush, con Bo-
bby McFerrin, el maestro de
la voz, y Ma, el maestro del
violonchelo, que se combina-
ron para interpretar diversas
piezas de los sectores clasico,
tradicional y contemporéneo.
Las interpretaciones vocales y
de violonchelo se convierten
en algo aln mas emocionan-
te. Para cualquier fanatico de
cualquiera de los musicos, es
un hallazgo maravilloso.

Appalachia Waltz / Jour-
ney relnen a musicos esta-
dounidenses clésicos con un
resultado agradable: un des-
cubrimiento de la riqueza y la
integridad de la musica folclé-
rica. Con la participacién del
virtuoso clésico Edgar Meyer
y Yo-Yo Ma, ademas del violi-

CROSSING BORDERS. A MUSICAL JOUR-

NEY. Yo-Yo Ma. Varios Intérpretes.

Sony  Classical 19439916202
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0-Yo Ma — Crossing Borders

nista Mark O’Connor, James
Taylor en un par de obras (tan-
to en guitarra como en voz) y
Alison Krauss en violin y voz,
los vocalistas se agregan en
un par de obras antiguas de
Stephen Foster.

Inspirado en un amor ge-
neral por el tango de Astor
Piazzolla, por parte de Yo-Yo
Ma, el disco Soul of the Tango
interpretado por el violonche-
lo y muchos de los musicos
de Piazzolla; antiguos asocia-
dos. La pura belleza de cada
uno de los tangos suele ser
suficiente para justificar la es-
cucha, agregando a esto la
interpretacién magistral y la
sorprendente facilidad con la
que el violonchelo encaja en
el tango, y tiene lo que po-
dria convertirse en un album
clésico.

En Obrigado Brasil, Ma
comparte protagonismo con
musicos del mas alto calibre,
como la cantante de bossa
nova Rosa Passos, el dio de
guitarras Sergio y Odair As-
sad, el clarinetista Paquito
d'Rivera, la pianista Kathryn
Stott y el percusionista Cyro
Baptista, entre muchas otras
estrellas. Todos los artistas
muestran un profundo senti-
miento, energia y cordialidad,
sin duda inspirados por la
buena voluntad contagiosa de
Ma'y su interpretacién sincera.

Melodias Japonesas y Silk
Road Journeys reine a com-
positores de la esquiva y an-
tigua Ruta de la Seda hasta
la pura tradicién nipona. Am-
bicioso y atrevido, dos cuali-
dades que han sido marcas
registradas en la carrera de
Yo-Yo Ma, los instrumentos
trabajan juntos, ya sea en ma-
terial tradicional o por encar-
go, para crear algo que es un
desafio tanto para los oyentes
como para los intérpretes y
ofrece una fuerte impresion
de los viajes del pasado.

Luis Suarez

ISAAC ALBENIZ
ENRIQUE GRANADOS
MANUEL DE FALLA

SUITE ESPANOLA
REQUIEBROS

LA MAJAY EL RUISENOR
FANTASIA BAETICA

DANI EL’LE\/Y

Spanish Piano Musie

ENRIQUE GRANADOS
MANUEL DE FALLA

“INTROSPECCION APASIONADA: caracteristica de
Levy que nos deja reconocer la grandeza de sus
interpretaciones”, Peter Cossé
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En una declaracién de inten-

ciones un tanto mistica, DiDo-
nato nos plantea el disco como
una reflexién para determinar
"si estamos tan profundamente
conectados como podamos a la
esencia de nuestra existencia”,
abogando por la busqueda de
un nuevo Edén, con reflexiones
sobre el circulo de la vida, las
flores y la naturaleza. Bueno,
vale. Lastima que la realidad
se empefe en rebatir su opti-
mismo irredento hacia la raza
humana.

Después, me confieso poco
amigo de los discos con selec-
cién musical més o menos alea-
toria, ésos que frecuentemen-
te ofrecen poco més que un
egocéntrico discurso a mayor
gloria del intérprete. Asi, este
paseo musical de tremenda
disparidad estilistica y escasa
intencion programatica, exige
una versatilidad impresionante
a divay musicos, donde Il Pomo
D'Oro brilla y DiDonato tam-
bién, pero menos.

Es cierto que Joyce DiDona-
to es generalmente extraordi-
naria, que a estas alturas de su
carrera no necesita demostrar
nada y que canta con solvencia
el disco. Pero hay altibajos (la
escucho mucho méas comoda en
lo moderno que en lo antiguo,
su Marini no convence, su Cava-
Ili si, Mahler o Ives emocionan),
asi que me quedo con la flexi-
bilidad de Il Pomo D'Oro, que
se estd revelando como una
magnifica formacion especialis-
ta, pero muy capaz de abordar
cualquier reto: suenan fantéasti-
cos tanto en la antigliedad de
Cavalli, como en la trascenden-
talidad de Ives.

Resumiendo, DiDonato vie-
ne a contar que siempre encon-
traremos respuesta en la Musica
a las grandes preguntas del ser
humano; y sélo por ese respeto
a la MUsica por encima de todo,
a miya me gana.

Alvaro de Dios

En el presente afo 2022 se
calcula que se cumple el mile-
nario de la obra titulada Tawg
al-Hamama fi-I-'ilfa wa-I-"ullaf,
es decir, el Collar de la Paloma
sobre el amor y los amantes,
que escribid en Jativa el filéso-
fo y poeta cordobés 'AbuMuh
ammad ‘Alib. ‘Ahmad b. Sa'id
b. Hazm (384/994-456/1063).
Aunque su autor llamé risala,
es decir, epistola a esta cum-
bre de la literatura arabe, se
trata de un tratado de filosofia
neoplaténica que lleva entre-
verado un divan de poemas.
Teniendo en cuenta que hace
cuarenta y siete afos lo tradu-
ciamos en la clase de D. Emilio
Garcia Gémez, maxima autori-
dad en el tema, me ha hecho
especial ilusién este disco, en
el que se musicalizan veinte
poemas del libro mediante la
adaptacion de melodias tra-
dicionales magrebies. Actla
como solista vocal Tman al-
Qanddsi, natural de Tetuén,
ciudad en la que hallé refugio
la tradicion musical andalusi,
en cuya investigacién y recrea-
cién se ha especializado esta
cantante.

El disco se acomparfia de un
libreto trilingle, castellano, va-
lenciano e inglés, que contie-
ne un documentadisimo estu-
dio de Manuela Cortés Garcia,
profesora de la Universidad
de Granada y también espe-
cialista en el pasado musical
ardbigo-andaluz, y en el que
ademas se reproducen los tex-
tos originales en arabe de los
poemas. Dado el extraordina-
rio interés y la calidad de este
documento sonoro, pueden
perdonarse sin reservas las
fantasias, licencias y anacronis-
mos en los que hayan podido
incurrir Carles Magraner y su

grupo.

Salustio Alvarado
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EDEN. Joyce DiDonato. Il Pomo D'Oro / Maxim
Emelyanychev.

EL COLLAR DE LA PALOMA. 'ALT B. HAZM.
Capella de Ministrers / Carles Magraner.
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FANDANGOS
RNO DE DON CARLOS
Madri

A un chaval joven de hoy
en dia, esta musica puede so-
narle como si llegara de otro
extremo del planeta, pero en
su momento formaba parte de
lo méas cool y més atrevido del
momento, incluido el fandango,
que segun Casanova, en su via-
je a Madrid, lo describié “con
actitudes y gestos de los mas
lascivos imaginables”. La musi-
ca de esta nueva grabacion del
intrépido Yago Mahugo nos re-
vela los gustos que anotd en su
cuaderno sobre la musica para
teclado el noble inglés Charles
Cecil Roberts, en su viaje para
la boda del quinto Duque de
Berwick, el jovencisimo Don
Jacobo Fitz-James Stuart, cele-
brada el 24 de enero de 1790 en
Madrid. Como anoté Roberts, le
sorprendieron los compositores
Don Domingo Escarlata (Dome-
nico Scarlatti), el Padre Antonio
Solery Don Luis Boquerini (Luigi
Boccherini), y quedd tan impre-
sionado del Fandango de Soler
como quedd Casanova al verlo
bailar, describiendo una musica
que ayudaba a “ahuyentar los
males presagios, poner luz en
la oscuridad y convertir el agua
envino”.

Solo con conseguir lo dltimo
ya merece la pena escuchar la
prodigiosa y multiple recrea-
cién que hace Mahtgo (al cla-
ve, pese a ser un instrumento
“limitado” por el pinzamiento
de cuerdas y el sonido fugaz,
desprende una luz como pocas
veces), ya que se escuchan fan-
dangos de los tres composito-
res, también arreglados para el
acompafnamiento de Estevan a
las castafuelas (un desenfreno
sin limites). Aunque donde el
musico encuentra su estado de
gracia es en su arreglo del Fan-
dango de Boccherini, y al forte-
piano, con inenarrables Sonatas
de Soler y Scarlatti (una K 34 de
indescriptible melancolia).

Gonzalo Pérez Chamorro

La conmemoracién del XXV
Aniversario del FeMAUB esta
siendo todo un despliegue de
eventos sefnalados. jRecuerdan
algun otro Festival que publi-
que dos tomos, uno de arti-
culos ex profeso encargados
sobre musica, sociologia y pro-
gramacion desde un punto de
vista musicolégico-cientifico, y
otros con recopilacién de recor-
tes de prensa, fotos, entrevistas
y vivencias de los participantes,
musicos, criticos y publico ha-
bitual y fiel? Simenle el triple
disco que al inaudito precio de
10 euros se puede comprar con
tres horas y media de musica
interpretada en el Festival. Se
le puede criticar que es un baul
de los recuerdos, pero justa-
mente es eso lo que se festeja;
habréd quizéd alguna ausencia, y
también de algunas ediciones
no hay testimonios sonoros.
Pero lo que estd presente, a
saber: sesenta y siete pistas
que cubren los 331 conciertos
ofrecidos hasta la fecha, y con
varias primicias por ser material
recuperado para su interpre-
tacién en el Festival. Son diez
siglos de musica que se nos
presentan ordenados cronolé-
gicamente con etiquetas muy
bien pensadas.

Amable lector, le propongo
el siguiente juego: vaya al en-
lace que se indica al final de
este columna, y haciéndose el
favor de descargarse los tres
discos de manera gratuita (en
eso consiste la expresion de
utilidad publica), comience su
escucha deleitdndose con la
calidad de grabacién e inter-
pretacién, y trate de adivinar el
autor. Se sorprenderé con el re-
sultado y descubrird una de las
premisas de este Festival: otra
historia de la musica es posible.

https://cutt.ly/GGyymnO

Juan de Vandelvira
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FANDANGOS. EL CUADERNO DE DON CAR-
LOS. Obras de BOCCHERINI, SOLER, D.
SCARLATTI. Yago Mahugo, clave &fortepiano.
Pedro Estevan, castanuelas.

SELECCK IONES EN VIVO / SELECTION OF LIVE RECOR DINGS
(20002020

FeMAUB 1997-2021. Diversos compositores
e intérpretes.
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El primer &lbum en solita-
rio de Josetxu Obregdn es un
viaje por el repertorio solistico
del cello, desde su origen du-
rante Seicento bolonés hasta
la Céthen de mediados del
siglo XVIIl. El cello adquirié
una literatura propia indepen-
diente de su papel como bajo
continuo de la mano de vio-
lonchelistas como Domenico
Gabrielli y Giovanni Battista
Vitali, musicos de la capilla de
San Petronio de Bolonia. Su
desarrollo posterior siguio cen-
trado en el norte de lItalia, con
autores como Giulio de Ruvo
y Giuseppe Colombi, princi-
palmente. El culmen llegard
con las seis Suites a violoncello
Solo senza Basso de Johann
Sebastian Bach, obras de una
complejidad técnica y musical
sin parangodn en el repertorio
del instrumento.

