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Jonas Kaufmann, un tenor de portada, es quien la  mientras el ensayo es sobre la Misa en mi menor de
protagoniza este mes de septiembre, al grabar para Sony  Bruckner, compuesta para celebrar la construccién de
Classical su nuevo &lbum, Puccini: love affairs, donde, la capilla votiva de la nueva catedral de la Inmaculada
junto a sopranos como Pretty Yende, Anna Netrebko, Concepcién de Linz.

Sonya Yoncheva, Malin Bystrom, Asmik Grigorian y Nuestro nimero 986 se completa con la seccién de
Maria Agresta, recorre grandes momentos operisticos en  criticas de discos, en pequefio y gran formato, el repaso
el centenario del compositor de Luca. a las plataformas EN plataFORMA, criticas de dperas y
Este mes entrevistamos a la soprano Aida Garifullina, conciertos, noticias de actualidad, entrevistas y reportajes
invitada habitual en los principales teatros y salas de  en pequefio formato, ademas de las paginas de opinidn,
conciertos del mundo, que protagonizé la jornada con Mesa para 4, Las Musas, La gran ilusidn, Opera e
inaugural de la 73 edicién del Festival Internacional de  Historia, La quinta cuerda, Semblanzas, Interferencias,
Santander. Antiqua, Doktor Faustus, Musica e inclusién, El temblor
El Tema del mes lo dedicamos a Arnold Schénberg, del  de las corcheas y el Contrapunto, esta vez con el escritor
que conmemoramos el 150 aniversario de su nacimiento,  Pablo d'Ors.

foto portada © Gregor Hohenberg
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En portada Tema del mes Entrevista Encuentros
Jonas Kaufmann, love affairs 150 aniversario del Aida Garifulling, los limites Desvelamos en detalle la
puccinianos nacimiento de Schénberg de la perfeccion temporada del CNDM
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Ensayo Auditorio Discos Contrapunto
Misa en mi menor de Lise Davidsen en la Dama El Schénberg del Juilliard El sacerdote y escritor

Anton Bruckner de picas de Munich String Quartet Pablo d'Ors
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Editorial

Adios al CD, bienvenida la musica

| comercio de discos ha experimentado una transformacién radical en

los ultimos afios, con un cambio dréstico en la forma en que los con-

sumidores acceden y disfrutan de la musica grabada. La era de los for-

matos fisicos, como CD, DVD, Blu-ray e incluso vinilos, esté cediendo
terreno al dominio de las plataformas de streaming y, en menor medida, a las
descargas digitales. Esta evolucién plantea preguntas sobre el futuro de las
escasas tiendas de discos y el rol que desempenaran tanto los grandes sellos
multinacionales como los independientes.

En el pasado, los reproductores de CD eran omnipresentes en hogares y
automdviles, permitiendo disfrutar de la musica grabada en cualquier momen-
to. Sin embargo, con la proliferacién de servicios de streaming, la manera en
que consumimos musica ha cambiado drésticamente. Hoy en dia, la musica
esté disponible en nuestros teléfonos moviles, y a través de sistemas de Wi-Fi
o cable en hogares y vehiculos, lo que ha vuelto a la conectividad a Internet
fundamental para acceder a las grabaciones musicales. Como consecuencia,
el CD ha perdido relevancia, y sus reproductores casi han desaparecido de
las tiendas de electrdnica, salvo en algunas versiones de alta gama a precios
elevados.

En Espafa, como en el resto del mundo, las tiendas de discos han sufrido
una drastica reduccion en esta nueva era online, quedando muy pocos esta-
blecimientos que aln ofrecen secciones dedicadas a la musica clasica. Sobre-
salen los departamentos de musica de El Corte Inglés, que mantienen una
presencia activa de musica grabada en sus secciones de discos en un nimero
reducido de ciudades, aunque con una representacién minima de novedades
y fondo de catélogo clasico. Por otro lado, alin subsisten algunas tiendas inde-
pendientes que continlan en el negocio, aungue enfrentan un posible camino
hacia una lenta extincién.

Es importante destacar que, dentro de la precariedad del mercado, la venta
por correo sigue ofreciendo un apoyo tangible a los clientes fieles al CD, DVD,
Blu-ray y vinilo. Algunas empresas, tanto en Espafia como en Europa, propor-
cionan servicios de distribucion de discos fisicos. Compariias de prestigio en el
sector como Amazon, El Corte Inglés, Disco 100, JPC, Presto o MUsica Directa,
entre otras, ofrecen una amplia y cuidada seleccién de opciones tradicionales
para los amantes de la musica clésica en Espafia.

Actualmente, los sellos discogréficos, tanto multinacionales como indepen-
dientes, presentan sus catdlogos completos en servicios online (streaming y
descargas), ademas de en formato fisico. No obstante, la tendencia indica que,
quizas desde esta misma temporada, se reduzca la oferta de soportes fisicos
(CD, DVD, Blu-ray, vinilo) tanto en novedades como en fondo de catélogo,
quedando la mayoria de la oferta exclusivamente en formato digital.

Por otro lado, grandes plataformas de servicios musicales online ya dominan
el mercado, ofreciendo el catdlogo completo de musica clésica grabada (au-
dio y video) para streaming y descargas, accesible desde dispositivos digitales
como ordenadores, tablets, smartphones, televisores y, para los méas exigen-
tes, desde receptores de alta fidelidad con conexién a Internet. Ejemplos de
estas plataformas incluyen Amazon, Apple Music, e-Classical, Classical Archi-
ves, ldagio, iTunes, My Opera Player (Teatro Real), Naxos Music Library, Qobuz,
Spotify y YouTube, entre otras.

Con este panorama, jcudl deberia ser la mejor estrategia de las compafiias
discogréficas para ofrecer sus productos al amante de la musica? Las multina-
cionales ya han establecido tiendas en la web donde exponen todos sus pro-
ductos, tanto novedades como fondo de catélogo, disponibles en streaming,
descargas e incluso en soporte fisico, aunque, como mencionamos anterior-
mente, este Ultimo esta en tendencia a desaparecer. Los sellos independientes
siguen una linea similar, aunque con una mayor permanencia del disco fisico,
gue aun se mantiene en el mercado como tarjeta de presentacién en sectores
profesionales y conciertos y, por supuesto, para satisfacer la pequefa pero
persistente demanda de un mercado clasico que todavia se resiste a morir.

En resumen, el formato de disco-grabacién continuaré siendo un producto
clave que encapsula la musica grabada, acompafado de sus portadas vy libre-
tos informativos, tanto en formato fisico como digital. En el entorno online, no
solo la musica, sino también las portadas y los libretos estén accesibles, ya sea
a través de plataformas de distribucion digital o en las tiendas en linea de los
propios sellos discogréficos. Asi, nos vamos despidiendo del CD y damos la
bienvenida a una nueva era donde la musica trasciende el formato fisico.



Jonas Kaufmann

Historias de amor en torno a Puccini

por Blanca Gallego

onas Kaufmann regresa a la mUsica

de Pucciniy regresa a Italia, su
Segundo pais, segUin ha reconocido
asiduamente. Y o hace con una nueva
grabacion en el sello Sony Classical
titulada "Puccini: Love Affairs”,
donde recorre algunas de las escenas
operisticas mas memorables de las
Operas del compositor de Luca con las
sopranos Pretty Yende, Anna Netrebko,
Sonya Yoncheva, Malin Bystrom, Asmik
Grigorian y Maria Agresta, en lo que
es uno de los momentos destacados
discograficos en el centenario de
Puccini que se conmemora en 2024.
Como indica el tenor, “los botones
emocionales que Puccini pulsa con su
mUsica siguen funcionando, cien afos
después de su muerte, y lo hacen en
una sociedad moderna completamente
hastiada de una avalancha interminable
de malas noticias y experiencias”. Y es
la musica de Puccini la que contiene
este balsamo para desconectar del
dia a dia y conectar con la belleza y
la emocion més pura, esa que Jonas
Kaufmann muestra en "Puccini: Love
Affairs”, historias de amor en torno a
Puccini.

© GREGOR HOHENBERG / SONY MUsiC ENTERTAINMENT
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Jonas Kaufmann regresa a la misica de Puccini en el centenario del compositor.

Tras el gran éxito de su primer album discogréfico dedicado
a Giacomo Puccini, nominado a los Grammy en 2015, entre
otros muchos premios, “Nessun Dorma”, nuestro tenor de
portada, Jonas Kaufmann, presenta en Sony Classical una
nueva grabacion de momentos estelares de Puccini con
motivo del centenario del fallecimiento del compositor de
Luca que conmemoramos este afio 2024 y que tendré su
apoteosis en el mes de noviembre. Por este motivo, Kauf-
mann ha seleccionado para la nueva grabacién seis gran-
des duos y escenas con seis grandisimas sopranos, Pretty
Yende, Anna Netrebko, Sonya Yoncheva, Malin Bystrém,
Asmik Grigorian y Maria Agresta, en legendarias escenas
de amor de las éperas de Puccini, unos “Love Affairs” car-
gados de intensa emocidn, que saldré a la venta este 13
de septiembre en formato CD de lujo en edicion limitada
y estandar y en todas las plataformas digitales.

Grandes momentos y grandes sopranos

"Lo que realmente me atraia era grabar estos duos tan
diferentes con distintas compafieras”, afirma el tenor. “Con
casi todas ellas he vivido momentos inolvidables sobre el
escenario”. Por ejemplo, Manon Lescaut estéd cantada por
Anna Netrebko, con quien ha actuado muchas veces a lo
largo de su carrera (en Madrid se recuerda su Tosca en el
Teatro Real de la explosiva pareja).

Este afno, el publico los ha escuchado juntos en dos
producciones de La Gioconda de Ponchielli. Tosca la can-
ta Sonya Yoncheva, que recientemente formé pareja con
Kaufmann en la Arena de Verona. El papel de Butterfly lo
canta Maria Agresta, que estaréd de gira con el tenor este
préximo mes de octubre con motivo del centenario de Puc-

Tracklist - PUCCINI: LOVE AFFAIRS

Giacomo Puccini (1858-1924)
1. La bohéme (Acto |, Rodolfo & Mim)
"O soave fanciulla”
(con Pretty Yende)
2. Manon Lescaut (Acto Il, Manon & Des Grieux)
“Tu, tu, amore? Tu?"
(con Anna Netrebko)

3-4. Tosca (Acto |, Tosca & Cavaradossi)
"Mariol... Son quil” / "Ah, quegli occhi!” - “Qual occhio al
mondo”

(con Sonya Yoncheva)

5-6. La fanciulla del West (Acto |, Minnie, Johnson, Nick)
“Mister Johnson, siete rimasto indietro” / “Quello che
tacete”

(con Malin Bystrém)

7.1l tabarro (Giorgetta & Luigi)

"O Luigi! Luigi!... Dimmi: perché gli hai chiesto”
(con Asmik Grigorian)

8-10. Madama Butterfly (Acto |, Pinkerton & Butterfly)
"Viene la sera” / "Bimba dagli occhi pieni di malia” /
"Vogliatemi bene”

(con Maria Agresta)

11. La bohéme (Acto |, Rodolfo)

"Che gelida manina
12. Tosca (Acto Ill, Cavaradossi)

"E lucevan le stelle

JONAS KAUFMANN
Pretty Yende - Anna Netrebko - Sonya Yoncheva
Malin Bystrém - Asmik Grigorian - Maria Agresta
Orchestra del Teatro Comunale di Bologna / Asher Fisch
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cini e interpretaré parte del repertorio de este album. Por
su parte y tras su asombroso éxito en la nueva produccién
vienesa de Turandot en diciembre de 2023, Asmik Grigorian
y Jonas Kaufmann encarnan ahora a los trdgicos amantes
en Il Tabarro (precisamente Grigorian deslumbré y fue la
estrella en Il Trittico de Salzburgo con irregular direccion
musical de Franz Welser-M&st y escena concisa y férrea de
Christof Loy). Y como en las representaciones de la épera
en la Opera Estatal de Baviera, en Munich, Malin Bystrom
vuelve a ser aqui su companiera en La Fanciulla del West.

El dlbum también cuenta con un debut, el de Jonas Kauf-
mann con Pretty Yende, a los que se les escucha juntos por
primera vez en el famoso duo de amor del primer acto de La
Boheme.

Direccion musical de Asher Fisch

Por su parte, Asher Fisch, director de orquesta de la gra-
bacion, con la Orchestra del Teatro Comunale di Bologna,
es un colaborador habitual de Kaufmann: “Nos conocemos
desde hace muchos afos. Este es también nuestro segundo
album, después de 'Dolce Vita’, que grabamos en Palermo
en 2016. Esta vez fuimos a Bolonia, y a la brillante Orquesta
del Teatro Comunale”.

El nuevo album también incluye dos arias de Puccini
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de 2015: "Che gelida manina” de La Bohémey "E lucevan
le stelle” de Tosca.

Para Jonas Kaufmann, la musica de Puccini es y sigue
siendo un fenémeno Unico:

“Los botones emocionales que Puccini pulsa con su musica siguen
funcionando, cien afios después de su muerte, y lo hacen en una
sociedad moderna completamente hastiada de una avalancha inter-
minable de malas noticias y experiencias. Se ha escrito mucho sobre
Puccini, pero, en mi opinién, nadie ha sido capaz de explicar como
consigui6 evocar emociones tan increiblemente poderosas con
apenas unas notas. Eso es un misterio que probablemente ninguna
IA del mundo pueda comprender”

https://jonaskaufmann.Ink.to/puccinilove
https://jonaskaufmann.com
www.sonyclassical.es

muy aplaudidas que no aparecieron en el primer album

Nobleza obliga

por Dario Fernandez Ruiz

[( Love affairs”, expresién inglesa que bien podriamos traducir a nuestra lengua por “Romances”,

es el titulo elegido para el nuevo album que, protagonizado por Jonas Kaufmann, publica
Sony Classical (saldra a la venta este 13 de septiembre en formato CD de lujo en edicién limitada
y estandar y en todas las plataformas digitales).

Con "Love affairs”, el tenor aleman rinde su particular homenaje a Giacomo Puccini, de cuyo
fallecimiento, como es sabido, se conmemorara el centenario el proximo mes de noviembre.
Con un programa compuesto integramente por melodias del maestro de Lucca, el dlbum viene
a complementar el exitoso “Nessun dorma” (2015), que también recogia una variada y amplia
seleccion de arias suyas y de cuyas sesiones de grabacion se recuperan sendos registros de “Che
gelida manina” y “E lucevan le stelle” que, por razones que ignoro, no se publicaron entonces.

Ciertamente y abundando en la expresion que intitula el dlbum, el cantante aleman ha mante-
nido un prolongado romance con la musica de Puccini o, si se prefiere, ha hecho un largo camino
junto a sus héroes y heroinas, viviendo sus andanzas, encarnando sus esperanzas y desengafos, siendo protagonista de sus encuentros
y desencuentros. Por ello, que el tenor que ha recibido los mas calurosos aplausos y los elogios mas encendidos de las dos Ultimas
décadas, dedique una grabacién a los diios més célebres de titulos como Manon Lescaut, Madama Butterfly, Tosca, La Boheme, Il
Tabarroy La Fanciulla del West es cualquier cosa menos sorprendente. Nobleza obliga, podriamos afirmar.

Duefio de una voz densa, pastosa, maleable, hace tiempo que Jonas Kaufmann figura en la lista de los grandes intérpretes que en
la historia del canto han sido y que, por lo mismo, ya no tiene nada que demostrar, pero si hay una idea subyacente en este disco, una
sensacion predominante tras su escucha, es precisamente la contraria: la de dejar constancia para las generaciones futuras de quiénes
acaparaban la atencién de critica y pdblico y la luz de los focos de los grandes teatros del mundo (y por qué lo hacian) cuando estén a
punto de cumplirse los cien afnos de aquel dia en que, parafraseando a Don Mclean, la épera murié.

Viene esto a cuento porque, durante la hora larga que dura el dlbum, Jonas Kaufmann no esté solo, ni mucho menos. Le acompa-
fian seis destacadisimas sopranos, como son Anna Netrebko (Manon), Sonya Yoncheva (Tosca), Pretty Yende (Mimi), Asmik Grigorian
(Giorgetta), Maria Agresta (Cio-Cio-San) y Malin Bystrom (Minnie). “Lo que realmente me atraia era grabar estos duos tan diferentes
con distintas compafieras”, ha reconocido el tenor, que después afiade: “Con casi todas ellas he vivido momentos inolvidables sobre el
escenario”. Asi trasluce, por poner un ejemplo, en el diio de Manon Lescaut junto a la Netrebko, con quien ha compartido recientemente
dos producciones de La Gioconday ha llegado a establecer una complicidad casi palpable; y asi gusta también imaginarlo en el de La
Bohéme con que comienza el disco y que une por primera vez al tenor aleméan con la muy ascendente Pretty Yende.

Si el ano pasado bromeabamos sobre las “vacaciones de un tenor” al referimos al lanzamiento de “The sound of movies”, por lo
que el disco tenia de desahogo y de incursion en un repertorio de menor compromiso a aquél en que habitualmente se desenvuelve
Kaufmann, con “Puccini: Love Affairs”, nos situamos, por el contrario, ante un documento rigurosamente histérico por todo lo que
encierra y las circunstancias que lo rodean: el testimonio grabado de una época en la que, con sus luces y sus sombras, la misica de
Puccini sigue manteniendo intacta su capacidad para evocar emociones increiblemente poderosas con apenas unas notas. “Un misterio
-dice el propio Jonas Kaufmann- que probablemente ninguna inteligencia artificial del mundo pueda llegar a comprender” y, menos
aun, a explicar.

[ANN

ANNA NETREBKD - ASMIK GRIGORIAN - MALIN BYSTROM
MARIA AGRESTA - PRETTY YENDE - SONYA YONCHEVA




C N D M 24/25 Centro Nacional
de Difusion Musical

UNIVERSO BARROCO AuDITORIO NACIONAL DE MUSICA | Sala Sinfénica

10/11/24 Los Elementos
Alberto Miguélez Rouco cLAVE Y DIRECCION
Natalie Pérez mezzosoprano | Maria Espada soprano
F. Corselli: La cautela en la amistad y robo de las sabinas

19/01/25 Vespres d’Arnadi
Dani Espasa cLAVE Y DIRECCION
Alicia Amo soprANO
D. Terradellas: Giuseppe riconosciuto

02/02/25 La Cetra Barockorchester Basel
¥ k Andrea Marcon cLAVE Y DIRECCION

Benedetta Mazzucato conTraLTo | Beth Taylor MezzosopraNO
A. Vivaldi: Arsilda, Regina di Ponto

09/03/25 Balthasar-Neumann-Chor & Orchester
Thomas Hengelbrock pirector .-

Regula Miihlemann soprano | Eva Zaicik Mezzosoprano

Julian Pregardien TeNoR | Gabriel Rollinson saJo

. L.v. Beethoven: Missa solemnis »

~~Accadem|a Bizantina
- Ottavio Dantone CLAVE Y DIRECCION * -
- Eméke Barath soprano | Delphlne Galou CONTRALTO
i A, Vlvaldl Il Giustino

e

, Nereydas Ay
~ Javier Ulises Illan pirector” ; ~

L Fillppo Mineccia coNTRATENOR | Roberta Mamell SOPRANO
B. Galuppl ‘Didone. abbandonata L R

25/05/25 Les Accents A
ey ThlbaultNoally CONCERTING Y DIRECCION
W Carlo Vistoli coNTRATENOR | Bruno de Sa SOPRANISTA
- J. A. Hasse: Serpentes: lgnei‘m deserto o

‘\

Tl Nk

ABONOS HASTA EL 10 DE SEPTIEMBRE

R _ \ \ LOCALIDADES DESDE EL 12 DE SEPTIEMBRE
b ,‘3_ | & ,.»_ﬁ ’}'htrad§5|naem esj Taqmlla\s\wltono Nacional I Red de teatros del INAEM | 91.088 32 78

S o L

AN

e

Auditorio
Nacional
de Msica

Imégenes: @ Da;(id Santiag‘m’

£ g 4 ‘
2 - INSTITUTO NACIONAL
L L N N I n a e m DE LAS ARTES ESCENICAS
; &% Y DE LA MUSICA
F _ ) .
\

o




ARNOLD SCHONBERG (1874-1951)

Expresionismo, atonalismo y serialismo

por Rafael-Juan Poveda Jabonero

miento de Arnold Schénberg, sin duda uno de los com-

positores que mayor repercusion tuvieron en la musi-
ca del siglo XX. Sus primeros afios transcurrieron aun entre
las polémicas suscitadas entre brahmsianos y wagnerianos.
Si bien sus primeras obras participaron de los caracteres de
ambos compositores (entre otros), lo cierto es que ya des-
de esos inicios se puede apreciar en su musica una espe-
cial tendencia hacia un expresionismo, que quizas pueda ser
considerado el punto de partida del sinuoso sendero por el
que transitara su obra hasta el fin de su existencia. Un ex-
presionismo desarrollado que desemboca en el atonalismo
y la consecuente necesidad de encontrar un nuevo modo de
reorganizar el material sonoro.

La incomprensién mostrada por la inmensa mayoria del
mundo musical hacia sus nuevas teorias o técnicas de com-
posiciéon, le acompaiié practicamente durante toda su vida,
desde la composicién de Pierrot Lunaire en 1912. En enero
de 2013 dedicamos el tema del mes a analizar esta obra del
compositor vienés, junto a La consagracién de la primavera
de Stravinsky (n. 859 de RITMO). Alli nos hicimos eco de la
repercusién que tuvieron ambas obras, de muy diferente ca-
racter, en el universo musical que las siguié. Ahora bien, esa
incomprension que suscitd la obra de Schénberg, a Stravinsky
tan sélo le durd un corto espacio de tiempo; en parte, segura-
mente, porque el ruso no participé de sus métodos més que
en puntuales ocasiones. No obstante, a pesar de las criticas,
Schénberg creé la que se conoce con el nombre de Segunda
Escuela de Viena, que no se reduce a él mismo maés Alban
Berg y Anton Webern, sino que se extiende a un buen nimero
de compositores, intérpretes y tedricos que siguen su estela,
incluso durante la segunda mitad del siglo. Hace unos meses
hablabamos en estas mismas péaginas de Luigi Nono; también
Pierre Boulez, Hermann Scherchen, entre otros nombres, pue-
den ser considerados, de un modo u otro, continuadores, a la
vez que reformadores de los criterios seguidos en la Escuela.

No obstante, si nos referimos al propio Arnold Schénberg,
tras la composicion de Pierrot, hay dos partituras que le acom-
pafnan practicamente durante el resto de su existencia, que,
por otra parte, nunca llegara a concluir. Una de ellas es La es-
cala de Jacob, que comienza a componer en 1915 como sinfo-
nia con coro final, pero finalmente redine el material como un
oratorio dejandolo inconcluso en 1917 al ser llamado a filas. Al
volver, retoma la composicion de la obra, pero sin poder dedi-
carle el tiempo necesario, pues le urgen mas otros trabajos. En
1922 abandona la partitura como estd, y no vuelve sobre ella
hasta 1944, cuando decide dejarla inconclusa. Lo cierto es que
la obra presenta en su introduccién el germen de lo que se lle-
garé a entender como dodecafonismo. Por otra parte, Moisés
y Aardn (la otra obra a que nos referimos) le ocuparéd desde
1932 hasta el final de sus dias, y en ella se desarrollara ya el
método serial al completo, ademés de otros procedimientos.

Este 13 de septiembre se cumplirdan 150 afios del naci-

Inicios

Gran parte de la formacion de Schénberg es autodidacta. No
sélo en lo referente a la formacion musical, sino en otras ma-
terias, como filosofia, poesia o pintura. Ejercié en el un fuerte
referente Oskar Adler, también Zemlinsky, quien le ayudaria
en la composicién de algunas de sus primeras composiciones,
pero la mayor parte del conocimiento lo adquirié a través del
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Este 13 de septiembre se cumplen 150 afios del nacimiento de Arnold
Schonberg, un musico pensador.

contacto y estudio directo de las obras de compositores pa-
sados y coetdneos que suscitaban su interés, desde Bach a
Mabhler, pasando por Brahms y Wagner. En sus inicios trans-
forma el Romanticismo tardio propio de finales de siglo en un
expresionismo que desarrollard ya desde sus primeras obras
relevantes. Tal sucede con la Noche transfigurada, compues-
ta en 1899 para sexteto de cuerda, que después recibird di-
versas adaptaciones para orquesta de cuerda por el mismo
compositor, como las de 1917 y la posterior de 1943. O con
el poema sinfénico Peleas y Melisenda, compuesto durante
su primera estancia en Berlin, en el Conservatorio Stern, entre
1901 y 1903. Tanto Busoni como Strauss eran algunas de sus
compaiiias en la capital alemana. Este dltimo le sugirié el texto
de Maeterlinck para la composiciéon de una dpera, pero él lo
tomo como base para el programa de su poema sinfénico,
que, por otro lado, fue incomprendido por el publico vienés
que presencié su estreno en 1903.

“Schonberg creé la Segunda Escuela

de Viena, que no se reduce a él mas
Berg y Webern, sino que se extiende

a compositores, intérpretes y tedricos
que siguen su estela, incluso durante la
segunda mitad del siglo XX”
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Arnold Schoenberg, por el pintor Egon Schiele (1917).

Otra vez Viena

De vuelta a Viena, entre 1903y 1911, Schénberg desarrolla su
mayor actividad didéctica en la ciudad. Son los afos en que se
forma la Segunda Escuela de Viena en torno a él. De 1911 data
su Tratado de armonia. En 1906, brilla con luz propia la Sinfo-
nia de camara Op. 9. Schonberg continda en su propdsito de
renovacion tras la huella expresionista y concibe la obra para
quince instrumentos solistas, de los cuales diez son de viento y
cinco de cuerda. De entrada, esta disposicidn instrumental lle-
va implicito un tratamiento timbrico especial, al mismo tiempo
que debemos incidir sobre el caracter solista de cada uno de
los instrumentos. La forma se concentra enormemente, pues
los cuatro movimientos de la sonata clésica se concatenan en
uno sélo articulado internamente. Por otra parte, prevalece la
escritura contrapuntistica en un contexto sonoro cameristico.

Con los Lieder Op. 15 sobre textos de Georg, el compositor
se da cuenta que ha llegado a un punto de maduracién que le
permite romper con cualquier estética pasada. Nos encontra-
mos en 1909 y parece que el compositor emprende ya el paso
directo al atonalismo. En ese mismo afio, aparecen también
las Cinco piezas para orquesta Op. 16, que desarrollan un tipo
de expresionismo trasladado a la gran orquesta, con diferen-
tes soluciones y efectos timbricos que maés tarde enlazaran con
obras como Erwartung o La mano feliz. Los Georglieder, como
la Sinfonia de cadmara Op. 9, desembocarén en Pierrot Lunai-
re. Estos procedimientos seran también aplicados a la mUsica
instrumental para piano, como sucede con las Seis pequenas
piezas Op. 19, de 1911, que ya habia tenido su punto de parti-
da en las Tres piezas Op. 11 (1909).

En 1911 también terminara de orquestar la tercera parte de
los Gurrelieder. Las dos primeras ya habian sido orquestadas
entre 1900 y 1901, mientras que la ultima la lleva a cabo en-
tre 1910y 1911. El mismo compositor reconoce que entre una
orquestacién y otra transcurre una década, con lo que ello
conlleva tanto estilisticamente, como en lo que se refiere a la
propia expresividad que ya habia adoptado su lenguaje tras
los diferentes experimentos llevados a cabo. El experto Ladis-
lao Mittner llegé a la conclusién de que en el expresionismo
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conviven grito y geometria. Lo primero nos lleva desde obras
como las Cinco piezas para orquesta Op. 16 o los Gurrelie-
der hasta el oratorio inconcluso La escala de Jacob o la épera
Moisés y Aarén; el punto culminante de lo segundo es Pierrot
Lunaire, a través de obras como la Sinfonia de camara Op. 9 o
los Lieder Op. 15.

Segunda estancia en Berlin

En 1911 vuelve a impartir clases en el Conservatorio Stern de
Berlin hasta 1914. Alli, en 1912, veréa la luz por primera vez Pie-
rrot Lunaire. En esta obra, Schénberg define la relacién con el
texto, su relacidn timbrica, mediante unos pocos instrumentos
solistas que se extienden en torno a la voz que recita. Con
respecto a esto, el propio compositor dice lo siguiente: “La
melodia marcada con notas en la Sprechstimme no esta des-
tinada (excepto casos especiales, indicados, por otra parte)
a ser cantada. El intérprete tiene la tarea de llevar a cabo el
cambio de las alturas de sonido indicadas con una ‘melodia
hablada’ (Sprechstimme). Esto sucedera si éste:

|. Observa muy escrupulosamente el ritmo, como si cantase,
es decir, con una libertad no mayor a la que se podria permitir
frente a una melodia para cantar.

ll. Es consciente de la diferencia entre ‘sonido hablado’ y
‘sonido cantado’: El sonido cantado conserva inmutable su al-
tura, mientras que el sonido hablado da la altura de la nota,
pero la abandona inmediatamente bajando o subiendo. El in-
térprete debe guardarse de un parlato ‘cantante’. No es eso
en absoluto. No se desea un habla realista-naturalista. Antes
bien, debe ser muy clara la diferencia entre el habla comun y
un parlato que actla en una forma musical. Pero éste no debe
ni siquiera recordar el canto”.

Tras el estreno de Pierrot la produccién del compositor ex-
perimenta un fuerte parén; tan sélo los Lieder Op. 22y los bos-
quejos de La escala de Jacob ocupan la mente de Schénberg,
aparte de sus estudios tedricos.

Primera Guerra Mundial

De regreso a Viena, Schonberg siente que la relacion entre el
compositor contemporéneo y el pdblico se va distanciando o
complicando cada vez més. Por otra parte, era consciente de
que el estilo que habia desarrollado era de dificil asimilacion
para auditorios medios. Corria el afio 1914, y los vientos bélicos
no eran los més propicios para encontrar soluciones. En 1917
seré llamado a filas, y volvera el afo siguiente. Esta interrupcion
de varios afos lleva al compositor a fundar en 1918 la Sociedad
de Conciertos Privados de Viena. Charles Rosen describe asi
las peculiaridades de la sociedad: “El estatuto de la Sociedad
fue redactado por Alban Berg, y muchos discipulos de Schén-
berg tuvieron activa participacién en ella. Los programas de los
conciertos que se celebraban normalmente los domingos por
la mafiana, no eran anunciados con anticipacion y no se hacia
publicidad”. La idea era restablecer las deterioradas relaciones
entre el compositor contemporaneo y el pdblico. En realidad,
segun apunta Charles Rosen, la Sociedad era una prolongacién
de la propia escuela de Schonberg, con Berg y Webern inclui-
dos. Ahora bien, la musica que se ofrecia no era Unicamente de
ellos, sino que se incluian obras en los programas de una buena
cantidad de compositores también contemporéneos. En pocas
ocasiones se montaron programas con compositores anterio-
res, aunque desfilasen por alli nombres como los de Beethoven,
Brahms o Mahler. También la familia Strauss; precisamente, las
portentosas transcripciones para diferentes conjuntos de cama-
ra llevadas a cabo por Berg, Schénberg o Webern de algunas
de esas obras se deben a estos conciertos (1921). A fines de este
ultimo afio desaparecié la Sociedad. Mientras tanto, Schonberg
continuaba tratando de dar forma a su Escala de Jacob, al tiem-
po que experimentaba su método de las doce notas.
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En 1933 Schénberg marcha a Estados Unidos, tras la escalada del
Tercer Reich en Europa (en la imagen, junto a Charlie Chaplin en Los
Angeles, 1935).

Dodecafonismo

"Método de composicién con doce sonidos que no estan en
relacion entre si”; asi es como definia exactamente la dodeca-
fonia Amold Schonberg. La larga crisis creativa que sigui6 al
estreno de Pierrot, fue empleada por el compositor para re-
considerar las vias que pudieran servir para reestructurar de al-
gun modo el punto de méaxima entropia al que habia llegado.
Tanto en las Cinco piezas para piano Op. 23 como en la Suite
Op. 25, ya encontramos la presencia del sistema que el com-
positor habia ideado para ordenar el desorden, sin que hubie-
ra que retroceder al empleo de métodos tonales. Obras com-
puestas entre 1920 y 1923; habitualmente suele convenirse en
considerar este Ultimo afio como referente en la aparicién del
dodecafonismo, si bien es cierto que (de forma consciente o
inconsciente) el sistema de las doce notas ya se habia dado
en alguna obra precedente, y no de Schonberg. El vienés se
resarcié de esos casi diez afios de carencia, y en la década de
los veinte ven la luz una buena serie de composiciones don-
de verter las conclusiones alcanzadas tras los afios de estudio.
A las obras para piano que hemos mencionado, les siguen la
Pieza Op. 33ay la Pieza Op. 33b, estas ya de 1931, las dltimas
obras para piano del compositor.

La sombra del expresionismo ha sido definitivamente deja-
da atras. Se ha adquirido un lenguaje mucho més concentra-
do, més sustancial en el que prevalece la musica por la musica.
En esta década de los veinte, no sélo se va a desarrollar la téc-
nica en el piano, también en la musica de cadmara; ahi estén la
Serenata Op. 24y la Suite Op. 29 o el Cuarteto n. 3. Quizés el
paso mas notable es la aplicacion del dodecafonismo a la gran
orquesta, lo que se produce ya en 1928, con la composicién de
las Variaciones Op. 31, una obra maestra en la que se sintetiza
el clasicismo con el nuevo método. El Concierto para violin,
de 1936 (también el afio del Cuarto Cuarteto) o, ya més avan-
zados en el tiempo, el Concierto para piano, de 1942. Alfred
Brendel se explica asi sobre esta Gltima obra: "En su caracter
y coloracién, los cuatro movimientos del Concierto para piano
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son esencialmente distintos. Hoy dia conocemos los titulos de
trabajo que Schénberg les dio: ‘La vida era tan agradable — De
repente estalld el odio — Se cred una situacién grave — Pero la
vida contintia’... En sus Fundamentos de composiciéon musi-
cal, Schénberg recomienda a sus alumnos imaginar siempre
un caracter determinado de partida incluso para los ejercicios
mas elementales. Un poema, una historia, una pieza de teatro,
una pelicula podria ayudarlos a encontrar esa idea”.

América

En 1933 Schonberg marcha a Estados Unidos, tras la escalada
del Tercer Reich en Europa. Primero pasa por Boston y Nueva
York, pero definitivamente se instala en California, donde es
nombrado profesor, primero en la Universidad del Sur y mas
tarde en Los Angeles. En América compone algunas de las ul-
timas obras a que nos hemos referido en el apartado anterior,
mas otras como Kol Nidre (1939) o Un superviviente de Varso-
via (1947). En 1946 sufre una parada cardiaca; el impresionante
Trio Op. 46 esté plenamente impregnado de esta experiencia.
En realidad, durante los Gltimos afios de su vida, parece como
si el compositor se sintiese més libre para componer sin seguir
las reglas que él mismo habia impuesto, y regresa de nuevo a
la tonalidad en algunas de sus composiciones. Tras el final de
la Guerra, en 1949, Schonberg vuelve a ser vienés. Le es certifi-
cada de nuevo su ciudadania en la capital austriaca.

Nunca cesara su labor didactica; durante estos Ultimos afios
escribird cuatro libros tedricos. Los tres Gltimos seran edita-
dos péstumamente. Tampoco dejard de pensar y trabajar en
su épera inacabada, ni en su oratorio inacabado, por més que
pareciese que su partitura hubiera sido arrinconada. Quizas
no habia solucién para ellos, o debian quedar asi inconclusos,
como lo fue su vida misma tras el infarto agudo de miocardio
que le ocasiond la muerte el 13 de julio de 1951.