Este trabajo a sdlo de Jose-
txu Obregdn comparte con los
anteriores el exhaustivo traba-
jo musicoldgico que implica el
respeto a las fuentes y la utili-
zacién de instrumentos, arcos y
cuerdas originales. Las diferen-
tes scordature (afinacién de las
cuerdas) que usa, unido a la al-
ternancia de las piezas mas an-
tiguas con un movimiento de
cada una de las Suites de Bach,
proporciona una variedad y ri-
queza timbrica y tonal extraor-
dinaria al conjunto. Obregén
consigue un sonido célido de
afinacion absolutamente impe-
cable, lo engasta en un fraseo
muy expresivo y lleno de mati-
ces y consigue crear la ilusién
de multitud de planos sonoros
cuando delinea las distintas
voces del contrapunto. Jose-
txu Obregén nos lleva a un
bello y reconfortante didlogo
interior con este disco.

Mercedes Garcia Molina

FROM BOLOGNA TO COTHEN. CELLOEVO-
LUTION. Obras de GABRIELLI, DALLABACO,
GALLI, BACH... Josetxu Obregon, cello barroco
y cello piccolo.

Debut discogréfico de Juan
Carlos Fernandez-Nieto con un
disco conceptual prometedory
de brillante ejecucion, aunque
su nombre llama al equivoco,
ya que Iberian Dances solo se
corresponde con la segunda
parte del programa, dedicada
a la archiconocida, interpreta-
da y manoseada primera Suite
Espariola Op. 47 de lsaac Al-
béniz. La primera parte, pues,
supone un reto con la fantasia
Islamey de Balakirev, miembro
del Grupo de los 5,y el n. 10
(Lezginka), de los Estudios de
Ejecucién Transcendetal Op.
11 de Lyapunov, obras de simi-
lares caracteristicas, intocables
a primera observacion, y que
aqui son interpretadas de una
manera conmovedora, sensual,
fuerte y profundamente eslava.
Aleksandre Machavariani (1913-
95) es la segunda apuesta con
dos piezas lirico-romanticas;
una cancién y danza evocativa
de un lago georgiano.

Al fin nos sumergimos en
lberia con una obra que su-
merge al oyente de manera
decisiva en el mundo evocador,
a la manera pedrelliana, en su
segundo tramo. Conjunto de
piezas minimalistas pequefias
y marcadas por la aleatoriedad
que lleva al oyente lleva a la
variedad del logro de Albéniz.
Una interpretacion lejos de fue-
gos artificiales, siempre limpio
y preciso en los pasajes virtuo-
sos y explorando las sutilezas
de la musica. Bien las notas del
libreo de Maria del Ser, que
explica un poco los vericuetos
en la publicacién de los opus
del genio de Camproddn en su
época. Quizas se eche en falta
la inclusion de la Suite n. 2y
haber completado de manera
redonda el programa.

Luis Sudrez

IBERIAN DANCES. Obras de ALBENIZ, BA-
LAKIREV, LYAPUNOV, MACHAVARIANI. Juan
Carlos Fernandez-Nieto, piano.

Glossa GCD923109 o 53" ¢ DDD

lbs Classical 262021 o DDD o 59'
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DIRECTO E iNTIMO

Ni el titulo, Le Lied. Histoi-
re d'un voyage (El Lied. Histo-
ria de un viaje), ni el subtitulo,
Une épopée musicale et poé-
tique a travers ['histoire du
Lied allemand (Una epopeya
musical y poética a través de
la historia del Lied aleman)
explican exactamente qué
se encontrard el espectador
cuando el reproductor de
DVD se ponga en marcha. Si
el lector de estas lineas esta
interesado en una historia del
Lied al uso, con una estructu-
ra clara, con fechas y nombres
perfectamente identificados,
esta no serfa la mejor opcion.
Pero si el lector quiere descu-
brir el género o ampliar sus
conocimientos, reafirmar su
aficion o, incluso, compartir-
la, hasta donde sea posible
hacerlo con una pantalla, este
doble DVD es para él.

André Tubeuf fallecio el
afo pasado a los noventa
afios, poco después de que
la serie, grabada en el 2019,
estuviese finalmente montada.
Fue profesor de filosofia y un
apasionado de la musica, y es-
tuvo vinculado desde los afos
sesenta con I'Opéra du Rhin de
Estrasburgo, el ministerio de
Cultura francés o diversas re-
vistas de musica. Autor de nu-
merosos libros (de filosofia y de
musica), Le Lied. Histoire d'un
voyage es heredera del que se-
guramente es el més célebre,
Le Lied, poetes et paysages,
publicado en 1993, y también
el testamento de un hombre
sabio homenajeado por el rea-
lizador Martin Mirabel.

La serie consta de siete
episodios de tres cuartos de
hora dedicados a la aurora del
Lied, con Mozart y Beethoven,
a Schubert (uno de caréacter
general y otro dedicado a
Winterreise), a Schumann, a
Brahms, a Wolf y, finalmente,
a Mahler y Strauss, el crepus-
culo del Lied. El desarrollo
de cada episodio es similar:
vemos a un anciano sentado
en un sofa en el salén de su
casa, hablando, con planos
generalmente  larguisimos.
Habla con un tono pausa-
do, casi susurrando a veces,
pero hay tanta pasion en sus
palabras que esas imagenes

LE LIED: HISTOIRE D'UN VOYAGE. Racon-
tée par André Tubeuf. Realizador: Martin
Mirabel.

BelAirMedia BAC187 ¢2DVD ¢ 7x43' ¢ DD 5.1
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LE LIED

Histoire d'un voyage

practicamente estaticas aca-
ban siendo hipndticas, no
podemos dejar de escuchar.
Tubeuf cuenta la vida de los
compositores, de sus motiva-
ciones, de su entorno, de la
influencia de ese entorno en
sus Lieder, y lo hace de for-
ma fluida sin mirar un papel;
segln cuenta Mirabel en el
cuadernillo, las grabaciones
duraron dos o tres horas de
relato ininterrumpido. En los
videos, el discurso se detiene
solo brevemente con las ilus-
traciones musicales elegidas
también por Tubeuf; en el ca-
pitulo dedicado a Schumann,
por ejemplo, escuchamos seis
Lieder de los Liederkreis Opp.
24 y 39, Dichterliebe, Myrten
y los Kerner-Lieder, interpre-
tados por Dietrich Fischer-
Dieskau, Elisabeth Schwar-
zkopf, Elisabeth Schumann
y los pianistas Jorg Demus,
Herta Klust, George Reeves y
Gunther Weil3enborn. El cua-
demillo incluye las traduccio-
nes al francés que Tubeuf tuvo
tiempo de acabar, y el video
dispone Unicamente de subti-
tulos en inglés.

André Tubeuf fue, como
les decia, un hombre sabio,
capaz ademas de transmitir
su sabiduria y hacernos re-
flexionar con un estilo muy
personal. El cuadernillo des-
taca estas palabras suyas so-
bre el Lied y la musica: “il n’y
a pas plus direct, il n'y a plus
d’intime, c’est-a-dire il n’y a
rien dont nous avons davanta-
ge besoin” (no hay nada mas
directo, no hay nada mas inti-
mo, es decir, no hay nada de
lo que tengamos més necesi-
dad). jUna afirmacion extre-
ma? Quiza, pero también una
buena muestra de la ilustrada
pasién que le movia.

Silvia Pujalte Pifian



by VIADIGEROWE

¥ PETROVA

SLAVIC HEART

La pianista bulgara
Anna Petrova (portada de
RITMO en julio-agosto de
2019), da titulo a su disco,
Slavic Heart (Corazén Esla-
vo), y lo justifica hablando
de las tradiciones cultura-
les ancestrales que con-
forman el arte eslavo y que
tiene influencias de orien-
te y de occidente en una
mezcla de diferentes civi-
lizaciones. La conjunciéon
entre el este y el oeste esta
en el corazén de la musica
presentada en este album.
Se trata de representar en
el piano temas de la natu-
raleza y de las emociones
que Anna Petrova enume-
ra asi: Naturaleza - Lirismo
- Amor - Campanas (el pia-
no como instrumento de
resonancia) - Drama - Vir-
tuosismo.

Las obras elegidas es-
tdn compuestas entre 1892
y 1942. Tres compositores
rusos representantes del
romanticismo tardio y el
simbolismo: Alexander
Scriabin, Sergei Rachma-
ninov y Sergei Prokofiev,
mas un compositor bulga-
ro menos conocido pero
igualmente  importante:
Pancho Vladigerov.

Anna Petrova interpreta
esta musica con refinado
virtuosismo y con el cora-
zén, con su sentimiento
eslavo; un corazén como
metafora ancestral. Como
curiosidad podemos co-
mentar que la pianista esta
ligada a Espana, ya que es
profesora en Musical Arts,
Escuela de Altos Estudios
de reciente creacién en
Madrid.  Su reconocido
prestigio como pianista y
profesora esta presente en
este album.

Sol Bordas

SLAVIC HEART. Obras de SCRIABIN,

RACHMANINOV, PROKOFIEV, VLADI-

GEROV. Anna Petrova, piano.

Solo Musica SM383 ¢ DDD e 63'
2.2.2.8.8.9

La enorme melancolia que
destilan los poemas y consi-
guientemente las bellisimas
canciones que brotaron de la
pluma de Tchaikovsky y Rach-
maninov en estos Lieder ru-
sos, encuentran una intérprete
ideal en la auténtica voz de
mezzosoprano de Lena Belki-
na, que fue entrevistada por
mi en esta revista el mes pasa-
do, con el trasfondo de la gue-
rra provocada por la invasion
de Ucrania, ya que la mezzo es
nativa de este asediado pais.
Como ella indicaba, “Siento
una profunda conexién con
cada una de las veinte cancio-
nes que componen el disco;
son como mis hijos, donde
cada cual necesita un enfoque
y un cuidado individual”. Y asi
transcurre esta bellisima gra-
bacién, que nos descubre (si
no los conoce, no lo dude un
instante) unas musicas fantasti-
cas, Lieder que rebosan musi-
calidad y profundidad a partes
iguales, con el inconfundible
color nostélgico eslavo. Desde
el arrebato primaveral (que da
titulo al disco) del Op. 38 n. 2
de Tchaikovsky (quién puede
resistirse al Lied Op. é6n. 6...) a
las lilas (Op. 21 n. 5) del intimo
universo liederistico de Rach-
maninov, entre muchos otros
bellos ejemplos.

“Tengo la intencion de ha-
cer mucho por el desarrollo
de la cultura ucraniana, que
es muy rica; de hecho no mu-
cha gente sabe de ella, por-
que Rusia, como 'hermano
mayor’, siempre ha reprimido
a Ucrania y se ha apropiado
de su dignidad”, afirmaba la
cantante, que encuentra en su
partenaire Natalia Sidorenko
el abrazo necesario entre dos
pueblos a través de esta pre-
ciosa musica.

Blanca Gallego

SPRING NIGHT. Canciones de TCHAIKOVSKY

y RACHMANINOV. Lena Belkina, mezzo. Nata-

lia Sidorenko, piano.

Solo Musica SM381 e 60" ¢ DDD
222,889

UN TESORO RESCATADO

Nos encontramos con el
sexto y Gltimo volumen de
la grabacién completa del
Manuscrito Guerra realiza-
da por Manuel Vilas, en esta
ocasién, junto a la mezzoso-
prano Lidia Vinyes-Curtis. El
arduo trabajo realizado por
Manuel Vilas, tanto de in-
vestigacién, como de inter-
pretacién y difusién de esta
preciosa musica ha llegado
a su feliz final.

El Manuscrito Guerra es
una coleccién de los me-
jores tonos humanos que
circulaban en el Madrid
dieciochesco,  recopilada
alrededor de 1680 por José
Miguel de Guerra, copista
de la Capilla Real de Madrid
durante el reinado de Carlos
I, y que fue descubierto en
1998 en la Biblioteca Xeral
de Santiago de Composte-
la. Contiene algunas piezas
de otras fuentes, pero mu-
chas de sus cien tonadas se
encuentran recogidas exclu-
sivamente en este manuscri-
to, algo que RITMO ya reco-
gié en su pasado nimero de
marzo en una entrevista con
el propio Manuel Vilas.

Los cinco volumenes pre-
vios, grabados y publicados
también en Naxos, deben
ser conocidos por todo me-
[6mano interesado en nues-
tro patrimonio musical, ya
que descubrird decenas de
piezas preciosas jamas antes
interpretadas ni grabadas, a
cargo de fabulosos solistas
vocales, como Isabel Monar,
Juan Sancho, Yetzabel Arias,
Francisco Fernandez-Rueda
o José Antonio Lépez, ade-
mas de los soberbios intér-
pretes que acompafian a
Manuel Vilas en su propio
grupo, Ars Atlantica.

El presente volumen que
cierra la coleccion corre a
cargo de la mezzo catalana
Lidia Vinyes-Curtis, posee-
dora de un bello timbre, y
que con gran sensibilidad
expresa de un modo natural
los multiples afectos conte-
nidos en los poemas de au-

THE GUERRA MANUSCRIPT (EL MANUS-
CRITO GUERRA, VOL. 6). Ars Atléntica. Lidia
Vinyes-Curtis, mezzosoprano. Manuel Vilas,
arpa de dos ordenes y direccion.

Naxos 8.574390 ¢ 69' ¢ DDD
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THE GUERRA §
MANUSCRIPT

Volume 6

17th Century Secular
Spanish Vocal Music

Ars Atléntica
Lidia Vinyes-Curtis,
Mezzo-soprano
Manuel Vilas,
Harp and Director

tores tan célebres como Pe-
dro Calderdn de la Barca o
Agustin de Salazar y Torres.
Los textos se pueden en-
contrar online en la pagina
web de la casa discogréfica,
aunque debido a la fantasti-
ca diccién de Vinyes-Curtis
su consulta es completa-
mente innecesaria.

Manuel Vilas, ademas
de demostrar su carifio y
una formidable labor como
investigador de este reper-
torio, se muestra como un
extraordinario intérprete del
arpa ibérica, en este caso un
arpa de dos érdenes, siendo
el complemento perfecto
de las preciosas melodias,
realizando un inteligente
bajo continuo que estad en
constante didlogo con la so-
lista vocal, y que desgrana
los mil y un afectos conte-
nidos junto a su comparie-
ra de grabacién. Debemos
destacar la inclusion de to-
das las coplas de cada tono
humano, algo que muchas
veces se evita y se cortan
estrofas, puesto que los in-
térpretes deben realizar un
trabajo mucho mas concien-
zudo. Aqui, esta labor se
salda con una formidable di-
ferenciacién de cada copla,
tanto en expresion como en
dindmica.

En definitiva, un broche
de oro a una coleccién in-
dispensable en cualquier
discoteca que se precie y
que puede ser degustada
con mucha facilidad y pla-
cer, dada la belleza de su
musica y textos, a lo que se
suma una duracién ideal de
las obras para una escucha
en breves o largas sesiones.

Simén Andueza



The Three Queens
Donizetti

Desde que Leyla Gencer
cumpliera el triplete en tiem-
pos modernos por primera vez
(aunque este deberia ampliar-
se con la siempre olvidada Il
Castello di Kenilworth) las rei-
nas del ciclo Tudor de Donizet-
ti se han visto con ojos golosos
(los motivos son obvios, dada
la riqueza de las partituras) por
parte de muchas sopranos de
bagaje belcantista. Ademas,
en la generacién anterior, li-
derada por Mariella Devia y
Edita Gruberova, se consoli-
dé un formato muy atractivo,
el de presentar como tour de
force las escenas finales de
Anna Bolena, Maria Stuarda y
Roberto Devereux en una sola
velada; y es precisamente lo
que Sondra Radvanovsky, que
encarné a los tres personajes
en una Unica temporada del
Metropolitan de Nueva York,
ofrece en este muy esperado
disco doble de Pentatone,
grabado en directo en Chica-
go.

Los imponentes y suntuo-
sos medios de esta cantante
son de sobra conocidos, y su
implicacién es absoluta, per-
mitiéndole la espléndida téc-
nica ademas plegar la voz (de
personal e irresistible timbre)
con muy buenos resultados;
especialmente en una Maria
Stuarda de altura. Muy bue-
na idea la de afiadir antes de
cada escena las oberturas,
donde Riccardo Frizza, que
sabe bien mimar a la diva, se
luce como buen conocedor
del repertorio.

Por su parte, buen plantel
de comprimarios en general,
que contribuyen a aportar ma-
yor dramatismo y realismo a
las piezas elegidas.

Pedro Coco

THE THREE QUEENS. Escenas de operas de

DONIZETTI. Sondra Radvanovsky, soprano.

Orquesta y Coro de la Lyric Opera de Chicago

/ Riccardo Frizza.

Pentatone PTC5186970 ¢ 2 CD ¢ 100' ¢ DDD
2. 0.2.8.8.9

3 SIGLOS DE COMPOSITORAS AL PIANO

El piano ha sido una de
las mayores expresiones mu-
sicales de las mujeres desde
su nacimiento y posterior
distribucién a casi todos los
hogares. Este instrumento
les sirvié como herramienta
pedagdgica y muchas en-
contraron en él la vocacién
interpretativa y compositiva.
Es por esto que contamos
con un inmenso corpus de
creaciones pianisticas de
mujeres que, lamentable-
mente, todavia es descono-
cido por la mayoria.

Para celebrar su 10 ani-
versario, el sello Grand Pia-
no ha lanzado esta coleccion
de 10 CD con obras para
piano de compositoras. En
ella nos sorprende con un
repertorio diverso, atracti-
vo y excelente que servird
para acercar esta musica de
autoria femenina a todo el
publico. Dicha compilacién
incluye a creadoras nacidas
a lo largo de tres siglos;
desde Anne-Louise Brillon
de Jouy (siglo XVIII) hasta la
contemporanea Tanya Eka-
nayaka, quien ha grabado
sus propias obras para este
estreno mundial.

En su empefio por re-
descubrir a compositoras
desconocidas o injustamen-
te olvidadas, el pianista y
compositor Nicolas Horvath
inicia este recorrido crono-
|6gico con las excepcionales
grabaciones inéditas de las
Sonatas de Jouy y de Hé-
lene de Montgeroult. Tam-
bién nacida en el siglo XVIII,
Maria Szymanowska recibe
aqui su merecida represen-
tacién con una seleccion de
sus danzas en las manos de
Alexander Kostritsa.

Se abren las puertas del
siglo XIX con la noruega
Agathe Backer Grgndahl,
una de las mayores virtuosas
del piano de su momento.
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THREE CENTURIES

OF FEMALE COMPOSERS

A showcase of piano works by influentiel
female composers from around the workd
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De las 24 piezas, Sara Ai-
mée Smiseth ha hecho una
exquisita interpretacién del
Allegretto Op. 57, ademas
de ilustrarnos con la inédi-
ta Huldreslaatt (El baile de
la Huldra). A continuacion,
Alexandra Oehler nos expo-
ne 9 obras desconocidas de
la venezolana Teresa Carre-
no, escritas cuando solo era
una nifia y que revelan su
temprana habilidad para la
composicién musical.

Siempre sugerente |la
musica de Vitezslava Kapra-
lova. Para este disco se han
escogido obras de la déca-
da de los afios 30 entre las
que destaca Dve Kyticky:
dos miniaturas para piano
con reminiscencias melan-
cdlicas. Con la sutil y precisa
ejecucion de Giorgio Koukl
hace su particular homena-
je a su compatriota checa.
El cierre individual de estas
grabaciones lo hace Ekana-
yaka con The Planets & Hu-
manity, ocho piezas escritas
durante la pandemia por el
Covid-19 que simbolizan
los ocho planetas. Especial-
mente cautivador Mercury
with Antarctica por su calma
y serenidad.

Finalmente, Pioneers
relne a once autoras en
las que la pianista Ishimo-
to Hiroko interpreta obras
de algunas creadoras vya
representadas en este tra-
bajo y también otras como
Amy Beach, Lili Boulanger o
Francisca “Chiquinha” Gon-
zaga. El sello Grand Piano
continuard apostando por
las grabaciones de compo-
sitoras con la obra comple-
ta para piano de Germaine
Tailleferre. Horvath serd el
encargado de devolver a la
vida este repertorio de la
Unica integrante del grupo
Les Six.

Sakira Ventura

THREE CENTURIES OF FEMALE COMPO-

SERS. Nicolas Horvath, Alexander Kostrit-

sa, Sara Aimée Smiseth, Alexandra Oghler,

Giorgio Koukl, Tanya Ekanayaka, Ishimoto

Hiroko, piano.

Grand Piano GP897X ¢ 10 CD ¢ DDD
2.2.9.8.6.4;

En la década de 1930, el
mexicano Silvestre Revueltas y
el estadounidense Aaron Co-
pland se acercaron al género
del cine documental, el prime-
ro con Redes, sobre la vida y
el trabajo de los pescadores
de la localidad mexicana de
Alvarado, y el segundo con
The City, sobre los contrastes
y problemas del medio urba-
no contempordneo. Ambas
peliculas, convenientemente
restauradas y con su banda
sonora grabada de nuevo
por el PostClassical Ensemble
que dirige Angel Gil-Ordéfez,
fueron publicadas en DVD
por Naxos en 2015 y 2008,
respectivamente. Ahora son
reeditadas y reagrupadas en
formato CD, sin narraciones ni
didlogos.

La idea es buena, pues am-
bas partituras, ademas de ser
coeténeas y representativas
del estilo de sus respectivos
autores, resisten bien el sal-
to de la pantalla a la sala de
conciertos o, en este caso, el
disco. La de Revueltas es es-
pecialmente interesante por
su laconismo y economia de
medios. Aunque nada hay en
ella de la exuberancia ritmica
y orquestal de Sensemayéd o
la también cinematografica
La noche de los mayas, logra
crear una atmosfera opresiva
e inquietante sumamente con-
vincente.

La partitura de Copland es
mas heterogénea y descripti-
va, con pasajes tan originales
como “Sunday Traffic”, cuyo
esquema repetitivo e incluso
su sonoridad evocan el modo
de hacer del minimalista Philip
Glass con décadas de antela-
cion. Las versiones de Gil-Or-
doénez, ya alabadas en la ver-
sién en DVD, son impecables.