Autorretrato en azul, 1910, por Arnold Schénberg.
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Verklirte Nacht - Pelleas und Melisande
% Chamber Symphory No |

Brahms orch. Schoenberg:
Pianc QuartexNoil

Danic! Barghiboim
Sir John Barbirolli
SimornjRattle

Peleas y Melisenda. Nueva Filarmo-
nia / Barbirolli.
Warner - 2 CD

Un John Barbirolli transportado di-
rige al limite la obra, extrayendo
toda su expresividad. Imposible
encontrar una version mas vivida.
Se completa con la primera Noche
transfigurada de Daniel Barenboim y
dos extraordinarias aportaciones de
Simon Rattle.

s S Sh

N -
“Jessye Norm: o »James McCracken
*Werner Kiemperer. Kim Seown  Dayid Arhold - *

> Boston Sympho -
~ - Tanglew: S

SEIJIOZAWA. -
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Gurrelieder. Solistas. Coro de Tan-
glewood. Sinfénica de Boston /
Ozawa.

Philips - 2 CD

Inspirado en unos versos pdstumos
del poeta danés Jens Peter Jacobsen,
Schénberg compone esta monumen-
tal partitura entre 1900-01; la dltima
parte no seria orquestada hasta 1911.
El estreno tuvo lugar en Viena el 23
febrero de 1913.
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UNA DISCOGRAFiIA POSIBLE

MUSICA ORQUESTAL E INSTRUMENTAL

Noche transfigurada. Cinco piezas
Op. 17. Obras para piano. Sinfénica
de Chicago / Barenboim.

Warner - CD

Barenboim protagoniza un disco ab-
solutamente redondo, tanto batuta
en mano como sentado ante el te-
clado. Apabullante técnicamente ha-
blando. Todas las obras aqui conteni-
das pueden encuadrarse en la etapa
"pre-atonalista” del compositor.

Conciertos para violin y piano.
Szeryng. Brendel. Radio de Baviera /
Kubelik.
DG - CD

Aunque ya tengan sus afos, dos ex-
traordinarias versiones de estos con-
ciertos reunidas en un CD. A comien-
zos de los setenta no habia muchos
intérpretes que se ocupasen de estas
obras. Desde ese punto de vista pue-
den considerarse historicas.

OBRAS VOCALES - OPERA
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SCHOENBERG
ie Jakobsleiter
Friede auf Erden
@ Rundunkchor Berlin
Deutsches

Symphonie-Orchester
Berlin
KENT NAGANO

La escala de Jacob. Paz en la Tierra.
Solistas. Coro y Sinfonica Alemana de
Berlin / Nagano.

HM - CD

Concebido inicialmente como sinfo-
nia con final coral, La escala de Jacob,
en la forma que lo dejé, es un peque-
flo oratorio compuesto entre 1915y
1917, que ofrece la peculiaridad de
contener en la introduccién pasajes
dodecafdnicos.

-SCHOENBERG
PIERROT-LUNAIRE
ERWARTUNG T

Erwartung. Pierrot Lunaire. Caste-
llani, Marc. Staatskapelle Dresden /
Sinopoli.

Teldec - CD

El monodrama Erwartung fue com-
puesto de un tirén en 17 dias, con
texto de la joven psicéloga vienesa
Marie Pappenheim. Pierrot Lunaire,
con texto de Albert Giraud, compues-
to en 1912, produjo un gran descon-
cierto entre publico y critica.

BRAHMS:
VARIATIONS ON A

Hown
SCHOENBERG:
VARIATIONS, Op.31
CHICAGO
SYMPHONY.
ORCHESTRA

SIR GEORG

Variaciones Op. 31. Sinfénica de
Chicago / Solti.
Decca - CD

Compuesta entre 1926 y 1928, y
estrenada por Furtwangler en di-
ciembre de ese dltimo afio en me-
dio de un buen revuelo, esta obra
desarrolla el dodecafonismo en la
gran orquesta. Nueve variaciones
precedidas de introduccion y tema,
mas finale.

S OAMIEIE/GATII s RETO WICKLER

Moisés y Aarén. Grudheber, Moser.
Coro y Orquesta Estatal de Viena /
Gatti.

Arthaus - DVD

El proyecto més ambicioso en el que
se propuso aplicar el método dode-
cafénico. Una épera comenzada en
1926. En sucesivas ocasiones volveria
sobre su composicién, sin llegar a
concluirla. En 1954 fue estrenada en
version concierto.

MUSICA DE CAMARA - LABOR DIDACTICA - COLECCIONES

arnold schoenberg 2 A

Streichquartette I-IV

‘it string quartet & dawn upshaw

B (WmonmaiGlie

‘rditti quartet edition 19-20

E SCHOENBERG

Chamber Symphony No. 2

Die gliickliche ¥ Wind Quintet, Op. 26
Mark Beesley, Bass * Simon Joly Chorus

New York Woodwind Quint

Philharmonia Orchestra

Robert Craft

Obras de cdmara. Kakuska, Litwin,
Carey, Upshaw. Arditti.
Auvidis - 4 CD

Quizés sea la més importante reu-
nién de la musica de cdmara de Ar-
nold Schénberg. Con los miembros
del Cuarteto Arditti como base, nos
encontramos ante unas versiones in-
tachables; no sélo de los cuartetos,
también del resto de las obras aqui
contenidas.

La mano feliz. Sinfonia de camara
n. 2. Quinteto de viento. Diferentes
agrupaciones / Craft.

Naxos - CD

Robert Craft, uno de los mas eminen-
tes especialistas en la musica de la
primera mitad del siglo XX, dejé una
abundante serie de registros para la
firma Naxos en los dltimos afos de su
vida que deben ser conocidos. Este
CD contiene alguno de ellos.

Orchestri ks

erre Boulez conducts Schoenberg

Pierre Boulez dirige Schénberg. Di-
ferentes solistas, orquestas y conjun-
tos instrumentales / Boulez.

Sony - 11 CD

Los registros realizados por Boulez
para CBS en los afios sesenta y se-
tenta. El mismo ha superado muchos
de ellos, pero una amplia generacién
de melémanos mantuvo sus primeras
experiencias con la musica del com-
positor escuchandolos.

FUNDAMENTOS
DE

LA
COMPOSICION
MUSICAL

Fundamentos de la composicién
musical. Real Musical, 264 péginas.
Inglés.

Schénberg empled una gran parte
de su vida a ensefiar musica, y no
sélo lo que se refiere a las nuevas
técnicas de composicion por él di-
sefiadas, sino también a los aspec-
tos generales y fundamentales de
temas como la armonia y el contra-
punto.
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Temporada de conciertos 2024 / 2025

11 OCTUBRE 2024

Orquesta Sinfénica y Coro RTVE
Christoph Kénig, director

3-4 OCTUBRE 2024

Orquesta Sinfénica y Coro RTVE
Christoph Kanig, director

17-18 OCTUBRE 2024

Orquesta Sinfénica RTVE
Joseph Young, director

SERGEI TANEYEV
Cantata San Juan de Damasco, Op.1

FABIA SANTCOVSKY RESCHINI

Concierto de los elementos: 1&ll para violin
y orquesta*

Joan Espina, violin

ARVO PART
Credo

ROBERT SCHUMANN
Concierto para violin en Re menor
Franz Peter Zimmermann, violin

ALBERT GUINOVART
“Les Aventures de Monsieur Jules”

Spanish Brass, solistas

ROBERT SCHUMANN
Sinfonia n® 1 en Si bemol mayor, Op.38

ROBERT SCHUMANN
Nachtlied

LUDWIG VAN BEETHOVEN
Sinfonia n° 7 en La mayor, Op.92

MANUEL DE FALLA
El sombrero de tres picos Suites, n® 1y n® 2

*Estreno Obra ganadora XLI Premio Reina Sofia de Composicion Musical.
Colaboracién con la Fundacié de Musica Ferrer-Salat

orquesta
y coro

VENTA DE ENTRADAS

teatromonumental.es

24-25 OCTUBRE 2024

Orquesta Sinfénica y Coro RTVE
Jan Willem de Vriend, director

GEORGE F. HAENDEL
Israel en Egipto HWV 54
Renate Arends Soprano |
Aurora Peiia Soprano |l
Carlos Mena Contratenor
Samuel Boden Tenor

7-8 NOVIEMBRE 2024 21-22 NOVIEMBRE 2024 28-29 NOVIEMBRE 2024
Orquesta Sinfénica RTVE Orquesta Sinfénica RTVE Orquesta Sinfénica RTVE

Thomas Dausgaard, director Christoph Konig, director Ingo Metzmacher, director

EDVARD GRIEG PIOTR ILICH TCHAIKOVSKY JORG WIDMAN

Manfred Concierto n® 2 para trompeta y orquesta
“towards paradise”

Hakan Hardenberger, trompeta

Concierto para piano y orquesta en La menor, 0p.16
Joaquin Achiicarro, piano

PIOTR ILICH TCHAIKOVSKY
Concierto para Piano y orquesta n® 1
en Si bemol mayor, Op. 23

Josu de Solaun, piano

RUED LANGAARD
Sinfonia n® 1 en Si menor JOHANNES BRAHMS

Sinfonia n® 1 en Do menor, Op.68

16-17 ENERO 2025

Orquesta Sinfénica y Coro RTVE
Christoph Kénig, director

ANTON BRUCKNER
Sinfonia n° 9 en Re menor

GIACINTO SCELSI
Ohoi

ANTON BRUCKNER

Arreglo para orquesta del compositor
FRANCIS POULENC

Gloria

Jone Martinez, soprano

Javier Eguillor, timbales

ANTON/N DVORAK
Sinfonia n® 9 en Mi menor, Op.95

DIMITRI SHOSTAKOVICH “Del Nuevo Mundo”

Sinfonia n° 10 en Mi menor, Op.93

MAURICE RAVEL
Dafnis y Cloe. Ballet completo

Te Deum
23-24 ENERO 2025 30-31 ENERO 2025 13-14 FEBRERO 2025 20-21 FEBRERO 2025
Orquesta Sinfénica RTVE Orquesta Sinfénica y CORO RTVE Orquesta Sinfénica y Coro RTVE Orquesta Sinfénica RTVE
Nuno Coelho, director Krzysztof Urbanski, director Thomas Dausgaard, director Roman Simovic, director
MICHAEL DAUGHERTY WOJCIECH KILAR EDVARD GRIEG JOAQUIN TURINA
Concierto para timbales y orquesta Exodus “Klokkeklang” (Toque de campanas) La oracién del Torero, Op.34

LUDWIG VAN BEETHOVEN
Concierto para violin y orquesta
en Re mayor, Op.61

Roman Simovic, violin

LUDWIG VAN BEETHOVEN
Sinfonia n° 4 en Si bemol mayor, Op.60

27-28 FEBRERO 2025 13-14 MARZO 2025 20-21 MARZO 2025
Orquesta Sinfénica RTVE Orquesta Sinfénica y Coro RTVE Orquesta Sinfénica RTVE
Christoph Kénig, director Jose Maria Moreno, director Christoph Kénig, director
HOMENAJE AL BAILE IGNACIO FERRANDO FRANZ SCHMIDT

"Mas alla de las estrellas” * Sinfonia n° 4 en Do mayor
MAURICE RAVEL
La Valse MORTEN LAURIDSSEN
GEORGE GERSHWIN LuxAetema FELIX MENDELSSOHN
Concierto para piano y orquesta en Fa mayor COT;AC_IEF'LO para V"O‘Z\ y orquesta
Marc André Hamelin, piano MODEST MUSORGSKI en Mi menor, Op. 6

Maria Duefas, violin

Cuadros de una exposicion

Arreglo orquestal de Maurice Ravel

ISAAC ALBENIZ
Iberia (seleccion arr. F. Arbos)
MAURICE RAVEL

|
%
|

*Estreno absoluto. Becas Fundacion SGAE y AEOS 2023

27-28 MARZO 2025

Orquesta Sinfénica RTVE
Thomas Dausgaard, director

EDVARD GRIEG
Peer Gynt, Suites n° 1y n° 2
Marie Eriksmoen, soprano

BELA BARTOK
Suiten® 1,0p.3

Carlos Mena, director

RALPH VAUGHAN WILLIAMS
Five Variants of Dives and Lazarus

ANTONIO VIVALDI
Filiae maestrae Jerusalem
RV 638

Christoph Kanig, director

FRANZ JOSEPH HAYDN
Sinfonia n° 45 en Fa sostenido menor “Adioses”

Katharina Wincor, directora

FRANZ JOSEPH HAYDN

Sinfonia n® 1 en Re mayor

EDWARD ELGAR

Concierto para Violonchelo y orquesta
en Mi menor, Op. 85

Daniel Miiller-Schott, violonchelo

FELIX MENDELSSOHN

Sinfonia n° 2 en Si bemol mayor, Op.52
‘Himno de alabanza’

Siobhan Stagg, soprano |

Ann Hallenberg, soprano Il

Werner Giira, tenor

WOLFGANG AMADEUS MOZART
Requiem en Re menor

K 626

Jone Martinez, soprano

Bernarda Fink, mezzosoprano
Juan Antonio Sanabria, tenor
Fernando Campero, baritono

NIKOLAI RIMSKI-KORSAKOV
Scheherezade

|
|
|

iEsta temporada, disfruta de tu abono joven! (venores de 35)

ABONOS: Configura tu abono con las 5 entradas de la temporada sinfénica que elijas a un 60% de descuento
ABONO10: Configura tu abono con las 10 entradas de la temporada sinfénica que elijas a un 65% de descuento

Bolero
3-4 ABRIL 2025 10-11 ABRIL 2025 8-9 MAYO 2025 15-16 MAYO 2025
Orquesta Sinfénica RTVE Orquesta Sinfénica y Coro RTVE Orquesta Sinfénica y Coro RTVE Orquesta Sinfénica y Coro RTVE

Christoph Kanig, director

GALA DE CORO - COROS DE OPERA

RICHARD WAGNER. Los maestros cantores de Nuremberg:
Obertura

RICHARD WAGNER. Lohengrin: Coro nupcial “Treulich gefiihrt"
RICHARD WAGNER. Tannhauser: Coro de invitados
"Freudig begriiBen wir die edle Halle"

GIUSEPPE VERDI. La forza del destino: Obertura

GIUSEPPE VERDI. La Traviata: Coro de gitanas y matadores
“Noi siamo zingarelle...Di Madride noi siamo mattadori”
GIUSEPPE VERDI. Nabucco: Coro de los esclavos hebreos
“Va pensiero”

ALEXANDER BORODIN. El principe Igor: Danzas polovtsianas
RICHARD WAGNER. El Holandés errante: Obertura

RICHARD WAGNER. El Holandés errante: Coro de hilanderas
"Summ und brumm, du gutes R&dchen”

RICHARD WAGNER.Tannhauser: Coro de peregrinos “Begliickt
darf nun dich, o Heimat, ich schauen”

R. WAGNER. Los maestros cantores de Nuremberg: Acto I, Finale.

Ferran Albrich, baritono




orquesta

y coro

SIN/ONICO

I

Temporada de conciertos 2024 / /202.5

3-4 OCTUBRE 2024 11 OCTUBRE 2024

17-18 OCTUBRE 2024

Orquesta Sinfénica y Coro RTVE
Christoph Koénig, director

Orquesta Sinfénica y Coro RTVE
Christoph Kénig, director

SERGEI TANEYEV
Cantata San Juan de Damasco, Op.1

FABIA SANTCOVSKY RESCHINI

Concierto de los elementos: &l para violin
y orquesta*

Joan Espina, violin

ARVO PART
Credo

ROBERT SCHUMANN
Concierto para violin en Re menor
Franz Peter Zimmermann, violin

ROBERT SCHUMANN LUDWIG VAN BEETHOVEN
Nachtlied Sinfonia n° 7 en La mayor, 0p.92
MANUEL DE FALLA

*Estreno Obra ganadora XLI Premio Reina Sofia de Composicion Musical.

El sombrero de tres picos Suites, n® 1y n° 2 Colaboracion con la Fundacié de Musica Ferrer-Salat

Orquesta Sinfénica RTVE
Joseph Young, director

ALBERT GUINOVART
“Les Aventures de Monsieur Jules”
Spanish Brass, solistas

ROBERT SCHUMANN
Sinfonia n°® 1 en Si bemol mayor, Op.38

orquesta
y coro

VENTA DE ENTRADAS

Of=0)]

teatromonumental.es

24-25 OCTUBRE 2024

Orquesta Sinfénica y Coro RTVE
Jan Willem de Vriend, director

GEORGE F. HAENDEL
Israel en Egipto HWV 54
Renate Arends Soprano |
Aurora Pefia Soprano ||
Carlos Mena Contratenor
Samuel Boden Tenor

7-8 NOVIEMBRE 2024 21-22 NOVIEMBRE 2024

Orquesta Sinfénica RTVE Orquesta Sinfénica RTVE
Thomas Dausgaard, director Christoph Kénig, director
EDVARD GRIEG PIOTR ILICH TCHAIKOVSKY

Concierto para piano y orquesta en La menor, 0p.16 Manfred

Joaquin Achucarro, piano

28-29 NOVIEMBRE 2024

Orquesta Sinfénica RTVE

Ingo Metzmacher, director

JORG WIDMAN

Concierto n° 2 para trompeta y orquesta
“towards paradise”

Hakan Hardenberger, trompeta

16-17 ENERO 2025

icay Coro RTVE
director

Orquesta Sinf
Christoph Konig,

ANTON BRUCKNER
Sinfonia n° 9 en Re menor

PIOTR ILICH TCHAIKOVSKY GIACINTO SCELSI
RUED LANGAARD Concierto para Piano y orquesta n° 1 Ohoi
Sinfonfa n® 1 en Si menor en Si bemol mayor, Op. 23 JOHANNES BRAHMS
Josu de Solaun, piano Sinfonia n® 1 en Do menor, Op.68 #gggu'\‘mBRUCKNER
23-24 ENERO 2025 30-31 ENERO 2025 13-14 FEBRERO 2025 20-21 FEBRERO 2025
Orquesta Sinfénica RTVE Orquesta Sinfénica y CORO RTVE Orquesta Sinfénica y Coro RTVE Orquesta Sinfénica RTVE

Nuno Coelho, director

MICHAEL DAUGHERTY

Concierto para timbales y orquesta
Javier Eguillor, timbales

Krzysztof Urbanski, director

WOJCIECH KILAR
Exodus

ANTONIN DVORAK
Sinfonia n° 9 en Mi menor, Op.95

DIMITRI SHOSTAKOVICH “Del Nuevo Mundo”

Sinfonia n® 10 en Mi menor, Op.93

Thomas Dausgaard, director

EDVARD GRIEG

“Klokkeklang” (Toque de campanas)
Arreglo para orquesta del compositor
FRANCIS POULENC

Gloria

Jone Martinez, soprano

MAURICE RAVEL
Dafnis y Cloe. Ballet completo

Roman Simovic, director

JOAQUIN TURINA
La oracion del Torero, Op.34

LUDWIG VAN BEETHOVEN
Concierto para violin y orquesta
en Re mayor, Op.61

Roman Simovic, violin

LUDWIG VAN BEETHOVEN
Sinfonia n°® 4 en Si bemol mayor, Op.60

27-28 FEBRERO 2025 13-14 MARZO 2025
Orquesta Sinfénica RTVE Orquesta Sinfénica y Coro RTVE
Christoph Kénig, director Jose Maria Moreno, director
HOMENAJE AL BAILE IGNACIO FERRANDO

“Mas alld de las estrellas” *
MAURICE RAVEL
La Valse MORTEN LAURIDSSEN

Lux Aeterna
GEORGE GERSHWIN
Concierto para piano y orquesta en Fa mayor
Marc André Hamelin, piano MODEST MUSORGSKI

Cuadros de una exposicion

. Arreglo orquestal de Maurice Ravel
ISAAC ALBENIZ

Iberia (seleccion arr. F. Arbos)

MAURICE RAVEL
Bolero

|
%
|

*Estreno absoluto. Becas Fundacion SGAE y AEOS 2023

20-21 MARZO 2025

Orquesta Sinfénica RTVE
Christoph Kénig, director

FRANZ SCHMIDT
Sinfonia n® 4 en Do mayor

FELIX MENDELSSOHN
Concierto para violin y orquesta
en Mi menor, Op. 64

Maria Duefas, violin

27-28 MARZO 2025

Orquesta Sinfénica RTVE
Thomas Dausgaard, director

EDVARD GRIEG
Peer Gynt, Suitesn® 1y n° 2
Marie Eriksmoen, soprano

BELA BARTOK
Suiten®1,0p.3

10-11 ABRIL 2025

Orquesta Sinfénica y Coro RTVE
Carlos Mena, director

RALPH VAUGHAN WILLIAMS
Five Variants of Dives and Lazarus

3-4 ABRIL 2025

Orquesta Sinfénica RTVE
Katharina Wincor, directora

FRANZ JOSEPH HAYDN
Sinfonia n® 1 en Re mayor

EDWARD ELGAR

Concierto para Violonchelo y orquesta
en Mi menor, Op. 85

Daniel Miiller-Schott, violonchelo

ANTONIO VIVALDI
Filiae maestrae Jerusalem
RV 638

WOLFGANG AMADEUS MOZART
Requiem en Re menor

K 626

Jone Martinez, soprano

Bernarda Fink, mezzosoprano
Juan Antonio Sanabria, tenor
Fernando Campero, baritono

NIKOLAI RIMSKI-KORSAKOV
Scheherezade

iEsta temporada, disfruta de tu abono joven! (enores de 35)

8-9 MAYO 2025

Orquesta Sinfénica y Coro RTVE
Christoph Kanig, director

FRANZ JOSEPH HAYDN
Sinfonfa n°® 45 en Fa sostenido menor “Adioses”

FELIX MENDELSSOHN

Sinfonia n® 2 en Si bemol mayor, Op.52
‘Himno de alabanza’

Siobhan Stagg, soprano |

Ann Hallenberg, soprano II

Werner Giira, tenor

|
|
|

ABONOS: Configura tu abono con las 5 entradas de la temporada sinfénica que elijas a un 60% de descuento
ABONO10: Configura tu abono con las 10 entradas de la temporada sinfonica que elijas a un 65% de descuento

15-16 MAYO 2025

Orquesta Sinfénica y Coro RTVE

Christoph Kénig, director

GALA DE CORO - COROS DE OPERA

RICHARD WAGNER. Los maestros cantores de Nuremberg:
Obertura

RICHARD WAGNER. Lohengrin: Coro nupcial “Treulich gefthrt”
RICHARD WAGNER. Tannhauser: Coro de invitados

“Freudig begriiBen wir die edle Halle"

GIUSEPPE VERDI. La forza del destino: Obertura

GIUSEPPE VERDI. La Traviata: Coro de gitanas y matadores
“Noi siamo zingarelle...Di Madride noi siamo mattadori”
GIUSEPPE VERDI. Nabucco: Coro de los esclavos hebreos
“Va pensiero”

ALEXANDER BORODIN. El principe Igor: Danzas polovtsianas
RICHARD WAGNER. El Holandés errante: Obertura

RICHARD WAGNER. El Holandés errante: Coro de hilanderas
“Summ und brumm, du gutes Radchen*

RICHARD WAGNER.Tannh&user: Coro de peregrinos “Begliickt
darf nun dich, 0 Heimat, ich schauen”

R. WAGNER. Los maestros cantores de Nuremberg: Acto I, Finale.
Ferran Albrich, baritono




Aida Garifullina

Los limites de la perfeccion

por Dario Fernandez Ruiz

ida Garifullina (Kazén, Rusia,

1987), invitada habitual en los

principales teatros y salas de
conciertos del mundo, protagonizé
hace escasas semanas la jornada
inaugural de la 73 edicion del Festival
Internacional de Santander. Con tal
motivo, la ganadora del concurso
Operalia en 2013 concedi6 a RITMO
esta entrevista por videoconferencia.
Enella, la soprano rusa, que tiene un
recuerdo para quienes le han apoyado,
deja entrever esa determinacion que
le ha llevado a convertirse, en palabras
de su mentor Placido Domingpo,
en "una de las divas de 6pera mas
emocionantes de hoy y del mafiana”.
La conversacion, que se desarrolla
en inglés, transcurre de manera muy
natural. En ella, Garifullina reflexiona
sobre el éxito y "la antigua técnica
italiana del bel canto”, a cuyo estudio
se aplicd muy pronto y sin la cual,
viene a decir, la calidad artistica
simplemente no existe. Considera
que la leccion de vida mas importante
que ha aprendido en estos afos
de frenética carrera internacional
es la necesidad de ser paciente y
agradecida.
Al entrevistador le parece advertir en
sus respuestas cierta necesidad de
sentirse querida, una indisimulada
satisfaccion por sus logros y la
fortaleza de un caracter marcado por
la autoexigencia. Garifullina no marca
distancias y se muestra amable, pero
tampoco se extiende en las respuestas
y no suelta prenda respecto a varios
proyectos en los que lleva trabajando
bastante tiempo y que pronto, espera,
veran la luz.

© INTERMUSICA.COM / AIDA GARIFULLINA




Entrevista

Aida Garifullina

Me gustaria empezar con el momento en que gana el
Concurso Operalia. ;Cree que hay dias que cambian la
vida de una persona? Tal vez ese fue su caso, cuando lo
gand en 2013...

Si, qué concurso... No puedo hablar de otros, porque fue
el més grande de mi carrera y porque creo que el Concurso
Operalia de Placido Domingo es, en el mundo de la mdsica
clésica, uno de los més grandes. No hay muchos como ese. Y
por supuesto que ganarlo me cambia la vida. La gente que lo
organiza se preocupa de los cantantes, de su futuro. En todos
los concursos se descubren voces y en todos hay ganadores
muy talentosos, pero luego simplemente desaparecen y no
sabes por qué. Para mi fue una gran suerte ganar Operalia,
porgue con un premio asi puedes empezar a construir una
carrera exitosa. En mi caso, tuve un gran apoyo del maestro
Placido Domingo. Me llevé con él a las giras con otros gana-
dores. En ese momento, conmigo, habia un tenor chino, si no
recuerdo mal. Asi que fuimos a hacer conciertos por China y
varios paises de Europa. Fue increible, una experiencia muy
hermosa y me dio la oportunidad de estar en el mismo esce-
nario y actuar junto a grandes musicos, grandes orquestas y
grandes directores.

Entonces, estamos ante el primer punto de inflexién en
su carrera, por asi decirlo...

Si, ese Concurso me abrié muchas puertas, sin duda. Firmé
inmediatamente con la Staatsoper de Viena y con el sello
Decca Classics, con el que lanzamos un hermoso album. Me
dio muchas, muchas oportunidades.

Muchos cantantes luchan por tener esas oportunida-
des, por subir al escenario de la Staastoper o de otros
grandes teatros donde usted ya ha debutado. En ese
sentido, podemos decir que usted es una cantante de
éxito...

Gracias.

Entonces, ;cémo describiria lo que es el éxito?

Para mi, el éxito es sentirse amada. Cuando subo al escenario,
termino el concierto y siento tanto amor del publico a través
de sus aplausos, a través de sus ovaciones de pie, a través
de sus sonrisas y esa luz en sus ojos... Luego, después del
espectaculo, pienso: "esta es probablemente la razén princi-
pal por la que me dedico a esto”. Es que no puedo vivir sin
esto, sin este amor y sin las personas que aprecian mi arte,
pero por supuesto dandoles ese arte a ellos. Por eso dediqué
toda mi vida a la musica, al arte: para hacer algunos cambios
en este mundo. Es bonito escuchar a mis seguidores mas
jovenes, que son estudiantes de musica, cuando me dicen:
“nuestro profesor nos ha estado hablando de ti, de tu carrera,
tu técnica vocal, tus interpretaciones...”. Eso hace que me
sienta un ejemplo para la generacién mas joven y me toca
el corazén. Es increible. Me hace absolutamente feliz que
puedan aprender de lo que hago.

Acaba de hablar de técnica y en realidad iba a pregun-
tarle precisamente por eso y la importancia que usted
le otorga. Imagine que soy un estudiante de canto y
escucho a todo el mundo hablar sobre la técnica. ;Qué
deberia entender por la palabra técnica?

La técnica es, ante todo, algo continuo... No sé si la palabra
continuidad es la correcta, pero lo que quiero decir es que
cuando pretendes mantener un nivel alto, tienes que trabajar
todos los dias. Tienes que seguir pensando y obrando como
si todavia fueras estudiante. No le tengo miedo a esa palabra.
A veces pensamos que, como una ya se hizo un nombre,
puede estar tranquila. Pero la realidad es que no; en este arte,
tienes que aprender todos los dias, cada dia tienes que con-

vertirte en una mejor version de ti misma. Y realmente aprecio
y valoro mucho la antigua técnica italiana del bel canto, que
para mi es sinénimo de calidad. Pero no todo el mundo lo ve
asi. La vida va muy rapido, el gusto de la gente cambia muy
répido, el planeta gira muy répido y muchos lo fian todo a la
popularidad. Las redes sociales ayudan en ese sentido, pero
no ayudan a distinguir la verdadera calidad.

¢Y usted qué hace para distinguir o alcanzar esa cali-
dad?

En mi caso, simplemente trato de tener a mi maestro al lado, y
trabajar en cada nuevo papel o en cada nuevo programa. Sim-
plemente trabajamos duro. Cada nota. jCada nota! No hay
limite para la perfeccion. En el pasado, todos los cantantes de
Opera cantaban con una perfecta técnica de opera italiana.
Estoy pensando en gente como Luciano Pavarotti, Maria Ca-
llas, Anna Moffo, Joan Sutherland... En nuestros dias, a veces
se pierde ese respeto a la técnica, pero yo intento mantenerlo
en mi canto; cuando trabajo, procuro aprender, empaparme,
nutrirme de las raices de la escuela vocal operistica... He lle-
gado a observar a algunos de los grandes cantantes cuando
tenian 70 0 75 afios y sus voces todavia sonaban increiblemen-
te frescas y jovenes. Y eso es gracias a la técnica.

Hablando de aprender, ;cuél es la leccién de vida mas
importante que ha aprendido en estos afios?

He aprendido algunas, pero la que ahora viene més nitida y
rapidamente a la mente es la importancia de la paciencia y la
gratitud. La vida es larga y conocemos a diferentes personas
en sus diferentes capitulos. Hay que conservar la gratitud y el
agradecimiento hacia aquellos que estuvieron en tu camino y
que te ayudaron, creyeron en ti, te apoyaron. Incluso si la vida
por alguna razén te separa de esas personas, siguen siendo
increibles maestros. Han sido increibles maestros en tu vida. Y
aunqgue ya no estoy en contacto con mis antiguos maestros de
escuela, maestros de canto, por ejemplo, siempre les estoy y
estaré agradecida. Y, por supuesto, la paciencia, porque hubo
momentos en mi vida, especialmente al principio, en los que
estaba tan llena de energia y era tan impaciente que queria
que todo sucediera lo més rapido posible. Pero a largo plazo,
eso no siempre es bueno. Tienes que ser paciente. En todo:
en el proceso de aprendizaje, en el proceso de pensar sobre
los personajes de dpera, sobre tus habilidades dramaticas...
Necesitas profundizar.

¢A qué se refiere?

A que necesitas paciencia para profundizar en el tema, en
el papel, en la musica, en la pieza, en lo que el compositor
queria decir, en la técnica, en todo lo relativo a tu actuacién...
Porque cuando subimos al escenario, ya no pensamos mas,
simplemente vivimos en el escenario, vivimos el personaje,
vivimos la vida del personaje.

Comprendo. En ese sentido, ;se considera mas una
cantante que actia o una actriz que canta?

Es una pregunta interesante. No sé. Para mi, la épera es teatro
musical. Creo que es muy natural y normal que cantesy actles.
Estoy hablando en términos generales, pero cuando subo al
escenario, no pienso ni en una cosa ni en la otra. Simplemente
vivo alli. Simplemente hago lo que siento. He sido entrenada
desde que tenia once afios para ser una cantante clasica. Asi
que cuando estoy en el escenario, no necesito pensar en
todo eso porque me separaria del publico. Esto romperia mi
conexién. Y la conexion se construye cuando simplemente
estoy [centrada] en el momento, en el personaje, pensando
en contar la historia. Entonces, la actuacién es algo que viene
de forma natural.



Entrevista

Aida Garifullina

Sus mayores logros son bien conocidos. Por eso me in-
teresa mas saber si hay algo en su carrera que considere
un error o un fracaso, si hay algo que no resulté tan bien
como esperaba...

Muy buena pregunta. En primer lugar, creo que aprendemos de
nuestros fracasos. Raramente aprendemos de nuestras victorias
y éxitos. Y soy de esas personas que quieren lograr mas y mas,
pero no porque quiera méas fama; ese no es mi objetivo. Quiero
proyectos que me emocionen, que me interesen. E incluso si en
algun lugar fallé, no me rindo. Volveré al mismo punto. Si era un
verdadero suefio, si no era solo un deseo momentaneo y afio tras
afo sigo pensando en algo, es que debo hacerlo. Debo hacerlo.
Lo haré. Creo que necesitamos hacer nuestros suefios realidad
para que no nos sintamos culpables cuando seamos mayores.
Y creo que la edad no es la cuestién. Hay actores que ganan
su primer Oscar a los sesenta afios y su carrera se relanza de
repente a esa edad. Me parece increible. Me da esperanza y me
hace creer que cualquier cosa es posible en cualquier momento.

Hace un momento mencioné a Sutherland, Pavarotti, Ca-

llas... ;A qué cantantes admira ué caracteristica es la
¢

que mas admira de ellos?

Lo que admiro de ellos, de los méas grandes cantantes con los
que tuve el privilegio de trabajar, es que no solo eran grandes
en el escenario, sino que también eran grandes fuera de él, en
la vida. Eran, son personas que te hacen sentir amada vy feliz
cuando actuas juntos, que son colegas increibles e increibles.
Y son simplemente las personas mas dulces y encantadoras
que pueda imaginar. Asi que para mi, las leyendas no son solo
aquellas que hicieron una gran carrera, sino también las que no
tenian (tienen) muchos enemigos, porque son amables, respe-
tuosas... No sé si respondi su pregunta. jLo hice?

En cierto modo, si. Cambiando de tercio, me gustaria que
nos hablara sobre su activismo social, su experiencia con
el hospicio infantil de Angela Vavilova. ; Qué puede hacer
un musico, un cantante de prestigio, por la sociedad en
la que vive?

Si. Es una cuestién separada de mi carrera musical y también muy
importante. Y al hacerme esa pregunta, me entristezco, porque
hace muchos afios quise construir mi propio proyecto benéfico
porque sentia la necesidad de ayudar a otras personas. Estuve
participando en otros proyectos benéficos de mis colegas Andrea
Bocelli y David Foster y apoyando algunos de los hospitales para
nifos en mi ciudad natal en Kazéan... Quise cantar para ellos. Cuan-
do acabd, me senti un poco con el corazén roto. Es importante
ayudar a otras personas. jDios y el universo nos dan a los artistas
tanto! Es un don tener una vozy creo que necesito devolver algo. Y
siento que la caridad y ayudar a los demés es otra de mis misiones.

¢Podria decirnos dénde y cémo se ve en diez afios?

Confio en que el planeta siga vivo dentro dos afos, pero usted
me esta preguntando acerca de diez... [Rie]

Bueno, si lo prefiere, puede...

[Interrumpe] Es usted muy positivo. Quiero decir, me encanta
que los espafioles sean tan positivos y muy emocionales. Es
increible. ;jSabe? Tengo algunos proyectos en los que mi ma-
ravilloso equipo y yo estamos trabajando en este momento y
con los que he estado sofiando durante afios. Como le dije,

“He aprendido algunas lecciones, pero la que
ahora viene mas nitida y rdpidamente a la
mente es la importancia de la paciencia y la
gratitud”
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“Para mi, el éxito es sentirse amada”, afirma la reconocida soprano
rusa Aida Garifullina.

nunca hay que rendirse. Asi que nos esté llevando tiempo,
pero espero que pronto se haga realidad, que el mundo pueda
escuchar y verlo y disfrutar y venir a los espectaculos y escuchar
las grabaciones.