Juan Carlos Moreno

TWO CLASSICAL POLITICAL FILM SCORES.
REVUELTAS: Redes. COPLAND: The City.
PostClassical Ensemble / Angel Gil-Ordofiez.
Naxos 8.574350 o 68" ¢ DDD
202,889
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BAYREUTH: EL CENTRO DEL COSMOS WAGNERIANO

Con unas 125 asociaciones
repartidas por el mundo
que alcanzan a méas de 30.000
socios, el wagnerismo no es
simplemente una admiracién
artistica, un no sé qué tiene esta
musica que me fascina, sino
que es obvio que sus sectarios
admiradores llevan adosados
una devocién que raya en lo
religioso, incluso a veces en
el fanatismo mas desbocado.
Wagner como creador del cielo
y de la tierra que exige genu-
flexiones diarias. El wagneriano
no solo viene al mundo a dis-
frutar de las santas escrituras
en forma de partitura, sino que
lleva aparejada una incansa-
ble labor de apostolado en
busca de mas discipulos que
engrasen y renueven la ma-
quinaria generacional. Como
asegura uno de esos afiliados,
“los wagnerianos somos como
los fans del heavy metal”. Y
como oficina central esa ba-
silica (parecida a un granero)
erigida en la Verde Colina que
es el Festspielhaus, a las afueras
del acogedor Bayreuth, centro
de peregrinacién convertido
hoy en un pueblecito mitad La
Meca, mitad Disneyland. Como
afirma un estudiante japonés:
“ir hasta alli se ha convertido en
la granilusiéon de mivida”. Y es
que Wagner no solo se procu-
r6 de inventar el wagnerismo,
sino que también se saco de la
chistera todo lo que representa
Bayreuth y su Festival veranie-
go, un pulpito que aspira a
tener el mismo poder que un
concilio del Vaticano.

De todo este maremagnum,
de esa lava que devora todo a
su paso, de esa liturgia sacra-
mental que supone el enfren-
tarse a sus Operas, nos habla el

magnifico y ameno documental
"Wagner, Bayreuth y el resto
del mundo”, filmado en ple-
na pandemia, que propone un
viaje desenfadado y a veces
gamberro (como si se riera de
uno mismo) por este fascinante
universo que tiene mas de ima-
ginario que de real, que es el
wagnerismo (sin subtitulos). Una
mirada sarcéstica y nada seria
a todo lo que lleva adosado el
dichoso apellido.

El viaje arranca en Venecia,
desde esa estacion final que fue
el palazzo Vendramin en el que
expird el inventor de todo es-
to. Ciudad favorita de Wagner,
donde ademés se celebra una
convencién de asociaciones. Su
bisnieta Katharina, mandamas
del Festival de hoy, andorrea
por la mortuoria habitacién re-
pleta de objetos, atreviéndose
incluso a tocar el Trédumerei
de Schumann en el piano que
manoseara su familiar antes de
fenecer de un ataque al co-
razén. La cémara se adentra
en su casa, que gracias a un
dron vemos que estd pegada
al Festspielhaus, rodeada de
€S0S perros que parecen perse-
guir genéticamente a la familia
(recordar que Russ, el dltimo
de los canes de su tatarabuelo,
esta enterrado junto a su amo).

Wagnerianos por el mundo

La lista de seguidores wagne-
rianos de la que echa mano el
documental es amplia y varia-
da, sin preguntar antes por su
condicién o profesién, como
bien demuestran los jocosos
comentarios de los duefios de
la carniceria donde se aprovi-
sionaba Wolfgang en Bayreuth
o cuando conversa con el vigi-
lante encargado de preservar

Piotr Beczala haciendo un selfie junto a Angela Merkel en los camerinos
del Festspielhaus wagneriano de Bayreuth.

por las noches la paz en el
Festspielhaus. El critico Alex
Ross, autor de uno de los ulti-
mos Nuevos Testamentos (su
denso y enciclopédico Wag-
nerismo: Arte y Politica a la
sombra de la mdusica), analiza
ese aliento de religiosidad que
exige su obra. Podemos ver por
los pasillos del Teatro a Placido
Domingo preparado para dirigir
La Valquiria en un afio extrafno
y amargo debido a la pande-
mia. Algo que lo ha convertido
en el Unico director espafiol
que ha pisado ese venerado
foso, desde el que también
declama Valery Gergiev, pre-
sente ese afio con Tannhuser.
Muchos mas minutos acapa-
ra el actual duefo del cortijo,
que es Christian Thielemann,
que intenta explicar lo que uno
siente cuando se enfrenta a su
"abismo mistico”. Entre bromas
por los micréfonos y teléfonos
instalados en los afios 30 (el rojo
dice entre risas que tiene linea
directa con Wahnfried), revela
que la orquesta que méas musi-
cos aporta es su Staatskapelle
de Dresde (35). Entre guifios
de afioranza recuerda los gritos
del referido como “anciano”
(Wolfgang) cuyos alaridos lle-
gaban hasta el foso durante
los ensayos (“demasiado alto”,
vociferaba).

Desde la bucdlica casa que
ocupa durante su estancia en el
Festival, Piotr Beczala (presente
en 2019 con Lohengrin) se queja
de los largos ensayos de diez
horas que exige la Verde Colina.
La curiosa cdmara nos adentra
hasta las histéricas paredes del
hotel Anker, construido antes
de que Wagner edificara alli su
auditorio. La propietaria nos
descubre la “habitacion Ché-
reau”, denominada asi por ser
el aposento del francés durante
las representaciones de su le-
gendario Anillo. En su museis-
tico libro de huéspedes, aparte
de conocidos nazis de la épo-
ca, estan las firmas de Thomas
Mann, Loriot o Toscanini, que
visité el festival en 1930, justo el
ano de la muerte de Siegfried,
autégrafo también estampado
junto al de su esposa Winifred.

Para constatar la universa-
lidad de la obra wagneriana,
de cémo su mdisica es capaz
de llegar hasta el dltimo rin-
con del planeta, el documental
nos sorprende viajando hasta
una iglesia de New Jersey que
representa, al aire libre, una

versiéon reducida del Anillo, can-
tado exclusivamente por voces
de color. Su alfombra voladora
nos traslada también hasta Riga
(teatro en el que trabajara de
joven el compositor) pasando
por el desierto de Abu Da-
bi, donde sorprendentemente
existe una pequehisima Aso-
ciacién Wagneriana (dos miem-
bros). En Japén nos ilustran
con el programa “Wagner for
Children”, donde son capaces
de condensar Parsifal en una
hora y hacérselo tragar a los
nifos (con Katharina presente
via streaming).

En Tel-Aviv nos conmociona-
mos con el testimonio de un an-
ciano abogado que rememora
su pasado familiar. De cémo su
padre huyendo de la “solucién
final” llegd hasta Israel con tan
solo dos cosas en la maleta: la
documentacion y su coleccidn
de discos de Wagner. Zarandea
conciencias cuando se pregun-
ta por qué esta musica sigue
estando prohibida en su pais.
Del por qué se sigue instru-
mentalizando politicamente
sus partituras para no levantar
ampollas sobre cierto sector
de la poblacién. Una nacién re-
cuerda, donde Volkswagen es la
marca de coches mas vendida
y que diariamente es atravesa-
do por trenes alemanes. Algo
que curiosamente no parece
rememorar el Holocausto. En
definitiva, un estupendo filme
orientado mas al gran publi-
co que al letrado wagneriano,
que pese a lo cutaneo de la
exploracién, resulta ameno y
entretenido. Larga vida al wag-
nerismo. Por los siglos de los
siglos. Amén.

Javier Extremera
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FROM BAYREUTH TO THE WORLD

WAGNER BAYREUTH UND DER REST
DER WELT. Un documental de Axel Brii-
qggeman.
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LA MESA DE MAYO

ocinada a fuego lento, en esta mesa para cuatro sentamos a personalidades de la
musica y de la cultura que respondan a la pregunta temética que mensualmente nos
proponemos cocinar, y a la que a nuestros lectores invitamos a participar desde las redes
sociales. jPor qué? Primero, por la curiosidad de saber los gustos y apetitos musicales . .
de los sefiores y seforas abajo firmantes; segundo, el lector, el interesado en definitiva,
podra conocer de primera mano las sugestivas opiniones y su conocimiento se enrique-
2 ' i “10 bises (y IV):
ceré con las respuestas abajo dadas. Aungue las respuestas vengan de una meditada re- Ises (y 1V):
flexion, quizé no sean definitivas y sin énimo de porjtificar, puesto que cada participante, instrumentistas de cuerda”
en uno u otro momento dado, podria variar sus opiniones y gustos...

ADOLFO GUTIERREZ ARENAS LETICIA MORENO
Violonchelista Violinista
Prayer / BLOCH Adagio (de la Sonata n. 1) / BACH
Meditation (de Thais) / MASSENET Sarabanda (de la Partita n. 2) / BACH
Langsam (n. 2 de Finf Stiicke im Volkston Op. 102) / SCHUMANN Preludio (de la Partita n. 3) / BACH
Adagio (del Adagio y Allegro Op. 70) / SCHUMANN Oblivion / PIAZZOLLA
Valse sentimentale / TCHAIKOVSKY Adios Nonino / PIAZZOLLA
Intermezzo (de la Sonata FAE) SCHUMANN Muerte del angel / PIAZZOLLA
Romance / FAURE Preludios & Romance (de The Gadfly) / SHOSTAKOVICH
Recitativo-Fantasia (de la Sonata en la mayor) / FRANCK Nana (de las 7 Canciones populares Espafolas) / FALLA
Salut d’Amour / ELGAR Danza Espariola (La Vida Breve) / FALLA
Liebesleid / KREISLER Danza n. 5 “Andaluza” / GRANADOS
PABLO SAINZ VILLEGAS LINA TUR BONET
Guitarrista Violinista
Gran Jota de Concierto / TARREGA La Follia (de la Op. 5) / CORELLI
La boda de Luis Alonso / GERONIMO GIMENEZ Recitativo & Scherzo (Capriccio) / KREISLER
Recuerdos de la Alnambra / TARREGA Fandango / BOCCHERINI
Asturias / ALBENIZ Ciaccona BuxWV 160 (arr. para grupo barroco) / BUXTEHUDE
Capricho Arabe / TARREGA Las Furias (de la Sonata n. 2) / YSAYE
Romance anénimo 7 Canciones populares Espafolas / FALLA
Tango en Skai / DYENS Passacaglia / BIBER
Sevilla / ALBENIZ La Reveuse / MARIN MARAIS
Adelita / TARREGA Sarabanda (de la Partita n. 2) / BACH
Preludio n. 3/ VILLA-LOBOS Blues (de la Sonata para violin) / RAVEL

8 SOBREMESA

|u

Continuamos con el “proyectos bises” que comenzd en febrero con pianistas y tuvo su segunda y tercera

entregas los meses de marzo y abril, con directores/as de orquesta y cantantes, respectivamente, siendo

este mes de mayo la conclusién con instrumentistas de cuerda, con dos violinistas, un chelista y un guita-

rrista, todos ellos bien conocidos en el circuito internacional.