A propésito de grabaciones, ;escucha las suyas?

Muy raramente. Hay algunas que ya tienen seis o siete afos
(grabaciones de los teatros o retransmisiones en vivo) y que
todavia no he escuchado. Soy muy autocritica e incluso lo he
sido mas que ahora. He sido muy dura conmigo misma, pero
probablemente eso me ayudd. Me ayudéd a ser quien soy ahora
porque estaba tratando de dar lo mejor de mi. Cada vez que
subia al escenario o cada vez que estaba preparando un recital,
la voz, los vestidos de concierto... jqueria dar lo mejor de mi!
Y esto también estd relacionado con las grabaciones. Pero
ahora voy empezando a escucharlas poco a poco y me hago
una pregunta. jPor qué tenia miedo y por qué me juzgaba tan
duramente? Porque en realidad me gustan. Creo que con la
edad empezamos a apreciarnos mas y valorarnos mas.

Déjeme que le haga una ultima pregunta. ;Hay futuro
para la épera? Y si lo hay, ;cuanto tiempo vivira?

Vivird para siempre. La musica pop cambiard, todo cambiar, los
gustos cambiaran. Pero la dpera es eterna porque es clasica. Es
como un interior clasico. Es como los palacios, los castillos que
viven para siempre. La gente los seguiré visitando y admirando.
Y pensaran: “iDios mio, esto es del siglo XI!". Porque son obras
maestras, clasicas. Eternas. Como la épera.

Desafortunadamente, el tiempo disponible para la en-
trevista no lo es, asi que, tras las cortesias de rigor, nos
despedimos y nos emplazamos para un nuevo encuentro
en el Festival Internacional de Santander, cuya inaugura-
cién protagonizara dos dias mas tarde con un concierto
junto a la Orquesta de la Comunidad Valenciana-Palau
de Les Arts y James Gaffigan y un programa de arias de
Spera rusa. Pero esa es otra historia, de la que el lector
interesado podra encontrar la correspondiente resefia en
la seccion Auditorio de www.ritmo.es.
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El Teatro Real estrena temporada con Adriana Lecouvrer

La més dieciochesca de las temporadas del Teatro Real
comienza evocando la figura de Adrienne Lecouvreur,
actriz principal de la comédie francaise fallecida en
1730 en misteriosas circunstancias. Melodrama de celos
y venganzas amorosas, Adriana Lecouvrer de Francesco
Cilea podria ser descrita como una Aida trasladada a la
Francia de Luis XV, sostenida por una partitura de refina-
das sonoridades puccinianas y realzada por un péquer
de memorables arias de soprano y tenor. Favorita de las
grandes voces, esta Adriana Lecouvreur es también un
homenaje a Montserrat Caballé y José Carreras, en el
50 aniversario de su legendaria interpretaciéon de este
titulo en el Teatro de la Zarzuela.

Adriana Lecouvreur subira al escenario del Real en la
arrebatadora y suntuosa produccién de época de David
McVicar (produccién de la Royal Opera House, el Gran
Teatre del Liceu, la Wiener Staatsoper, la Opéra natio-
nal de Paris y la San Francisco Opera), que desde su
estreno en 2010, ha arrasado en los principales coliseos
mundiales, y convocado los mas espectaculares elencos
de la dltima década. Estrenada en el Teatro Lirico de
Mildn el 6 de noviembre de 1902, este es su estreno en
el Teatro Real.

Del 23 de septiembre al 11 de octubre, Adriana
Lecouvreur estara dirigida musicalmente por Nicola
Luisotti a la Orquesta y Coro Titulares del Teatro Real,
estando en el reparto, ademas de la protagonista de

Bajo el lema Sinfonico Monumental, la Orquesta Sinfonica y
Coro RTVE ha presentado su nueva temporada de concier-
tos, cargada de novedades y siempre fiel a su compromiso
con la calidad y la excelencia musical. A Christoph Konig,
maestro titular y director artistico de la Orquesta y Coro, se
suman en esta temporada dos excepcionales fichajes: Tho-
mas Dausgaard, en calidad de director principal invitado, y
Marc Korovitch como nuevo director titular del Coro. Una
nueva temporada en la que RTVE celebrarad con una gala
extraordinaria el 6 de junio de 2025 el 60° aniversario de la
Orquesta y el 75 cumplearios del Coro.

La programaciéon de la temporada relne prestigiosos
directores como Roman Simovic, Joseph Young, Jan Willem
de Vriend, Ingo Metzmacher, Katharina Wincor, Carlos Me-
na o Thomas Dausgaard, asi como solistas como Franz Pe-
ter Zimmermann, Joaquin Achucarro, Hakan Hardenberger,
Josu de Solaun, Marc André Hamelin o Maria Duefias, entre
otros, mientras que entre los cantantes invitados destacan
nombres como Renata Arends, Aurora Pena, Samuel Bo-
den, Carlos Mena, Jone Martinez, Marie Eriksmoen, Werner
Gura, Siobhan Stagg, Ann Hallenberg o Bernarda Fink. La
temporada también contara con el ciclo Jévenes Musicos
e interpretaciones de compositores actuales, como Ignacio
Ferrando, Fabid Santcovsky Reschini, Morten Lauridssen,
Albert Ginovard, Jérg Widman o Michael Daugherty, asi
como numerosos Conciertos extraordinarios y los muy ase-
quibles precios de los diversos abonos y entradas.

=>=> www.rtve.es/orquesta-coro

: © DEUTSCHE GRAMMOPHON

Uno de los muchos atractivos de esta Adriana Lecouvrer
esta en su reparto, con Elina Garanca, entre otros grandes
cantantes.

Ermonela Jaho y Maria Agresta, los Maurizio de Brian
Jagde y Matthew Polenzani, el Principe de Bouillon
de Maurizio Muraro, las Princesa de Bouillon de Elina
Garanca, Ksenia Dudnikova y Teresa Romano o los Mi-
chonnet de Nicola Alaimo y Manel Esteve, ademaés de
David Lagares, Viceng Esteve, Sylvia Schwartz, Monica
Bacelli, Mikeldi Atxanlandabaso y Josep Fadé.

=>=> www.teatroreal.es

Nueva temporada de la Euskadiko
Orkestra

“Contraste” y “conjuro” son conceptos vertebran el
discurso de la nueva temporada de la Euskadiko Orkes-
tra. El contraste son obras de repertorio habitual, como
la Sinfonia n. 9 de Schubert, las Séptima y Novena de
Mahler o la Segunda de Brahms, junto a otras obras
interpretadas por primera vez en la Euskadiko Orkestra,
de Scriabin, Szymanowski o Schoenberg. El conjuro
vendrd de la mano de Akelarre, entre otras musicas,
obra-catedral de Pascual Aldave, a quien se recuerda en
el centenario de su nacimiento. Para hacer posible esta
programacién, la orquesta recibird a grandes artistas en
su programacién, tales como Stanislav Kochanovsky,
Christoph-Mathias Mueller, Kristiina Poska y Juanjo Mena
en la batuta; y primeras figuras como Kari Kriikku, Denis
Kozhukhin, Christoph Sietzen, Pinchas Zukerman, Baiba
Skride o Daniel Muller Schott, asi como dos grandes
coros del territorio, el Orfedn Pamplonés y Suhar Korua.

La Orquesta también acometera la primera grabacién
de un autor universal como Richard Strauss, afianzando
ademads su compromiso con la formacién de jévenes
con la cantera de estudiantes. La temporada de abono
2024/25 comenzaré este 27 de septiembre de 2024 en
Bilbao y concluird el 5 de junio de 2025 en San Sebas-
tidn, con un total de 11 programas de abono que, repar-
tidos entre Vitoria (10), Bilbao (10), San Sebastian (10x2)
y Pamplona (10), supondrén un total de 50 conciertos de
la temporada de abono.

=>=> https://es.euskadikoorkestra.eus
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La programacién de la nueva temporada del Palau
de la Musica, anunciada con el lema “El teu Palau, la
teua Orquestra”, ofrece un total de 44 conciertos de
abono, méas 9 extraordinarios. Durante este curso musi-
cal, en el auditorio valenciano intervendran, de nuevo,
las grandes orquestas, directores, solistas y cantantes
internacionales, y se podra disfrutar de una brillante
programacién de la Orquesta de Valencia. El oboista
francés Francois Leleux y el compositor japonés Toshio
Hosokawa seran los artistas residentes, mientras que
Paul McCreesh seré el director principal invitado.

La Sala lturbi la visitardn grandes formaciones, direc-
tores y solistas internacionales como la Musicaeterna
Orchestra con Teodor Currentzis, la Philharmonie de
Luxembourg dirigida por Gustavo Gimeno, la Orques-
tra Filarmoénica de Helsinki y Jukka-Pekka Saraste, la
Mahler Chamber Orchestra y la pianista Yuja Wang, la
Minchner Philharmoniker bajo la batuta de Lahav Shani,
la Orquesta Sinfonica de la WDR de Colonia dirigida
por Andrés Orozco-Estrada, la London Philharmonic
Orchestra dirigida por Vladimir Jurowski, Staatskapelle
Dresden y Daniele Gatti, la Orchestre Philharmonique
de Radio France dirigida por Mikko Franck y la Wiener
Symphoniker, dirigida por Petr Popelka.

Con grandes programas, la Orquestra de Valéncia sera
dirigida por su titular, Alexander Liebreich, en catorce

Mas alla del mito, nueva temporada
del Teatro de la Maestranza

El Teatro de la Maestranza presentd su temporada
2024/25, marcada por el mito de Carmen, una de las
obras méas importantes del mundo de la épera que tiene
como escenario Sevilla. Bajo el lema Maés alla del mito,
se recurre a Carmen y a las cigarreras, mujeres pioneras
en ser independientes y libres. A 150 afios de su estreno
y a ese mismo siglo y medio de la muerte de su autor,
Bizet, Carmen da el mejor de los pretextos para rastrear
la estela del mito, la fuerza del mito, la eterna juventud
de los mitos. En esta nueva temporada, también se
conmemoraran los 100 afios de la muerte de Puccini, los
200 afios del nacimiento y los 125 afos de la muerte de
Johann Strauss, los 175 afos del nacimiento de Tomas
Bretén y el 250 aniversario nacimiento del compositor
sevillano Manuel Garcia, patriarca de una saga que le dio
nombre y voz a Europa.

Titulos que podréan verse: Turandot, Ariadne auf Na-
xos, El murciélago, Iphigénie en Tauride, La verbena de
la Paloma, Maria Padilla (Donizetti) o Carmen, asi como
dos dperas de camara que se representan también por
primera vez en el Maestranza: | tre gobbi de Manuel; y
A solas con Marilyn de David del Puerto. Hay que anadir
recitales de Sondra Radvanovsky, Piotr Beczata, Marina
Monzé, Pablo Sainz-Villegas, Anna Netrebko o Ismael Jor-
di, asi como una amplia programacién de danza, grandes
pianistas, orquestas, musica de cdmara y colaboraciones
con festivales, entre muchos otros proyectos y actividades.

=>=> www.teatrodelamaestranza.es
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El concejal de Cultura y presidente del Palau de la Musica
de Valéncia, José Luis Moreno; el director del Palau, Vicent
Llimera; la subdirectora de Miusica, Nieves Pascual; y el
director titular y artistico de la Orquesta de Valéncia,
Alexander Liebreich.

ocasiones. En esta temporada la formacion sinfonica va-
lenciana tendrd como artista invitada a la pianista Mar-
tha Argerich. Y vuelven al abono los recitales de piano,
en la Sala lturbi, con Grigory Sokolov, Arcadi Volodos y
Rudolf Buchbinder, entre otros muchos conciertos.

=>=> https://palauvalencia.com

La ORCAM arranca nueva
temporada con Alondra de la Parra

La Comunidad de Madrid presentd la programacion
2024/25 de su Fundacion Orquesta y Coro (ORCAM), con
el estreno de la mexicana Alondra de la Parra como nueva
directora artistica y titular. Contara con 14 conciertos en el
Auditorio Nacional de Madrid (ademas de las actuaciones
como orquesta titular del Teatro de la Zarzuela), que permi-
tirdn redescubrir algunas de las composiciones del reperto-
rio, asi como explorar nuevos enfoques artisticos, a través
de un recorrido por cuatro siglos de musica. La temporada
comienza este 24 de septiembre con “Raices”, donde se
interpretarad El sombrero de tres picos, de Manuel de Falla,
Daphnis et Chloé, de Ravel y el Concierto de Aranjuez, de
Rodrigo, con el guitarrista Pablo Sainz-Villegas.

Entre los artistas que estaran en la temporada, destacan
Guy Braunstein, Ruth Iniesta, Thomas Enhco, Ekaterina Se-
menchuk, Christian Vasquez o Paul McCreesh, entre otros.

Uno de los acontecimientos mas destacados de la
nueva temporada es la celebracion del 40 Aniversario del
Coro de la Comunidad de Madrid. Considerado como
uno de los mejores coros espanoles de la actualidad, el
conjunto festejara sus cuatro décadas sobre los escenarios
con un concierto muy especial el proximo 11 de abril de
2025 que reuniré a los todos los directores que ha tenido
desde su creacion en 1984.

A todo esto hay que anadir los proyectos sociales con
“A tu Ritmo"”, “Coro Abierto” y las cuatro formaciones
educativas de la ORCAM: la Joven Orquesta, la Joven
Camerata, el Coro Infantil y los Pequefios Cantores.

=>=> www.orquestaycoro.fundacionorcam.org



Juan Diego Florez funda el sello
discografico Florez Records

El prestigioso tenor peruano-austriaco Juan Diego
Flérez ha fundado su propio sello discogréfico, bajo el
nombre de Florez Records. El primer dlbum se lanzara
este otono y estard dedicado al género de la zarzuela.
También marcaréd la primera grabacién del aclamado
tenor con la Orquesta y Coro Juvenil de Sinfonia por el
Perd, que es parte del programa social que él fundd y
apoya, Sinfonia por el Perd. Esta primera grabacién esta
dirigida por Guillermo Garcia Calvo, Director Musical
del Teatro de la Zarzuela entre 2020 y 2024.

Una gira este mes de septiembre por importantes
centros culturales europeos acompanaré el lanzamien-
to, en la que interpretaran arias de oOperas y piezas
orquestales, asi como romanzas de zarzuela y cancio-
nes latinoamericanas. Las paradas incluyen el Teatro
Real, Madrid (19 de septiembre), el Palau de la Musica
Catalana, Barcelona (21 de septiembre), el Wiener Kon-
zerthaus (24 de septiembre), el Victoria Hall, Ginebra
(27 de septiembre) y la Philharmonie de Paris (30 de
septiembre).

Con este nuevo album, regresa al género que lo
condujo al mundo de la épera como joven cantante
y compositor de canciones populares. “Aquellas ro-
manzas, llenas de pasiéon y sentimiento, representan
una oportunidad casi Unica para tenores espafoles y
latinoamericanos de poder cantar en nuestra lengua
materna”, afirma el tenor.

@ =>=> www.juandiegoflorez.com

Comienza la nueva temporada de la Orquesta y Coro
Nacionales de Espafa, y lo hace este mes de septiem-
bre con un sinfonico y dos entregas del ciclo Satélites,
con solistas de la OCNE. El Sinfénico es nada menos
que la épera Fidelio de Beethoven, en versién semi-es-
cenificada, como viene siendo habitual cada temporada
(la temporada pasada fue el tercer acto de Parsifal, de
Wagner). Estara dirigida por David Afkham, con Helena
Pimenta como responsable del concepto escénico, y en
el reparto con Eleanor Lyons, Maximilian Schmitt, Peter
Rose, Werner Van Mechelen, Elena Sancho, Roger Pa-
dullés, Matthias Winckhler y Joaquin Notario (dias 20 y
22 de septiembre).

Por su parte, los Satélites (dias 10 y 24 de septiembre)
presentan “El quinteto de cuerdas con dos violas: el
gran repertorio germéanico” y “Robert Schumann. Ecos
del presente”, respectivamente.

Orquesta y Coro Nacionales de Espafia
Mes de septiembre
Sinfénico, Satélites
Auditorio Nacional de Musica (Sala Sinfénica)

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

© LIVE PHOTOGRAPHY

Temporada 2024 /25 de la Sinfonica
de Tenerife

La Sinfénica de Tenerife ofrece un recorrido por la musica
compuesta en los Gltimos cuatro siglos durante la tempo-
rada 2024/25, que se presenta con el lema ‘Siente tu Sinfo-
nica’. La Orquesta ha confirmado un total de 80 actividades
publicas que se desarrollan entre este mes de septiembre
y julio, reafirmando el compromiso del Patronato Insular de
Musica con la difusion cultural y la inclusion social en toda
isla de Tenerife. En el Auditorio de Tenerife se ofreceran
18 conciertos de temporada sinfénica, 12 espectaculos de
temporada lirica, 5 espectaculos familiares y 14 conciertos
y espectaculos escolares. Ademas, se realizaran 17 activi-
dades musico-sociales y 14 conciertos extraordinarios en
diversas localidades de la isla.

La temporada de abono, que comprende un total de 18
programas, arranca este 13 de septiembre con Vasily Pe-
trenko al frente de la orquesta y finaliza el 20 de junio con
la violinista granadina Maria Duefias. En ese intervalo se
interpretaran 54 obras, entre las cuales se hace un guino
ala musica espafiola con las composiciones firmadas por
Manuel de Falla, José Maria Sanchez-Verdud, Marco Mez-
quida y Raquel Garcia-Tomas. Entre los directores de la
temporada, destacan Victor Pablo Pérez, Felix Mildenber-
ger, José Luis Gomez, Shiyeon Sung, Lucas Macias, Perry
So, Joseph Swensen, Giancarlo Guerrero, Antony Hermus,
Markus Stenz, Beatriz Fernandez, Delyana Lazarova, Johan-
na Malangré, Nil Venditti, Rebecca Tong o Aarén Zapico.

@ =>=> www.sinfonicadetenerife.es

www.auditoriodetenerife.com

La soprano Eleanor Lyons interpreta el papel de Leonora en
la version semi-escenificada de Fidelio de Beethoven con la
Orquesta y Coro Nacionales de Espaiia.

Para la venta de abonos, el periodo de venta general
de nuevos abonos para la temporada 24/25 de la Or-
questa y Coro Nacionales de Espafa es hasta el 19 de
septiembre.



Probablemente casi todo el mundo ha escuchado los acor-
des que abren la célebre Marcha finebre de Chopin. Sin
embargo, la historia que rodea a la composicién de la So-
nata para piano n. 2, de la que la marcha forma parte como
movimiento lento, va mucho maés alla del cliché al que la me-
lodia se ha visto reducida en nuestros dias. En este libro, En
busca de Chopin, Annik LaFarge sigue los pasos de Chopin
entre 1837 y 1840, los afos que dedicd a la composicion de
su pieza mas famosa, para trazar un retrato intimo y original
de un creador inigualable: su compromiso con la Polonia
que le vio nacer, su complicada relacién con la escritora
George Sand, su inestimable labor pedagdgica, el desarro-
llo del piano y su consolidacién como un instrumento clave
en el canon musical europeo, el bullicio politico, artistico y
cientifico de una Europa que daba sus primeros pasos en
una modernidad deslumbrante...

& bhusca de O\nofm
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En busca de Chopin
Autor: Annik LaFarge
Alianza Editorial, 2024 - 261 péginas

@ =>=> www.alianzaeditorial.es

VI temporada de Circulo de Camara

© SyLvaIN GELINEAU

La joven pianista francesa Arielle Beck se presenta en Madrid
en Circulo de Camara.

En octubre se inaugura la VI temporada de Circulo de Ca-
mara con Elisabeth Leonskaja (Sonatas 19-21 de Schubert).
Ademas, esta VI edicidon incluye al pianista y director de
orquesta Christian Zacharias junto al Cuarteto Leipzig, el for-
tepianista Kristian Bezuidenhout, asi como la presentacion
en Espana del joven pianista ruso Alexander Malofeev y de
la joven pianista francesa Arielle Beck. El Cuarteto Notos
ofrecera obras de Mozart, Schumann y Brahms, siendo un
clasico en la programacion el Trio Arbds & Friends, en la
serie dedicada a poner musica en directo a clésicos del cine
mudo. Més cémara con el Cuarteto Armida junto a Sabine
Meyer o Concerto 1700 con la soprano Ana Viera Leite. El
cellista Mario Brunello ofrecerd un programa Bach, finali-
zando el ciclo con dos grandes de la interpretacion actual,
Mischa Maisky y Martha Argerich.

Reservando abonos para Circulo de Cémara, se podré dis-
poner de entrada gratuita para las exposiciones y la azotea
durante los dias de concierto.

@ =>=> www.circulobellasartes.com
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Entrevista

Francisco Lorenzo, director del CNDM

“Nunca antes la cultura habia sido tan accesible”

por Gonzalo Pérez Chamorro

or la nueva temporada 2024-25

del Centro Nacional de Difusion
Musical (CNDM), que comienza este
mes de septiembre, nos atiende
Francisco Lorenzo, director del CNDM,
que nos desgrana en esta entrevista
los pormenores de la decimoquinta
temporada, que ha superado en
ntmero de abonados a las temporadas
precedentes.

La primera reflexién que nos venimos hacien-
do desde hace varias temporadas, es que no
hay publico que se les escape, ya que entran
todos los parametros posibles de publico
existente en una programacién como la del
CNDM, y esto nos lleva a preguntarle cémo
ha vivido en estos afios la evolucién y el ya
asentamiento de los diversos publicos que
asisten al CNDM...

En el CNDM estamos orgullosos de tener una
programacién amplia en la que cualquier per-
sona apasionada por la musica pueda encon-
trar propuestas fascinantes. Tenemos ciclos
de musica antigua, barroca, de cémara, jazz,
flamenco o Lied. Esto se debe a que somos
la entidad encargada de vertebrar la actividad
musical del pais y lo hacemos atendiendo
a tres cometidos fundamentales. En primer
lugar, la promocion, difusion y ampliacion
del patrimonio musical espafiol a través de la
recuperacion de partituras, los encargos de
obra nueva y la programacién de conciertos
repartidos por todo el territorio. En segundo
lugar, el apoyo a los artistas espafioles. Y,
en tercer lugar, dotar de una programacién
musical propia al Auditorio Nacional de Mu-
sica, que sea escaparate de las tendencias
actuales y de los intérpretes de mayor rele-
vancia. Nuestro querido publico siente una
gran pasién por la musica y muchos llevan
afios acompafiandonos. Prueba de ello es
que hemos superado el nimero de abonados
en la temporada 24/25 respecto a la pasada
edicién, con mas de 5.200 abonados en total.

“E1 CNDM es la entidad
encargada de vertebrar la
actividad musical del pais,
atendiendo a tres cometidos
fundamentales: promocién,
difusion y ampliacion del
patrimonio musical espafiol;
apoyo a los artistas espafioles
y dotar de programacion
propia al Auditorio Nacional
de Musica”

© Rara MARTIN

“El CNDM esta guiado por una vocacioén de servicio publico”, indica Francisco Lorenzo,
director del Centro Nacional de Difusion Musical.

Es la temporada que mayor nimero de abo-
nados tenemos en nuestra historia.

En la temporada 24/25 del CNDM se cumpli-
ran quince afos con mas de 2.600 conciertos
celebrados hasta la fecha...

Y no solo en Madrid, si no a lo largo de toda
la geografia espafiola y en el extranjero. Es-
tamos realmente felices de haber celebrado
numerosos conciertos y actividades pedagd-
gicas a lo largo de todo este tiempo. Hemos
vivido momentos realmente inolvidables y
esperamos que nuestro publico pueda seguir
disfrutando de estas gratas experiencias mu-
chos afios mas.

¢Coémo es la colaboracién a dia de hoy con el
INAEM y el Ministerio de Cultura?

El CNDM es una entidad de estructura com-
pleja, ya que programamos actividades en
méas de 25 ciudades, con espacios y salas
diferentes, gracias a las alianzas con mas de
100 socios coproductores. Eso y la progra-
macién de actuaciones en vivo requieren una
alta capacidad de adaptacién y agilidad en los
procesos que a veces es complicada de ges-
tionar en un entorno como la Administracién
publica. Aun asi, la relacién con el INAEM y el
Ministerio de Cultura es y ha sido siempre muy
buena, y juntos logramos encontrar siempre
soluciones a los retos que se nos ponen por
delante.

¢Cdmo se elige la imagen corporativa de cada
temporada en el CNDM, este afio de David
Santiago si estoy en lo cierto?

Efectivamente, la imagen de este afio pertene-
ce al gran fotégrafo especializado en naturale-
za David Santiago. Son fotografias que nos im-
pactaron en cuanto las descubrimos, porque
transmiten sensaciones poderosisimas. Desde
que soy director del CNDM, a excepcion del
afio de la pandemia, nos decantamos por fo-
tografias que dialoguen con la naturaleza des-
de diferentes angulos. Existen paralelismos

entre la naturaleza, la musica y nuestra propia
entidad. En todos ellos hay unas estructuras
de finos y sutiles equilibrios. Por eso nos de-
cantamos por lineas fotograficas en conexién
con la naturaleza.

Hablemos de los artistas residentes, Alberto
Posadas, como Compositor Residente, y Al-
berto Miguélez Rouco, como Artista Residen-
te. ;Cudles son los aspectos que determinan
estas selecciones?

Con las residencias del CNDM ponemos en
valor la figura de intérpretes y compositores
con una sdlida trayectoria a sus espaldas.
Tendremos la oportunidad de disfrutar de
Alberto Posadas como compositor residente
y de Alberto Miguélez Rouco como artista
residente. Posadas es uno de los composi-
tores espafioles mas audaces del panorama
actual. Ha recibido numerosos encargos de
reconocidas instituciones, asi como famosos
galardones. Por su parte, Miguélez Rouco,
que ya dirigié con maestria un fabuloso Nebra
hace dos temporadas, es uno de los artistas
con mayor proyeccion internacional. A lo largo
de la nueva edicién, podremos apreciar su
enorme talento en su doble faceta de cantante
y director en varias ciudades espafiolas.

Los ciclos estables son algunas de las gemas
musicales de este pais, como el Ciclo de Lied,
el Liceo de Camara o Universo Barroco, entre
otros... Pero también se ha creado un ciclo
para conmemorar grandes efemérides, como
#Palestrina.500. ; C6mo se escogen estas con-
memoraciones, de las que cada afio tendra
varias encima de la mesa?

Con nuestros ciclos transversales, que cele-
bran puntualmente efemérides, intentamos
completar la oferta cultural con propuestas
originales y de calidad. En la pasada tempo-
rada dedicamos un ciclo a la icénica pianista
Alicia de Larrocha. En la proxima edicién,
damos un salto de cinco siglos para conme-
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morar el quinto centenario del nacimiento
del compositor italiano Giovanni Pierluigi da
Palestrina, uno de los méaximos exponentes
del repertorio polifénico del Renacimiento y
cuya musica también tuvo gran influencia en
nuestro pais y en nuestros compositores. Soy
un gran amante de la polifonia y creo que, en
esta ocasién, tocaba homenajear a uno de los
grandes maestros de este arte.

Las colaboraciones son otro eje esencial del
CNDM, con tantas y tantas instituciones priva-
das y publicas...

La actividad del CNDM no seria posible sin la
colaboracién con més de un centenar de so-
cios coproductores con los que compartimos
los mismos valores. Gracias a esta inmensa
red de alianzas hemos conseguido desplegar
nuestra actividad en casi todo el territorio
nacional y hacer un uso eficiente y sostenible
de los recursos.

En muy pocas palabras, Liceo de Camara...
Los mejores solistas y cuartetos del panorama
actual.

Ciclo de Lied...

Las grandes voces para deleitarse con poesia
hecha musica.

Universo Barroco...

El mejor Barroco universal y cientos de estre-
nos en tiempos modernos.

Series XX/XXI...

La experiencia en la que descubrir la musica
més actual y las vanguardias sonoras (jcon
entrada libre!).

Bach Vermut...

La cita més desenfadada: una gran fiesta del
6rgano para todas las edades los sabados en
el Auditorio Nacional de Musica.

Fronteras...

El ciclo mas mestizo del CNDM, donde dejar-
se sorprender. ..

Hablemos de los muy asequibles precios de
las entradas y abonos, ya que el CNDM no
tiene una vocacién de negocio, si no de ser-
vicio...

El CNDM estéd guiado por una vocacién de
servicio publico. Tenemos la obligacién vy el

“Tenemos la obligacion y el deber de
cuidar y dar a conocer nuestro patrimonio
musical a través de una programacion que

sea asequible”, afirma Francisco Lorenzo.

ncuentros
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“La programacion prestara, un
afo mas, una atencioén especial
a la mujer compositora,

con repertorios dedicados

a creadoras de todos los
tiempos, como el concierto
por el Dia Internacional de la
Mujer a cargo de LArpeggiata”

deber de cuidar y dar a conocer nuestro patri-
monio musical a través de una programacion
que sea asequible. De ahi la importancia no
solo de los precios, que los fija el Ministerio
de Cultura, sino también de los descuentos
sociales que facilitan el acceso a la cultura a
numerosos colectivos. Nunca antes la cultura
habia sido tan accesible.

El Covid es ya una lejana dolencia o todavia, a
la hora de programar, tiene sus “secuelas”...

Del Covid sacamos muchos aprendizajes. Por
ejemplo, la capacidad de adaptacién cuando
un cantante cancela y tienes que buscar otra
buena opcidn répidamente. Afortunadamen-
te, creo que hemos dejado atrés la pandemia;
una época en la que se demostrd que, gracias
al compromiso de las instituciones y a la co-
laboracion del publico, se pudo mantener la
actividad. Habia una necesidad genuina de
escuchar musica en directo. Desde entonces,
y a pesar del auge de las plataformas de mu-
sica en streaming, a dia de hoy creo que sigue
sin haber algo que sustituya a ese momento
tan catértico que es experimentar la musica
en vivo.

¢;Dénde estan los must de la nueva tempora-
da?

Tendremos la Missa solemnis de Beethoven,
interpretada por la Balthasar-Neumann, diri-
gida Thomas Hengelbrock y con un extraor-
dinario elenco vocal; asi como tres grandes
titulos del Barroco de la mano de destacadas
agrupaciones nacionales como son Los Ele-
mentos, con Alberto Miguélez Rouco; Nerey-
das, con Ulisés lllan; y Vespres d'Arnadi, con
Dani Espasa. Podremos disfrutar de grandes
voces como Carlo Vistoli, Bruno de S&, Sabine
Devieilhe, Ludovic Tézier, Emd&ke Barath, o
Andre Schuen; asi como de los pianistas Vikin-
gur Olafsson y Brad Mehdlau, la saxofonista
Lakecia Benjamin, Marina Heredia o Anténio
Zambujo. Nos visitardn los mejores cuartetos
y solistas del mundo como Janine Jansen (por
primera vez en el CNDM), Patricia Kopatchins-
kaja, Elisabeth Leonskaja, Pierre-Laurent Ai-
mard, Tabea Zimmermann o Sol Gabetta. Y me
gustaria sefialar también que la programacién
prestard, un afio mas, una atencion especial a
la mujer compositora, con repertorios dedica-
dos a creadoras de todos los tiempos, como el
concierto por el Dia Internacional de la Mujer a
cargo de L'Arpeggiata.

Es indudable que Madrid acapara gran canti-
dad de conciertos por los escenarios dobles
del Auditorio Nacional y el Museo Reina So-
fia, pero ademas, zse han incorporado nuevas
ciudades espafolas a la programaciéon del
CNDM?

Y en Madrid no hay que olvidar tampoco el
emblematico Teatro de la Zarzuela, donde
celebramos el XXXI Ciclo de Lied, que se ha

convertido en una de las programaciones de
su género maés reconocidas del continente
europeo. En cuanto a los Circuitos, el CNDM
tiene entre sus responsabilidades la verte-
bracién territorial, es decir, acercar y difundir
la pasion por la musica por todo el pais. El
objetivo es acercar las muisicas més frégiles
(aquellas que menos se programan desde
la iniciativa privada) al conjunto del territorio
y esto es posible gracias a las alianzas con
nuestros socios coproductores. Todos los afios
tenemos presencia en ciudades nuevas, re-
petimos en algunas, otras no, y, en definitiva,
procuramos dar cabida a todo el panorama
musical espafiol y estar en todas partes. Esta
temporada, por ejemplo, el ciclo itinerante El
Organo en las Catedrales viajara a la catedral
de la Laguna, en Tenerife.

¢Y extranjeras?

Estamos trabajando ya en nuevas alianzas con
socios internacionales que podremos anunciar
en proximas temporadas.

Hablemos de estrenos y de mujeres compo-
sitoras especialmente, porque el CNDM pro-
mueve la nueva creacién y la presencia feme-
nina de manera muy intensa...

Para el CNDM, restaurar la memoria y el lega-
do de tantas mujeres talentosas en la musica
que no siempre han tenido la visibilidad que
se merecen es una prioridad. Por eso, en la
temporada 24/25 pondremos nuevamente el
foco en grandes compositoras de todos los
tiempos, desde el primer Barroco con las céle-
bres Elisabeth Jacquet de la Guerre o Barbara
Strozzi, hasta las mas actuales, con Teresa Ca-
talén, Helga Arias, Laura Vega, Isabel Mundry,
Gabriela Ortiz, Caroline Shaw o Missy Mazzoli,
precedidas por Amy Beach, Lili Boulanger o
Fanny Mendelssohn. También tendremos una
nueva edicién del taller de compositoras en
Cédiz, con obras que posteriormente seran
interpretadas, y celebraremos el esperado
concierto por el Dia de la Muijer.

Brindemos 7 veces por la nueva temporada,
ya que el CNDM tiene su propio cdctel, que
no es otro que el Bach Vermut, con sus 7 con-
ciertos este afo...

iLa gran fiesta del érgano! El ciclo més po-
pular del CNDM con citas que no se pueden
perder. Desde Paolo Oreni, uno de los gran-
des improvisadores del momento, que pondra
musica en vivo a la pelicula de cine mudo E/
gabinete del doctor Caligari; o la vuelta de
Gunnar Idenstam, que interpretard conocidas
bandas sonoras. Y para los més jovenes, tam-
bién hemos preparado un viaje al interior del
érgano, con un proyecto pedagdgico en el
que descubrirdn sus secretos y podran cantar
acompanados por este magnifico instrumento.

T
CNDM24/25

www.cndm.mcu.es
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Baltic Opera Festival

Musica en los bordes de Europa

por Gonzalo Pérez Chamorro

En una ciudad como Gdansk (version
alemana Danzig), capital del ambar
y situada a orillas del rugiente mar
Béltico, se celebra anualmente el
Baltic Opera Festival, que congrega

a las ciudades vecinas de Gdynia 'y
Sopot, esta ultima donde se ubica el
espectacular Opera Lesna (Opera del
bosque), un auditorio abierto al denso
follaje del bosque que interacta
como un elemento mas de cada
representacion operistica, agrandada
su vigorosa presencia con la cuidada
iluminacioén. Este afio, el Festival que
dirige el reputado bajo-baritono polaco
Tomasz Konieczny, Wotan en el ultimo
Festival de Bayreuth, ha ofrecido una
Novena de Beethoven con la Ukrainian
Freedom Orchester y direccion de Keri-
Lynn Wilson, ademas de las 6peras
Turandot, El holandés errante y Hansel
y Gretel.