Si al hablar de bises con pianistas teniamos en cuenta el tipo de pianista y de sala, asi como el programa

previamente interpretado; y al hablar de directores haciamos hincapié en el factor de la orquesta como otro

elemento fundamental, asi como en el caso de los cantantes el bis, que se da por siempre obsequiado (raro es el recital
vocal que no acaba con un bis), sea en un 99,99% decision absoluta del cantante, con los instrumentistas viene a suceder lo
mismo que con los pianistas, aunque en muchos casos estos bises estan dados tras una interpretacion como solistas en un
concierto con orquesta.
Antes, Pablo Séinz Villegas nos indicaba “en off” que la Gran Jota de Concierto de Francisco Tarrega supone para él una
musica muy especial, porque le lleva a su tierra, de hecho, cada vez que la toca la introduce como: “vayamos a mi tierra,
donde durante la vendimia se baila y se canta musica tradicional”.
Entre los compositores escogidos hay algunos previsibles (Falla, Albéniz, Massenet, Tchaikovsky, Fauré, Elgar, Kreisler, Piaz-
zolla) con otros que aparecen por sorpresa, como Buxtehude, pero la naturaleza de cada intérprete se inclina por unos nom-
bres u otros. Asi, los méas escogidos han sido Tarrega (justo decir que por el mismo invitado) y Bach, con cuatro menciones,
mientras Piazzolla (también citado por la misma persona, Leticia Moreno), Schumann (también eleccion personal del chelista
Adolfo Gutiérrez Arenas) y Falla han tenido tres menciones.

Les invitamos a opinar y a que nos revelen cuéles son, en su opinién, sus diez bises favoritos para instrumentistas de cuerda,
que pueden hacerlo en Twitter, citando siempre nuestra cuenta:

U @RevistaRITMO
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ALICIA DE LARROCHA

Nacida para el piano

por Paula Coronas

allecia el 25 de septiembre de 2009 a los 86 afnos. La gran

dama del piano espafiol nos dejé con la misma naturalidad
y sencillez con que irrumpid su personalidad artistica. A esta
elegancia nos tenia acostumbrados Alicia de Larrocha. Su adis
sobre los escenarios ocurria unos anos antes, el 26 de enero de
2003, en el Auditorio de Barcelona, con la Orquesta de la ciudad
condal, dirigida por Franz-Paul Decker, donde brillé por dltima
vez su magistral Concierto KV 488 de Mozart.

“Ninguna concesion. Diminuta y fragil, cargando dos ramos de
flores que apretaba contra el pecho, agité la mano timidamente
en sefal de adids. Fueron pocos segundos. Luego se dirigié ha-
cia la puerta de camerinos y ya no volvié a salir. Asi de sobria fue
la despedida de Alicia de Larrocha de la escena de Barcelona, la

ciudad que la vio nacer” (Agusti Fancelli, El Pais, 27-01-2003)

Esta nifia prodigio nace en mayo de 1923 en Barcelona en
el seno de una familia de gran estirpe musical. Hija y sobrina
de discipulas de Enrique Granados, a los cinco afios fue descu-
bierta por Frank Marshall, alumno, continuador y colaborador
directo del maestro catalan Granados. De la mano de Marshall
ingresa en la Academia que lleva su nombre, donde conoce a
grandes pianistas como Arthur Rubinstein y Alfred Cortot. Entre
sus grandes maestros, cabe destacar la huella de sus profesores
de composicién Ricardo Lamote de Grignon y Joaquin Zama-
cois. Posteriormente la descubre Joaquin Turina, quién propicié
su debut en la Exposicién Internacional de 1929, participando
en este concierto como verdadero prodigio digno de ser admi-
rado. Se cuenta que hubo que afiadir unas calzas a los pedales
del instrumento para que la pequena Alicia pudiera accionarlos.
Pero su primera actuacion oficial llega a los once afios con la
Orquesta Sinfénica de Madrid, bajo la direccién de Enrique
Fernandez Arbods.

A partir de 1940, con escasos 17 afios, comienza a desplegar
su carrera como concertista. Por esta época trabaria profunda
amistad con la soprano Victoria de los Angeles, fruto de la cual
germina una importante colaboracion artistica en torno a la can-
cion espanola, cultivando especialmente a los maestros Falla,
Turina, Mompou y Montsalvatge.

Son afos de intenso trabajo, durante los cuales la pianista
dedica gran atencién al estudio riguroso de partituras pertene-
cientes al repertorio universal (Mozart, Beethoven, Schumann,
Ravel, Debussy, Fauré, Soler y los grandes clésicos esparioles,
con especial dedicacion a Granados y Albéniz). Por ello es re-
clamada para protagonizar innumerables conciertos en las mas
prestigiosas salas del pais. En 1947 inicia sus giras por Europa
y alrededor de 1954 llega el reconocimiento internacional: su
debut en Estados Unidos, a partir de la invitacién recibida por
parte de Alfred Wallenstein, quien le ofrece una gira con la Or-
questa Filarménica de los Angeles.

La imparable y vertiginosa trayectoria de Larrocha se acelera
a paso agigantado, multiplicindose sus recitales y apariciones
publicas en la década de los 60, en los que llega a programar
alrededor de 120 conciertos anuales por todo el mundo. Casada
con el también pianista Juan Torra, y madre de dos hijos, Juan
Francisco y Alicia, asume la direccion de la Academia Marshall,
en 1959, tras el fallecimiento de su maestro Marshall.

Desarrolla a partir de aqui una importante labor pedagégica
al frente de dicha Academia, donde imparte clases magistra-
les de piano, especialmente de Musica Espafiola, dejando un
ejemplar legado a través de su magisterio. Tras la recuperacion
de una lesidn en el dedo pulgar de su mano, sufrida a causa de
un accidente con la puerta de un taxi, que le mantiene apartada
por algin tiempo de los escenarios, sigue cosechando éxitos y

"“Esta nifia prodigio nace en mayo de 1923 en Barcelona en el seno
de una familia de gran estirpe musical”.

premios. Entre otros galardones, estaba en posesién del titulo
de "Mejor Artista del Mundo” (1977), de la Medalla de oro del
Spanish Institute de New Cork (1980), del Premio Nacional de
Musica (1985) y del Premio Fundacién Guerrero (1999), ademas
de obtener dos Grammy: uno a la mejor solista instrumental de
musica clasica por los Cuadernos de la lberia de Albéniz, y el
segundo en 1994 por su interpretacién en el disco de Goyescas
de Granados. Sus giras de conciertos alcanzan los cinco conti-
nentes.

En 1988 es nombrada académica honoraria y electa de la
Seccién de la MUsica de la Real de Bellas Artes de San Fernando
y, en 1990, consigue la primera medalla de honor de la entonces
recién constituida Fundacion Albéniz. Tras recibir en 1993 el
Premio Ondas a la Mejor solista de mdsica clésica, un afio mas
tarde le fue concedido el Premio Principe de Asturias de las
Artes a la mejor pianista del mundo.

Referente insustituible en la Historia del Piano, destacamos
su infatigable afan de superacién, encadenado a un permanen-
te proceso de bldsqueda, investigacién y aprendizaje a través de
obras y compositores. Impecable en la claridad y pulcritud de
sus ejecuciones, Alicia jamés se dejé arrastrar por concesiones
ni amaneramientos superfluos. Entre sus mejores cualidades
pianisticas apreciamos el control y el equilibrio sonoro, en base
a una técnica muy ajustada a su propia fisonomia (ataques direc-
tos del brazo para imprimir la fuerza requerida en cada pasaje,
posicion precisa de su pequefia mano ante el teclado, distancia
necesaria de sus dedos sobre las teclas), el dominio en la par-
quedad del pedal, la contencién expresiva y la sencillez de su
bello fraseo, nunca afectado.

La Musica Espafiola y el Piano del siglo XX cierran un desta-
cado capitulo en su haber tras la desaparicion de esta artista sin-
cera, humanay grande, esta musa que fue y seré
siempre la irrepetible Alicia de Larrocha.

=50 >3
L@/)(////((/ %}im/z(//)’

Pianista, Doctora por la Universidad de
Malaga y Profesora.

WWW,paulacoronas.com




OPERA: DERECHO E HISTORIA

La pasion de Janacek

por Pedro Beltran

eos Janacek es uno de los grandes compositores de la

historia de la musica. Nacié en 1854 y murié en 1928, pe-
ro su obra pertenece enteramente al siglo XX. Janécek vio
la luz en un pequeno pueblo de la actual Republica Checa,
entonces Imperio Austrohingaro. Menos conocido que los
checos Smetana y Dvorak, con una obra mas significativa,
son sus dperas absolutamente indispensables.

Lo més curioso de la vida de Janacek es que sus obras
maestras fueron escritas bajo la influencia de su pasion
por una mujer judia, 39 aflos mas joven que el compositor.
Cuando Janacek conocié a Kamila Stésslova, él tenfa 63
anos y ella 24. Fue un amor a primera vista. El compositor
habia sido un gran mujeriego, de hecho, su mujer Zdenka
tenia 15 anos al casarse con él, a la que fue constantemente
infiel. Justo antes de conocer a Kamila, mantenia una rela-
cién con una cantante que habia participado en el estreno
de Jenufa en Praga. Su mujer no tolerd la infidelidad e
intentd suicidarse.

Tras conocer a Kamila todo fue diferente. Nuestro
querido compositor sélo pensaba en ella. Asi fue hasta su
muerte y nunca volvié a desear a ninguna otra mujer. Kamila
y su marido eran judios. Janacek la llamaba carifiosamente
“mi gitana”. Se obsesiond tanto con Kamila que le escribid
miles de cartas, de las que se conservan 730. En su Ultima
época le escribia todos los dias, aunque la hubiera visto esa
misma mafana. Las cartas a Kamila han sido editadas en
una seleccion efectuada por John Tyrell en el libro Intimate
Letters: Leos Janacek to Kamila Stésslova, que precisamen-
te constituye el titulo y contenido del Segundo Cuarteto de
Janacek, “Cartas Intimas”.

Tuvieron una relacion muy original y no vivieron nunca
juntos. Janacek respetd siempre la libertad de Kamila de
hacer lo que estimara oportuno. No era nada controlador.
Lo mas sorprendente es que aqui no estamos ante el caso
de una alumna joven que se enamora de un genio mayor. A
Kamila no le interesaba nada la musica y la de Janacek en
particular no le gustaba. El compositor la invitaba a sus es-
trenos, pero ella no iba. Kamila no era una mujer sofisticada;
no sabia nada de cultura ni de arte. Su tiempo lo dedicaba
a leer novelas populares romanticas, el equivalente a las
actuales series tontas de Netflix.

Tampoco puede decirse que fuera una relacién por dine-
ro, ya que Janacek ganaba solo para subsistir. De hecho, el
marido de Kamila, un comerciante de su misma edad, tenia
més ingresos que el propio Janacek.

Al compositor le atrajo la belleza de Kamila, pero en
especial su caracter alegre y tranquilo. Siempre serena,
siempre una palabra amable. Kamila era el extremo opues-
to de su histérica y celosa esposa. La relacion también fue
diferente porque ambos estaban casados y el divorcio en
esa época no estaba permitido. No verse todos los dias per-
mitié mantener la frescura y espontaneidad de la relacion.
El marido de Kamila viajaba mucho por lo que la pareja solia
pasear por el bosque y la montana.

iQué pudo atraer a Kamila de un hombre 39 afos
mayor? Lo primero que debemos indicar es que Janacek
era mayor en afos cronoldgicos, pero no en espiritu. Cuan-
do estrend la Misa Glagolitica, |la prensa escribié que era la
obra de un viejo creyente. “Ni viejo ni creyente”, contestd
Janacek. El compositor siempre estuvo lleno de fuerza,
energia e interés por las cosas, un enamorado constante de

Kamila Stésslova, musa de Leos Janacek, fotografiada con su hijo
Otto en 1917.

la vida y un eterno optimista. Su caracter era muy amable y
su personalidad un modelo de equilibrio, aparentando fisi-
camente 20 afos menos. Kamila se sintié querida y deseada
por Janacek frente a un marido ausente que era infiel con
otras mujeres. Al lado de Janacek se encontraba segura y
tranquila, cbmo podemos leer en sus cartas.