Pensar en el bosque como elemento integra-
dor en una ciudad bastante alejada de la ac-
tividad musical centroeuropea como la bella
Gdansk, nos lleva a pensar en el Ultimo filme
de la directora también polaca Agnieszka
Holland, Green Border, donde es precisamen-
te el denso bosque que une Polonia y Bielo-
rrusia el que acoge el drama de la inmigracién
en la Unién Europea. En el Baltic Opera Fes-
tival otro bosque es el que vertebra la épera,
sirviendo de lugar de acogida al Opera Lesna
y las representaciones de su espectacular au-
ditorio abierto. Pero antes, en los astilleros de
Gdynia-Gdansk, donde se fundé Solidaridad,
el partido politico de Lech Walesa, presente
en este concierto, se escuchd la musica que
acoge a todos, vengan de donde vengan y
entren por donde entren, la Novena Sinfonia
de Beethoven, que con la Orquesta Libre de
Ucrania ampliaba toda resonancia a la situa-
cién bélica actual en el Este de Europa. Con la
cuidada direccién de Keri-Lynn Wilson, todas
las dificultades acUsticas quedaron en un se-
gundo plano ante el emotivo momento de los
musicos ucranianos reunidos para la fraternal
musica de Beethoven.

Holandés y Turandot

Ya en Opera Lesna, la dpera vivid su esplen-
dor béltico con dos producciones enorme-
mente absorbentes para el publico, que
saciaba con las potentes imagenes su apetito
teatral. Por una parte, un fantéastico Holan-
dés errante, donde Tomasz Konieczny no
pudo completar su parte por una indispo-
sicién (dos dias después hacia su Wotan en

Bayreuth), pero fue valientemente suplido
por Oleksandr Pushniak, en una fantasma-
gdrica produccién donde sobresalié la joven
batuta de Yaroslav Shemet y la incomparable
Senta de Vida Mikneviciute, un portento de
la naturaleza, digna heredera de la estirpe
de grandes sopranos nérdicas wagnerianas.

El polo opuesto a la profunda espirituali-
dad viviente en el profundo bosque, donde
se adentra desapareciendo el Holandés, es
la historia de Turandot y Calaf, representada
con un acierto de iluminacién y un decorado
sencillo pero atrayente en su despliegue
de elementos orientales. Fue la maestra
Keri-Lynn Wilson la que mantuvo al coro en
mejor forma que el dia anterior, con instantes
cargados de emotividad y cantantes sol-
ventes (desde hace muchos afios, Turandot
siempre nos remite a la generacién dorada
de los Pavarotti y cia., hoy inexistente), co-
mo la princesa de Liudmyla Monastyrska y
cantantes polacos que estuvieron a la altura
de una obra que siempre queda como la in-
acabada de Puccini, aunque Alfano la llevara
a buen puerto, sin imaginarse que podria
arribar en uno bafado por el Béltico en el
Baltic Opera Festival.

BALTIC
OPERA
FESTIVAL

20 - 25 LIPCA 2024
GDANSK - SOPOT
balticoperafestival.pl
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LLa Mente del musico

Superando los nervios y el miedo escénico con Joseba Olano

por Abraham Gonzalez *

“Mi fascinacion por el
comportamiento humano y la
mentalidad siempre me ha guiado en
mi carrera”, afirma Joseba Olano, que
trabaja como entrenador de mentalidad
de alto rendimiento de musicos clasicos
profesionales, tratando, entre otros
problemas, el miedo escénico, con la
Metodologia como palabra clave.

¢ Cudl es el papel de la mentalidad en el des-
empefo de un musico clasico?

Crucial. En realidad la mentalidad es crucial
para cualquier actividad que exija lo mejor
de cada uno. Esto no es ni una moda ni nada
nuevo, de hecho ya hablaban sobre esto los
griegos y los budistas. Es algo que se ha vuelto
a redescubrir, porque en las Ultimas décadas el
tema de la mentalidad no se habia entendido
bien, y se dej6 de lado. Pero es facil observar
que aunque los musicos pasan innumerables
horas perfeccionando su técnica, es su men-
talidad la que determina su rendimiento bajo
presion y la capacidad de mostrar su potencial
completo. Por ejemplo, en el caso de los
nervios y miedo escénico, lo habitual que me
encuentro es que un musico sélo llegue a un
70% del nivel al que llega en su casa.

Joseba, ha tenido una trayectoria impresio-
nante desde que se especializé en 2018 en
el miedo escénico en musicos clasicos profe-
sionales. ;Qué le inspiré a hacerlo?

Mi fascinacién por el comportamiento hu-
mano y la mentalidad siempre me ha guia-
do en mi carrera. Originalmente trabajaba
mentorizando a ejecutivos y directivos, pero
mi enfoque cambié drésticamente cuando
ayudé a una mezzosoprano a superar su
miedo escénico. La experiencia fue transfor-
madora no solo para ella, sino que resond
profundamente conmigo, ya que yo también
habia sufrido esos nervios en el pasado.
Comprendi que habia una necesidad en la
comunidad de musicos clésicos profesiona-
les para abordar este desafio Unico, y decidi
dedicarme a tiempo completo a ayudar a
estos artistas a eliminar sus nervios y miedo
escénico y disfrutar en el escenario.

¢Qué desafios unicos enfrentan los misicos
clasicos en comparacién con otros profesio-
nales de alto rendimiento?

Los musicos cléasicos estan expuestos a un
nivel de precision, escrutinio y perfeccidn
que es dificil de encontrar en otras profesio-
nes. En el caso del musico clasico cualquier
error puede ser percibido inmediatamente
por el publico y los colegas de profesidn.
Ademas, las actuaciones estan sujetas a la
variable tiempo, y solo hay una oportunidad
al contrario que la pintura, por ejemplo, que
esté ahi colgada para ser contemplada. Estos
desafios hacen que la mentalidad sea incluso
aun més relevante para manejar la presion y
crear belleza y expresion con la musica.

Joseba Olano es entrenador de mentalidad de alto rendimiento de misicos clasicos
profesionales.

¢Podria explicarnos en qué consiste su me-
todologia “Scenario a Piacere” y qué la hace
tan efectiva?

La palabra clave es Metodologia. Se trata
de un método, de una secuencia de pasos
de mentalidad, que tiene como destino final
eliminar los nervios. La clave de su efecti-
vidad reside en que se trabaja sobre la raiz
del problema, las causas subyacentes, que
en realidad son las iméagenes y narrativas
internas que los musicos crean en sus mentes
antes o durante la interpretacién. Si estas
representaciones son negativas o de fracaso,
se desencadenan los nervios y la desconcen-
tracién. Mi enfoque consiste en reprogramar
estas representaciones para eliminar esos
bloqueos emocionales, asegurando que en
el momento de la verdad, los musicos pue-
dan actuar con seguridad y confianza. Este
trabajo de representaciones mentales es al-
go que se lleva aplicando desde los afios 80
para la eliminacion de fobias y ansiedades,
que posteriormente se empezd a utilizar por
los entrenadores deportivos de élite, y que
yo he adaptado desde 2018 para la situacién
particular de los musicos clasicos.

¢Qué tipo de resultados tangibles y compro-
bables ha observado con sus clientes?

La mayoria de mis clientes experimentan
una gran liberacién. Muchos me dicen que
sienten como si hubieran recuperado el
control sobre su vida profesional y personal,
y que pueden disfrutar de sus actuaciones
de una manera que nunca pensaron posible.
Muchos de ellos han pasado de experi-
mentar nervios intensos y en algunos casos
necesitar medicacion a actuar con absoluta
confianza incluso en momentos de presion.
Esto incluye la eliminacién del agobio de los
dias anteriores a una actuacion importante,
la eliminacion de pensamientos intrusivos
en el escenario, una mayor concentracién,

un incremento importante de la autoestima,
y una liberacién de la expresion y conexién
con la musica. En definitiva, disfrutar de la
profesién de musico.

Ha trabajado con mdsicos de diferentes per-
files. ; Existen diferencias en cémo se aborda
la mentalidad?

He tenido el privilegio de trabajar con ar-
tistas de Espafa, ltalia, Francia, Finlandia,
Argentina Venezuela, Chile, Alemania y Ca-
nadd, incluyendo musicos de orquesta y
también cantantes liricos, incluyendo solis-
tas de renombre que actlan en escenarios
embleméticos europeos, y que aparecen
regularmente en radio y television. También
he trabajado con profesores, estudiantes y
hasta algiin musico amateur. Cada persona
es abordada de manera individual, comen-
zando con una evaluacién exhaustiva de su
situacién concreta. Luego adapto mi meto-
dologia abordando sus necesidades parti-
culares, para que cada paso sea eficaz. Este
enfoque personalizado es crucial para lograr
resultados éptimos y permanentes.

¢Cuéles son sus planes futuros y cémo ve la
evolucién de su trabajo en la préxima déca-
da?

Mi objetivo es continuar expandiendo mi
metodologia para llegar a mas musicos en
todo el mundo. Recientemente he empeza-
do a trabajar con musicos en inglés, y es bas-
tante satisfactorio, ya que una gran parte de
mi formacién ha sido en este idioma. Estoy
ademas investigando el aprendizaje de alto
rendimiento, con resultados muy promete-
dores que espero publicar pronto.

* trompetista profesional y docente

https://lamentedelmusico.com
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Festival dei Teatri di Pietra de Taormina

Testigos milenarios

por Gonzalo Pérez Chamorro

| hablar de Taormina, en Sicilia,

ciudad mitica cercana a Siracusa,
Catania o0 Messina, su solo nombre
evoca la cuna de las civilizaciones del
Mediterraneo, la griega y romana, que
conservan espacios arqueoldgicos
tan impresionantes como el Teatro
Antico de Taormina, desde donde
se contempla la bahia de Naxos y el
majestuoso Etna, que vivio en agosto
puntuales erupciones volcanicas
recordando al visitante y a todo siciliano
su intimidadora presencia. Y fue en el
Teatro Antico donde se desarroll parte
de la sexta edicion del Festival dei
Teatri di Pietra, que en mi caso pude
contemplar, con el espléndido Coro
Lirico Siciliano, que dirige el maestro
Francesco Costa, un vistoso Turandot
de Puccini y una gala dedicada a Ennio
Morricone, como testigos milenarios
del paso del tiempo los restos de este
Teatro que agiganta su belleza en la
hora del crepusculo, cuando las tardes
de verano son mas largas

]
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Coro Lirico Siciliano

Como la comida o los vinos sicilianos, elabora-
dos con pureza, sin alardes y con las materias
primas como fundamento, el Coro Lirico Sicilia-
no es un conjunto de voces que parecen surgir
de la misma tierra siciliana, con un sonido de
mucha presencia y una abrumadora entidad
vocal (los bajos mantienen ese color a bajo
italiano clasico), asi como con cualidades tim-
bricas y técnicas muy trabajadas. Su maestro,
Francesco Costa, asume también la direccion
artistica del Festival dei Teatri di Pietra, tenien-
do a Turandot como espléndido ejemplo de
cdmo se hace la dpera en la “vera” Italia, con
repartos homogéneos, orquestas con muchos

R e Y LY

La gala dedicada a Morricone reunié a mas de 5.000 espectadores en el Teatro Antico.

jovenes en sus atriles y coros muy potentes y
con mucha presencia, asi como realizaciones
escénicas coherentes, respetuosas y eficaces a
la hora de trasladar estas producciones a otros
festivales o teatros.

El reparto, encabezado por Chrystelle Di Mar-
co (Turandot), el espariol Eduardo Sandoval (Ca-
laf) y Elena Mosuc (Liu), estuvo constantemente
cuidado en los volumenes por la direccion
musical de Filippo Arlia, en un espacio escénico
complejo de controlar la dindmica de orquesta
y coro, a veces exaltados ante la inmensidad del
espacio abierto. Destacar momentos impactan-
tes como los "Il nome!"” que canté el Coro, que
como "Popolo di Pekino” exige saber impa-
ciente la identidad real de Calaf.

La idea escénica de Salvo Dolce se basod
principalmente en la inquietante apariencia del
coro y en los movimientos actorales, resolvien-
do muy bien momentos de dificil conjuncién,
como la salida de Turandot o la muerte de
Lit. Como se trataba también de homenajear
a Puccini por su centenario, una vez ocurre la
escena de la muerte de LiU, la dpera concluyd
sin el afiadido de Alfano, como verdadero y
sincero homenaje al compositor italiano en
toda su pureza.

Homenaje a Ennio Morricone

La gala dedicada a Ennio Morricone, también
con la Filarménica de Calabria, el Coro Lirico
Siciliano y Filippo Arlia, fue un espectaculo
con més de 5.000 espectadores en el Teatro
Antico, contando con el tenor pop Alberto
Urso y la soprano Maria Francesca Mazzara, en
un recorrido por las musicas cinematogréficas
y canciones del compositor fallecido en 2020,
que tan bien sabia musicar los intensos paisajes
de esta Sicilia tnica y embriagadora.

Sogll=>  FESTIVAL LIRICO DEI

JEATRI DI PIETRA

EDIZIONE 2024
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www.coroliricosiciliano.com
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North Sea String Quartet

Musica aventurera e intransigente

por Silvia Pons

North Sea String Quartet, formado
por los violinistas George Dumitriu
y Pablo Rodriguez, la viola de Yanna
Pelser y el cello de Thomas van Geelen,
publican en el sello 7 Mountain Records
Splunge, un album que incluye 13 temas
inspirados en drum 'n bass, electro funk,
musica clasica contemporanea, choro
brasilefio, improvisacion libre y bluegrass.
Como ellos mismos afirman, “Splunge
combina las palabras inglesas plunge

y splash, para expresar el deseo de
sumergirnos en nuestro mundo musical
y salpicar con nuestra peculiar vision del
cuarteto de cuerda”.

¢Cudles son las sefias de identidad del
North Sea String Quartet?

Nos une la improvisacién y el objetivo
de alcanzar el estado de groove maximo,
conocido como in the pocket en Estados
Unidos. Todos tenemos formacién clésica,
pero compartimos la pasion por el jazz, la
improvisacion libre, la musica clasica con-
temporanea y géneros como el flamenco
y la musica latina. Por ejemplo, George
estudié guitarra de jazz en Amsterdam;
Yanna se destaca en la improvisacion libre
y el toque lirico; Thomas explora sonidos
similares al contrabajo con su violonchelo;
y Pablo aporta un lenguaje ritmico Unico
mediante técnicas de percusién.

“Splunge es nuestro primer
album de composiciones
propias, marcando un
momento clave en nuestra
identidad como grupo”

“Splunge combina las palabras inglesas
plunge y splash, para expresar el
deseo de sumergirnos en nuestro mundo
musical”, afirman los miembros del
North Sea String Quartet.

© Feperico CASTELLI

¢ Qué quieren mostrar al mundo musical
con Splunge?

Splunge es nuestro primer dlbum de com-
posiciones propias, marcando un momento
clave en nuestra identidad como grupo.
Combina las palabras inglesas “plunge”
y "“splash”, para expresar el deseo que
tenemos de sumergirnos en nuestro mun-
do musical y salpicar con nuestra peculiar
visién del cuarteto de cuerda. El album
incluye 13 temas inspirados en drum 'n
bass, electro funk, musica clasica contem-
poradnea, choro brasilefio, improvisacién
libre y bluegrass.

De las improvisaciones grabadas (una pe-
queifia contradiccién), ;queda uno total-
mente satisfecho con el resultado?

Durante la grabacion, nos inspiramos en la
hermosa acustica de d'Rentmeester, una
sala en la campifia holandesa, aislada de
distracciones. En los momentos de im-
provisacién, apagabamos todas las luces,
dejando solo la bombilla roja de grabacién.
La grabacion fue precedida por una gira en
Suecia, reflejando la energia del piblico en
cada improvisacién.

Desde su creacién, ;cudles han sido las
coordenadas de su repertorio?

Inspirados en el cuarteto americano Turtle
Island String Quartet, comenzamos con
arreglos propios de estandares de jazz,
folk y musica popular brasilefia. A mitad
del camino empezamos a afiadir poco
a poco composiciones propias y realizar
diversas colaboraciones artisticas. Desde
que George se unio al grupo, dirlamos que
la musica se ha vuelto aun mas aventurera
e intransigente.

“En los momentos de
improvisacion, apagabamos
todas las luces, dejando solo la
bombilla roja de grabacion”

¢En qué difieren sus actuaciones en directo
de lo que se escucha en la grabacién?

Cada concierto que ofrecemos es Unico y
tomamos riesgos constantemente. Toca-
mos de pie y de memoria para conectar
mejor con nuestra intuicion y entre noso-
tros, lo que nos brinda libertad para crear
momentos de improvisacién colectiva y
solos esponténeos.

North Sea string Quartet splunge

Video: Splunge
www.youtube.com/watch?v=6hsSxlueB6A

www.northseaquartet.com
www.7mntn.com
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Margarita Hohenrieder

La musica de Grieg entre auroras boreales

por Blanca Gallego

os visita de nuevo la pianista

Margarita Hohenrieder, cuyo nuevo
album gira esta vez sobre la musica para
piano de Edvard Grieg, capitaneada
por el maravilloso Concierto para piano
y orquesta en la menor Op. 16, donde
Margarita Hohenrieder lo interpreta junto
con la Nordwestdeutsche Philharmonie y
el director Jonathon Heyward. A esta obra
se afiaden las dos Suites de Peer Gynt en
el arreglo para 4 manos del propio Grieg,
donde le acomparia Antti Siirala, asi como
la pieza Stilla, una obra de Hjalmar Helgi
Ragnarsson para la mano izquierda. Esta
grabacion, titulada “Nordlicht” (“Luz
del Norte"), del sello Solo Musica, nos
invita a tener de nuevo una charla con
esta inquieta artista, una de las mas
sobresalientes intérpretes del pianismo
centroeuropeo.

De nuevo la tenemos en RITMO (Margarita
Hdhenrieder fue portada de RITMO en abril
de 2022), esta vez para hablar de Grieg, ¢re-
cuerda cuando pudo ser la primera vez en su
carrera como pianista cuando tuvo contacto
con algunas de las obras de Grieg?

Escuché el Concierto para piano y orquesta
Op. 16 de Grieg en directo por primera
vez cuando era una nifia en una inolvidable

“Las obras de Grieg y Ragnarsson tienen
este resplandor noérdico de auroras
boreales”, afirma la pianista.
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La pianista Margarita Hohenrieder ha grabado musica de Edvard Grieg.

interpretacién de Arturo Benedetti Miche-
langeli en Munich, donde los hermosos
elementos folcléricos nérdicos combinados
con la mas alta brillantez pianistica me fas-
cinaron, del mismo modo que las dos Suites
de Peer Gynt me hechizaron con la magia
del mundo del cuento nérdico de Peter
Christen Asbgrnsen.

Antes de hablar del disco, ¢por qué lo han
titulado “Luz del Norte”? Y en el booklet del
disco encontramos fotos donde estd usted
presenciando esa luz del norte, las auroras
boreales que se producen de manera espec-
tacular en la regién artica...

Mientras pude observar estas fascinantes au-
roras boreales en un viaje a Islandia, el titulo
del CD me quedd claro: “Auroras boreales”
("Luz del norte”), de hecho las obras de
Grieg y Ragnarsson tienen este resplandor
nérdico. Por otra parte, la mayoria de las fo-
tos fueron tomadas por el fotégrafo Vinzent
Stefan, que se encontraba en Reykjavik y me

“Escuché el Concierto de Grieg
en directo por primera vez
cuando era una nifia en una
inolvidable interpretacion

de Benedetti Michelangeli en
Munich, donde los hermosos
elementos folcléricos nérdicos
combinados con la mas alta
brillantez pianistica me
fascinaron”

fue presentado por mi amiga, la soprano
islandesa Herdis Anna Jonasdottir.

Entre las dos obras de Grieg que presenta,
interpreta Stilla, una obra de Hjalmar Helgi
Ragnarsson para la mano izquierda. ;Qué
nos puede decir de esta obra?

Hjélmar Helgi Ragnarsson es muy conocido
en lIslandia. Le pedi que compusiera una
pieza para la mano izquierda, para las inter-
pretaciones especiales conjuntas llamadas
"2 manos izquierdas” que hago junto con el
pintor aleman Bernd Zimmer, donde Bernd
solo pinta con su mano izquierda y yo solo
toco con mi mano izquierda. Asi es como
nacio Stilla, que para mi refleja el “paisaje lu-
nar” de Islandia con sus glaciares y géiseres;
una interesante combinacién sonora con las
obras de Grieg.

Hay una presencia importante de composito-
ras y compositores islandeses en la musica a
dia de hoy, ;es el momento de Islandia?

Si, especialmente en la escena musical, mu-
chas “luces del norte” islandesas se han
hecho famosas internacionalmente y recien-
temente, como la cantante Bjork. Y las re-
cientes erupciones volcanicas espectaculares
han llevado a Islandia aiin mas al centro de la
atencion mundial.

Entrando de lleno en el disco, ¢ nos habla del
maravilloso Concierto para piano de Grieg?
Edvard Grieg era un gran admirador de
Robert Schumann y por lo tanto eligio la
misma tonalidad para su Concierto que la
que Schumann escogié para el suyo, La
menor. El estreno del Concierto para pia-
no de Grieg en Copenhague en 1869 fue
celebrado con entusiasmo. Cuando Grieg
conocid a Franz Liszt en Roma en 1870, el
mismo Liszt tocd el Concierto en la menor
con delirio; jun gran honor y una alegria



inmensa para Grieg!

¢Cuando lo interpreté usted por primera
vez?

Tenia 16 afos cuando lo interpreté por pri-
mera vez.

¢Tiene referencias pianisticas, hay maestros
que le han influido en este Concierto?

Si, las grabaciones de Dinu Lipatti, Ludwig
Hoffmann o Leon Fleisher.

¢Cémo ha sido la colaboracién con la Nord-
westdeutsche Philharmonie y el director Jo-
nathon Heyward?

El estilo esponténeo y animado de Jonathon
Heyward me convenia muy bien. También su
enfoque sensible a los detalles importantes,
utilizando movimientos minimos de dedos
(él dirige sin batuta) y su ritmo convincente.
Hace afios tuve una gran gira por Alemania
con esta excelente orquesta, la Nordwest-
deutsche Philharmonie, de la que recuerdo
momentos muy agradables.

En lugar de interpretar las Piezas Liricas o
la Balada, han escogido para completar la
grabacidn las dos Suites de Peer Gynt en el
arreglo para 4 manos del propio Grieg, don-
de le acompaia Antti Siirala. ;Cémo es este
arreglo y por qué lo han escogido?

Yo queria contrastar conscientemente el co-
nocido Concierto para piano de Grieg con
otra de sus grandes obras: la disposicién
méagica y atmosférica de las Suites de Peer
Gynt del propio Grieg es una de las mas be-
llas y populares obras para piano del periodo
romantico. Con el pianista finlandés Antti
Siirala no solo habia encontrado un socio
pianistico de primera clase, sino también una
"Luz del norte”.

Usted logré el Primer Premio en el Concurso
“Busoni” de Bolzano en 1981. ;Qué impor-
tancia le otorga a los concursos para piano?
Algunos grandes concursos dan lugar a im-
portantes conciertos y producciones, que
pueden realmente ayudarte a desarrollar tu
carrera. Hay que estudiar y practicar muchi-
simo para lograr las mejores prestaciones
en un concurso de alto nivel, superando tus
propios limites y, por supuesto, tienes que
tener también suerte...

¢Es jurado habitualmente de concursos inter-
nacionales?

En principio y en estos momentos de mi vida
rechazo invitaciones a concursos. Soy una
persona demasiado impulsiva y me enojo
rapidamente si creo que un veredicto es
injusto...

Entre su amplia discografia se han editado
recientemente obras de Joseph Suder...
¢ Quién es Suder, porque parece un “outsi-
der” del repertorio?

Joseph Suder fue un compositor tardorro-
mantico bévaro. Su armonia me recuerda
a la de Richard Strauss. Una de sus obras

“Mientras pude observar estas
fascinantes auroras boreales
en un viaje a Islandia, el

titulo del CD me quedé claro:
Auroras boreales (Luz del
norte)”

© MaT HENNEK

“El estreno del Concierto para piano de Grieg en Copenhague en 1869 fue celebrado con
entusiasmo”, indica Margarita Hohenrieder.

principales es un Concierto doble para piano
y clarinete, que grabé junto con el clarinetista
Eduard Brunner y la Orquesta Sinfénica de
Baviera bajo la direccién de Junichi Hirokami.

También ha grabado los dos Conciertos de
Chopin siguiendo criterios historicistas con
La Scintilla Orchestra y la Vienna Academy
Orchestra, dirigidas por Haselbéck y Minasi.
¢Es viable interpretar asi a Chopin a dia de
hoy?

Durante afios he estado buscando el so-
nido auténtico de Chopin. Finalmente lo
he encontrado. En una coleccién cerca de
Hamburgo, descubri un hermoso piano de
cola Pleyel de la época de Chopin. Desde
entonces, he preferido tocar las obras de
Chopin en instrumentos de Pleyel. Para el
propio Chopin, estos eran el “non plus ultra”
de los pianos.

¢ Qué piano utilizé entonces?
Un Pleyel de 1846.

¢Cual sera la préxima parada discogréfica de
Margarita Héhenrieder?

“Stilla, de Hjalmar Helgi
Ragnarsson, refleja el paisaje
[unar de Islandia con sus
glaciares y géiseres; una
interesante combinacion
sonora con las obras de Grieg”

La integral de las Bagatelas de Beethoven.
En mi opinidn, estas obras estan demasiado
subestimadas, aunque Beethoven los con-
siderd entre sus mejores obras para piano.

Y para acabar, ; tiene compromisos en Espaiia?

Solfa tener conciertos en Espafia, en ciuda-
des como Madrid, Sevilla, Malaga o Santan-
der, entre otras, pero desde el Covid, por
desgracia, las cosas han sido diferentes. Me
encanta el publico espanol, tan apasionado,
y por supuesto que me encantaria tocar de
nuevo en Espana.

Video
Margarita Hohenrieder & Nordwestdeutsche Philharmonie
Nordlicht - Edvard Grieg
www.youtube.com/watch?v=12SOSCT]IVg
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EDVARD GRIEG

NOR
LICHT *.

MARGARITA HOHENRIEDER KLAVIER
NORDWESTDEUTSCHE PHILHARMONIE
JONATHON HEYWARD DIRIGENT

ANTTI S| IER

www.margarita-hoehenrieder.de
https://solo-musica.de/margarita-hoehenrieder-nordwestdeutsche-philharmonie-nordlicht
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Inés Moreno Uncilla

“Opus V’, la clave esta en su musica

por Lucas Quirds

a clavecinista madrilefia afincada en

Suiza, Inés Moreno Uncilla, ha grabado
para Ars Produktion “Opus V", con obras
de Wolfgang Amadeus Mozart y Johann
Christian Bach, junto al Minué Ensemble,
tras su primer disco titulado “300 Years
of Spanish Harpsichord Music”. RITMO
ha mantenido un encuentro con la joven
clavecinista, que nos relata en detalle su
formacion, sus inquietudes, el mundo
clavecinistico y las particularidades de su
nueva grabacion.

Bienvenida a RITMO Inés, una clavecinista que
reside en Suiza, donde es profesora de clave
en la Musikschule en Biel-Bienne. ;Cémo llegé
hasta alli?

Muchas gracias. Pues quizés convenga empe-
zar unos afios atrés: durante mis Ultimos afios
de estudios en el Centro Integrado Padre
Antonio Soler en San Lorenzo de El Escorial,
que cursé con Jordan Fumadd, empecé a
plantearme dénde seguiria mi formacién. Ya
conocia la Schola Cantorum Basiliensis, por
su prestigio como centro especializado en la
Musica Antigua (un Conservatorio que ensefa
en su totalidad "sélo” musica desde la época
medieval hasta la roméntica y cuya infinidad de
materias tedricas estd completamente centra-
da en este periodo, en lugar de ser la musica
antigua un departamento en un Conservatorio
que abarca mas estilos) y tanto por recomen-
dacién de mi familia (en concreto mi tio Emilio
se formé alli), como por recomendacién de

“300 Years of Spanish Harpsichord Music”
y “Opus V” son las dos grabaciones que ya
ha efectuado Inés Moreno Uncilla.
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La clavecinista Inés Moreno Uncilla ha grabado para Ars Produktion “Opus V.

mi profesor Jordan Fumadé (que también se
formd en Basilea) decidi ir a esta institucion a
estudiar con el Maestro de mi Maestro, Andrea
Marcon. Tras cursar un Bachelor, dos Masters
y un Estudio de Postgrado en esa institucién,
decidi quedarme en Suiza trabajando, ya que
el entorno nos brinda a los muasicos muchas
oportunidades. Uno de los Mésters que cursé
fue en Pedagogia, porque siempre me ha
gustado y me ha interesado muchisimo la en-
sefanza. Llevaba ya varios afios ensefiando de
manera privada y cuando quedd vacante esta
plaza en Biel-Bienne y me presenté.

Antes de esta residencia suiza, ¢llegé a pensar
que su futuro iba a estar fuera de Espana?

La verdad es que empecé a estudiar clave de
nifa, de manera que imagino que hasta que
no llegd el momento de decidir cuél seria el si-
guiente paso en mis estudios, nunca me llegué
a plantear dénde estaria en un futuro. Aun asi,
cuando fue el momento tomar la decision de
venir a Suiza, no tuve dudas en que era el lugar
al que tenia que ir.

Y hablando de Espafia, ;suele venir a menudo,
tanto profesional como personalmente?

Tengo que reconocer que vengo mas a menu-
do profesional que personalmente, por falta de
tiempo, pero cada vez que vengo por concier-
tos aprovecho para ver a la familia y es siempre
una alegria volver.

¢ Cémo podria definirnos el sonido de un clave
o de “su clave”?

Esta es una pregunta curiosa. Creo que, si
tuviera que describirselo a alguien que no lo
ha escuchado nunca, empezaria por su carac-
teristica “metélica” en el sonido. Quizés es lo
primero que llama la atencién, al principio. A
su vez es un sonido redondo y suave, con cuer-
po. Es un instrumento muy delicado y son muy
distintos de unos a otros. Tiene una mecéanica

diferente a la del piano. En el piano, cuando
apretamos una tecla, un martillo golpea la
cuerda, por eso el piano pertenece a la familia
de instrumentos de cuerda percutida. En cam-
bio, en el clave, cuando apretamos una tecla,
una pua pinza la cuerda, por eso pertenece a
la familia de instrumentos de cuerda pulsada
(como la guitarra o el arpa). Esto significa que,
en el piano, cuanto més fuerte toquemos una
tecla, mas fuerte golpearé el martillo la cuerda
y, por consecuencia, més fuerte seré el sonido
resultante, mientras que en el clave no pode-
mos controlar el volumen con la fuerza de los
dedos. Por este motivo, el clave tiene diferen-
tes "registros”, concepto que nos recuerda al
6rgano. Antes de hablar de estos regjistros, voy
a hacer un pequeno paréntesis, sin extender-
me demasiado, en los tipos de clave que hay:
debemos tener en cuenta que los claves que
tocamos hoy, en su grandisima mayoria, son
copias de modelos antiguos. Estos modelos
por suerte se han conservado, o los planos
de estos, y los constructores de hoy en dia se
basan en ellos para construir estas copias. Es
decir, que podemos hablar de claves france-
ses, franco-flamencos, alemanes, italianos, etc.,
dependiendo de dénde vienen esos modelos,
que son bastante distintos de unos a otros.
Para hablar de los registros, voy a tomar el
ejemplo de un clave francés de dos teclados.
El teclado de abajo seria el registro principal,
que se llama “registro de 8 pies”. En la época,
entre otros, se usaban los pies como medida, y
estos 8 pies indican la longitud de las cuerdas
que tiene este registro. El siguiente registro
serfa el segundo “registro de 8 pies”, que se
encuentra en el teclado superior, y que suena
un poco mas suave del teclado principal (en el
caso de que el clave tuviera solo un teclado,
este registro se podria accionar por medio de
una palanquita que hay casi siempre cerca de



las teclas). Otro registro presente en muchos
claves se llama “registro de 4 pies”, en el que,
siguiendo la idea de antes, las cuerdas miden
la mitad de lo que median las de los otros dos
registros y por este motivo las notas seran las
mismas, pero sonaran una octava mas aguda.
Ya solo con estos tres registros podemos obte-
ner un piano, si tocamos en el teclado superior,
un mezzopiano o mezzoforte si tocamos en el
teclado inferior, un forte si juntamos estos dos
registros y un fortissimo si juntamos los tres.
Gracias a todas estas posibilidades podemos
consequir las distintas dindmicas que en el pia-
no se consiguen con la presion de los dedos.
Ademés de las dinamicas, podemos también
conseguir distintos matices usando unos re-
gistros u otros, combinandolos de diferentes
maneras, y con las distintas articulaciones que
podemos hacer con los dedos. El matiz quizas
mas delicado y caracteristico del clave es el
que se logra utilizando el “registro de ladd”
que no he mencionado hasta ahora. Este
registro, como el de 4 pies, no se encuentra
presente en todos los claves. El registro de
ladd es un registro con el cual el sonido resul-
tante imita, como su nombre indica, el ladd, un
instrumento de la familia antigua de la guitarra.
No sé si serd por su caracteristica metélica o
por todos sus registros y posibilidades sonoras,
pero es verdad que el clave es un instrumento
para el que los compositores contemporaneos
escriben mucha musica.

De su anterior grabacién para Ars Produktion,
300 Years of Spanish Harpsichord Music”, nos
presenta ahora “Opus V”. ;Qué nos puede de-
cir de este nuevo registro?

Este es un disco muy contrastante con el
anterior. “300 Years of Spanish Harpsichord
Music” fue un disco enteramente dedicado a
la musica espafiola, que hacia un viaje desde
el 1500 hasta el 1800, abarcando varias épocas
y muchos autores, tanto muy conocidos como
practicamente desconocidos. En lo que se
diferencia con “Opus V" es en estilo, principal-
mente, pero también en su ideacion. En este
caso se trata de dos compositores conocidos,
Wolfgang Amadeus Mozart y Johann Christian
Bach, y el Op. V entero de este Ultimo. Desde
que estos dos compositores se conocieron, en
el viaje que realizd la familia Mozart a Londres,
fueron fuente de inspiracién y muy importantes
el uno para el otro. Tal era la relacién de admi-
racién, que Mozart decidié adaptar 3 Sonatas
para clave solo de este Opus de Johann Chris-
tian y convertirlas en Conciertos para clave con
acompafiamiento de dos violines y un violon-
chelo. Estas piezas son preciosas y se escuchan
poco, por lo que decidi grabar el Op. V entero,
manteniendo las 3 Sonatas para clave solo (que
Mozart no adaptd) asi como son y tocando las
otras 3 Sonatas en versién de Concierto con
acompanamiento de cuerdas. La idea era po-
der ofrecer en un disco justo esta relacion entre
los dos compositores y su influencia mutua, a
la vez que el Op. V completo de Johann Chris-
tian Bach (ya que Mozart no cambid ninguna
tonalidad en los Conciertos y adapté apenas
la musica anadiendo quizas algun ritornello
instrumental y dejando la parte de clave casi
idéntica, por lo que al oido, estos Conciertos
son muy similares a las Sonatas originales).

¢Qué clave ha usado para la grabacién?

El instrumento utilizado en la grabacién es un
clave francés de dos teclados, con un sonido
muy especial, de un constructor japonés: Tos-
hiya Nogami.
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Inés Moreno Uncilla, junto a Soko Yoshida, Tamami Sakanaga y Johannes Kofler, miembros

del Minué Ensemble.

La temporada de 2023 visité Espaiia interpre-
tando el Concert Champétre de Francis Pou-
lenc como solista con la Orquesta Sinfénica de
Radio Televisién Espaiiola, ;cémo fue la expe-
riencia?

Fue una experiencia brindada por Juventudes
Musicales de Espafia por la que aun doy las
gracias. No suelo tocar mucha musica de esa
época, pero cuando me lo propusieron, no du-
dé en aceptar y recuerdo la experiencia como
un momento muy enriquecedor de mi carrera.
Fue la primera vez tocando como solista con
una orquesta sinfénica y ademas en mi propia
ciudad. Tengo un recuerdo muy positivo y ade-
méas me ofrecié la oportunidad de acercarme
a un repertorio, como decia, para mi un poco
lejano, que me encantd.

¢;Cémo fue la repercusion de “300 Years of
Spanish Harpsichord Music"”?

300 Years of Spanish Harpsichord Music” fue
mi primer disco y, como primero que fue, gra-
cias a él pude descubrir un poco més el mundo
discogréfico en todos sus aspectos. La verdad
es que estoy muy contenta y agradecida de la
repercusioén que tuvo y tuve la suerte de poder
presentar el programa en distintas ciudades de
Espanay Suiza.

Hablando de repertorio, ;cudl es la misica o
repertorio en el que se siente mas cémoda?
¢En qué obras se encuentra trabajando?

Si tuviera que elegir un solo estilo, segura-
mente la musica con la que me siento mas
identificada es la musica espafola. Aunque
hay tantisimo repertorio y tan bonito, que es
muy dificil decantarse por un Gnico estilo. Asi, a
bote pronto, me viene en mente también todo
el repertorio francés, pero no dejaria de lado
toda la musica de Bach...

¢En el fondo lo que hacen es misica de cdma-
ra? ;O musica de cdmara con perspectivas de
llegar mas alla, como en el caso de los Concier-
tos de Mozart?

Lo que hacemos en este disco es pura musica
de cédmara. Esta musica estd escrita para un
instrumento de tecla con acompafamiento
de cuerdas (a partes reales), practica muy

extendida en la época. Johann Christian mis-
mo escribié también muchisima musica para
tecla incluso con acompanamiento de un solo
violin. Este tipo de repertorio me resulta muy
interesante.

Si tuviera que recomendarnos un track para
pinchar en alguna plataforma y salir corriendo
a escucharlo, ;cuél seria?

Me resulta muy dificil, pero quizés el primer
track del disco: el primer movimiento (Allegro)
del Concierto en re mayor. La manera en que
estd escrito este concierto representa muy bien
la elegancia y el estilo de la época. Aunque
también el segundo movimiento (Allegretto)
del Concierto en sol mayor, que es el Ultimo
track del disco, algo mas tranquilo pero muy in-
teresante la escritura del tema con variaciones
que se va desarrollando siempre de manera
maés elaborada hacia el final de la pieza. Si se
tratara de un track entre los de clave solo, qui-
z4s me decantaria por el segundo movimiento
(Adagio) de la Sonata en mi mayor (track 9), o
el segundo movimiento (Allegro moderato) de
la Sonata en do menor (track 12). En este track,
podemos ver con su Fuga que, a pesar de
ser hijo de otra época, Johann Christian Bach
tenia una gran influencia de su padre, Johann
Sebastian.

Video: Opus V
www.youtube.com/watch?v=cjif1G2glos

W.A.MOZART | J.CH.BACH
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Bruckner, Palestrina y el cecilianismo

La Misa en mi menor

por Juan José Pastor Comin *

El contexto

En 1866, el obispo de Linz, Franz-Josef Rudigier, solicita a Bruck-
ner la composicién de una misa para celebrar la construccion de
la capilla votiva de la nueva catedral de la Inmaculada Concep-
cion (Marig-Empfangnis-Dom), el templo mas grande (si bien no
el méas alto) de Austria. Escrita entre agosto y noviembre de ese
afio para doble coro, dos oboes, dos clarinetes, dos fagotes,
cuatro trompas, dos trompetas y tres trombones, la dilacién en
las obras del nuevo templo retrasé el estreno de la Misa n. 2
en mi menor hasta el 29 de septiembre de 1869, interpretada
al aire libre en la Neuer Domtplatz por el Liedertafel Frohsinn,
la Sociedad Coral Masculina Séngerbund, la Sociedad Musical
de Linz, y la banda militar del Regimiento Imperial de Infanteria
n. 14 "Ernst Ludwig, GroBherzog von Hessen und bei Rhein”.
La obra, cuya partitura original fue depositada en los archivos
del propio obispado de Linz, sufrié, al igual que otras muchas
composiciones brucknerianas, pequefnas modificaciones en
1869 y 1876, y una ampliacién algo mas significativa de 26
compases en 1882, tras la visita de Bruckner a Bayreuth. Esta
es la conocida como su segunda version (interpretada en este
concierto), dotada de un fraseo diferente y un acompanamiento
instrumental mucho mas cuidado. En este uGltimo estado defi-
nitivo, la Misa fue presentada por primera vez el 4 de octubre
de 1885, esta vez en la vieja catedral de Linz, bajo la direccién
de Adalbert Schreyer (1850-1925).

Junto a la Misa n. 3 en fa mayor, compuesta un ano mas tarde,
esta obra viene a cerrar el conjunto de sus Misas, acometido
desde fechas tempranas en la Misa en do mayor “Windhaag”
(1842), la Misa en re menor “Kronstort” (1844) y el Requiem
(1849). Hay que decir que en este corpus litirgico debemos
distinguir claramente dos momentos distintos: uno inicial,
condicionado por sus obligaciones y practicas en Windhaag
(1841-1843), Kronstorf (1843-1845) y en el monasterio San Florian
(1845-1855); y uno segundo de madurez, que comienza con su
partida a Linz en 1855y en el que aparecen dos figuras funda-
mentales en su formacién musical: Simon Sechter (1788-1867),
alumno de Antonio Salieri y extraordinario contrapuntista, con
quien comienza a recibir sus ensefanzas por correo entre 1855
y 1861 y quien, a pesar de que le prohibiera escribir compo-
siciones originales bajo su tutela, confesé haber tenido en
nuestro compositor a su mejor discipulo; y el cellista y director
de orquesta Otto Kitzler, profesor suyo de formas musicales y
orquestacién entre 1861 y 1863, quien ampliaria su horizonte
compositivo al introducirle en las Sonatas de Beethoven y en
las composiciones de Wagner.

La Misa en mi menor no puede ser, en consecuencia, bien
entendida sin considerar previamente el conjunto de las misas
aqui mencionadas. Respetuoso con la naturaleza litirgica del
culto, y al igual que sucede en su Messe fiir den Griindonners-
tag (1844), su Missa solemnis (1854) y la Misa n. 1 en re menor
(1864, de clara ascendencia wagneriana), el primer verso del
Gloriay del Credo son en ella entonados por el sacerdote. Por
otro lado, comparte caracteristicas similares con la Misa n. 1
y la Misa n. 3 en fa mayor, que componen junto a ella las tres
misas escritas en Linz antes de partir a Viena: en todas ellas
los nimeros penitenciales del Kyrie y el Agnus Dei estan en la
ténica menor y el resto de movimientos celebrativos y confe-
sionales en tonalidades mayores; para el Gloriay el Credo de
cada misa Bruckner decide una misma tonalidad; en todas el
Gloria acaba con una fuga y el Credo presenta siempre una
expresiva seccion central vinculada al verso Et incarnatus est.

En definitiva, el pensamiento ciclico bruckneriano vertebra
organicamente este Ultimo conjunto de misas donde cada
movimiento presenta reminiscencias de nimeros anteriores,
especialmente del Kyrie.

Bruckner, Palestrina y el cecilianismo

Si bien es cierto que los modelos de estas composiciones se
sitian en la Misa Solemnis de Beethoven, en las Misas D 678
y D 950 de Schubert o en la Misa de Gran de Liszt, la Misa en
mi menor se desvia notablemente de estos referentes por la
presencia de un contra-
punto severo heredero de
Palestrina (y justificado por
la percepcién popular co-
eténea de cierta analogia
con el estilo neogdtico del
templo celebrado), ciertos
giros modales y un uso
recurrente de cadencias y
tonalidades secundarias
plagales. Estos rasgos
estilisticos le ganaron la
aceptacién de los adeptos
al movimiento cecilianista
(por el que Bruckner no
sentia una excesiva simpa-
tia), que si bien objetaron
la inclusion de los vientos,
se conformaron con la aprobacién del musico y tedlogo Franz
Xaver Witt (1834-1888), fundador en 1868 de la Allgemeiner
Cécilienvarein fir die Ldnder deutscher Sprache, quien justificd
su inclusion dada su original interpretacién al aire libre.

Recordemos, sin embargo, el uso limitado de la orquesta-
cion: en el Kyrie, por ejemplo, apenas 26 compases cuentan
con apoyo instrumental de los 117 que conforman el nimero;
y en el Sanctus solo 27 de los 51 compases en los que se
extiende la pieza, hecho que dificulta extremadamente una
afinacion sostenida justa y que compromete con rigor la
determinacién del tempo. El entusiasmo y las reticencias, en
definitiva, que esta composicion despertd entre el cecilianis-
mo quedo reflejado en la extensa critica que el fundador de
la Osterreichischer Cécilienverein, Johann Evangelist Habert
(1833-1896), le dedicé en el estreno de la composicidn, quien,
si bien encomié el Christe de la seccién del Kyrie y el Sanctus
por su maestria contrapuntistica, asi como la extatica sencillez
del Etincarnatusy del Crucifixus, también condend la compleja
naturaleza cromética del Benedictus por crear una atmésfera
extremadamente triste y dolorosa.

Y es que Bruckner conduce la préctica contrapuntistica de
Palestrina al pensamiento cromético y extensivo de la tonalidad
de su tiempo, aspecto que genera no pocas incongruencias
y problemas de unidad para la critica contemporanea. Sin so-
listas, y con una aportacién instrumental lejos del color de sus
anteriores composiciones, practicamente reducida a las lineas
arquitecténicas de las voces, la obra debe ser vista como una
desnuda expresién de fe y pensamiento musical una vez que
el compositor ha cruzado la edad de cuarenta afios y comienza
a sufrir las consecuencias de lo que la medicina moderna ha
diagnosticado como un desorden obsesivo-compulsivo. Coe-
ténea esta Misa de su Primera Sinfonia, el propio compositor

“La Misa n. 2 en mi menor,
cuya partitura original fue
depositada en los archivos del
obispado de Linz, sufri6, al
igual que otras muchas obras
brucknerianas, pequefias
modificaciones en 1869

y 1876, y una ampliacién

algo mas significativa de 26
compases en 1882, tras la
visita de Bruckner a Bayreuth”
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Franz-Joseph Rudigier (1811-1884), obispo de Linz, encargé la

Misa en mi menor a Bruckner para celebrar la construccion de la
capilla votiva de la nueva catedral de la Inmaculada Concepcidn.

refiere en una carta el 19 de junio de 1867 a su amigo Rudolf
Weinwurm (1824-1879, hermano de Alois Weinwurm, fundador
de la sociedad coral masculina Séngerbund de Linz), que el
trabajo extenuante de composicién le condujo a un nerviosismo
e irritabilidad extrema, temeroso y paralizado ante una locura
inminente, tal vez angustiado inconscientemente por cuantos
como el director y compositor Johann von Herbeck (1831-1877)
le animaban a partir hacia Viena como el lugar idéneo para
extender su talento creativo. Esta extrema austeridad debe ser
comprendida, en consecuencia, como el atrio que condujo al
compositor en mayo de 1867 a ingresar durante tres meses en
el sanatorio de Bad Kreuzen para tratarse con aguas frias, antes
de cruzar su destino hacia la ciudad imperial.

La obra: del intelecto al oido

Si bien algunos criticos han subrayado el caracter modal de esta
obra (frigio) por encima de su planificacién tonal (Mi menor), es
evidente que en Bruckner la palabra ejerce el gobierno de los
recursos melddicos, arménicos y timbricos dispuestos para su
expresion, dentro de la coherencia profunda que articula cada
movimiento. El Kyrie, con su estructura tripartita, presenta su
primera advocacion en el coro femenino a capella sobre una
pedal de Mi (que contendré una primera quinta arcaica en va-
cio) y que avanza hacia una ligera flexién al VIl grado, aludiendo
al modo ddrico con la alteraciéon del Do#. La respuesta del
coro masculino, idéntica en su presentacién al coro femenino
inicial, conducird en su triple enunciacién a través de una
mayor riqueza cromatica a la cadencia final que se extiende
en una sencilla imitacién a dos voces hacia la tonalidad de Re
mayor, nuevo contexto arménico del Christe. En esta seccion
Bruckner decidird un doble canon en las voces femeninas y la
inversién del motivo melddico inicial del Christe en la entrada
de las voces masculinas. Sucede asi que en el centro de este
numero (cc. 57-61) se superpone el mismo motivo (original e
invertido) como si fuera un secreto quiasmo, cuya cruz (mas
visible que audible), sutura la tensién de sus tres advocaciones.
En el Christe el oyente percibira el paulatino incremento de un
disefio melddico descendente por grados conjuntos (primero
en el intervalo de quinta, después, de sexta, séptima, octava
e incluso de novena), sobre la palabra Christe (cc. 58-61) en las
primeras sopranos, con un amplio salto de octava sobre una
homofonia cromatica como forma sintética de representar el
descenso redentor hacia la muerte y la resurreccion. El dltimo

Kyrie retomara en ambos coros la pedal en Mi, y la imitacién
melédica cadencial a dos voces que concluia la primera advo-
cacién, animara esta Ultima exposicion en un juego armonico
plagal que conduce la armonia por cuartas descendentes (Mi
menor, Si menor, Fa# menor, Do# menor).

Una ultima coda que enfatiza la novena menor (Fa, de ahi
el equivoco frigio), flexiona hacia el IV grado el Gltimo Kyrie
eleison, articulado en homofonia para cerrar el nimero en una
recogida cadencia plagal sobre Mi con su tercera de picardia.
Bruckner parece disponer en este nimero su conocimiento de
la musica de Antonio Lotti (1667-1740), cuyo Crucifixus a 8 (que
en cierta medida recuerda disposiciones arménicas del Kyrie)
habia sido interpretado en Linz junto a su Ave Maria (1861),
bajo la direccién de Rudolf Weinwurm. Sin duda, la escritura
de este Kyrie comprometioé un afio después la composicion
de su Pange Lingua, este si, de un marcado caracter modal.

El Gloria, escrito en Do mayor, responde el verso del sacer-
dote con su primera seccién y entona monddicamente sobre
un moto perpetuo de los fagotes “et in terra pax hominibus”.
Los verbos laudatorios “laudamus te” y “benedicimus te”
responden homofénicamente, desarrollando Bruckner la tex-
tura contrapuntistica con el esbozo de entradas bicinias en un
sencillo canon sobre “glorificamus te”. En la palabra “gloriam
tuam” alcanzard el maximo melddico de este nimero (que
no de la obra) y “Deus Pater” es enunciado en un poderoso
unisono, cuyo atributo, “omnipotens”, se abre en homofonia
sobre una inesperada cadencia (prueba de todo poder) en Re
bemol mayor, sin légica tonal alguna, alli donde el discurso
musical procede de Sol mayor. La confesién de fe en Jesucristo,
“Domine Deus, Agnus Dei, Filius Patris” se articula sobre Re
mayor, curiosamente la misma tonalidad empleada en el Kyrie
para el Christe.

Su segunda seccién se inicia con una indicacion de tempo
mas calmada (Ruhiger, sostenuto) por un nuevo disefio meld-
dico y ritmico, esta vez en las trompas y trombones, donde los
pecados del mundo (“peccata mundi”) son representados a
través de desnudas disonancias de segunda en las voces feme-
ninas, la stplica comunitaria (“suscipe deprecationem”) en una
poderosa homofonia ritmica, y el Gltimo “miserere nobis” en
un nuevo choque de segundas en las voces blancas, de modo
que contricién y culpa compartan un idéntico material musical.
Un poco a poco acelerando introduce nuevamente el moto
perpetuo de los fagotes para dar inicio a la tercera seccion,
“Quoniam tu solus”, con la misma melodia inicial (hecho que
para algunos hace pensar que el Gloria es concebido como
una forma sonata-allegro con una coda fugada en el Amen),
esta vez integrada en una agil textura contrapuntistica que
concluye con una larga cadencia sobre la palabra “Patris” en
Sol mayor, a través de seis largos compases estaticos sobre el
Il grado rebajado. Finalmente, la cuarta seccion es una fuga
sobre el Amen, con un sujeto (caracterizado por el cromatismo
y descenso de quinta disminuida) y contrasujeto muy similares
en su definicion ritmica y melddica, precipitados en estrechos
para finalizar en una amplia cadencia plagal.

El Credo, al igual que sucede en el resto de las misas de
Linz, presenta cuatro secciones claramente diferenciadas en
los siguientes versos iniciales: |. Patrem omnipotentem (alle-
gro moderato, Do mayor, 3/4); Il. Et incarnatus est (Adagio, Fa
mayor, 4/4); lll. Et in Spiritum Sanctum (allegro, Fa mayor, 4/4);
IV. (coda) Et vitam venturi saeculi, Amen (Tempo I, Do mayor,
3/4). Esta estructura, sin final fugado, recuerda a la del Gloria
precedente, dado que las secciones | y Il comienzan con idén-
tico material tematico. A la entonacién del sacerdote responde
en poderosos unisonos el coro (“Patrem omnipotentem”),
esta vez si, con un marcado caracter modal sobre un Mi frigio
al llegar a “Filium Dei unigenitum”. De hecho, la introduccion
del Fa# en la palabra “lumine” fulmina el texto como un rayo,
no solo por la fuerza del unisono cromatico, sino también por
la irrupcion de una marca tonal en el contexto modal previo.
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La catedral Nueva de Linz (Neuer Dom), también conocida
como la catedral de la Inmaculada Concepcion (Maria-
Empfiangnis-Dom), es un gran templo neogotico iniciado en
1855 por el obispo Rudigier en Linz.

Sorprende que alli donde hay presencia mundana y condi-
cién humana, Bruckner adopta un discurso polifénico (“omnia
facta sunt”, “qui propter homines”), mientras que en los pilares
de la fe (“et in unum Dominum, Jesum Christum, Filium Dei
unigenitum”, “Deum de Deo, lumen de lumine”, "genitum
non factum, consubstantialem Patri”, “descendit coelis” -este
dltimo en un timido madrigalismo descendente-), el coro clama
(no canta) al unisono. De hecho, la segunda seccién Et incar-
natus est esta planificada precisamente como el encuentro de
la monodia “divina” con la polifonia “humana”, subrayado sin
apoyo alguno orquestal, para concluir, en las voces superiores
primero y en los bajos después, en el unisono diferenciado “et
homo factus est”. Los valores largos y arménicamente estables
del coro en el Crucifixus son transidos por el movimiento sinco-
padoy “cruzado” de fagotes y clarinetes; el silencio entrecorta
“passus” y el discurso sumerge al coro a capella en la regién
grave (“et sepultus est”), con una armdnica y serena aceptacion
de la muerte en Fa mayor. “Et resurrexit” emerge entonces en
un allegro subito sobre el estatismo armoénico mortal de Fa
mayor, con un ascenso paulatino en altura de las voces y un
claro madrigalismo en “et ascendit coleum”, que cubre por
movimiento conjunto ese ascenso en un intervalo de décima.

El juicio final, anunciado contrapuntisticamente, se resuelve
sobre un agitado acompanamiento instrumental en un impre-
sionante unisono del coro (“judicare vivos”) donde Bruckner
nos recuerda la justicia divina frente a la naturaleza humana
("et mortuos”), timidamente desglosada en una enunciacién
polifénica en su nota final. Este principio se hace evidente en la
tercera seccion, donde “Etin Spiritum Sanctum” recupera “tri-
nitariamente” la melodia primera del “Patrem omnipotentem”;
alli donde se muestra e interviene la naturaleza humana ("“ora-
tur et glorificatur”, “locutus per Prophetas”, “Apostolicam”
“mortuorum”), el compositor trabajaré la textura polifénica; alli
donde se manifiesta la divinidad (“Unam Sanctam Catholicam”,
"Et expecto resurrectionem”), emergera la linea monddica.

Un caso singular lo constituye el verso “in remisionem pecca-
torum”, donde aparece la técnica del fauxbaordon, y en la que
el discurso avanza desde la polifonia (curiosamente desde el
méximo melddico en este nimero, La) al unisono final, Mi, en
un descenso de quinta justa como signo de redencién y diviniza-
cién de la condicién mortal. La cuarta y Gltima seccion, “et vitam
venturi saeculi”, aparece como un comentario musical “trinitario”
con sus tresillos, su compés de 3/4 y una triple entonacién del
Amen que cierra el nimero en una cadencia perfecta.

El Sanctus es un paradigma de construccién canénica, imita-
cion y polifonia ritmica propia de la escuela romana. Bruckner
toma el tema prestado (Unico caso en su catdlogo) de la Missa
brevis de Palestrina (mutando el salto de octava por el de
sexta), la cual pudo conocer por la recopilacién Musica divina

(Regensburg, 1853), que hiciera el clérigo aleman Karl Proske
(1794-1861), comprometido con la restauracién de una “vere
musica ecclesaie”. Si bien en el Kyrie hay una cierta combina-
cién de paradigmas tonales y modales, en el Sanctus hay una
continuidad no conflictiva, precisamente en una textura que
Palestrina no cultiva en sus Misas (solo escribe un Sanctus a 8
partes en su Missa Fratres ego enim accepi). Recordemos, no
obstante, que estamos ante una misa votiva de la Inmaculada
Concepcién y que esta factura recuerda sin duda al Stabat
Mater a 8 voces del compositor renacentista. Emparejadas
las voces en esta compleja polifonia libre, el coro llega en
“Dominus Deus Sabaoth” a una cadencia homofénica sobre
Re mayor con sencillos cruzamientos en las voces en su climax
melddico, La. Un “Hosanna” monédico concluye el niumero
en la tonalidad inicial de Sol mayor, tras una cadencia plagal.

A diferencia de las Misas ns. 1y 3 de Linz, cuyos Benedictus
acaban en la tonalidad del Sanctus, dado que repiten de forma
idéntica el Hosanna, Bruckner plantea esta aclamacién de un
modo sensiblemente distinto. Dispone asi un inicio arménico
inestable hasta alcanzar en las voces masculinas con “in nomine
Domini” una cadencia perfecta en Do mayor. Su compleja arqui-
tectura armonica hace que el texto transite por las areas tonales
de Sol mayor, La bemol mayor, Mi bemol menor y nuevamente
Do mayor, acompanado por un nuevo disefio (un nuevo perpe-
tuum mobile) de arpegios en corcheas y semicorcheas en los
oboes, clarinetes y fagotes. El nimero concluye con un nuevo
Hosanna, esta vez homofénico, en una cadencia perfecta.

El Agnus Dei, escrito en Mi menor, presenta, como el Kyrie,
tres secciones y una coda final. En la primera seccién, el coro
entona al unisono el primer verso hasta llegar a la palabra
“mundi”, “terrenalmente” polifénica, donde la soprano debe
proceder por un salto de segunda aumentada sobre un bajo
plagal. Curiosamente, el acompafiamiento que Bruckner dis-
pone de oboe, clarinete y fagot presenta claras reminiscencias
de la Fuga en si menor BWV 869 del Clave bien temperado
de Bach, una de las mas dolientes escritas por el maestro de
Leipzig. El "miserere nobis” aparece dispuesto en una libre
polifonia imitativa por intervalos de segunda (Si, Do, Re) en
las voces femeninas y grandes saltos (de novena y décima) en
las voces masculinas.

El espacio arménico se satura con estrechas disonancias en
las voces blancas y tenores y bajos resuelven esta seccién con
la entonacién al unisono del “miserere nobis” dentro de la
resolucion arménica de Si menor en las voces superiores. La
segunda seccién conduce a un nuevo “miserere nobis”, esta
vez sobre Fa mayor, una vez mas en una libre imitaciéon por
segundas, que esta vez se amplia doblemente hasta alcanzar
el méximo melddico de toda la obra (Do-Re-Mi bemol, y Sol-
La-Si bemol) en el compas 33, esto es, en el eje del Agnus, si
prescindimos de su coda final.

Concluye la seccién con la Gltima imprecacién con una ori-
ginal imbricacién de las voces: una polifonia homorritmica a
cuatro voces mixtas y un unisono que emerge como contrapun-
to en un segundo coro mixto. En el tercer Agnus, nuevamente
sobre Mi menor, las voces femeninas entonan al unisono la linea
melédica correspondiente, contrapunteadas por el unisono
de bajos y tenores sobre una nueva melodia. En esta Ultima
advocacion, “mundi” es redimida en el unisono y “dona nobis
pacem” se articula doblemente sobre un juego arménico de
terceras mayores (Do mayor-Mi mayor / La mayor-Do# mayor),
que disipa las sombras de la tonalidad menor en la obra. La
coda final remite a aquella que escucharamos en el Kyrie; sin
embargo, su extensa naturaleza plagal y el recogimiento ex-
presivo de los silencios enmudecera sus voces para regresar la
obra a la matriz primigenia, al momento inicial del que nacié
todo: al mortal vientre inmaculado que contuvo a la divinidad.

* Catedratico de la Universidad de Castilla-La Mancha. Director del
Centro de Investigacion y Documentacion Musical (CIDoM), Unidad
Asociada al CSIC.
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“La vocacion musical del
joven Braunfels se decidi
en 1902, tras asistir a una
representacion del Tristdn
e Isolda de Wagner”

Compositores

Walter Braunfels

por Juan Carlos Moreno

tradicién germanica, la que va de Johann Sebastian

Bach hasta Richard Strauss, ver que se le aplicaba
la etiqueta de “degenerado” por fuerza debié resultar
algo tan chocante como incomprensible. Debido a ella,
sus obras desaparecieron de teatros y salas de concierto
practicamente de un dia para otro. Y todo porque por las
venas de su creador corria algo de sangre judia...

Walter Braunfels vino al mundo el 19 de diciembre de
1882 en Francfort del Meno, en un hogar en el que la cultu-
ra ocupaba un lugar prioritario. El padre, Ludwig, era poe-
ta y periodista, aunque si hoy se le recuerda en Alemania
es sobre todo por la traduccién que hizo del Don Quijote
cervantino. Por su parte, la madre, Helene, nacida Spohr,
se inclinaba por la musica, no en balde era sobrina nieta
del compositor Ludwig Spohr y habia sido amiga de Clara
Schumann. Incluso pa-
rece ser gue en una me-
morable ocasién llegd
a actuar como cantante
acompafada al piano
por Franz Liszt. Ella mis-
ma era una mas que no-
table pianista, por lo que
fue absolutamente natu-
ral que se volcara en ensefar a su hijo a tocar ese instru-
mento y a leer musica. Las asombrosas dotes musicales de
que hizo gala el pequefio llevaron a su madre a insistir en
ese aprendizaje. De ese modo, Braunfels se vio asistiendo
a las clases de composicion de lwan Knorr y de piano de
James Kwast junto con compafieros bastante mayores que
él, entre ellos el compositor Hans Pfitzner.

No obstante, la vocacion musical de Braunfels solo se
decidié en 1902. Fue entonces cuando, tras asistir a una
representacion del Tristan e Isolda de Wagner en Munich,
decidié abandonar las carreras de Derecho y Economia que
habia empezado a cursar en esa ciudad. Ese mismo afo
se trasladd a Viena para retomar sus estudios musicales.
Eso si, lo hizo manteniéndose al margen de los nuevos len-
guajes que compositores como Arnold Schénberg estaban
explorando y que para él no eran mas que fruto de “un es-
tado de confusién” que daba lugar a una musica en la que
el esfuerzo técnico iba en contra del contenido emocional.

En 1906, Braunfels dio a conocer una obra programética
para piano y pequefa orquesta titulada Hexensabbat (El
Sabbat de las brujas), que recibié una calurosa acogida de
publico y critica. Su primer gran éxito llegaria tres afos més
tarde con la épera Prinzess Brambilla, que Max von Schi-
llings dirigié en Stuttgart. Ese mismo afo, Braunfels contra-
jo matrimonio con Bertele von Hildebrand, una joven que
habia sido la prometida de Wilhelm Furtwangler.

Para un compositor que se sentia parte de la gran

Primera Guerra Mundial

El estallido de la Primera Guerra Mundial interrumpié tem-
poralmente la carrera de Braunfels. Llamado a filas, en mar-
zo de 1918 cayd herido. A finales de ese mes, llevado por la
experiencia traumatica del frente, dio el paso de abando-
nar la Iglesia luterana y convertirse al catolicismo. La nueva
fe le inspird obras como el Te Deum (1922) y la Grosse Mes-

“Walter Braunfels vino al mundo el 19 de diciembre de 1882 en
Francfort del Meno, en un hogar en el que la cultura ocupaba un lugar
prioritario”.

se (1927), cuya grandeza sonora y fuerza espiritual se han
equiparado a la de la musica de Anton Bruckner.

Su obra maestra: Die Vigel

Para entonces, Braunfels ya habia dado a conocer la que,
sin duda, es su obra maestra: la épera Die Vbgel (Los péja-
ros, 1920). Solo en Munich, fue representada una cincuen-
tena de veces en dos afos. El de 1920 fue también el afo
del estreno de la que probablemente sea su mas original
contribucion al repertorio sinfénico: las Apariciones fantés-
ticas de un tema de Berlioz, un tour de force que desborda
la forma clasica del temay variaciones hasta el punto de dar
lugar a lo que, en su dia, el critico Dietrich Brand calificd de
“sinfonia camuflada”.

En 1933, el nazismo truncd la carrera de Braunfels. Fue
expulsado del Conservatorio de Colonia, del que era di-
rector, y, a partir de 1938, las autoridades prohibieron la
interpretacion y publicacién de sus partituras. La reaccién
del compositor fue establecerse en Uberlingen, a orillas del
lago Constanza, donde compuso una musica cada vez més
madura e interiorizada. De esa etapa destacan obras como
el misterio sacro Verkiindigung (La Anunciacién), compues-
to entre 1933 y 1935; el ciclo de cantatas para el afio litdr-
gico (1934-1940), o los dos primeros Cuartetos de cuerda,
ambos de 1944,

El fin del nazismo permitié que Braunfels fuera rehabili-
tado y recuperara su puesto al frente del Conservatorio de
Colonia. No obstante, su musica, pese a los intentos por
interpretarla, fue cayendo poco a poco en el olvido: para
los judios, era demasiado catdlica; para los emigrados, so-
naba excesivamente germanica; para los modernistas, era
de un tradicionalismo abrumador. Afortunadamente, todos
esos prejuicios han ido cayendo y hoy se asiste a la recu-
peracién de un compositor cuya musica transmite, sobre
todo, sinceridad.



“El interés por la literatura
espanola del padre de Don  Juan-Variationen
Braunfels marcé de un modo
u otro a su hijo”

— Lainspiracién espafola de Braunfels +—

Cuando murié su padre, Walter Braunfels no tenia més
que tres anos. Es probable, no obstante, que el interés
por la literatura espanola de Ludwig, reflejado en su
traduccion del Don Quijote, marcara de un modo u
otro a su hijo. Al menos eso es lo que sugieren dos
partituras nacidas a principios de la década de 1920
y que conocieron su estreno en 1924: la épera cémi-
ca Don Gil von den grinen Hosen (1921-1923), repre-
sentada en Mdunich el
15 de noviembre, y las

(1922-1924), cuyo estre-
no dirigié dos dias antes
Wilhelm Furtwangler en
Leipzig. La primera de
ellas es una adaptacién, llevada a cabo por el propio
Braunfels, de la comedia Don Gil de las calzas verdes
de Tirso de Molina. Segun sus propias palabras, su in-
tencion era escribir una obra ligera, aunque el resulta-
do final fue “una mezcla de alegria y seriedad, casi un
drama optimista”. La segunda tiene también a Tirso
como referente, concretamente El burlador de Sevilla,
aunque pasado a través del tamiz del Don Giovanni
de Mozart. Los temas de esta dpera van apareciendo
fugazmente, como si de una fantasmagoria se tratara,
antes de que suene el que da pie a la composicién, el
de “Fin ch’han dal vino”. Como comentd Braunfels,
se trata de una obra en la que "una estructura clasica
unida a un espiritu romantico asciende y desciende de
modo onirico”.

Compositores

—

CRONOLOGIA

® 1882 Nace el 19 de diciembre en Francfort del Meno.

® 1885 Fallece su padre, el poeta y traductor Ludwig
Braunfels. 1930 Contrae matrimonio con una compafiera
de estudios, Linda Pirn.

® 1895 Empieza a recibir formacion musical en el
conservatorio de su ciudad natal.

1902 Se traslada a Viena para proseguir estudios musicales.

® 1909 Contrae matrimonio con Bertele von Hildebrand.
Estreno de Prinzess Bambirilla.

¢ 1915 Es llamado a filas por el ejército aleman.
* 1918 Tras ser herido, se convierte al catolicismo.
® 1920 Estreno en Munich de la épera Die V3gel.

® 1924 En Munich, estreno de la dpera Don Gil de las calzas
verdes.

® 1925 Se convierte en director del Conservatorio de
Colonia.

® 1928 Leipzig acoge el estreno del Concierto para érgano.

® 1933 Pierde su cargo en el conservatorio tras la llegada al
poder de los nazis.

® 1935 Acaba la composicidon del misterio sacro
Verkiindigung.

® 1938 El gobierno nazi prohibe la interpretacion de su
musica.

* 1945 Recupera el cargo de director del Conservatorio de
Colonia.

® 1949 Estreno en Colonia de la Sinfonia brevis.

® 1952 Se estrena en Karlsruhe Hebridenténze, para piano
y orquesta.

\. 1954 Muere el 19 de marzo en Colonia.

DISCOGRAFIA

® Prinzess Brambilla. Enrico Maria Marabelli, Peter Paul,
Eric Shaw, Elena Lo Forte. Coro del Festival de Wexford.
Orquesta Filarménica de Cracovia / Daniele Belardinelli.
Marco Polo. 2 CD. DDD.

e Die Vbgel. Hellen Kwon, Endrik Wottrich, Michael Krus,
Marita Posselt, Wolfgang Holzmair. Coro de la Radio de
Berlin. Deutsches Symphonie-Orchester Berlin / Lothar
Zagrosek. Decca. 2 CD. DDD.

e Verkiindigung. Juliane Banse, Hannah Schwarz, Robert
Holl, Janina Baechie, Adrian Erdd. Coro de la Radio
Bavara. Orquesta de la Radio de Munich / Ulf Schirmer.
BR-Klassik. 2 CD. DDD.

e Preludio de Don Gil de las calzas verdes. Divertimento.
Cancién de Ariel. Serenata. Orquesta Sinfénica de la ORF
de Viena / Gregor Buhl. Capriccio. DDD.

e Apariciones fantésticas de un tema de Berlioz. Sinfonia
brevis. Orquesta Filarménica del Estado de Rheinland-
Pfalz / Gregor Buhl. Capriccio. DDD.

e Concierto para drgano, coro infantil y orquesta. Toccata,
adagio y fuga. Variaciones sinfénicas sobre una cancién
francesa. Iveta Apkalna, dérgano; Hansjorg Albrecht,
organo. Tolzer Knabenchér. Orquesta Sinfénica de
Munich / Hansjérg Albrecht. Oehms Classics. DDD.

e Cuartetos de cuerda n. 1-3. Quinteto de cuerda. Jens
Peter Maintz, violoncelo. Minguet Quartett. Avl Music. 2
CD. DDD.

e Lieder. Konrad Jamnot, baritono; Marlis Petersen, soprano;
Eric Schneider, piano. Capriccio. DDD.

e Grosse Messe. Simone Schneider, Gerhild Romberger,

Christian Elsner, Robert Holl. Coro Fiarménico de Berlin.
Orquesta de la Konzerthaus de Berlin / Jorg-Peter Weigle.
Capriccio. DDD.

e Te Deum. Gitta-Maria Sjéberg, Lars-Erik Jonsson. Coro de

Céamara Eric Ericson. Coro y Orquesta Sinfénica de la Radio
Sueca / Manfred Honeck. Orfeo. DDD.
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Ritmo Critica

septiembre 2024 ¢ nimero 986

AUDITORIO

Opera / Conciertos

El verano nos ha deparado multitud de festivales y grandes mo-
mentos en el mundo operistico, como viene siendo habitual en el
estio europeo, donde sobresalen Salzburgo, Bayreuth o los Proms,
como tres eventos de valor incuestionable y arraigo (ver nuestra
web, pestafia “auditorio”). Pero también seguimos con momentos
"satélites” en torno a éstos, como puede ser el cierre de temporada
en ADDA de Alicante, con ADDA:-Simfénica y Josep Vicent, con te-
mas contenidos en el registro fonografico RITMO - The Chick Corea
Symphony Tribute. Desde Buenos Aires hablamos de la conocida
Carmen ideada por Bieito y desde Madrid del cierre de temporada
del Teatro Real con Madama Butterfly. Desde Munich damos amplia
cobertura a su espectacular Festival de Opera, con titulos, entre
otros, como La dama de picas o Las bodas de Figaro (ver imagen
superior). También un Cosi fan tutte desde Viena: “la idea desarro-
llada por Barrie Kosky es muy ingeniosa”.