Inicialmente, Kamila no deseaba la relacion, pero se dejé
querer. Poco a poco, despacio, ella fue congeniando maés
con el compositor y se sintié cercana en todo a él. Al prin-
cipio no contestaba sus cartas y tardaba en responder sus
mensajes. Luego empezd a responder todas las cartas con-
testando enseguida. Janacek murié tras buscar a un hijo de
Kamila que se habia perdido en la montafa. Paso tanto frio
que contrajo una neumonia de la que no se recuperd. En
los Ultimos momentos de su vida, Kamila estuvo a su lado.

En su testamento, Janacek dejé a Kamila los derechos de
autor de su genial épera Kata Kabanova, que esté basada
en su relacion. Pero Kamila le sobrevivid sélo ocho afos.

Kamila fue un motor de cambio e inspiracion para Jana-
cek. Sus obras maestras las escribié en estado de enamora-
miento por ella y totalmente inspirado por esa pasion. Fue
su gran musa. Y todas esas obras las escribié a partir de los
63 anos de edad. Su musica anterior palidece frente a la de
la Gltima época.

Kamila es Kata Kabanova, la esposa adultera. Janacek
le escribié en una carta: “Siempre tuve tu imagen cuando
estaba componiendo. Su amor se desarrollé de forma dife-
rente, pero fue un amor grande y hermoso”. Kamila es tam-
bién la “protagonista” de La zorrita astuta. El aria de amor
entre la zorra y el zorro, es la pasién de Janécek y Kamila.
Emilia Marty, de El Caso Makropoulos, la mujer inmortal de
337 anos, es Janacek que hubiera querido ser Emilia para
poder vivir siempre junto a Kamila.

Tres dperas maestras absolutamente imprescindibles inspi-
radas por la pasion espiritualmente juvenil de un hombre 39
anos mayor que su querida musa judia.

Pedro Beltran es Presidente de la Asociacién Europea
de Abogados




LA QUINTA CUERDA
Mito y trabajo

por Paulino Toribio

“La chispa creativa no surge
casi nunca sola, de la nada;
a Bach le avalan cien afios

y trabajar desde muy joven

Nos cuenta Robert W. Weisberg en su estudio sobre la
creatividad (Creatividad, el Genio y otros Mitos, 1989),
que los genios de diferentes artes y ciencias tienen determi-
nadas caracteristicas en comun, una de ellas que nos puede
parecer trivial, aunque es ineludible y que analizaremos en
este escrito, es el trabajo.

Pone como ejemplo a Bach y nos dice que la composicién y
la interpretacién formaban parte de su quehacer diario desde
los dieciocho afios que fue nombrado organista en la Iglesia
de Arnstadt. La familia de Bach habia estado surtiendo de mu-
sicos a las iglesias y orquestas de la region durante mas de
cien anos.

Los diversos puestos que Bach fue ocupando al servicio de
la Iglesia y de la aristocracia le reclamaron un constante es-
fuerzo y compromiso, como compositor, como instrumentista,
como profesor, como cantor. Nos habla Weisberg que, efecti-
vamente, uno de los estimulos directos a la productividad de
Bach fueron las obligaciones que el cargo le imponian. Esto
puede chocar con la idea actual del compositor que busca de-
dicarse a la produccién por satisfacer su personal necesidad
de creacion.

La chispa creativa no surge casi nunca sola, de la nada. A
Bach le avalan cien afos de tradicién familiar en la musica y
Bach trabaja desde muy joven como mdsico. Las musas, ade-
mé&s, no se acercan al artista asi como asi, son escurridizas,
indémitas a veces, hay que cultivarlas, hay que trabajarlas. El
oficio es el que modela con su persistencia los inicios de la
creatividad. “Si llegan las musas, que te pillen trabajando”,
decia Picasso.

Y no solo es una cuestion de trabajo sino también de su-
mergirse en las fuentes del oficio. Los artistas no son seres
univocos, que surgen con independencia de otros, en abso-
luto. Los artistas, cuanto més grandes, mas han probado y
catado las fuentes de las cuales se nutren. Esto quiere decir
que también un cierto espiritu
de humildad propicia una carrera
prolongada y fructifera. Las pri-
meras obras de la mayoria no son
méas que copias e imitaciones de
otros, el paso del tiempo va fra-
guando la personalidad y se va
construyendo una nueva forma
de pensamiento creativo.

Con demasiada frecuencia,
en la actualidad, ocurre que el
compositor no encuentra donde
desarrollar su oficio, entonces se pierde un estimulo muy im-
portante. Trabajo y creacién van de la mano, se retroalimen-
tan, se respiran, se observan. Nos referimos evidentemente a
un quehacer remunerado, socialmente reconocido y valorado
como debe ser.

Exactamente igual ocurre con los intérpretes, que en defi-
nitiva, son los traductores y mensajeros del compositor y que
a su vez son transmisores de su propia visién y creatividad.
La creatividad, en ambos casos, surge desde el estudio y el
esfuerzo, pero también desde la motivacion.

Cuando las obligaciones del artista ejercen su fuerza sobre
una tarea determinada, se puede recurrir a diversos plantea-
mientos. Por un lado el bagaje del propio artista, su forma-
cién, su comprensién, su desenvolvimiento, su determinacién,
su originalidad y su tradicién como musico, por otro lado su
experiencia y finalmente y no menos importante, su motiva-
cion.

de tradicion familiar

como musico”

© MIGUEL A. PADRINAN

"En todo artista, un cierto espiritu de humildad propicia una carrera
prolongada y fructifera”.

Grandes instituciones eclesiasticas, principes y duques, de-
pendian de la creatividad de Bach para sus proyectos, lo cual
representaba un magnifico estimulo para sus creaciones; ade-
més recordemos que Bach contaba con una amplia familia a la
que alimentar, lo cual no es asunto desdefiable.

Estamos seguros de la buena disposicion del maestro de
Leipzig y de su excelente condicién, pero también tuvo que
pasar por angosturas en su faceta creativa y recurrir a materia-
les propios y ajenos para sus nuevas y constantes composicio-
nes. Ya lo hacian sus coetédneos, Haendel, Vivaldi... Materiales
que en sus manos adquieren nuevas visiones y acepciones.

Son muchos los compositores que han escrito variaciones
sobre obras de diferentes autores, Variaciones Diabelli de
Beethoven, Variaciones sobre un tema de Haydn de Brahms,
Rapsodia sobre un tema de Paganini de Rachmaninoy, etc., y
no por ello han renunciado a su peculiar discurso, al contrario,
son guifios que les sirven de nueva inspiraciéon. Creemos que
en toda gran composicién hay luces y sombras, que el artista
se refleja y engrandece, pero que también muere algo de su
cuerpo y de su espiritu por el esfuerzo y el desgaste.

Los genios buscan hasta debajo de las piedras y se empa-
pan de todo aquello que les pueda servir de inspiracién, en
sus primeras etapas son por lo general grandes imitadores,
grandes observadores y grandes estudiosos de otros.

Las primeras Sinfonias de Mozart no tienen la trascenden-
cia y calidad de las Ultimas, son obras claramente inferiores y
no quiere decir que Mozart no pudiera hacer algo mejor por-
que lo hizo y mucho, pero necesité tiempo y oficio para llegar
a las grandes Sinfonias. Por muy nifio prodigio que fuera, ne-
cesito trabajo.

Nos gustan los mitos y los genios, no cabe duda, pero he-
mos de saber que estos son fruto, en muchas ocasiones, de
largas tradiciones de oficio en sus diversos campos, de for-
maciones académicas muy rigurosas y exquisitas, de un gran
derroche de inteligencia, de una férrea voluntad y por encima
de todo, de un trabajo inmenso.

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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INTERFERENCIAS

por Ana Vega Toscano

Fanny y Felix

“Mientras Felix comenzd

precocidad impresionante,

| destino unié y separd a partes iguales la vida y la

obra de los hermanos Fanny y Felix Mendelssohn. Su
historia me parece una de las mas literarias en la musica
del romanticismo: tuvieron la fortuna de nacer en el seno
de una familia que proporciond a sus hijos una cuidada y
completa formacion intelectual y artistica: eran hijos del
banquero Abraham Mendelssohn y de su esposa Lea Salo-
mon, cultivados y amantes de las artes.
Pronto mostraron los dos su facilidad y dotes para la
muUsica, y compartieron clases de teoria musical con
Karl Friedrich Zelter. La familia se traslado en 1812 de
Hamburgo a Berlin, y alli participaron de pleno en la
vida cultural: desde 1823 los Mendelssohn organizaron
regularmente conciertos dominicales en su casa con
la participacion de musicos pertenecientes a la Capilla
de la Corte e incluso con solistas de la Opera. Pero un
mero accidente genético diferencié desde el inicio de
la adolescencia la carrera musical de ambos hermanos,
y mientras Felix comenzé una actividad puiblica intensa
y con una precocidad impresionante, Fanny tuvo que
permanecer en ese entorno familiar, privilegiado, pero al
fin y al cabo cerrado.
Desde 1830 ella se hizo cargo de esas brillantes veladas,
en las que pudo desarrollarse como pianista y directora,
y en las que se podia encontrar con figuras de primera
magnitud, como Hegel, Heine, Clara y Robert Schumann,
Paganini o Liszt. Aunque su padre consideraba que era
muy importante que las mujeres tuvieran una esmerada y
cuidada educacién, también pensaba que el lugar donde
debia expresarse la mujer era en su entorno familiar, y
Fanny encontré siempre la oposicién paterna a realizar una
presentacion publica de caracter profesional, una postura
que secundd también Felix.
En 1829 se casé con el pintor Wilhelm Hensel, pero se
mantuvo siempre estrechamente unida a su hermano,
de forma que quizés tuvo una
via de escape a través de la
brillante carrera publica de él,
emprendida desde los dieci-
séis anos. Con su talento como
director de orquesta, pianista
y compositor, Felix Mendelsso-
hn ejercié una clara influencia
en la vida musical europea del

una actividad publica
intensa y con una

Fanny tuvo que

permanecer en el entorno
familiar, privilegiado, pero
al finy al cabo cerrado”

romanticismo. Mientras, Fanny
mantuvo un permanente diélo-
go con su hermano, en una re-
lacion singular que ha levanta-

do numerosas especulaciones.
Gounod llegd a decir que algunas de las Romanzas sin
palabras publicadas por Felix eran de Fanny.
Fue un verdadero anhelo de la compositora poder publi-
car sus partituras con su nombre, y para ello conté con el
apoyo de su marido: sin duda el reconocimiento habria
sido un importante acicate para continuar en su actividad
creadora, pero cuando por fin consiguié empezar a edi-
tar, ademéas con buena aceptacién, el destino se volvié a
mostrar para unir a ambos, pero esta vez de manera cruel:
Fanny fallecié el 14 de mayo de 1847, y apenas seis meses
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FANNY & FELD
MENDELSSOHN

Zwei Leben fiir die Musik

Eine Horbiografie von Jorg Handstein
mit Martina Gedeck - Sabin Tambrea - Udo Wachtveitl

MUNCHNER RUNDFUNKORCHESTER
CHOR DES BAYERISCHEN RUNDFUNKS

El sello BR-Klassik publicé una audio-biografia de los hermanos
Mendelssohn, “cuya historia me parece una de las mas literarias en la
musica del romanticismo”.

mas tarde lo hizo su hermano. De nuevo un interesante
vuelco para un argumento literario.