© WILFRIED HOESL

Por otra parte, la maravillosa Eugen Oneguin cerrd la temporada
del Théatre du Capitole de Toulouse y desde Verona comenta-
mos Il barbiere di Siviglia, de Rossini, que regresé a la Arena de
Verona en versién de Hugo De Ana. Y finalmente, desde Paris, La
Vestale, de Spontini, y la muy oportuna la representacion parisina
de L'Olimpiade de Vivaldi, con un fantéstico reparto integrado por
Jakub Jésef Orlinski, Marina Viotti, Caterina Piva, Ana Maria Labin o
Delphine Galou (imagen inferior).

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

© Guuia PAPETTI

DISCOS
Discos

El sello Dynamic apuesta por recuperar titulos llamados rarezas, y
este mes destacamos la Ultima épera que compuso Cilea, Gloria,
con la protagonista de Anastasia Bartoli (en la imagen), servida de
manera excelente, como nos relata nuestro experto Pedro Coco:
"La bella y esencial puesta en escena de Antonio Albanese conecta
estéticamente con el patrimonio sardo, y propone un marco de
gradas clasicas que recuerda a las propuestas de Pizzi, exponiendo
de manera muy estilizada la tragedia medieval de dos facciones
sienesas enfrentadas a lo Romeo y Julieta. Ademas de una cuidada
y expresiva lectura de Francesco Cillufo desde el homogéneo foso,
destaca la entrega de la pareja protagonista con la soprano Anasta-
sia Bartoli, de instrumento lirico de timbre cautivador y proédiga en
sutilezas, y Carlo Ventre, con una voz de generoso caudal”.

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

AUDITORIO @ DISCOS
EN pLATAFORMA Di1SCcO0S RECOMENDADOS DEL MES



Espléndido tributo sinfénico a Chick Corea

Alicante

no de los proyectos musicales més ambiciosos surgidos del

maestro Josep Vicent para llevar a cabo con su orquesta
ADDA-Simfonica de Alicante es sin duda el homenaje que ha querido
hacer al gran teclista y compositor norteamericano Chick Corea, uno
de los iconos del jazz del ultimo medio siglo, que fallecié en 2021,
dejando un legado muy significativo de inspiracion latina, una de las
fuentes que més han motivado al director alicantino para afrontar la
creacién de este programa con el que ha querido estar de manera
muy significativa en el FIJAZZ-2024 del ADDA como cierre estelar de
la temporada, integrando en el conjunto a cinco musicos de reco-
nocido prestigio como figuras en sus instrumentos, todos al servicio
del mejor jazz.

Contar con una formacién como ADDA-Simfonica ha supues-
to facilitar esta idea a limites de la excelencia, como lo demuestra
la grabacion doblemente nominada a los Grammy Latinos 2023 de
gran parte de los numeros que han sido incorporados al programa
de este concierto que aqui se resefia, que han servido para experi-
mentar sensaciones y conjunciones de su planteamiento musical de
cara a su presentacion en el prestigioso Festival de Ljubljana dos dias
después. El resultado ha sido verdaderamente espectacular, dado el
arrollador ritmo que ha fluido en todo momento, producto en gran
medida a la personalidad como percusionista consagrado que tiene
el maestro Josep Vicent, proyectando todo su saber en temas como
Spainy Children’s song 1, que levantaron al publico de sus asientos,
por la vitalidad que desprendian sus compases y el sonido envolven-
te de la orquesta en verdadero estado de gracia acompafiando al
magistral saxo de Paquito D'Rivera, que dejaba destellos constantes
de arte puro. Otro pasaje que su escucha produjo total admiracién
fue Pixeland Rag, por la destilacion al detalle con que fue dirigido y
realizado por la orquesta, demostrando la precisién del nivel técnico
en el que se conjugan ambos elementos protagonistas. Crystal si-
lence sirvié para experimentar la fusién del estilo flamenco-jazz que
propone el cantaor y saxofonista islefio Antonio Lizana, cuya inter-
vencién significé un contraste con el resto del programa, propiciando
a su vez la escucha de la brillante sonoridad del concertino invitado,
el venezolano Alexis Cérdenas, todo un impulsor de la seccién de
cuerda.

Con el muy apreciado tema Love Castle llegé uno de los momen-
tos algidos del concierto con la intervencion del trio clasico de jazz,
liderado por el argentino Emilio Solla, arreglista destacado de este
programa, acompanado por el contrabajista peruano Jorge Roeder
y el baterista hingaro Ferenc Nemeth, que sirvieron para animar a la
orquesta a realizar una soberbia recreacién de este titulo tan icéni-
co de Corea, que supuso un remanso cadencioso de emocionalidad
contenida como contraste a la enorme ritmica precedente. La velada
tuvo un final apotedsico con Paquito D'Rivera protagonizando los te-
mas Armando’s Rhumba (compuesta por Corea en honor a su verda-
dero nombre) y Spanish Fantasy, en los que el extraordinario trompe-
tista germano-valenciano David Pastor puso una nota destacada con
su sonido penetrante de limpieza infinita. Otra noche memorable de
ADDA-Simfonica.

José Antonio Cantén

Paquito D'Rivera, Antonio Lizana, Emilio Solla, Jorge Roeder,
Ferenc Nemeth, David Pastor y Alexis Cardenas. ADDA-Simfénica
/ Josep Vicent. Temas contenidos en el registro fonogréfico RITMO.
The Chick Corea Symphony Tribute.

Auditorio de la Diputacién (ADDA), Alicante.

© Prensa Teatro CoLon / Lucia RiVERO

Carmen, con la mirada de Bieito

Buenos Aires

l a inmediatez de las producciones operisticas marcan hoy como un

tiempos. O sea, llegan enseguida. Pero esto no ha sucedido en Buenos

reloj justo en hora su presencia en otros teatros liricos en breves

Aires con la conocida versién del afamado Calixto Bieito y su versién
de Carmen de Bizet en el Teatro Colén, como centro activo y recepti-
vo en Latinoamérica. Vale decir, al referirme en este despacho sobre la
Carmen de esta temporada, presentada al publico de esta ciudad con
el aval del Liceu barcelonés, los teatros Regio di Torino, Massimo de
Palermo y La Fenice, que hay que tomar en cuenta que esta versién ha
circulado en las redes y los medios filmicos porque su estreno data de
hace un cuarto de siglo y se ha difundido mucho.

Bieito la estrend en 1999 en el Festival Perelada y lo que fue novedo-
so y llamativo como nuevo enfoque polémico, también en su tiempo, es
la alusién a la violencia de género, al crimen pasional, planteado en un
escenario despojado y minimalista, en la Ceuta del norte africano. Llegd
a Buenos Aires en manos de su repositor Yves Lenoir como un producto
propio de esa época y, por tal razén, es un enfoque de entonces de
la épera bizetiana concordante con una vuelta a los setenta del siglo
pasado donde estd ambientada. Esta reflexién cabe, porque valoran-
do la extensa trayectoria de Bieito, quien escribe recuerda siempre su
puesta en escena de Pepita Jiménez de Albéniz en el teatro Argentino
de la ciudad de La Plata, cabecera de la provincia bonaerense, en 2012,
cuando vino personalmente y pudimos dialogar sobre su obra. Esta vez
la propuesta para Carmen, mucho mas difundida y polémica, por cierto,
ya aparece algo empafiada por los afios.

En el plano musical, el maestro georgiano Kakhi Solomnishvili, asisten-
te de Charles Dutoit, con eficacia llevo la partitura, en tanto los cuerpos
estables del teatro, el coro preparado por Miguel Martinez y el de nifios
por Helena Cénepa, cumplieron una digna labor. La plana de cantantes,
encabezada por la italiana Francesca Di Sauro, de eficientes recursos mu-
sicales, voz asopranada y buena actriz, y el tenor Leonardo Caimi, que fue
un Don José adecuado pero sin demasiado relieve. En tanto, la soprano
local Jaquelina Livieri cumplié con su publico dignamente y el menorgquin
Simén Orfila y los roles de flanco asumidos por cantantes locales cum-
plieron adecuada labor. En suma: una evocacion de la Carmen concebida

La conocida Carmen ideada por Calixto Bieito llegé al Teatro Colon.
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por Calixto Bieito con el minimalismo escenogréfico de Alfons Flores y
vestuario de Mercé Paloma que se incorpord a la trayectoria del Coldn.

Seguiré con mis recensiones en préximo despacho.

Néstor Echevarria
Florencia Di Sauro, Leonardo Caimi, Jaquelina Livieri, Simén Or-
fila, etc. Orquesta Estable y Coro Estable / Kakhi Solomnishvili.

Escena: Calixto Bieito. Carmen, de Bizet.
Teatro Colén, Buenos Aires.

Una Dama convincente (en lo musical)

Munich

En su famoso Festival del mes de julio, con lo méas granado de la tem-
porada y alguna novedad (en este nimero se reflejan varios titulos)
las éperas desfilan a razén de dos funciones cada una los siete dias de la
semana. Esta vez he visto dos. El primero, este Tchaikovsky, segin mu-

chos la obra maestra de su produccién lirica y casi su Ultima. La dama de

© WiLFRIED HOESL

Lise Davidsen hizo una Lisa colosal en esta Dama de picas en el
Festival de Opera de Munich.

picas es, sencillamente, una obra fundamental del género y de finales
del siglo romantico. En esta ocasién se utilizd una nueva puesta en esce-
na ya estrenada en esta temporada debida a Benedict Andrews, del que

vefa por primera vez una produccion y espero no ver otra. Aparte de que

Homenaje a Puccini

Milan

Para el centenario de la muerte del ilustre compositor, la Scala ofrecio
este afo La Rondine y, para clausurar la temporada, esta Turandot.
Aunque habria al final unas funciones en que el tenor seria Roberto
Alagna, con su interés, sélo pude ver esta con la ya ex pareja Netre-
bko-Eyvazov. En la labor de la primera recay6 el mayor interés de la re-
posicién (se volvié para ello al segundo final de Alfano -retocado y corta-
do por orden de Toscanini- y se dejo caer el nuevo de Berio, que estuvo
presente en la Ultima reposicién aqui con Chailly). En efecto, la diva se
presentd en plena forma con un fraseo sugestivo que se complacia en
no hacer de la princesa de hielo sélo una valquiria a pleno grito de gue-
rra, sino que, desde el principio, con las medias voces, nos encontramos
frente a una mujer voluntariosa, pero con sus fragilidades y contradic-
ciones. Ni siquiera hubo en este caso un abuso del sector grave como
se habia observado en las dltimas oportunidades: la voz lucié lozana,
extensa, uniforme, timbradisima, y la actuacién revel6 a un ser decidido
pero curioso. No tiene sentido elegir un momento, pero incluso cuando
no cantaba estaba en el papel. El caso de Eyvazov no fue el mismo. La
voz, siempre ingrata de color, cambia el mismo incluso dentro de una
frase y no para mejor. Tiene su buen registro agudo, que hace escuchar
con gran fruicién y que una parte del publico claramente aprecia (“Nes-
sun dorma” fue el Unico momento de aplauso a escena abierta gracias
al calderdn final, aunque el resto del aria resulté monocorde y la expre-
sividad exagerada como en el resto de la 6pera: un Calaf chulesco es lo
Ultimo que se necesita para terminar de hacer antipatico el personaje).
Feola fue muy buena Lil, pero se trata de una soprano bastante liviana
para la parte y la voz resulta pequena y espacialmente desvaida en el
centro. Lo mejor fueron sus agudos y filados, y en general la escena de
la muerte, que fue uno de los momentos fuertes de la puesta en escena.

La nueva produccién de Livermore fue mas bien de espectaculo por
el espectéaculo mismo, con mucha gente, mucho movimiento, hasta un
falso caballo fosforescente, una luna imponente que parecia mas hecha
para Salomé de Strauss, mucha China de diversas edades (incluida la
contemporanea con uniformes o vestidos tradicionales -el propio em-
perador es una curiosa mezcla de ambos-, aunque no se comprende el
porqué de la diferencia de unos y otros; tampoco el hotel y las prostitu-
tas que contemplan la escena en el primer acto). Hay unos inquietantes
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“Anna Netrebko presenté una princesa de hielo frente a una
mujer voluntariosa, con sus fragilidades y contradicciones”.

globos rojos, que aparecen por primera vez en manos del principe de
Persia cuando se encamina desnudo (le han quitado las ropas entre el
principio de la obra y este momento) al sacrificio (el verdugo es una
sefiora, supongo que por motivos de igualdad). La Gnica novedad en la
interpretacion es la escena de las méascaras, que transcurre en un burdel
o algo parecido y no parece algo ni muy profundo ni muy acertado, pero
igual se debe a la ignorancia de este cronista.

Del resto de los cantantes destacé la enorme voz, todavia en buen
estado, de Kowaljow, que fue quien mejor resistié al vendaval sonoro
desencadenado por Michele Gamba, que hasta llegd a cubrir en un
par de oportunidades a Netrebko. Las méascaras respondieron muy
bien alo que se les pedia y cantaron bien (supongo que también por
razones de correccién politica fueron tres orientales). De los demas
se puede destacar el mandarin intelectual maoista de Adriano Gra-
migni. El publico que colmaba la sala dedicé largos aplausos al final
a todos, salvo algunas protestas destinadas al director de orquesta
(que sustituia a Daniel Harding) y alguna muy aislada al tenor.

Jorge Binaghi

Anna Netrebko, Rosa Feola, Yusif Eyvazof, Vitalij Kowaljov, Raul
Giménez, etc. Orquesta y Coro del Teatro / Michele Gamba.
Escena: Davide Livermore. Turandot, de Puccini.

Teatro alla Scala, Milan.




se podd (dejando un coro que no rima con nada) el intermedio mozar-
tiano del segundo acto, no supo qué hacer con el coro mas que ponerlo
de pie o sentado, haciendo gestos novedosos, o bien cantando en off.
Casi no hay escenografia, pero el cuadro en el cuartel parece ocurrir en
un bar de alterne o burdel. Y el més logrado, que es el de la muerte de
la Condesa (las sugestivas luces de Jon Clark son lo mejor del apartado
escénico), se resiente de la falta de relacion entre ella y Hermann (que
trata con las cuatro versiones mas jévenes de la aristécrata). Y vaya uno
a saber por qué Lisa muere en una atmésfera tipo cuadro de Hopper
o el Ultimo cuadro tiene como croupier a la Venus de Mosct y el coro
masculino esté vestido como si todos fueran travestis.

La direccién de Shokhakimov (aplaudido con fervor) fue buena, aun-
que de tiempos vivos (a veces demasiado) y muy dada al efecto (por
fortuna tenia voces importantes o lo habrian pasado mal). La orquesta
soné espléndida (y fuerte) y el coro (preparado por Christoph Heil) lo
mismo. No hubo un solo cantante fuera de papel, desde los que dicen
un bocadillo hasta los principales, pero fuerza es citar a Lise Davidsen
en primer término, una Lisa colosal, cuya voz parecia demasiado grande
para la sala, aunque disfrazada como una rubia fatal de cine negro ame-
ricano. El titular se encontré indispuesto y con apenas tiempo llegd a
sustituirlo el excelentisimo Pirogov, a quien habria que tomar en cuenta
para este tipo de papeles. Urmana fue una buena Condesa, aunque no
borré recuerdos anteriores, quizé en estado vocal mas precario pero de
actuaciones y fraseos mas intensos. Burdenko encontré en Tomski un
personaje ideal para su tipo de canto y voz. Y Pinkhasovich hizo un buen
Yeletski, no sé si por marcacién poco aristocratico y de canto algo mo-
nétono. Mejor que en el Liceu Karkacheva, que aqui sélo pudo lucirse
como Polina. De los demaés habria que destacar el Surin de Bélint Szabd
e incluso el Chekalinski de Kevin Conners. Sala abarrotada y aplaudido-
ra, con delirio particular para Davidsen, Pirogov y al maestro.

Jorge Binaghi

Mikhail Pirogov, Lise Davidsen, Violeta Urmana, Roman Burdenko,
Boris Pinkhasovich, Victoria Karkacheva, etc. Orquesta y Coro del
Teatro / Aziz Shokhakimov. Escena: Benedict Andrews. La dama de
picas, de Tchaikovsky.

Opera del Estado de Baviera, Munich.

Nuevas Bodas

Miinich

sta nueva produccién de Evgeny Titov para Las bodas de Figaro
Eno es ni buena ni mala; es tonta. En un palacio que parece haber
conocido tiempos mejores, pero donde todos visten de modo moderno
y bastante hortera, sin excepcion, con todas las comodidades al alcan-
ce de la mano (empezando por cigarrillos y bebidas y terminando por
una especie de trono que en el fondo es una tortura ya que en su base
hay dildos que se levantan peligrosamente, y asi termina “castigado” el
Conde). Los personajes o no tienen mucha definicién, o uno (la Conde-
sa) parece ya la protagonista de la obra siguiente a esta de Beaumar-
chais (La madre culpable), y exhibe desde el vamos un interés excesivo
en el paje. Mejor suerte tiene su consorte, un violento autoritario al que
el deseo sexual obnubila (en el primer y cuarto acto le falta tiempo para
bajarse los pantalones, aunque el efecto en el final queda un tanto dilui-
do por el traje rosa con arnés negro que utiliza). Barbarina aparece antes
de tiempo disfrazada (y vestida por su peor enemigo).

En fin, los artistas hicieron lo que pudieron y salieron bastante ai-
rosos, aunque Krimmel no parecia muy inspirado ni vocal ni escénica-
mente (y con un Figaro casi inexistente...). Excelente fue la Susanna de
Alder desde todo punto de vista (estupendo el nocturno “Deh vieni non

tardar”, aplaudido, aunque no en demasia). El Cherubino de Amereau
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“Esta nueva produccion de Evgeny Titov para Las bodas de Figaro
no es ni buena ni mala; es tonta”.

fue muy ensalzado y si bien fue muy correcto, no pasé de eso en la voz,
aunque si muy natural en la escena. Damrau, llamada in extremis para
la Condesa, demostré que sigue siendo una estilista y aunque alguno
de los agudos haya sido duro (més en la cavatina de entrada o en el
terceto con el Conde y Susanna) canté de modo exquisito y se llevd
una ovacién en “Dove sono”. La otra gran ovacion de la noche fue para
Olivieri, un Conde de gran relieve escénico (desde su primera aparicion
que fue recibida con risas complacidas) y formidable vocalmente, en su
gran aria del tercer acto, pero creo que hay que destacar el dominio del
recitativo, la claridad lingtistica y el dominio técnico y estilistico en todo
momento. Don Bartolo no parece un papel escrito para White, que no
pasa por su mejor momento, mientras Rdschmann, una especialista de
Marcellina en los Ultimos anos, fue la prueba de que cuando una pro-
duccién es convincente (como el afio pasado la de McVicar en Londres),
aunque el canto sea igual en ambos casos, el personaje sale mejor para-
do. Tanto ella como Basilio (un Akzeybek mejor como cantante, pero la
culpa no fue suya) se vieron, como es norma, privados de sus respectivas
arias en el Ultimo acto (sin duda es la mejor solucién desde el punto
de vista dramatico, pero los personajes sufren). Eirin Rognerud fue una
buena Barbarina, Kevin Conners un simpatico Don Curzio y el Antonio
de Daniel Noyola no fue cargado ni vocal ni escénicamente.

Estaba anunciada en la direccién Susanna Malkki, pero hace tiempo
fue sustituida por Stefano Montanari, que acompané desde el clave y
acerté mas en los actos finales que en los iniciales (obertura incluida,
llevada a paso de caballeria). El coro, preparado por Franz Obermair,
cumplié con su cometido. Como siempre no cabia un alfiler en el teatro

y el publico se mostré sumamente efusivo al final.
Jorge Binaghi

Konstantin Krimmel, Louise Alder, Diana Damrau, Mattia Olivie-
ri, Avery Amereau, Dorothea Réschmann, Willard White, Tansel
Akzeybek, etc. Orquesta y Coro del Teatro / Stefano Montanari.
Escena: Evgeny Titov. Le nozze di Figaro, de Mozart.

Opera del Estado de Baviera, Mnich.



Butterfly sin poesia

Madrid

| pasado mes de julio asistimos, en esta propuesta escénica

de Madama Butterfly ideada por el director teatral italiano
Damiano Michieletto, al pretendido desenmascaramiento de la
edulcorada apariencia del texto escrito por Giacosa e lllica para
la musica de Puccini. Michieletto traslada a nuestros dias la obra,
eliminando cualquier referencia a un Japén determinado, a Naga-
saki en particular, para convertirla en una sérdida historia que se
desarrolla en cualquier ciudad de un pais de Extremo Oriente, en
la que se practica el turismo sexual por occidentales. Asi que la
ambienta en un barrio rojo, con edificios con anuncios y tubos de
nedn poblado por prostitutas y delincuentes. En el centro, un cu-
biculo de paredes correderas transparentes por el que se pasean
las bellas y, por cierto, delicadas sefioritas de “alterne” y que des-
pués serd la morada de Butterfly. Michieletto intenta profundizar
en el tema pero cae en una serie ininterrumpida de incongruen-
cias, tratando de evitarlas.

Para empezar, Butterfly dice que es una geisha y las geishas
no son prostitutas, ni frecuentan esos barrios, asi que el llevar-
la alli es muy poco probable que lo aceptase. En el ansia de dar
al espectaculo una variedad casi cinematografica, se empenfa en
que la historia principal se vea distraida por una serie de aconteci-
mientos que no vienen a cuento, tales como que el rico Yamadori
llegue a pretender a Butterfly en un tuk tuk, vehiculo de la clase
menos pudiente en cualquier pais de Asia y, para colmo, que el
mafioso Goro finalmente le asalte y le robe. Pecata minuta al lado
de otros detalles aiin méas chocantes, como que en el ddo de amor
de Butterfly y Pinkerton, Butterfly lo comience a cantar sola en el
tejado de su cubiculo. El final, con el suicidio de Butterfly con la
misma pistola que ha arrebatado a Goro y con la que le ha ame-
nazado, priva a la escena de la solemnidad tragica que subraya
la musica. Todo esto sin tener en cuenta que por mucho que se
quiera eliminar a Japoén, la musica de Puccini esta repleta de citas
a Japén. Michieletto ignora que, aunque en esencia lo que él pre-
tende puede ser tolerable, la eliminacién de cualquier elemento,
no sentimentaloide sino poético en el mejor sentido de la palabra,
lastra su puesta en escena haciéndola poco verosimil y fallida. So-
lamente resuelve con cierta belleza el coro de las voces cerradas
en la noche del Acto Il. Todo esto sin que sea dbice a una muy
buena direccién a niveles teatrales.

Es quizé Butterfly uno de los personajes més emocionantes
creados por Puccini y el que tiene una evolucion psicologia mas
elaborada, de la nifia inocente y totalmente enamorada del prin-
cipio de la obra, a la mujer que se niega a reconocer la realidad
evidente, para acabar convirtiéndose en un personaje tragico de
una dignidad arrolladora. En Madrid hemos contado en el mismo
Teatro Real excelentes interpretaciones de Butterfly, con Daniela
Dessi, Cristina Gallardo-Domas y la més que conmovedora Ermo-
nela Jaho. En esta ocasién le ha tocado el turno a Saioa Hernan-
dez, la soprano madrilefa a la que ya habiamos escuchado en el
mismo escenario la Amelia de Un ballo in maschera, la endemo-
niado Abigaille de Nabucco, ademas de Turandot y Médée. Con
estos antecedentes, siempre magnificos, temia que voz tan recia y
poderosa no se adaptase a las caracteristicas de la joven japonesa
de 15 afos. Efectivamente, al principio cantd, como siempre, muy
bien, pero... Pero llegd la segunda parte del espectaculo y com-
puso una Butterfly antoldgica; su interpretacion, tanto a niveles
canoros como dramaticos, fue inmensa, todo esto luchando con

un vestuario que no le favorecia lo mas minimo. Su “Addio piccolo
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“Una Butterfly para el olvido, si no hubiese sido por Saioa
Hernandez”.

iddio” fue escalofriante, de una gloriosa grandeza tragica. El pd-
blico le rindié al final una de las ovaciones méas merecidas que se
han escuchado en el Teatro Real.

En otra liga, pero bien, Matthew Polenzani encarné a Pinkerton
con entusiasmo. Su voz ha evolucionado, siendo ahora la de un
apreciable tenor lirico, pero corre el peligro de en ocasiones rozar
ese tipo de tenores vociferantes que confunden el volumen con
la efectividad. Cantar el verismo es muy dificil si no se quiere caer
en los errores “horrores” de algunos famosos tenores del pasado
y del presente. Silvia Beltrami canté una Suzuki notable con una
voz apropiada para papel tan deslucido. Lucas Meachem, como
Sharpless, posee una voz sonora y no siempre bien timbrada, pero
canta estupendamente y su entrega al personaje fue ejemplar. Y
una vez mas, Mikeldi Atxalandabaso bordé al “barriobajero” Goro
de esta representacién. El resto del reparto, impecable.

Nicola Luisotti dirigi¢ la obra con su acostumbrado brio, sin
por ello pasar por alto sus momentos maés liricos. Hubiese prefe-
rido menos volumen en ocasiones, pero supo concertar al coro y
a los intérpretes con seguridad, con brillo y unos resultados estu-
pendos. Pensando que sobre esta obra se proyecta la sombra del
aquel gigante que fue Herbert von Karajan, creo que Luisotti lo ha
hecho bastante bien, teniendo en cuenta que nada menos que ni
Abbado ni Muti se han atrevido con ella. La orquesta respondié sin
fisuras a Luisotti y otro tanto ocurrié con el coro. Una Butterfly para
el olvido, si no hubiese sido por Saioa Hernandez.

Francisco Villalba

Saioa Hernandez, Matthew Polenzani, Mikeldi Atxalandabaso,
Silvia Beltrami, Lucas Meachem, etc. Coro y Orquesta Titular
del Teatro Real / Nicola Luisotti. Escena: Damiano Michieletto.
Madama Butterfly, de Puccini.

Teatro Real, Madrid.




Las cartas boca arriba

Munich

ara intuir el modelo al que apunta Serge Dorny en la Opera

de Baviera, sirven las cuatro propuestas que cerraron el Fes-
tival de Verano de Munich, revelando el credo del gestor belga,
formado a la sombra de su paisano Mortier, quien tanta impor-
tancia concedié al hecho teatral concebido por creadores de van-
guardia, a veces con lecturas heterodoxas. Dos de los titulos, de
su total competencia, al pertenecer a la temporada que clausura
la cita estival. Los otros, recuperados de su antecesor, Nikolaus
Bachler, allanando el camino a Dorny.

En La Fanciulla del West, de Puccini, el cineasta Andreas Dre-
sen plantea los actos | y Il en espacios abiertos, reconocibles
como sets cinematograficos, reduciendo a platé intimista el se-
gundo: la cabafa de Minnie, la soprano sueca Malin Bystrom que,
siguiendo los pasos de su paisana Nilsson como fanciulla refe-
rencial, defendié al personaje con voz potente y escalofriantes
agudos. Valiente, como corresponde a la mujer que sobrevive en
un mundo de hombres buscando fortuna en Eldorado california-
no. Luchadora que mostrara su lado mas débil por amor a quien
resultard ser un buscado forajido, Dick Johnson, el tenor coreano
Yonghoon Lee, capaz de dar las notas con depurada técnica, pero
pocas dotes para emocionar. De subsanar la carencia se encargé,
como Sheriff Jack Rance, rival de Johnson en el tridangulo amoro-
so, el baritono Michael Volle, perfecto de presencia y voz. Com-
pletando el cartel, otros dos baritonos, que repiten el cometido
que desempenfaron en el estreno de esta produccién en 2019:
como Nick, camarero de Minnie, el incombustible Kevin Conners;
como el minero Sonora, el holandés Tim Kuypers. Perfecta la sec-
cién masculina del coro titular y brillante en su aportacion desde
el foso el eslovaco Juraj Valcuha.

Distintas fueron las cosas en el otro Puccini, Tosca, en una es-
cabrosa produccién firmada en mayo de este afio por el hingaro
Kornél Mundruczé, empefiado en convertir su trabajo en confu-
so homenaje a Passolini durante el rodaje de Salo. A salvar del
naufragio contribuyé definitivamente la soprano italiana Eleono-
ra Burato, compartiendo cartel con el irregular Cavaradossi de
Jonas Kaufmann, quien, sin tener la mejor tarde, fue gratificado
generosamente por su publico. Mayor fue el reconocimiento a
Burato por su perfecta expresién y el dominio de los tempi, por
una audiencia reclamando de nuevo el “Visi d'arte”. Junto a ella,
como Scarpia, el baritono francés Ludovic Tézier, buen actor y
magnifico intérprete. De dar forma musical con auténtica solven-
cia se encargdé Andrea Battistoni, referente muniqués para el re-
pertorio italiano.

Flanqueando las obras del compositor de Lucca, Tannhdusery
Fledermaus, tan dispares como el planteamiento escénico de sus
respectivos directores. La épera de Wagner se anotaba en 2017
el debut muniqués del hombre orquesta Romeo Castellucci, de-
fensor del género como sintesis de todas las artes. Responsable
a su vez de luz, vestuario y escenografia, sirve la trégica historia
como una ucronia articulada en torno al mito universal (desde el
despertar del mundo hasta un incierto futuro), recurriendo desde
el teatro de sombras, proyecciones y transparencias, a una casi
imperceptible coreografia como parte del decorado, conforman-
do un trabajo con calidades de instalacién, rindiendo homena-
je a sus maestros: de Bill Viola a Bob Wilson, para llegar a un
acto Il personal de sobrecogedor minimalismo. Al protagonista,
Klaus Florian Vogt, sin la frescura angélica de una voz que marcé
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“Castellucci sirve la tragica historia de Tannhduser como una
ucronia articulada en torno al mito universal”.

el comienzo de su carrera, le cuesta levantar el vuelo en el acto |,
consiguiendo cuajar el comienzo y el final del segundo. Perfectos
en sus cometidos Jonas Hacker (Walther) y André Schuen (Wol-
fram). Por encima de todos, la soprano Elisabeth Teige, recuerda
a aquella Victoria de los Angeles que, en 1961, en el mismo papel,
se convirtié en la primera espafiola en el templo de Bayreuth. So-
bra decir que Sebastian Weigle evidencié cémo la orquesta titular
responde con devocién ante Wagner.

Cerrando Festival, El murciélago de Johann Strauss, titulo tan
familiar como infrecuente en el lugar, elevado a triunfo absoluto
por el ingenio de Barrie Kosky, que propone una solucién agil,
que enlaza con la revista popular y el musical de Broadway. Con
una orquesta demostrando sus reflejos ante cualquier embate,
espoleada por Constantin Trinks, y al servicio de un reparto de
excepcion encabezado por Diana Damrau, sembrando el pen-
tagrama de coloraturas y agilidades. Con similares aptitudes, la
soprano Nikola Hillebrannd. Poniendo color como Principe Orlo-
fsky, el contratenor britanico Andrew Watts y su cohorte de invi-
tados, con Georg Nigl y Kevin Conners descubriéndose en otra
faceta. Sin olvidar como revelacién el tenor de San Francisco Sean
Pannikar como Alfred y el trabajo incansable del cuerpo de baile
movido por el austriaco Otto Pichler.

Juan Antonio Llorente

Tannh&user, de Wagner. Director musical: Sebastian Weigle.
Escena: Romeo Castellucci. La fanciulla del west, de Puccini.
Director musical: Juraj Val¢uha. Escena: Andreas Dresen. Tosca,
de Puccini. Director musical: Andrea Battistoni. Escena: Kornél
Mundruczé. Die fledermaus, de J. Strauss. Director musical:
Constantin Trinks. Escena: Barrie Kosky.

Bayerische Staatsoper, Munich.
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Revive La Vestale

Paris

aspare Spontini (1774-1851) conocid en su tiempo el éxito sobre todo
Gen Paris y con dperas francesas. “Un italiano compositor y no un com-
positor italiano”, como decia de él su admirador Berlioz. Es el caso de La
Vestale, estrenada con un rotundo éxito en 1807 para mantenerse en la
Opera de Paris hasta mediados del siglo XIX. Después desaparecié méas o
menos de los escenarios, hasta su regreso con Maria Callas en 1954 en |a
Scala de Milan. Se trata, por tanto, de una 6pera hoy poco frecuente y hay
que elogiar a la direccién de la Opera de Paris, presidida por Alexander
Neef, que programa una nueva produccién de esta obra musicalmente
de espléndida inspiracién (especialmente en su segundo acto) y esencial
en la evolucién de la lirica francesa e internacional.

La restitucion en la Bastille cuenta con un reparto vocal de calidad.
El papel principal de Julia, la vestal de la historia, estd encarnado por
Elodie Hache, que reemplazaba en el Gltimo momento a la otra sopra-
no prevista que habia renunciado por razones de salud. No defrauda,
y lanza su voz con un vigor sin fatiga para este papel que exige larga 'y
potente participacion. En el papel del general Licinius, Michael Spyres
cumple con el talento fraseado que se le conoce a este tenor. Jean Teit-
gen expone al Souverain pontife (el Sumo pontifice) con su voz plena de
baritono experto. Aunque a estos solistas les afecta la acUstica fria de
este gran teatro moderno de la Bastille, que no corresponde al estilo
intimista de la obra. El coro interviene por su parte bien proyectado.
La orquesta resulta correcta en su apoyo, bajo la direccién regular sin
mucho mas de Bertrand de Billy.

Lydia Steier firma la puesta en escena sombria de esta trama
situada en la Roma antigua.

Lydia Steier firma la puesta en escena de esta trama situada en la
Roma antigua con una vestal enamorada de un glorioso general y desti-
nada a la muerte por haber renunciado a su castidad, pero que, al final,
sera perdonada gracias a un milagro de los dioses. Su concepcién tras-
lada la accién a tiempos actuales con soldados y banderas que pueden
venir de la Unién Soviética o de la ltalia fascista. Una idea como otra,
pero que conviene al contexto de la evocacién del imperio romano.
El decorado es sombrio con pocas luces, representando una forma de
templo, lo que corresponde también a la historia. Hay todavia demasia-
das apariciones de gente desnuda para un toque que pretende quiza
ser moderno pero gratuitamente agresivo. En su conjunto, se trata de
una puesta en escena entre dos impresiones, para una produccién que
vale sobre todo por la restitucién musical de esta obra tan importante.

Pierre-René Serna

Elodie Hache, Michael Spyres, Jean Teitgen, etc. Coro y Orquesta
de la Opera de Paris / Bertrand de Billy. Escena: Lydia Steier. La
Vestale, de Spontini.

La Bastille, Opéra, Paris.
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Paris

Muy oportuna la representacion de L'Olimpiade de Vivaldi en
Paris.

Con motivo de los Juegos Olimpicos que se celebraron este vera-

nueva produccion de L'Olimpiade de Vivaldi. Pues, para una trama de

no en Paris, el parisino Théatre des Champs-Elysées presenté una

conflictos de poder y amorosos, el libreto de Metastasio de esta 6pera
se sitla en el contexto de los Juegos Olimpicos de la Antigua Grecia.
La puesta en escena de Emmanuel Daumas se adecta a la historia, con
un gimnasio moderno y atletas que hacen deporte en la primera parte,
y después con un templo a la manera griega antigua y personajes vesti-
dos al estilo antiguo que desfilan en un ceremonial. Todo esté bien con-
cebido y representa bien la accion de la trama, ademas en conformidad
con el estilo musical de la obra, sus recitativos y arias da capo repetitivos
en la primera parte, y después en la segunda parte con mas lamenti de
profunda inspiracién.

El reparto vocal se corresponde también con el caracter de la dpera,
con una mayoria de voces agudas, que fueron destinadas a castrati en
su estreno en Venecia en 1734. Es asi como el papel principal de Licida
corre a cargo del contratenor de moda Jakub Jésef Orlinski, que cum-
ple perfectamente con agudos de cabeza bien lanzados. Por su parte,
Marina Viotti interpreta el segundo papel importante, el de Megacle,
travestida, con su voz de mezzo experta en vocalizaciones. La mezzo
Caterina Piva, la contralto Delphine Galou y la soprano Ana Maria Labin
completan con firmeza los otros diferentes papeles agudos. El bajo Lui-
gi De Donato y el baritono Christian Senn intervienen con precision para
sus dos papeles secundarios episédicos. El coro de jévenes Académie
Haendel Hendrix participa decididamente durante sus dos apariciones,
incluida la del coro del final con todos los cantantes. La orquesta de ins-
trumentos barrocos Ensemble Matheus sostiene claramente el conjunto
bajo la batuta animada de entusiasmo de su director Jean-Christophe
Spinosi. Un éxito, que obedece plenamente a su objetivo de participar
musicalmente y con el fasto que se debe en los Juegos Olimpicos en la
capital francesa.

Pierre-René Serna

Jakub Jésef Orlinski, Marina Viotti, Caterina Piva, Delphine Galou,
Ana Maria Labin, etc. Coro Académie Haendel Hendrix, Ensemble
Matheus / Jean-Christophe Spinosi. Escena: Emmanuel Daumas.
L'Olimpiade, de Vivaldi.

Théatre des Champs-EIysées, Paris.



Eugen Oneguin, fin de temporada en punta

Toulouse

iempre la funcién que cierra una temporada operistica tiene un agri-

dulce sabor para un teatro de épera. Por un lado, la satisfacciéon de
haber cumplido con toda la programacion, las més de las veces exte-
nuante, con dedicacién y probablemente con éxito y, por otra parte,
la despedida de todos los colegas y el cierre provisional de la tension
emocional hasta el inicio de la siguiente. Ademas, en el caso de esta
funcién de Eugen Oneguin en Toulouse, el director del teatro anuncié
al inicio de la funcién la jubilacion de cinco miembros de los conjuntos
estables, lo que provocd una prolongada ovacién por parte del piblico.
Imaginamos que en Toulouse hay una relacién casi familiar entre piblico
y teatro.

Eugen Oneguin, que el mismo Tchaikovsky denominé “Escenas liri-
cas”, es una épera perfecta dramatica y musicalmente, y solamente con
presentarla sin tachones, tiene el éxito garantizado. La puesta en escena
de Florent Siaud es adecuada y de época, con unos decorados de Ro-
main Fabre que sitdan la accién en dos niveles, abajo el salén y arriba el
jardin anterior del palacio, que permite un sincronizado juego de repar-
to de acciones en interior y exterior muy interesante en el primer acto,

y algo mas forzado en el segundo. El trabajo actoral es convincente,

aungue por momentos se echara en falta algo mas de emocidn, y la
inclusién de diez bailarines en los tres actos es un acierto, pues en cada
acto hay un momento danzable.

El reparto ha sido homogéneo vy sin fisuras, con momentos cierta-
mente memorables. Muy bien la pareja protagonista. Tanto Valentina
Fedeneva, con una voz lirica justa para el papel de Tatiana, y que canté
una escena de la carta en el primer acto bien construida y expresiva,
como la voz aterciopelada de Stéphane Degout como Oneguin, casa-
ron muy bien en sus escenas conjuntas. El Lenski de Bror Magnus Tade-
nes fue todo lo emocional y desesperado que se le puede pedir al per-
sonaje, con piani bien resueltos en su famosa aria “Kuda, kuda” y todo
el brillo necesario en las frases en forte. Muy bien, y asi lo reconocié el
publico en los aplausos finales, el bajo aleméan Andreas Brauer como
Principe Gremin, creando un momento inolvidable en la reexposicién
en pianissimo de su aria del tercer acto.

Muy gratamente nos sorprendié Patrick Lange en la direccion musical.
Era la primera vez que lo vefamos en directo y es un soberbio maestro,
atento siempre a la escena y ayudando mucho en el tréfico musical (de he-
cho tuvo que ajustar en varios momentos al coro), siempre con una sonrisa
y cémplice de sus musicos. La primera entrada de la orquesta con la prime-
ra frase de la cuerda al comienzo de la dpera ya mostrd en su calidez y em-
paste el camino por el que seguiria la funcion. Ademas, cuenta la orquesta

con excelentes vientos, destacando por su papel protagonista en los solos,

Un Barbiere di qualita

Verona

primera vista no es el titulo més popular de Rossini el mas ade-
cuado para un anfiteatro enorme como la maravillosa Arena de
Verona. Sin embargo, merced a una puesta en escena de Hugo De
Ana, autor de todos los elementos con la coreografia de Leda Lo-
jodice, a la que se podra criticar todo lo que se quiera, el Barbero
vuelve desde hace afios con el visto bueno del piblico que llena (no
totalmente) el inmenso espacio. Es verdad que los figurantes y los
elementos decorativos son muchos mas que los necesarios y que los
bailes y bailetes se repiten con empefio digno de mejor causa, pero
la gente se divierte y aunque algin cantante aproveche la ocasién
para interpolar algin bocadillo y otro para agregar agudos y variacio-
nes tal vez excesivos, la obra sigue funcionando como un mecanismo
de relojerfa; por fortuna hay un reparto muy equilibrado y eficiente,
con las diferencias obvias entre sus integrantes. El coro, preparado
por Roberto Gabbiani, hizo bien lo no mucho que debe hacer y se
movid bien. La orquesta resulta siempre penalizada en la Arena, y el
sonido fue apagado y opaco. No se puede dar una opinién acabada,
pero la direccién de Petrou, esta vez lejos de su especialidad barroca,
pareci6 correcta, aunque, claro estd, en esas condiciones no puede
decirse brillante (acompafiaba ademas los recitativos desde el forte-
piano y eso lo hizo muy bien).
Descollaba el Figaro, de veras factotum, de Olivieri, que se lle-
v una ovacion en la cavatina de entrada y al final del espectaculo.
Voz lozana, actuacién briosa, fraseo intencionado, ajuste estilistico
y técnica sélida configuraron un gran protagonista, muy distinto de
los ya memorables de Milédn y Viena. El dio “Dunque io son” con
Rosina fue el segundo momento més brillante de la noche. La pupila
de Berzanskhaya fue buena, aunque el centro no siempre resultara
audible y se empefnd en adornar lo més posible su parte, no sélo
en sus dos arias. Se movio bien, pero creo que es mas adecuada en
roles serios. Barbera fue un buen Conde con algin agudo forzado al
inicio de la velada, que enseguida estabilizd, pero siempre de bello
timbre, respondiendo a las exigencias del rondé final. Nunca ha sido
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Il barbiere di Siviglia, de Rossini, regreso a la Arena de Verona
en version de Hugo De Ana.

un gran intérprete, aunque cumplié. Bordogna hizo un excelente
Bartolo, desbordante de energia (tal vez demasiada considerando
el personaje) y bien trazado vocalmente, que se llevd su buena tan-
da de aplausos. Tagliavini, sin esforzarse particularmente en ningun
aspecto, cumplié més que holgadamente con las exigencias de Don
Basilio, destacando en su gran aria (con golpe de cafidn incluido) y en
el quinteto del segundo acto. Los secundarios estuvieron correctos
y habré que destacar (no sélo por su arieta, sino por sus brillantes
agudos en el genial final del acto primero) la Berta de Mappa, suma-
mente divertida.

Jorge Binaghi

Mattia Olivieri, Vasilisa Berzhanskaya, René Barbera, Paolo
Bordogna, Roberto Tagliavini, Marianna Mappa, etc. Orquesta
y Coro de la Arena de Verona / George Petrou. Escena: Hugo
De Ana. |l barbiere di Siviglia, de Rossini.

Arena, Verona.
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La maravillosa Eugen Oneguin cerro la temporada del Théatre du
Capitole de Toulouse.

el oboe y el trompa primero. El coro, demasiado escaso en nimero para los
momentos brillantes, y sepultado por la orquesta cuando cantaban las fra-
ses de las cuerdas solas, tiene soltura escénica y estd muy experimentado.

El teatro del Capitolio, de tamafio menos grandioso que otros coli-
seos, permite al publico estar muy cerca del escenario, y la implicacion
emocional con lo que se escucha es mayor. Los prolongados aplausos
de més de 10 minutos y las continuas salidas a escena del elenco son
testimonio claro del enorme éxito cosechado.

Jerénimo Marin

Stéphane Degout, Valentina Fedeneva, Eva Zaicik, Bror Magnus
Tedenes, Andreas Bauer, etc. Coro de la ()pera Nacional del Ca-
pitolio, Orquesta Nacional del Capitolio / Patrick Lange. Escena:
Florent Siaud. Eugen Oneguin, de Tchaikovsky.

Opera Nacional del Capitolio, Toulouse.

Un Cosi donde todo se sabe

Viena

En un teatro de provincia, el director escénico (Don Alfonso) esté ensa-
yando Cosi fan tutte asistido por una dama (Despina), que se ocupa
de todo los aspectos concomitantes. El cuarteto protagdnico esté confor-
mado por dos parejas de enamorados que, puesto que estan ahora ac-
tuando, conocen perfectamente el desarrollo de la accion teatral. La idea
desarrollada por Barrie Kosky, el director escénico de esta nueva produc-
cion de la dpera de Mozart, es muy ingeniosa, dado que, por una parte, no
nos obliga a aceptar que las dos parejas caen en el engafio ingeniado por
Don Alfonso, tampoco altera la misica ni el texto. Pero si altera de manera
profunda la credibilidad de la accién. Fiordiligi y Dorabella saben perfec-
tamente que Ferrando y Guglielmo se hacen pasar por albanos, dado que
esta situacién es parte de la trama de la obra que estén ensayando. Pero
Don Alfonso, maligno, aprovecha la situacién escénica para, secundado
por Despina, azuzar a los cuatro jévenes para que entren en este juego
histridnico del cambio de parejas, pero en la vida real. Despina desem-
pefia un papel importante en el hecho de convencer a las damas. Pero el
verdadero deus ex machina es Don Alfonso, quien, probablemente debi-
do a su edad, quiere demostrarle a los jovenes que el amor no es més que

un engano. La intriga que hilvana termina dando sus frutos y Guglielmo y
Dorabella acaban declarando su amor mutuo en el dio "Il coro vi dono”.
La muUsica de Mozart jaméas “miente”, en cuanto que expresa muy clara-
mente los sentimientos de los personajes. Ferrando y Fiordiligi no tardarén
en caer en la misma trampa. El desenlace final es puro teatro, pero el dafio
realizado es irreparable y las dos parejas terminan obviamente separadas,
aunqgue tendran que seguir actuando juntos.

Kosky solo permite que el coro intervenga en la interpretacion mu-
sical de este Cosi; no aparece en ningiin momento en el escenario. Los
decorados, obra de Gianluca Falaschi, quien a su vez disefié los vestua-
rios, muestran una boca de escenario barroca, de considerable altura,
instalada en un platé giratorio. Esto permite ver lo que sucede detras
de la misma. En varias escenas, los personajes suben gracias a escaleras
montadas en la parte trasera de la escenografia, a lo alto de la misma. El
porqué de estas acciones no resulta claro, pero probablemente se deba
a que Kosky quiera mostrar que parte de las interacciones entre los per-
sonajes no tienen nada que ver con la obra que se esta ensayando, por
lo menos en cuanto a lo que intriga y sentimientos se refieren.

La parte de Don Alfonso estuvo en manos de Christopher Maltman,
un veterano cantante mozartiano. Kate Lindsey logré sobradamente ex-
presar la comicidad y la complicidad implicita en Despina, personajes
sobornable y astuto. En cuanto a los cuatro jévenes, tanto la Fiordiligi
de Federica Lombardi, la Dorabella de Emily D’Angelo (més masculina,
decidida y resuelta que su hermana menor), como el Ferrando de Felipe
Manu y el Guglielmo de Peter Kellner, completaron un elenco ejemplar.
La direccion musical estuvo en las muy buenas manos de Philippe Jor-
dan, en lo que se refiere a seriedad musical y estilo, aunque su interpre-

tacion carecio, a veces, de un poco de carisma.
Gerardo Leyser

Federica Lombardi, Emily D’Angelo, Peter Kellner, Filiope Manh,
Kate Lindsey, Christopher Maltman. Opera del Estado de Viena
/ Philippe Jordan. Escena: Barrie Kosky. Cosi fan tutte, de Mozart.
Opera del Estado, Viena.
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“El decorado muestra una boca de escenario barroca instalada en un
plato giratorio; esto permite ver lo que sucede detras de la misma”.
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La seccién de critica de
discos de RITMO le ofre-
ce comentarios, analisis,
comparaciones, estudios y
ensayos de las novedades
discogréficas y reediciones
que mensualmente pre-
senta el mercado nacional
e internacional, en forma-
do audio (CD) y audiovisual
(DVD-BR), tanto en soporte
fisico como en edicién "on-
line" desde Internet.

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

Se cierra la seccion 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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ESPECIALMENTE
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SONIDO
EXTRAORDINARIO

AMERICAN CLASSICS

JOHN ADAMS

ymphony Orchestra
Alsop

City Noir, obra de 2009 y ul-
tima del triptico californiano
que incluye El Dorado de 1991
y el bellisimo The Dharma at
Big Sur, es el homenaje del
compositor John Adams (1947)
a la tan onirica como distorsio-
nada imagen de Los Angeles
que mostraran Hedda Hopper,
Louella Parsons o el cine ne-
gro de Hollywood a finales de
los 40. Para ello, Adams cons-
truye un complejo y enérgico
arco narrativo repleto de color
orquestal en el que se trufan
atmoésferas  cinematograficas
con ecos del jazz de big band
y giros que evocan su brillante
Slonimsky’s Earbox de 1996.
De intencion menos sinfonica,
de gestualidad mas aristada y,
sobre todo, rebosante de una
diversién sin  limites, Fearful
Symmetries, de 1988, solapa
capas de notas cortas y largas
para vertebrar una obsesiva
dramaturgia  autopropulsada
heredera del minimalismo de
Nixon in China como gambe-
rro travelling, férmula que em-
pleara en 1993 Michael Nyman
para su Musique a Grand
Vitesse o, incluso, Michel
Gondry para el videoclip de
Star Guitar de The Chemical
Brothers en 2002.

Con una grabacién de un
envidiable sonido detallado y
espacializado, el sinfénico sen-
tido de Alsop con la Orquesta
Sinfénica de la ORF supera a
Robertson/Nonesuch en City
Noir y complementa los més
4speros registros del compo-
sitor en Nonesuch, K.Jarvi/
CCn'C y Bosc/Actes Sud para
Fearful Symmetries. El ame-
no y ritmico interludio Lola
Montez does the Spider Dance
extraido de la épera de 2002
Girls of the Golden West re-
cibe aqui su primer registro.
Disco espectacular.

Justino Losada

Criti

Discos
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Miembro de la Generazione
dell’Ottanta, y recordado por
concluir Turandot de Puccini,
el napolitano Franco Alfano
(1876-1954) es una polifacéti-
ca y ecléctica figura de transi-
cién estética que, desde una
produccién, en inicio, verista,
progresé a formas mas abier-
tas de teatro musical, legando
12 éperas ademas de una inte-
resante produccién sinfénica
a través de diferentes estilos.
De timbrica impresionista, so-
fisticada orquestacién vy sin la
straussiana densidad arménica
tipica de la obra de sus coeta-
neos Respighi o Casella, la mu-
sica de Alfano es expresiva por
su porte melédico patente en
la Suite roméantica de 1908, at-
mosférica coleccién de impre-
siones de la geografia italiana,
o la més conceptual, de estruc-
tura més libre y rapsddica Una
danza de 1950. El Divertimento
para pequena orquesta y pia-
no obligado de 1933 es una
muestra de arcaizante escritura
en el estilo neoclésico de en-
treguerras que recuerda a la
Scarlattiana de Casella. Por ul-
timo, el lirico y ligero tema de
eco eslavo Nenia en su versién
final de 1951 para concertina
o acordedn, y la version para
orquesta del vals Amour...
Amour... de 1901 homenajean
alamusica de saldny el cabaré
parisino.

Con el Unico registro de
las Sinfonias por el malogrado
Israel Yinon en CPO, este CD
de la Orquesta Sinfonica de
Mildan con Giuseppe Grazioli
suma, con redondo y terreo
sonido, un sensacional traba-
jo de primeras grabaciones
con un adecuado sentido del
balance y una bien ventilada
disposicion instrumental. Muy
recomendable.

Justino Losada

Franco ALFANO
Suite romantica
Una danza

-\ Orchestra Sinfonica di Milano
. Giuseppe Grazioli

ADAMS: City Noir, Fearful Symmetries, Girls
of the Golden West - Lona Montez does the
Spider Dance. Orquesta Sinfonica ORF Viena
/ Marin Alsop.

ALFANO: Suite romantica, Una Danza, etc.
Davide Vendramin, acordedn; Vittorio Rabagliati,
piano; Orquesta Sinfonica de Milan / Giuseppe
Grazioli.

Naxos 8.559935 . 69’

Naxos 8.574533 . 75’

Karlovy Vary
Symphony
Orchestra

Dario Salvi

Llega a nosotros el volu-
men 6 de la integral que el
sello Naxos con Dario Salvi,
en esta ocasion al frente de
la Orquesta Sinfonica de
Karlovy Vary (Karlsbad), vie-
ne dedicando desde el afio
2019 a una importantisima
figura del Romanticismo
francés, todavia un poco
infravalorada, como fue
Daniel-Francois-Esprit
Auber (1782-1871), y que
abarca no solo las obertu-
ras de sus Operas, sino tam-
bién intermedios, ballets y
otras piezas instrumentales
relacionadas con éstas.

La presente graba-
cion recoge las oberturas
de L'Ambassatrice (1836),
La Part du Diable (1843),
Haydée ou Le Secret (1847),
Le Premier jour de bon-
heur (1868) y Le Dieu ou la
Bayadere (1830), junto con
nimeros de ballet de los
actos | y Il de ésta Ultima,
y el Finale del acto Il de La
Fiancée du Roi de Garbe
(1864). Lo més llamativo del
programa es un ballet con
arreglos de diversas obras
de Wolfgang Amadeus
Mozart (1756-1791). Este
divertimento, en el que no
podia faltar como fin de
fiesta la marcha turca de la
Sonata KV 331, se incluyd,
segun la costumbre tea-
tral francesa de la época,
en una reposicién de Don
Giovanni que tuvo lugar en
Paris en el afo 1866.

Como ya he dicho en
alguna que otra ocasién, el
director italo-escocés de-
muestra ser el mejor abo-
gado que haya podido en-
contrar Auber para poner
en valor las muchas virtu-
des y encantos que atesora
su musica.

Salustio Alvarado

AUBER: Oberturas (Vol. 6). Karlovy Vary
Symphony Orchestra / Dario Salvi.

Naxos  8.574532 « 87’
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J.S. BACH

Six Sonatas,
BWV1014-1019

Sirkka-Liisa Kaakinen-Pilch, violin
Tuija Hakkila, Silbermann fortepiano

J.S. Bach no llegd a publicar
en vida sus seis Sonatas para
violin y clave obligado vy la
fecha de composicién no se
conoce con precision. Lo mas
probable es que las compu-
siera en Coéthen vy las revisara
en Leipzig. En ellas se anticipa
a la posterior sonata clésica a
duo, ya que el violin y el tecla-
do son camaradas en igual-
dad de condiciones. Todas las
Sonatas, menos la Ultima de
las seis, comienzan con mo-
vimientos lentos de intenso
sentimiento que se combinan
con otros rapidos sugerentes y
4giles. Estas Sonatas estéan re-
pletas de atractivas melodias y
las emociones surgen de ellas
como si tuvieran texto, porque
en ellas la musica canta.

Las intérpretes Kaakinen-
Pilch y Tuija Hakkila combi-
nan belleza y expresividad
en su interpretacion, con una
notable atencién al detalle,
regaldndonos una versién ex-
celente de estas obras. Las
dos utilizan instrumentos de la
época, Kaakinen-Pilch toca un
violin Giovanni Battista Rogeri
(Brescia 1691), mientras que el
fortepiano empleado por Tuija
Hakkila es una copia de un
Gottfried Silberman (1749) de
Andrea Restelli, un construc-
tor contemporaneo a Bach. La
grabacién se ubicé en la igle-
sia de Karjaa que confiere a la
grabacién un ambiente de cali-
dez e intimidad.

C.PE. Bach declaré que es-
tas Sonatas estaban “entre las
mejores obras de mi querido
padre”, diciendo: “todavia
suenan muy bien y me dan mu-
cha alegria, aunque datan de
hace mas de cincuenta afos”.
Opinién que podemos corro-
borar como lo demuestra el
gran nimero de grabaciones
que tenemos de ellas.

Raquel Serneguet

Melvyn Tan formé parte del mo-
vimiento HIP con su fortepiano
Nannette Streicher, una copia
de los fortepianos originales
que tocé el propio Beethoven.
Tan grabd discos muy inte-
resantes del Beethoven HIP
junto a Norrington (los Cinco
Conciertos para piano) y en
solitario (Sonatas, Variaciones,
Bagatelas). Melvyn Tan via-
ja ahora sin su fortepiano y
toca en pianos modernos,
como si en la madurez hubie-
ra asumido aquella frase de
Harnoncourt que levanté tanta
polvareda (lo importante no es
el instrumento). Harnoncourt
grabd Schubert con Berliner
y Mozart con Concertgebouw
sin renunciar a sus ideas, en
lo que se ha llamado la terce-
ra via, y Melvyn Tan se acerca
ahora a Beethoven con un
enfoque que liga las Sonatas
Opp. 109y 110 al nombre de
C.PE. Bachyla Sonata Op. 111
a la figura de J.S. Bach. No es
ningun disparate.

Beethoven llevd a estas
tres Gltimas Sonatas hacia el
Romanticismo, cierto, pero
también llegd con ellas mu-
cha literatura pseudoespiritual
(Bilow mencioné el Nirvana
y la disolucién en el no ser,
Wagner hablé de voluntad
aplacada del hombre converti-
do en vegetariano). En lo ob-
jetivo, Beethoven no disuelve
las formas. Al contrario. El fa-
moso Adagio molto semplice
cantabile con el que concluye
la Op. 111 es un tema a cua-
tro voces que da paso a cin-
co variaciones encadenadas,
formando un movimiento que
nunca llega a romperse del
todo, con el tema de la Arietta
cada vez méas depurado. Una
limpieza que, aqui volvemos a
Tan, remite a la grandeza de las
Variaciones Goldberg.

Daniel Pérez Navarro

signum
Shosics

BEETHOVEN

The Final Sonatas

BACH: 6 Sonatas BWV 1014-1019. Sirkka-Liisa
Kaajinen-Pilch, violin; Tuija Hakkila, fortepiano.

BEETHOVEN: The Final Sonatas. Melvyn Tan,
piano.
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Williams Violin Concerto No. 1

Bernstein Serenade

JAMES EHNES
ST. LOUIS SYMPHONY ORCHESTRA
STEPHANE DENEVE

Del catdlogo del esencial
polimata que fue Leonard
Bernstein  (1928-1990) han
pasado al repertorio ciertas
obras que, impregnadas de
una ecléctica maestria de alto
poder escénico, proyectan su
iconica y vitalista personalidad.
Una de ellas es la crepitante,
jazzistica y atlética Serenade
para violin y orquesta de 1954,
que sobresale por su inventiva
basada en el elogio al amor
de El Banquete de Platon y se
estructura en torno a Agathon,
hipndtico y lirico adagio ver-
dadero corazén de la obra.
Diferente en estilo pero no
en inmediatez discursiva, el
Concierto para violin n. 1 de
John Williams (1932) deja en-
trever el oficio notorio de sus
partituras  cinematogréficas,
ligado aqui a una mayor abs-
tracciéon gracias a un muy liri-
co lenguaje atonal para, con
cierta herencia korngoldiana,
equilibrar emocién y misterio.
De nuevo Pentatone lanza
un registro de referencia, no
solo por la extraordinaria altu-
ra de su grabacién, sino por la
musicalidad obtenida de la si-
nergia de una triple asociacién:
la del elegante y cristalino so-
nido del canadiense James
Ehnes, tan expresivo como
de contenido rubato cuando
procede, un muy concentrado
y detallista Stéphane Deneve
y una idiomatica Orquesta
Sinfénica de St. Louis, que se
supera en su registro previo
con McDuffie/Slatkin y se co-
dea con las grandes de Hahn/
Zinman, Perlman/Ozawa o
Stern, Francescatti y Kremer
con Bernstein en Serenade
y que actualiza la versién de
Peskanov/Slatkin  para que-
dar a la altura de Shaham y
Williams en el Concierto.

Justino Losada

BERNSTEIN: Serenade after Plato’s Symposium
paravioliny orquesta. J. WILLIAMS: Concierto
para violin n. 1. James Ehnes, violin. Orquesta
Sinfonica de San Luis / Stéphane Denéve.

Ondine ODE 1446-2D « 2 CD o 94

Signum _ Classics  SIGCD906 o 59’

Pentatone PTC 5187148 « 62’
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Hijos del trompetista y con-
trabajista Caspar Bohrer, los
hermanos Antoine (1783-
1852) y Max Bohrer (1785-
1867) hicieron fortuna en el
Paris de la primera mitad del
siglo XIX. El primero de ellos
fue un violinista que llegé a
despertar la admiracion de
Berlioz y de todo un conoce-
dor de la técnica violinistica
como fue Paganini, mientras
que el segundo destacd
como violoncelista. Segin las
crénicas coeténeas, sus inter-
pretaciones de los cuartetos
de cuerda de Beethoven fue-
ron algo sublime.

Ambos, como era habi-
tual entre los grandes so-
listas de ese periodo, com-
pusieron también obras,
béasicamente para su propio
lucimiento. Y eso es preci-
samente lo que recoge este
disco: el Concierto para
violin en mi menor Op. 9
(1809) de Antoine Bohrer y
el Concierto para violoncelo
n. 1 en re mayor Op. 1(1819)
de Max Bohrer, ademés de
una obra conjunta, la Grande
symphonie militaire (1820),
para violin, violoncelo y or-
questa. El apelativo “militar”
en este caso se debe al uso
de timbales, platillos y trom-
petas, pues lo cierto es que,
fuera de eso, poco hay aqui
que suene a marcial.

La musica es la que es,
tanto la de esta sinfonia
concertante como la de los
dos conciertos: obras esti-
listicamente andnimas, pero
escritas con oficio y que ba-
san toda su efectividad en la
brillantez de la escritura para
los solistas. Los dos que aqui
pueden escucharse, el violi-
nista Friedemann Eichhorn
y el violoncelista Alexander
Hulshoff, al menos se lo pa-
san en grande, bien secun-
dados por el director Nicolas
Pasquet.

Juan Carlos Moreno

ann Eichhorn, Viol

off, Cell

cO)

BOHRER, A. / BOHRER, M.: Obras or-
questales. Friedemann Eichhorn, violin.
Alexander Hillshoff, violoncelo. Orquesta
Filarmonica de Jena / Nicolas Pasquet.
Naxos 8.574048 . 70’
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Un poeta del piano como Géza
Anda podria ser el protagonista
de estas interpretaciones res-
catadas de tomas radiofénicas
(se incluyen los speeches de
presentadores), pero a Anda lo
"acompafia” nada menos que
Karl B6hm y dos orquestas top,
la Philharmonia y la Filarménica
de Viena, por lo que el papel de
estrella, a pesar de ser el piano
el solista, estd muy repartido.
Pero Anda deja destellos con-
tinuamente de su superclase
(los tempi lentos, los fraseos
y la construcciéon melddica en
Brahms es de artista sin igual),
que se agiganta con un grande
como Bohm (solo se reunieron
tres veces, 1956 con Filarménica
de Berlin, 1963 en Lucerna para
este Brahms y en 1974 en el
Festival de Salzburgo para este
Mozart), en dos compositores
que ambos conocian de sobra;
son “clasicas” las grabacio-
nes del Primero de Brahms de
Béhm con Pollini y Backhaus,
mientras que de Anda hay
Brahms con Klemperer, Fricsay
y Karajan para el Segundo y
un Primero con Kubelik. Para
Mozart ya se sabe el magisterio
de Bohm (que creo no llegd a
grabar nunca este Concierto n.
18) y de Anda es otro clasico sus
grabaciones con la Camerata
de Salzburgo (aun asi, me
gusta este 18 mas que aquel).
Por tanto, estos registros con
buen sonido (mejor Mozart) de
Prospero, con la colaboracion
de la Fundaciéon Géza Anda,
nos regalan instantes sofados
de dos enormes mdusicos del
siglo XX haciendo musica con
mayusculas. Busquen la palabra
“clasico” en el diccionario de la
RAE, en su tercera acepcion;
eso son exactamente estas in-
terpretaciones, modelos para
siempre.

Gonzalo Pérez Chamorro

BRAHMS: Concierto para piano n. 1. MOZART:
Concierto para piano n. 18. Geza Anda.
Philharmonia Orchestra (Brahms), Wiener
Philharmoniker / Karl Bohm.

Capriccio apostd fuerte por la
conmemoracién del bicente-
nario del nacimiento de Anton
Bruckner que festejamos este
afio con una integral, pero no
una mas, sino una integral que
abarcara todas las versiones de
Sinfonias de Bruckner. Como
podrén suponer, su idea, que
cumplird con firmeza, es que
para este 2024 estén todas
ya grabadas. Y, la parte musi-
colégica mas interesante, ha
sido la de determinar qué es
una versién de una Sinfonia
de Bruckner, y no una mera
variacién de unos compases
anadidos o quitados. En cual-
quier caso, son 18 las Sinfonias
de Bruckner, segun el catdlogo
definitivo ofrecido por Paul
Hawkshaw de la Yale School of
Music. En cuanto a la Tercera
Sinfonia, son tres las versiones,
datadas en 1873, 1877 y 1889, y
la grabacion que comentamos
es de esta Ultima versién, que
fuera estrenada en 1890 por
Hans Richter con tremendo
éxito. Para esta versidén, con
un Finale notablemente mas
corto, fue ayudado por Franz
Schalk, pero la decision ultima
de los cambios fue del propio
Bruckner.

La interpretacién de
Poschner, a estas alturas un
verdadero especialista, es so-
berbia, si bien suena un punto
apresurada y no deja reposo
en esas armonias para nues-
tro deleite y degustacion. La
Orqguesta Bruckner de Linz,
habituada a este autor, cumple
su cometido sin falla'y con muy
buena calidad en sus seccio-
nes. La toma sonora tiene la re-
sonancia adecuada, pero esta
en el filo mismo de la falta de
nitidez. En definitiva, merece
la pena la escucha de esta ter-
cera en su version Ultima, pero
algo més de calma no le habria
venido mal.

Jeréonimo Marin

|

BRUCKNER
Symphony #3
1889 Version

Bruckner Orchester Linz

Markus Poschner,
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La anterior entrega bruck-
neriana de Jakub HrGsa con
la Bamberger Symphoniker,
dedicada a la Cuarta, incluye
3 ediciones distintas (1874,
1878/80 y 1887/88, en 3 CD).
Con esta grabacién de la
Novena, todo resulta mas fa-
cil: un dnico CD, ya que tanto
Haas como Novak recurren a
la Originalfassung de 18%4, y
difieren en detalles.

Aunque la Novena esté de-
dicada Ad majorem Dei glo-
ria, Bruckner nos envia en la
direccion contraria, al abismo.
Lo hace desde el Solemne,
Misterioso que abre la sinfo-
nia, que navega entre cres-
cendos y climax en fortissimo
mas cercanos a lo demoniaco
que a lo celeste. Hrisa esco-
ge esquivar esos despefiade-
ros por una senda humanista,
parecida a la del insuperable
duo Wiener/Giulini.

Con el Scherzo no quedan
dudas: bailamos con lo peor
de nosotros. Hrisa se decanta
por un apocalipsis moderada-
mente acido, con armonias al
borde de la ruptura. Qué mo-
mento para lucir orquesta. Un
10 para la Bamberg Symphony,
cada dia més en alza.

Desde el sorprendente sal-
to intervélico de novena con
el que se inicia el Adagio, que
finaliza/interrumpe la Novena,
y hasta poco antes del impac-
tante apogeo cromético que
parece abrir la tierra, Hrusa
opta por una despedida lirica
y consoladora, también en los
compases finales. El director
de Brno, que ha revelado que
se siente mas cémodo con los
finales apagados que con las
codas ruidosas, no obstante
se acerca al expresionismo
aterrador en el mencionado
climax (el de Horenstein, por
citar un Bruckner corrosivo).
Gran opciéon moderna.

Daniel Pérez Navarro

BRUCKNER: Sinfonia n. 3 (Version 1889).
Bruckner Orchester Linz / Markus Poschner.

BRUCKNER: Sinfonia n. 9. Bamberg Symphony
Orchestra / Jakub Hriisa.
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Editada en Koch Schwann en
1990 y felizmente recuperada
hoy en SWR Music, esta efer-
vescente y detallada graba-
cién del proteico Concierto
para piano y orquesta con
coro masculino de Ferruccio
Busoni (1866-1924) deja claro
que, pese a la creciente com-
petencia, el perspicaz pianista
franco-norteamericano David
Lively, junto a la gran forma-
cién que fue la Orquesta de
la SWF Baden-Baden y el
coro masculino del Freiburger
Vokalensemble bajo el siem-
pre licido Michael Gielen, for-
man un sinérgico despliegue
de inteligencia interpretativa
que firma con conviccién uno
de los mejores registros de
una obra que pasa por todos
los posibles estados de ani-
mo. Conocedor de la obra de
Busoni (con grabaciones para
Vox, Hanssler y Emi Electrola)
Gielen es sutil en su raiz post-
wagneriana y revelador en las
referencias al Dr. Faustus, ma-
nejando junto a un emotivo
Lively tal juego de tensiones
que, con claro afan formal,
construyen la unidad estruc-
tural necesaria.
Sobreponiéndose a la en-
vejecida grandeza de Ogdon/
Revenaughy a la reposada de
Postnikova/Rozhdestvensky,
esta version se acerca al con-
cepto de las robustas e his-
téricas lecturas de Scarpini
con Kubelik o Szell, y a las de
sus pares de época: la elec-
trizante de Donohoe/Elder,
la detallada de Banfield/
Herbig y las virtuosas de
Ohlsson/Donhanyi y Thiollier/
Schegnwandt, marcando la
pauta de las que vinieron
después, como la apolinea de
Hamelin/Elder, la cuidada de
Cappello/La Vecchiay la emo-
tiva y chispeante de Gerstein/
Oramo. Excelente disco.

Justino Losada

SWR»MusIc

FERRUCCIO BUSONI

Konzert filr Klavier und Orchester in C-Dur, op. 39

MICHAEL GIELEN

BUSONI: Concierto para piano y orquesta

con coro masculino. David Lively, piano.

Orquesta Sinfénica de la SWF Baden-Baden

/ Michael Gielen.
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CASTELNUOVO-TEDES

Al citar a los musicos que
emigraron de Europa a
América para escapar del
antisemitismo, no suele apa-
recer el nombre de Mario
Castelnuovo-Tedesco  (1895-
1968), y el cliché, pocas veces
més equivocado, que con este
hijo de Florencia lo vincula
con la guitarra y poco més. La
realidad va por otro camino.
Castelnuovo-Tedesco fue uno
de los puntales del sonido ho-
llywoodiense en los 40/50 (es-
cribié una cantidad ingente de
bandas sonoras, y en mas de
un centenar de peliculas ni si-
quiera lo acreditaron), ademas
de un compositor incansable
(autor sinfénico, solista y de
cédmara) que, a pesar del casi
nulo reconocimiento en salas
de concierto y cines, no perdié
el animo.