En su breve pero intensa carrera Felix dio a conocer la obra
de muchos de sus contemporéneos, y recuperd las gran-
des partituras de autores como Bach o Haendel. Al mismo
tiempo compuso un amplio catdlogo de musica en muy
distintos géneros, desde la musica sinfénica y concertante
o los grandes oratorios, hasta la musica de cdmara en dis-
tintas conjunciones y una abundante creacién para piano
solo. En todos ellos brillé con la luminosidad de su estilo
elegante, dotado con la gracia de la siempre dificil facili-
dad. Paralelamente, y a pesar de sus dificultades para el
ejercicio publico de la musica, Fanny llegé componer mas
de 450 obras, que empezamos a recuperar en la actualidad
cada vez con mayor interés.

Un catdlogo amplio que contiene mdsica de cémara vy
abundante creacién coral, y vocal, e incluso alguna in-
cursion en el repertorio sinfonico, a lo que se anade un
amplio conjunto de obra pianistica. En ella, las Romanzas
sin palabras ocupan un lugar destacado, como no podia
ser menos, ya que se trata de un género muy caracteristico
a la hora de definir una parte importante de la expresion
del piano roméantico mas popular, y cuyo principal impulso
estuvo precisamente en la estrecha comunicacién y la sim-
biosis musical entre Felix y Fanny.

Si nos encontramos alguna pieza pianistica editada bajo el
nombre de F. Mendelssohn, de nuevo un principio de no-
vela parece invitarnos a imaginar una historia de misterio...

Ana Vega Toscano en ||} @anavegatoscano
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Vidas divergentes

por Raquel Acinas

Hay una evidente rotundidad clasica en la figura de esta mu-
jer. La belleza languida, las formas armoniosas, los pliegues
volumétricos e incluso el instrumento que tafie, una mandolina,
tienen el perfume inconfundible del Renacimiento italiano. Y,
sin embargo, los planos geometrizantes que construyen las
formas, el estilismo afos veinte y los altos rascacielos del fondo
nos hablan de una rabiosa modernidad. Referencias clésicas
pasadas por un leve tamiz vanguardista, belleza, magnetismo y
sensualidad son claves que podrian resumir el arte de Tamara de
Lempicka (1898-1980).

Nacida Maria Gorska en una rica familia polaca, su infancia en
Varsovia estuvo rodeada de lujos y estimulos culturales. Recibié
una educacion esmerada y cosmopolita (que incluia el arte) en un
exclusivo centro de Suiza, y a los doce afios pintd su primer retra-
to. En un viaje por Italia con su abuela conocié de primera mano
el arte de los maestros renacentistas, que dejarian una huella
indeleble en su obra posterior. Con apenas dieciocho afios, la jo-
ven se casa en San Petersburgo con un abogado polaco del que
toma su apellido, y ambos se instalan en Paris tras el estallido de
la revolucién rusa. Alli, Tamara recibira clases de Maurice Denis
y André Lhote, de quienes toma elementos del lenguaje cubista
y, en particular de Lhote, la rotundidad de las figuras y el placer
estético de la pintura exuberante.

Expone sus primeros trabajos, principalmente retratos y es-
cenas domésticas, en el Salén de los Independientes y el Salén
de Otorio, donde obtiene su primer éxito en 1922, oculta tras el
patronimico masculino Lempitzki. En 1925, la Exposicién Interna-
cional de Artes Decorativas e Industriales Modernas, que daria
nombre al estilo art déco, proporciona el espaldarazo definitivo a
la carrera de Tamara, que sélo necesitaria su inteligencia y habili-
dades sociales para catapultarse al estrellato. Expone en Milan'y
participa en la Exposicién Internacional de Burdeos, donde gana
el primer premio. Colabora con importantes revistas de moda y
se va labrando una clientela de personajes ricos y modernos de
la alta sociedad (a la que ella misma pertenece), a quienes retrata
favorecidos, misteriosos y sensuales. En 1932 pintara en Espafa
los retratos de Alfonso Xl e Isabel de Grecia.

La aparicién de instrumentos musicales fue habitual tanto en
los cuadros renacentistas, inspiracion de Lempicka, como en el
cubismo, cuyo lenguaje aprendié de sus maestros en Paris. Ade-
més de la imagen que hoy presentamos, podemos encontrar la
musica en otras obras de Lempicka, como el Viejo con guitarra
(1935), que toca en realidad una mandolina, o la muy botticellia-
na Amethyste (1946), concentrada en las notas de una guitarra
espafola. La figura humana, sin embargo, es siempre protago-
nista en los cuadros de la pintora polaca.

En la década de 1930 los museos comienzan a coleccionar sus
obras, cotizadisimas en el mercado, y el éxito de Tamara no hace
sino crecer mientras ella, ejerciendo de diva de la modernidad,
exprime una vida social excéntrica y alocada y viaja alrededor del
mundo. Ademas de sus soberbios retratos, la pintora se prodiga
en sensuales desnudos femeninos, en los que el eco de Ingres
se hace muy presente, y unos pocos y excelentes bodegones.

En su hermoso libro La ridicula idea de no volver a verte (Seix
Barral, 2013), la escritora Rosa Montero reflexiona sobre la vida,
la muerte y el duelo a partir del diario que Marie Curie escribié
tras fallecer su esposo Pierre. Maria Salomea Sktodowska (Var-
sovia, 1867 - Passy, 1934) era, como Tamara de Lempicka, mujer,
polaca y judia, y, al igual que ella, terminé instaldndose en Paris
para estudiar. Hasta ahi, sin embargo, llegan las coincidencias,
ya que la ganadora de dos premios Nobel (de Fisica primero,
compartido, de Quimica después, en solitario) tuvo la vida mas
dificil que pueda imaginarse. Resulta espeluznante el rosario de
obstéculos (enormes, inasibles, monstruosos) que aquella mujer
extraordinaria tuvo que superar, no sdlo para lograr estudiar en

Tamara de Lempicka, Mujer con mandolina, 1933 (Coleccién
particular).

la Universidad, sino después, durante sus investigaciones junto
al marido, en condiciones tan precarias que parece increible que
dieran aquellos frutos asombrosos, y mas tarde, ya viuda, cuando
una caterva de colegas envidiosos desaté una infame camparia
misogina de desprestigio contra ella.

Su lucha (contra las convenciones, contra su propia conciencia
de no estar haciendo lo que debia al no quedarse en casa a cui-
dar de su padre anciano, al no dar leche suficiente para amaman-
tar a su hija, al querer hacer justicia a su inteligencia privilegiada a
pesar de todo un universo que se oponia) adquiere proporciones
épicas cuando se recorre su vida, comentada por Rosa Montero
con emocion y honestidad literaria.

Dos mujeres que llegaron a lo més alto en sus respectivos
campos, dos vidas radicalmente diferentes. Disfruten de la be-
lleza deslumbrante de las pinturas de Lempicka, donde todo es
facil, y de aquella otra, més melancélica, del libro de Montero,
a menudo dificil, por momentos desgarrador, pero igualmente
hermoso. Como la vida.

Raquel Acinas Martin en [ @visidarte
www.raquelacinas.es
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EL TEMBLOR DE LAS CORCHEAS

por Arnoldo Liberman

Arte del silencio en Gustav Mahler (parte )

"El corazdn ensaya sus silencios después de haber probado su sonido”
(Roberto Juarroz)

“Sé que el silencio que me importa no puede ser atrapado.
Pero puedo tomar en consideracién la conducta de quien ha sido
subyugado por ese silencio mayor. Puedo ponderar lo que lo
manifiesta como cautivo” (Santiago Kovadloff)

14 Una vez mas he leido la partitura de la Novena de Mahler;
el primer movimiento es lo mas extraordinario que ha
escrito Mahler. Veo en él la expresion de un amor excepcional
por esta tierra, el deseo de vivir en paz, de gozar plenamente
de los recursos de la naturaleza antes de ser sorprendido por la
muerte. Porque esta Ultima se aproxima irresistiblemente. Todo
el movimiento estad impregnado por los signos precursores de
la muerte. Esta esta en todos los sitios, es el punto culminante
de todo suefio terrestre. Sobre todo en el pasaje terrorifico en
el que este presentimiento se transforma en certidumbre: en
plena alegria de vivir, casi dolorosa alegria ademas, la muerte en
persona se anuncia con todas sus fuerzas desplegadas”.

Estas palabras pertenecen al premonitorio y dolido senti-
miento de Alban Berg ante la audicion de lo que alguna vez lla-
mé “el Réquiem Mahler”, su sinfonia terminal, su Novena Unica.
Cargada de presagios, estos pentagramas no sélo son (como
lo dice Berg) el anticipo de la propia muerte de Mahler, sino la
musica desesperada del futuro, con sus disonancias y atonali-
dades, expresadas en un presente en corcheas que hablan de
las distintas muertes que acompanaron su vida: la muerte de la
mayoria de sus hermanos; la de su amada hija Maria (Putzi, la
primera que tuvo con Alma), victima de una difteria y escarlatina;
el adulterio de Alma con el arquitecto Walter Gropius, creador
de la Bauhaus; la pérdida de la direccion de la Opera de Viena
por la insistente accién antisemita (institucién a la que habia
llevado durante diez afios a su cumbre de expresion a través de
una actitud tirdnica y exigente); y culminando en el diagnostico
ocasional de un endocarditis bacteriana (anuncio de su finitud)
y las minusculas esperanzas que aun subsisten en el fondo de
un vaso de vino (ese vaso de vino que traia pendiente de La
cancién de la tierra), bebido en el puente entre dos silencios,
el que se nutrié de pasado y el que profetiza el futuro, entre la
destitucion y la aniquilacién de las ilusiones y esa fantasmatica
jugarreta del segundo movimiento con su aire burlén, un scher-
zo de gran collage sobre el vals y el landler vienés y con el aire
festivo de los ritmos populares, y del tercero, el rondd burlesque
con pasajes contrapuntisticos endiablados y con su marcha mili-
tar (reminiscencias de una nifiez ya lejana) para llegar al cuarto,
ese Adagio (jqué Adagio, Dios!) que nos devuelve a las agonias
del primer movimiento, a esa elegia que don Federico Sopefia,
el sacerdote melémano que amaba a Mahler, llamaba “los pe-
quefios terremotos del alma”.

Aqui Mahler se termina de transfigurar totalmente y se enca-
mina en su triste y desolado amor al silencio triunfante, al que
todo lo vence cualesquiera sean las vicisitudes de la vida. A ese
silencio abismal que es lo mas semejante a la muerte con su
casi imperceptible acorde de violines, violas y chelos desvane-
ciéndose en el aire de una acuciante despedida, cada vez mas
retenida, cada vez més tenue, dejando morir, en una gradacién
casi imperceptible, la pregunta sin respuesta de las cuerdas has-
ta su extincién, aunque la mano izquierda de Claudio Abbado
en Amsterdam y redivivo en Salzburgo (recupero ese inolvidable
recuerdo, querido Juan Angel Vela del Campo), extendida y en
lo alto demord cuatro minutos en regresar a su posicién inicial,
haciendo de la coda final un “pufietazo en el craneo” (como de-
cia Kafka), que nos dejé sin aliento, atrapados por ese gesto con
el que el director italiano rendia tributo a Mahler y a su propia

muerte (ante su declarado céncer de estémago), transformando
como un alquimista fdnebre el tiempo en estado puro. En su
momento algido, en ese Adagio inmarcesible, Mahler recoge
las circunstancias citadas, en pentagramas perturbadores y alar-
mantes aunque de extrema belleza, donde se percibe toda la
angustia que habita en su alma.

Hace varios afos, cuando publiqué Gustav Mahler o el
corazén abrumado, aventuré este comentario: “Arriesgo mas
aun, yo creo que Mahler temia el silencio y ese miedo no se
aprende ni se transmite: se prepara dia a dia en lo mas hondo
de nosotros mismos. Mahler hace musica para neutralizar dentro
de si el inmenso silencio que puede llegar a ser insoportable.
La cadencia de un vacio temible. Quienes han dolido en carne
propia las insondables vicisitudes de un silencio en el lenguaje
musical mahleriano, saben que en ese momento la aparicién
de un acorde, de un sonido, es una defensa, una mascara, una
confesion y quiza un exorcismo”.

Han pasado los afos, pero creo que no me equivoqué en
ese desafio, en ese dolido comentario, pese a que un silencio
en Mahler no puede ser expresado ni con palabras (ni con aplau-
sos, jmaldita sea!). Es ese Mahler que nos habla de clamor, de
misericordia, de temor y endeblez, de encono y consentimiento.
Busca reposo pero no lo desea. Dice no temer a la muerte pero
le teme. Dice ver el mundo pero este se desvanece frecuente-
mente cuando sus interrogantes vividos como mandato secreto
lo someten. No pierde tiempo porque sabe que su tiempo no es
generoso. Tiene fe en la vida pero vive cara a cara con la nada.
Su Novena es la culminacién de ese derrotero signado por las
vicisitudes del vivir, de ese amado vivir que tiene rostro de dolor
e impotencia.

Como creo que todos saben, la composicién de la No-
vena tuvo lugar en Alt-Schluderbach, a unos tres kilémetros
de Toblach, hoy Dobbiaco. Alli
se hizo construir una nueva Kom-
ponierhduschen de madera para
permanecer aislado y en silencio.
Es de senalar que en el primer mo-
vimiento, el autor usa el conocido
motivo de dos notas descenden-
tes que encontramos previamente
al final de Das Lied von der Erde,
con la palabra Ewig (eternamente),
que va dibujando un silencio que
nunca termina de hacer desapare-
cer esa palabra ilusionante, repeti-
da nueve veces. Entre |a reiterada
repeticion del Ewig de Das Lied
von der Erde y el “muriéndose”
(Erstenbend) de su conciencia del fin, Mahler establece una
partida de ajedrez con la muerte que recuerda mucho la de Ing-
mar Bergman en El séptimo sello. A ello hay que sumar algunos
pentagramas de los Kindertotenlieder incluidos en el recuerdo
de Putzi. A fin de cuentas se trata de un Ewig que finaliza siendo
un grito nada desesperado, sino consolador, apacible y compla-
ciente, y musicalmente sublime.

Mi entranable y admirado Mauricio Wiesenthal me escribe:
"Yo creo que el silencio es, mi querido Arnoldo, la presencia de
lo que parece haberse ido, pero también la promesa de lo que
va a volver, porque (como diria uno de tus poetas) no puede
irse para siempre lo que siempre nos esté llegando. Y esa es la
maravilla del arte, que crea una marea, nos arrastra, nos envuel-
ve en su vaivén, y nos deja de repente en la cresta de una ola,
sabiendo que en el silencio esté la promesa de la playa”.

(continuara en junio)

“En el Adagio final de la
Novena, Mahler se termina
de transfigurar totalmente
y se encamina en su triste
y desolado amor al silencio
triunfante, al que todo lo
vence cualesquiera sean
las vicisitudes de la vida”




IVAN PALOMARES
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Nominado en 2018 a un Premio
Goya a la mejor Musica original
por En las Estrellas (de Zoe Be-
rriatda, 2018), Ivdn Palomares
acaba de crear la musica para
otro filme de amplia difusién,
Las Ninas de Cristal (de Jota Linares, 2022) que
le posiciona dia a dia en un lugar privilegiado dentro de la es-
cena de creador de muisica cinematografica en nuestro pais.
foto © Ngestudio

por Gonzalo Pérez Chamorro

¢Recuerda cuél ha sido la dltima musica que ha escuchado?
Cold Little Heart, de Michael Kiwanuka.

&Y recuerda cudl pudo ser la primera?

La que mas recuerdo de pequerio es el Adagio de Albinoni,
porque siempre me provocaba llanto y mucha tristeza.

Teatro, cine, pintura, poesia... ;A qué nivel pondria la
musica con las dem3s artes?

Al mismo nivel. El teatro existe desde la Grecia antigua, al
igual que la poesia (el ditirambo...), por no hablar de la pin-
tura, desde mucho antes. Y la musica siempre ha estado ahi
como un arte para apoyar (o sustituir) lo que no siempre se
puede explicar con palabras o imégenes.

Qué habria que hacer para que la musica fuera pan de
cada dia...

Dejar de recurrir a ella como un relleno, como algo de usar
y tirar. La musica es para disfrutarla, para dejar que penetre
en nosotros, nos afecte emocional o intelectualmente (o
ambos) y nos cambie, porque ese el poder que siempre ha
tenido.

¢Cémo suele escuchar musica?

iEn partitura, al piano o en vinilo algin fin de semana de
descanso!

¢Qué odpera (o cualquier obra musical, etc.) le hubiera
gustado componer?

Wozzeck, de Alban Berg.

¢ Qué personaje le hubiera gustado cantar o interpretar
en el escenario?

El papel de fantasma del Fantasma de la Opera, de A. L.
Webber y el papel de Tosca de la épera de Puccini.
¢Teatro o sala de conciertos favorita?

El Auditorio Nacional de Musica de Madrid. Es una sala en la
que me siento muy cémodo, como espectador y sobre todo
como intérprete. Me trae muy buenos recuerdos y adoro su
acustica y calidez.

¢Un instrumento?

El violonchelo.

Y un intérprete?

Claudio Abbado.

¢Un libro de musica?

Lecciones de Musica, de Pierre Boulez.

Por cierto, qué libro o libros tiene abierto ahora en su
mesa de lectura...

Ensayo sobre la ceguera, de José Saramago, y A little book
on Form, de Robert Hass.

&Y una pelicula con o sobre musica?

Amadeus, de Milos Forman. En la edicién extendida hay una
secuencia mitica de composicién entre Mozart y Salieri.
¢Una banda sonora?

La misidn, de E. Morricone.

¢Cudl es el gran compositor de musica espaiiola?

Uno sélo es muy dificil... Yo dirfa... Albéniz, Falla y Roberto
Gerhard.

¢Una melodia?
El “Himno a la alegria” de la Novena Sinfonia de Beethoven.

¢Con qué musica le gustaria despedirse de este mundo?

Con el segundo movimiento del Concierto para piano en sol
mayor de Ravel.

¢Un refréan?
“No dejes para mafana lo que puedas hacer hoy”.

¢Una ciudad?
Paris.

Tarde o temprano llegara el Goya, que estuvo cerca con
su musica para el film En las estrellas, de Zoe Berriatua...
iGracias! Tanto si llega como si no, lo importante es poder
encontrar proyectos tan Unicos como En las Estrellas o Las
Nifas de Cristal, que permiten entrar en un estado creativo
dificil de explicar.

En esta seccién no suelen participar musicos, pero usted,
como compositor de musica cinematogréfica, tiene una
pregunta directa.... jLe cuesta disociar la musica de
imagenes?

iEn absoluto! Antes que compositor de musica
cinematogréfica, soy compositor de musica y también musi-
co... La musica de cine es musica que juega con imagenes,
pero la musica también se nutre de muchas otras cosas. De
conceptos, de estados mentales, de emociones, de formulas
matematicas o de una brisa en el campo. Todo depende de
dénde sitda uno el nivel de escucha y de comunicacion.

¢Qué cree que le sobra a este pais? ;O qué le falta?

Le sobra conflicto y complejo de inferioridad cuando las
cosas no van bien y de superioridad cuando las cosas van
mejor. Hay un término medio en el que todo es mas relativo,
mas constructivo y menos extremista. Y falta mas silencio.
Hay demasiado ruido. Echo de menos mas escucha.

Hablenos de un trance cultural o musical en su vida que se
le haya quedado grabado...

El dia que vi el montaje de Wozzeck, de Alban Berg, en el
Teatro Real, de la mano de Calixto Bieito.

Si pudiera retroceder a un momento de la historia de la
humanidad, ;dénde iria Ivan Palomares?

De “turismo incégnito” a Judea, entre el afio 30y 33...

¢Qué cosa le molesta en su vida diaria?
Las injusticias.

Cémo es Ivan Palomares, definase en pocas palabras...
iComo una cebollal Sensible ante el entorno y capaz de dar
muchos sabores segiin el medio en el que se vayan abriendo
sus capas.



GRAN
i -
THREE CENTURIES

OF FEMALE COMPOSERS

A showcase of piano works by influential
fomale composers from around the world

Goru e et

SFIHNLNITD IFHHL

| S¥FSOJWOD TTVINTL 40

7,,’4
s
|

Ritmo

2 THREE CENTURIES OF FEMALE COMPOSERS.

Nicolas Horvath, Alexander Kostritsa, Sara Aimée
Smiseth, Alexandra Oehler, Giorgio Koukl, Tanya
£ Ekanayaka, Ishimoto Hiroko, piano.
EL MANUSCRITO GUERRA, VOL. | sssiscirt ¥ 59 CD Grand Piano
6. Lidia Vinyes-Curtis. o R
Ars Atlantica / Manuel Vilas.
CD Naxos
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SLOBIL CELLOEVOLUTION.

From Bologna to Céthen.
Josetxu Obregédn, cello barroco

y cello piccolo.
CD Glossa

GLOBAL WAGNER.
From Bayreuth to the World.
Un film de Axel Briggemann.
DVD Naxos

BEETHOVEN PARA TRES.
Sinfonias 2 y 5 (arr. para trio).
Emanuel Ax, Leonidas Kavakos,

Yo-Yo Ma.
CD Sony Classical

BACH: Kantaten n. 38.
Fundacién J.S. Bach /
Rudolf Lutz.

CD J. S. Bach-Stiftung
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SHOSTAKOVICH: Sinfonia n. 7.
London Symphony Orchestra /
Gianandrea Noseda.

CD LSO

LE LIED

Histoire d'un voyage
LE LIED: HISTOIRE D'UN y g
VOYAGE.
Racontée par André Tubeuf.
Realizador: Martin Mirabel.
DVD BelAir Media
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FANDANGOS. DEBUSSY: La damoiselle élue...
Obras de SOLER, SCARLATTI, HAHN: Etudes latines.
BOCCHERINI. Chor des Bayerischen Rundfunk /
Yago Mahtgo, clave & fortepiano. Howard Arman.
CD Glossa

CD BR Klassik

Esta lista se confecciona entre los discos CD y DVD
que aparecen en la seccién de critica discografica de este nimero.
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