Los tres Cuartetos de
Castelnuovo-Tedesco forman
una novela intima sin pala-
bras en la que parece que se
den cita las tres edades clasi-
cas del ser humano: juventud
(Cuarteton. 1 Op. 58), madurez
(Cuarteto n. 2 Op. 139) y vejez
(Cuarteto n. 3 Op. 203). Estas
tres partituras exigen una gran
capacidad para cohesionar los
muy diferentes episodios in-
ternos que se suceden dentro
de cada movimiento. Si no se
hiciera asi, el resultado seria el
de un mero puzle encantador.
Castelnuovo-Tedesco nos lle-
va de un estado animico a otro
con fluctuaciones constantes
de color, intensidad y ritmo, y
ese zarandeo emocional del
oyente estd aqui muy bien li-
gado. El CD supone un cum
laude para el relativamente
joven Cuarteto Adorno, naci-
do en 2015, que ya habia dado
muestras discogréficas de, pa-
rafraseando a Austen, sensa-
tez y sensibilidad.

Daniel Pérez Navarro

CASTELNUOVO-TEDESCO: Cuartetos de cuerda

completos. Quartetto Adorno.

Naxos 8.574580 ) 71
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Como discipulo y con-
tinuador de la obra de
Claudio Monteverdi, Pier
Francesco Caletti “detto
il Cavalli” (1602-1676) fue
un prolifico compositor
de mdasica de iglesia. Si
las éperas de Cavalli, gra-
cias al CDy, sobre todo, al
DVD, ya van siendo cono-
cidas por el gran publico,
no ocurre lo mismo con
Ssus composiciones sacras.
En este campo hay que
resaltar la labor del espe-
cialista Bruno Gini al fren-
te del Coro (y, en su caso,
Ensemble) Monteverdi de
Crema, quien para el se-
llo Dynamic ha dedicado
varios registros al maes-
tro cremasco, siendo el
mas reciente el que aquf
se comenta, que contie-
ne una seleccion de seis
obras entresacadas de la
coleccién Musiche sacre
concernenti Messa e Salmi
concertati con istromenti,
imni, antifone et sonate a
due, 3,4, 5 6,8 10e 12,
voci, publicada en Venecia
en 1656, y de la que Bruno
Gini ya dirigi6 otras selec-
ciones en 2008 (Dynamic
CDS 632) y 2020 (Dynamic
CDS 7902). De las mencio-
nadas seis obras, el salmo
CX Confitebor tibi Domine
in toto corde meo es una
primicia discogréafica mun-
dial. Acertadisimas versio-
nes, tanto por parte de los
solistas vocales, como de
los instrumentales, de es-
tas musicas, que, imbuidas
todavia de un estilo muy
monteverdiano, presentan
ya rasgos evolutivos que
apuntan hacia el Barroco
pleno.

Salustio Alvarado

ESCO CAVALLI
S and.Psalms

BRUNO GINI

CAVALLL: Himnos, salmos y canzona.
Coro & Ensemble Monteverdi di Crema /
Bruno Gini.

Dynamic  CDS
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FRANCESCO CILEA

mubzi

TASIA BARTOL!

FRANCO VASSALLO
CARLO VENTRE

FRANCESCO CILLUFFO conductor
ORCHESTRA E CORO DEL TEATRO LIRICO DI CAGLIARI

AANTONIO ALBANESE director

- DvNANVIIC

La dltima dpera que compuso
Francesco Cilea no obtuvo el
éxito deseado por el compo-
sitor, que, aparentemente muy
apegado a la partitura, siguid
trabajando en ella durante tres
décadas maés. Esta revisidn
final es la que ofrecié el siem-
pre inquieto Teatro Lirico de
Cagliari la pasada temporada
y, afortunadamente, queda por
primera vez testimonio audio-
visual gracias a la no menos
inquieta compafiia discogréfica
Dynamic.

La bella y esencial puesta en
escena de Antonio Albanese,
que quiere conectar estética-
mente con el patrimonio sardo,
propone un marco de gradas
clasicas que recuerda (también
lo hace el vestuario) a las pro-
puestas del simpar Pizzi, y ex-
pone de manera muy estilizada
la tragedia medieval de dos
facciones sienesas enfrentadas
alo Romeo y Julieta.

Musicalmente, ademéas de
una cuidada y expresiva lectu-
ra de Francesco Cillufo desde
el homogéneo foso, destaca
la entrega de la pareja prota-
gonista. Hipnotiza la presencia
escénica de la joven y cada
vez maés consolidada soprano
Anastasia Bartoli, de instrumen-
to lirico de timbre cautivador
y prédiga en sutilezas. Carlo
Ventre, con una voz de genero-
so caudal, defiende con arrojo
y solidez en el agudo el nada
facil rol de Lionello. Por tltimo,
Franco Vasallo sabe explotar
con gran expresividad el con-
flicto del antagonista Bardo.

Sin duda, una excelente oca-
sién para disfrutar de una rareza
en las mejores condiciones.

Pedro Coco

Lo de Oliver Triendl es digno de
estudio: es un pianista que no
deja de buscar y grabar abso-
lutas rarezas para sellos como
Capriccio, CPO o Hanssler. Y la
verdad es que olfato no le fal-
ta, pues pocas, muy pocas, son
las veces en las que la musica
que rescata defrauda. El ruma-
no Paul Constantinescu (1909-
1963) no es una excepciéon. No
es un genio ni un musico exce-
sivamente original, pero si uno
que supo sacar un extraordina-
rio provecho al rico folclore de
su pais, asi como a los modos
y cantos de la tradicion ecle-
sidstica bizantina. Esos dos ele-
mentos se hallan presentes en
el Concierto para piano (1952),
una obra, por otro lado, de
concepcién clésica, en la que
sobre todo seduce el Andante
central por la habilidad con que
Constantinescu integra lo lirico
y lo épico. En los movimientos
extremos, especialmente el
Presto final, el brio ritmico de
sabor popular se impone con
absoluta naturalidad. La ple-
térica y virtuosistica version de
Triendl permite disfrutar plena-
mente esta obra.

Ya sin el pianista, la orquesta
aborda la que quiza sea la obra
mas famosa de Constantinescu:
el ballet en un acto Nunta in
Carpati(Bodas en los Cérpatos),
compuesto en 1938 a partir de
melodias populares rumanas
tratadas a la manera de Bartdk
y el también rumano Enescy,
con alguna que otra aportacién
de Stravinsky. En general, la
obra suena bastante méas mo-
derna que el Concierto para
piano, sobre todo en el plano
timbrico y ritmico. La interpre-
tacion que de ella hace Marcus
Bosch plasma a la perfeccién el
caracter bullicioso y colorista
de esta musica.

Juan Carlos Moreno

PAUL CON‘STANT‘INESCU

PIANO CONCERTO / WEDDING IN THE CARPATHIANS

OLIVER TRIENDL
NORDDEUTSCHE PHILHARMONIE ROSTOCK / MARCUS BOSCH

CILEA: Gloria. Anastasia Bartoli, Ramaz
Chikviladze, Franca Vasallo, Carlo Ventre, etc.
Coro y Orquesta del Teatro Lirico de Cagliari /
Francesco Cillufo. Escena: Antonio Albanese.

CONSTANTINESCU: Concierto para piano.
Bodas en los Cdrpatos. Oliver Triendl, piano.
Orquesta Filarménica del Norte de Alemania de
Rostock / Marcus Bosch.

Dynamic 38004 « DVD + 92’ « DD 5.1

Hanssler HC24014 . 53’
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AMERICAN CLASSICS

COPLAND: The Tender Land Suite

National Orchestralfnstitute Philharmon:
JoAnn Falletta

Prosigue la excelente serie de
la National Orchestral Institute
Philharmonic, dirigida aqui por
la directora norteamericana
JoAnn Falletta, con un pro-
grama que sigue las bases de
esta agrupacién: la interpreta-
cién y grabacién de repertorio
norteamericano poco habitual.
Tal y como recogieron los mi-
créfonos en 2022 este disco
que abre con la Suite de The
Tender Land de Aaron Copland
(1900-1990), obra de 1958 que
recoge temas e ideas a partir
de la fallida épera homdnima
para conformar una de las Glti-
mas obras en el espacioso pas-
toralismo norteamericano de
Rodeo o Appalachian Spring
antes de abrirse al serialismo.
Imbuido de una cinética musi-
cal de melodias con influencias
del jazz y las musicas popula-
res, el Concierto para saxofén
de Paul Creston (1906-1985) es
un buen ejemplo del intuitivo
autodidactismo que lo encum-
bré como uno de los musicos
més brillantes de su genera-
ciéon. El estatismo elegiaco
de Pieta, para corno inglés y
orquesta de Ulyses Kay (1917-
1995) es una especie de tierno
reflejo del conjunto escultérico
de Miguel Angel. Por dltimo,
la extrovertida y de sonido ge-
nuinamente norteamericano,
Suite del ballet The Incredible
Flutist, Gnica obra programati-
ca y la mas conocida del aca-
démico Walter Piston (1894-
1976), cierra esta notable com-
pilacion. Sin competencia en
las obras de Kay y Creston, la
amplia imagen stereo de este
CD es una buena alternativa
a las versiones de Copland y
Hanson para The Tender Land
y de Bernstein, Slatkin o Kalmar
para The Incredible Flutist.

Justino Losada

COPLAND: The Tender Land Suite (+ CRESTON:
Concierto para saxofon. KAY: Pieta. PISTON:
The Incredible Flutist Suite). Anna Mattix, corno
inglés; Timothy McAllister; saxofon alto; National
Orchestral Institute Philharmonic / JoAnn Falletta.

L'Aio nell'imbarazzo, una obra
de juventud de Donizetti que
probablemente fuera la prime-
ra del compositor representada
mas alla de la peninsula italiana,
muestra una marcada influen-
cia rossiniana, y el festival de
Bérgamo decidi6 llevarla a las
tablas dos afios antes del bi-
centenario. Asi, en la edicién de
2022, el que es su director tomd
las riendas de una produccién
que dio mucho que hablar por la
concepcién de marcada impron-
ta futurista.

No es habitual que una pie-
za se enmarque mas alld de la
actualidad (como mucho, se
actualiza), pero, en este caso, la
historia del marqués Enrico, aqui
politico, se lleva a 2042. Por ello,
las gafas de realidad virtual, las
proyecciones y demds elemen-
tos multimedia son protagonis-
tas de un montaje visualmente
muy comprometido.

De otra parte, hay una clara
distincién generacional en las
voces, ya que los dos personajes
masculinos principales se enco-
miendan a cantantes ya experi-
mentados del panorama lirico
italiano: un siempre magnético
en este repertorio Alessandro
Corbelli y el igualmente desen-
vuelto Alex Esposito, dominan-
do en un buen momento vocal el
estilo belcantista. El resto de los
roles se destinan a alumnos de la
academia, la Bottega Donizetti,
de caracteristicas similares a la
del Festival de Pesaro; entre
ellos, destaca la voz de la sopra-
no Marilena Ruta. También jo-
ven, el enérgico Vincezo Mllletarl
realiza una lectura fresca y des-
enfadada desde el podio.

Pedro Coco

L'AIO NELLIMBARAZZ0
DONIZETTI

ALESSANDRO CORBELLI  ALEX ESPOSITO

ORCHESTRA E CORO DONIZETTI OPERA
VINCENZO MILLETAR], CONDUCTOR

FRANCESCO MICHELI, DIRECTOR

DONIZETTI: LAio nell'imbarazzo. Alessandro
Corbelli, Alex Esposito, Francesco Lucii, Marilena
Ruta, etc. Coro y Orquesta Donizetti Opera /
Vincenzo Milletari. Escena: Francesco Micheli.

Naxos 8.559911 . 63’

Dynamic 37993 « DVD « 140’ « DD 5.1
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CMANUEL FEUERMAR

LAS GRABACIONES COMPLETAS DE RCA VICTOR DEL LEGENDARIO
VIOLONCHELISTA AUSTRIACO EMANUEL FEUERMANN EN NUEVO SET DE 7CDS

Incluye un nuevo texto del experto John Maltese, asi como fotos y material de los
archivos privados de la violonchelista Marika Hughes, nieta de Emanuel Feuermann.

CLNSSICAL
SOUt: ALEXIS
FFRCNCH

UNO DE LOS ARTISTAS MAS INCONFUNDIBLES Y ROMPEDORES DEL REINO UNIDO,
PIONERO DEL GENERO “SOUL CLASICO” Y CON MAS DE MIL MILLONES DE STREAMS.

Una coleccidn de composiciones originales para piano y orquesta, intercaladas
con pequeiios y refrescantes fragmentos de himnos populares del soul.

NMRC!N

EL PRODIGIO DE LA GUITARRA,
COMPOSITOR Y PRODUCTOR
DE PERCUSION FINGERSTYLE

Conocido por sus videos virales que alcanzan millones de seguidores en TikTok, Instagram y YouTube.
Incluye composiciones originales y un amplio repertorio de versiones con
arreglos del nifio prodigio de la guitarra y coproduccion junto a Dan Book.

Visitanos en: www.sonyclassical.es



ANTONINO SIRAGUSA
GILDA FIUME
ADOLFO CORRADO

DOVEZETTIOPERA

ORGHESTRA DONIZETTI OPERA
HUNGARIAN RADIO CHOIR
GORRADO ROVARIS, CONDUGTOR

STEFANO SIMONE R, DIRECTOR

. DY NAMIIC <

La épera Alfredo il Grande (con
una eficaz y ecléctica puesta en
escena) se incluia en el proyecto
de titulos bicentenarios del fes-
tival Donizetti 2023 y, al haber-
se tratado de un fracaso en su
presentacion napolitana, tenia
ademés el aliciente de la recu-
peracién en tiempos modernos.
El personaje protagonista, una
figura primordial en la historia
anglosajona, fue en varias oca-
siones fuente de inspiracién de
otros musicos, y el famoso Rule
Britannia! con el que se cierran
los Proms pertenece precisa-
mente a la obra que le dedicé
Thomas Arne.

En este caso, a Alfredo lo
encarna el experto Antonino
Siragusa, tenor ligero de incues-
tionable elegancia y maestria en
el repertorio italiano del primer
ochocientos. Sabe aprovechar
con inteligencia en las interven-
ciones de mayor lucimiento lo
que ofrecen hoy sus mimbres,
algo también aplicable a la bri-
llante Gilda Fiume: Amalia de
canto expresivo, linea sélida y
control total del fiato. Muy acer-
tada la eleccién de esta pareja
protagonista, que se comple-
menta de manera excelente. Las
voces graves son asimismo ade-
cuadas por la expresividad vy el
arrojo tanto de Lodovico Ravizza
como de Adolfo Corrado. El res-
to del elenco muestra entrega,
al igual que el homogéneo y
siempre preciso coro hdngaro.

Corrado Rovaris ofrece, por
Gltimo, y gracias a la implicacién
de la orquesta del festival, una
lectura impetuosa de matices
heroicos muy en consonancia
con la trama.

Pedro Coco

DONIZETTI: Alfredo il Grande. Antonino
Siragusa, Gilda Fuime, Lodovico F. Ravizza, Adolfo
Corrado, etc. Coro de la Radio de Hungria y
Orquesta Donizetti Opera / Corrado Rovaris.
Escena; Stefano Simone Pintor.

El joven violonchelista es-
tadounidense John-Henry
Crawford inicié su andadura
por los escenarios como un
auténtico nifio prodigio. Su
metedrico ascenso, impulsado
por su participacién en algunos
concursos, lo han convertido
en uno de los solistas favoritos
entre los melémanos. En el dis-
co que les presento, une su in-
cuestionable talento a las fuer-
zas de la San Francisco Ballet
Orchestra dirigida por Martin
West para interpretar obras
fundamentales en el repertorio
para su instrumento, como son
Las variaciones sobre un tema
rococd, de Tchaikovsky, y el
Concierto para violonchelo de
Dvorak. Infortunadamente la
grabacién tiene unos detalles
que, aungue minimos, afectan
la experiencia de la audicién.
El disco comienza una frac-
cién de segundo después de
la musica en el primer corte vy,
en el primer movimiento del
concierto de Dvorak, un soni-
do satura el fondo de la parte
solista, como si los micréfonos
estuvieran demasiado cerca de
algunas partes de la orquesta,
como las maderas y los meta-
les.

Amén de lo anterior, tanto
solista como orquesta tienen
un buen desempefio en las
dos obras, pero en ninguno
de los dos casos el registro
es memorable. John-Henry
Crawford es habil, un auténtico
virtuoso y tiene una digitacion
impecable. Pero su lectura de
Tchaikovsky es muy formal, qui-
rurgica y eso afecta un poco el
caracter juguetén que tienen
algunos pasajes de esta obray
carece de la espontaneidad e,
incluso, de la pasién que, en mi
opinidn, es indispensable en la
partitura de Dvorak.

Juan Fernando Duarte Borrero

JohA*Henry Crawford
Dvor Tchaikovsky

San Fran: | Martin West

DVORAK: Concierto para cello. TCHAIKOVSKY:
Variaciones rococd. John-Henry Crawford, cello.
San Francisco Ballet Orchestra / Martin West.
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GERSHWIN
Rhapsody in Blue
Second Rhapsody for Piano and Orchestra » Cuban Overture

TOWER 1920/2019 » STUCKY Dreamwaltzes

Kevin Cole, Piano
National Orchestral Institute Philharmonic
David Alan Miller

Hace cien afos, el 12 de fe-
brero de 1924, en el Aeolian
Hall de Nueva York se presen-
té An Experiment in Modern
Music, concierto en el que Paul
Whiteman y la Orquesta Palais
Royal estrenaron, junto a la hoy
olvidada Suite of Serenades
de Victor Herbert (1859-1924),
la eterna Rhapsody in Blue
de George Gershwin (1898-
1937), recogida por primera
vez en version de la Gershwin
Critical Edition auspiciada por
la Universidad de Michigany la
familia Gershwin. Las diferen-
cias con registros de la edicién
habitual, la de Ferde Grofé de
1942, son evidentes al mejo-
rarse el balance de la orques-
tacion y anadirse material ori-
ginal. Fruto de esta edicién
es también la instrumentacién
més diafana y remarcable tan-
to en la idiomética Obertura
cubana como en la brillante
Segunda rapsodia. El cente-
nario de la 197 enmienda a la
Constitucion de EE.UU que ga-
rantizé el voto femenino es la
idea generatriz de la rumbosa
192072019, firmada por Joan
Tower (1938), que destaca por
su vitalidad ritmica. El anorado
Steven Stucky (1949-2016), mu-
sicdlogo especializado en la
obra de Lutostawski y compo-
sitor, refleja en sus neblinosos
Dreamwaltzes de 1986 inspira-
ciénen lasonoridad del musico
polaco junto a citas de Brahms
y Strauss. Con sonido redondo
y matizado de interpretaciones
chispeantes y rebosantes de
swing del pianista Kevin Cole y
la National Orchestral Institute
Philharmonic dirigida por el
siempre eficaz David Alan
Miller, conocido por sus regis-
tros para Albany Records, este
disco es toda una delicia.

Justino Losada

GERSHWIN: Rhapsody in Blue, Segunda
Rapsodia para piano y orquesta, Obertura
Cubana. TOWER: 1920/2019. STUCKY:
Dreamwaltzes; Kevin Cole, piano. National
Orchestral Institute Philharmonic / David Alan
Miller:

Dynamic 38031 ¢ DVD 136" « DD 5.1

Naxos 8.559934 . 72
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De lenguaje ingenioso, la
musica del compositor y
etnomusicélogo  brasilefio
César Guerra-Peixe (1914-
1993), estricto contempora-
neo de su paisano Claudio
Santoro, evidencia un eclec-
ticismo que aglutina ideas
desde el serialismo hasta el
folklore nordestino para sos-
tener un relato musical, con
frecuencia nacionalista, de
asiduas referencias a la his-
toria brasilefia. Como en sus
Suites Sinfénicas (en Naxos
8.573925), el oficio de Guerra-
Peixe impulsa una obra de
base programatica e inme-
diatez cinematogréfica tam-
bién patente en el episédico
poema sinfénico A Retirada
da Laguna de 1971 sobre el
luctuoso suceso de 1866 en la
guerra del Paraguay, cuando
las tropas brasilefias se retira-
ron sufriendo numerosas ba-
jas tras una incursién mal pla-
nificada. De un ano después,
1972, son el Concertino para
violin y orquesta de camara'y
la suite orquestal Museu da
Inconfidéncia. De base virtuo-
sistica, el modal Concertino
hibrida estilos populares y
académicos adaptando al
violin clasico la sonoridad
de la rabeca, violin folklérico
de ascendencia portuguesa.
No tan redonda, Museu da
Inconfidéncia relata, con mas
ironia que drama, el tragico
proceso independentista de
la Inconfidéncia Mineira de
Minas Gerais en el siglo XVIII.

Esperando a sus mas
atractivas  Sinfonfas, esta
buena toma sonora con
Abner Landim al violin y Neil
Thomson con la Orquesta
Filarmoénica de Goids, mejora
las versiones analdgicas del
compositor para A Retirada y
el Concertino en Funarte y de
Karabtchevsky para Museu en
Philips.

Justino Losada

HAXOS César
GUERRA-PEIXE
A Retirada da Laguna

Concertino - Museu da Inconfidéncia

Abner Landim, Violin
Goids Philharmonic Orchestra - Neil Thomson

GUERRA-PEIXE: A Retirada da Laguna,

Concertino para violin y orquesta de

Camara, Museu da Inconfidéncia, Abner

Landim, violin; Orquesta Filarménica de

Goids / Neil Thomson.

Naxos 8.573924 o 72’
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W ARG REE a
HOsokAwWA

Orchestral Works « 4

Sakura

Trumpet Concerto ‘Im Nebel’
Violin Concerto ‘Genesis’
Uzu

Jeroen Berwaerts, Trumpet
Paul Huang, Violin

Residentie Orkest
The Hague

Jun Markl

Documento moderno para
los seguidores del grandisimo
Toshio Hosokawa (1955), que
incluye tres primeras grabacio-
nes mundiales. Es el Vol. 4 de
su obra orquestal en Naxos,
entregas que se suceden no
con la quinta marcha metida,
sino con Seijaku (esto es, con
calma dentro del caos o ruido).
Atrds quedan los afios en los
que careciamos de streaming
y para conocer muchas de sus
obras teniamos que pedir CD
de importacién a Japdn. La
musica del compositor nacido
en Hiroshima es hoy accesible
a golpe de clic, y sellos como
Naxos ofrecen primeros regis-
tros sonoros oficiales.

A modo de obertura,
Sakura parte del material me-
l6dico de una cancién tradi-
cional japonesa, conducida
al particular universo sonoro
de Hosokawa: Sakura nace
y muere en el silencio, y vive
una corta y lirica explosion en-
tre ese mutismo. El Concierto
para trompeta parte de un
solista (el ser humano) que se
interroga acerca de la natura-
leza misteriosa e inaprehensi-
ble que lo rodea (la orquesta);
imposible no acordarse de
La pregunta sin respuesta de
lves. El Concierto para violin,
subtitulado Génesis, sitla a
ese ser humano solista al co-
mienzo de la vida, lo opuesto
al Concierto de Berg, dedica-
do a quien acaba de irse. En
Uzu, la orquesta de Hosokawa
imita, una vez mas, el sonido
del sho, instrumento musical
japonés construido con tallos
de bambu.

Buen disco para iniciarse en
el autor. A los seguidores, nada
tengo que decir (ver articulo
mas extenso sobre Hosokawa
firmado por Daniel Pérez
Navarro en la pagina 72 de
este nimero -nota del editor-).

Daniel Pérez Navarro

HOSOKAWA: Obras Orquestales (Vol. 4). Jeroen

Berwaerts, Paul Huang. Residentie Orkest The

Hague / Jun Markl.

Naxos 8.574543 . 67
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I DID IT MY WAY
n 1980, en un articu-
lo denominado The HELMUT

‘Beautiful’ in Music Today,
el siempre jovial compositor
aleman Helmut Lachenmann
(1935) reflexionaba con elo-
cuencia sobre el ideal de
belleza desde el concepto
decimondnico de lo sublime
hasta el final del siglo XX,
criticando las limitaciones
estéticas impuestas por el
mercado que, a su criterio,
cercenaba la libre y pura
autonomia del sonido y, por
consiguiente, de la escucha.
Formado con Luigi Nono,
el discurso de Lachenmann
parte de estas férmulas de
pensamiento para desarro-
llar un personal lenguaje
dominado por la Musique
Concrete Instrumentale,
forma de purificacién es-
tética que, enunciada en
1969, rechaza toda regla
preconcebida y se cristali-
za como sefa de identidad
en una fascinante y crujien-
te musica en la que la falta
de prejuicios, la especula-
cion, la atomizacién sonora,
las técnicas ampliadas, el
ruido, la microtonalidad y
todo posible sonido sopor-
ta una robusta arquitectura
narrativa de formas (para
sorpresa del oyente) tradi-
cionales. Mediante el eter-
no torrente imaginativo del
compositor se interpela al
oyente para una aventurada
escucha que enmarca ya un
habito personal que, desde
Air, Kontrakadenz, Accanto,
Gran Torso, Tanzsuite mit
Deutschlandlied, Ausklang,
Tableau o Grido, llega hasta
hoy con la obra de este nue-
vo compacto de BR Klassik,
My Melodies.

Con un titulo provoca-
tivo e inspirada en la ex-
periencia de los ensayos
de las sesiones madrilefias
de su épera La Pequena
Cerillera en 2008, My
Melodies es un tapiz sono-
ro para ocho trompas y or-
questa que, tras la presen-
tacion del material inicial,
engarza células y recursos
sonoros con los que cons-
truye texturales cadencias,
sus melodias, en las que
destellos de tonos puros
y armonias simples (como
en la frenética cadencia
para ocho trompas solas)

R
LACHENMANN =

# 43 My Melodies

E musioa viva H

se distinguen entre el cla-
mor orquestal. Con cierto
sentido ludico (el propio
Lachenmann compara el ti-
tulo de My Melodies con el
My Way de Frank Sinatra,
nombre que diera lugar
también al emotivo docu-
mental de 2020 dirigido
por Wiebke Popel sobre el
compositor aleman), abre
la puerta a sonidos que
asociamos también a otras
musicas. Asi surge la cita
de Simon Rattle al tiempo
de presentar My Melodies
en Berlin, quien apunté al
compositor “l really love
those big band bits”, tal
vez para aligerar un con-
flicto humano; un sincero
y diacrénico didlogo con la
tradicién en conciencia con
la Gnica intencion de seguir
ensanchando la semantica
de la belleza mediante una
musica con sensacion de
auténtico legado.

Con una presencia or-
questal de primera y un
refinado gusto por el de-
talle, el cristalino trabajo
de Matthias Hermann con
la Orquesta Sinfénica de
la Radio Bévara resulta en-
comiable en esta versién
final de My Melodies para
el Festival Musica Viva de
2023 que, en forma de
pedagdgico CD, se acom-
pana de pistas con explica-
ciones detalladas de frag-
mentos y una conversacion
del compositor con Johann
Jahn que abunda en las
cualidades del pensamien-
to lachenmanniano. Disco
imprescindible.

Justino Losada

LACHENMANN: My Melodies. Grupo de
trompas de la Orquesta Sinfonica de Radio
Bavara, Orquesta Sinfonica de la Radio Bavara
/ Matthias Hermann.

BR Klassik (Musica Viva) #43 900643 ¢ 68’
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Ni tradicionales ni vanguar-
distas, ni tonales ni atona-
les. Asi definia Ligeti sus
Estudios, obra capital del
piano del siglo XX que, pro-
bablemente, deba parte de
su éxito a esa falta de defini-
cién; o bien visto, a esa capa-
cidad de aunar ambos mun-
dos. Partiendo de Debussy y
Bartdk, el hingaro consiguié
introducir en el gran publico
la complejidad ritmica y la
aceptacién de la disonancia
con un éxito inusitado.

Han Chen es un magnifico
pianista que consigue dotar
de personalidad a cada una
de las piezas, partiendo de
un concienzudo estudio de
la partitura pero sin dejar
atrds el elemento extramu-
sical que subyace en cada
una de ellas. Los enrevesa-
dos polirritmos que se cruzan
entre las dos manos cuadran
a la perfeccién (Touches blo-
quées, Fanfares), fluyendo
con naturalidad. Ademas, la
paleta dindmica y timbrica
que maneja Chen (Automne
a Varsovie, L'escalier du dia-
ble) es verdaderamente no-
table. Cierto es que nunca
llega a los extremos, sobre
todo por arriba, y este hecho
a veces puede restar fuer-
za expresiva a la obra. Las
sutilezas de las piezas mas
"impresionistas” y la abso-
luta claridad expositiva com-
pensan esa falta (puntual) de
impetu, quizés grabado en
nuestra mente por la que si-
gue siendo la mejor version
de estos estudios; y es que
Pierre-Laurent Aimard (Sony)
sigue alzandose en el podio.
Los dos menos interesantes
Capriccio completan un dis-
co muy bien tocado.

Jordi Caturla Gonzalez

LIGI\iTI

Etudes

Capriccios

Han Chen, Piafio

LIGET!: Estudios, Caprichos. Han Chen, piano.
Naxos 8.574397 . 62’
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Song Transcriptions ¢ 3
Goran Filipec, Piano

[DoD!

COMPLETE
PIANO
MUSIC

©

VOLUME
60

El 60 volumen de la musica
para piano de Franz Liszt en
Naxos nos trae la tercera en-
trega de las transcripciones
que el hdngaro hiciera de
la musica de Schubert, las
cuales contribuyeron nota-
blemente a llevar la musica
del austriaco a nuevos pu-
blicos. Goran Filipec, que ya
ha participado varias veces
en la inacabable integral del
sello blanco, nos ofrece una
seleccién de varias Melodien
y Lieder que combinan pri-
meras versiones con otras
alternativas, escogiendo edi-
ciones corrientes o propias.
El pianista croata mantiene
el buen nivel que hallamos
siempre en esta coleccién
gracias a su infalible técnica,
que le permite recorrer con
autoridad por unas partituras
no exentas de complejidad.
Pero el punto fuerte de su in-
terpretacion lo hallamos en la
capacidad para transitar entre
los diferentes estados animi-
cos que muestra la mdsica.
Liszt afiadié varias cosas de
su cosecha para que el efec-
to fuera mayor, empujando el
discurso de Schubert hacia el
campo sinfénico, y Filipec ex-
plota sabiamente este hecho
para llevar la musica a cotas
mas altas.

Las melodias, otro de los
puntos destacables de su
versién, siempre estan bien
definidas sin olvidar el resto
de texturas, correctamente
estratificadas. Quizds el ex-
ceso de rubato que se apre-
cia en ocasiones, como en
La Sérénade inicial, emparfe
puntalmente su trabajo, pero
visto en perspectiva, es un
pequefo pero en un conjunto
de calidad.

Jordi Caturla Gonzalez

LISZT: Integral de la obra para piano (vol. 60).

Goran Filipec, piano.

Naxos 8.574095 . 56’
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PELERINAGE

Grabado en el verano de
2023, el conjunto de Années
de pélerinage (Afios de pe-
regrinacién) de Franz Liszt,
una de las obras cumbre del
piano del Romanticismo,
forma una de las no muchas
integrales grabadas, desta-
cando algunas como Leslie
Howard o Jeno Jando, entre
otras. La concepcién del titu-
lo era a finales de la década
de 1830, cuando Liszt y la
condesa Marie d’Agoult via-
jaron por Suiza e ltalia, y las
piezas retnen toda la gama
de gestos y técnicas roman-
ticas del piano, puestos al
servicio de la descripcion
poética y el poder expresivo.
Gémez-Morén, gran estudio-
sa de la vida y obra del genio
hungaro, presenta la musica
con gran vitalidad y brillan-
tez; de hecho, los Années
sélo pueden ser interpreta-
dos bien por un virtuoso/a,
y ciertamente lo es. Todo un
tour de force de musica de-
safiante de un compositor
notoriamente autoexigente.
Sin embargo, siempre hay
una corriente subyacente
de ensonacién y deambular
inquieto que transmite, lo
que muestra una verdadera
simpatia con los objetivos
de Liszt, asi como una asom-
brosa habilidad para crear y
mantener tensién durante
periodos prolongados, inclu-
so cuando la musica podria
ofrecer algun tipo de resolu-
cién o liberar, demostrando
también su resistencia en
piezas de dificultad y dura-
cién similares.

La grabacion afiade cierta
neblina poética a las seccio-
nes suaves y oniricas, aun-
que los pasajes fuertes y los
climax més atronadores son
sonoros y claros, mostrando
una gran toma de sonido
para mostrar perfectamente
algunas de las caracteristicas
distintivas de Liszt, como su
pasién y anhelo.

Luis Suarez

LISZT: Afios de Peregrinaje. Miriam

Gomez-Moran, piano.

Ibs Classical 52024 ¢ 3 CD « 188’
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Compuesto por encargo del
Ministerio de Cultura para el
Ao Europeo de la MUsica de
1985, este Llanto por la muer-
te de Ignacio Sanchez Mejias
sigue el esquema de una sin-
fonia coreogréfica en cuatro
cantos puramente instrumen-
tal. La idea inicial que concibie-
ron entre Tomas Marco y Maria
de Avila (directora del Ballet
Nacional de Espafia por aquel
entonces) era un ballet; no
obstante, el cese de la cored-
grafa ese mismo afio impidié
su estreno escénico. En 1986
José Ramon Encinar estrend en
Cagliari la musica en forma de
concierto. Escénicamente no
se representaria hasta 1998 en
Portugal.

A pesar del poco interés
que mostraron las “autorida-
des musicales” espafiolas por
la partitura, es indudable que
nos encontramos ante una de
las obras orquestales de mayor
importancia creadas en nuestro
pais durante la segunda mitad
del siglo XX. En la grabacién
que nos ocupa, el infatigable
José Luis Temes la defiende
con auténtica devocién al fren-
te de una excelsa Orquesta
Ciudad de Granada. El director
acierta plenamente a extraer el
espiritu lorquiano que tan ma-
gistralmente supo plasmar el
compositor en la partitura. El
CD se completa con una ver-
sién concentrada de la obra, en
la que se ha insertado la voz re-
citada de Margarita Xirgu en su
grabacién histérica del poema
de Lorca de la década de los
treinta. El resultado es extraor-
dinariamente conmovedor.

Las magistrales y esclarece-
doras notas de compositor y
director, completan una de las
publicaciones de musica espa-
fiola contemporénea mas inte-
resantes de los dltimos afos.

Rafael-Juan Poveda Jabonero

TOMAS MARCO

Llanto por Ignacio Sinchez Mejias

er

PIANO CONCERTOS NO. 15 & Zlh
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Con la Kurpfélzisches Kam-
merorchester (Orquesta de
Cémara de Mannheim), el pia-
nista Zhen Chen (entrevistado
en RITMO el pasado mes de
junio), vincula la ciudad de
Mannheim con estas obras,
ya de por si una ciudad muy
musical: “es un lugar Unico en
la historia de la musica clésica
europea. Compositores como
Johann Stamitz, Franz Xaver
Richter y Carl Stamitz dirigie-
ron la Escuela de Mannheim
con técnicas orquestales pio-
neras en la composicidon musi-
cal. La orquesta de la corte del
Elector Palatino de Mannheim
también obtuvo fama en toda
Europa. Esta ciudad atrajo e
influyé en Mozart, sin duda.
Grabar sus Conciertos para
piano en el Palacio Barroco
de Mannheim es como un ri-
tual que honra la rica historia
y rinde homenaje a Mozarty a
otros musicos que estuvieron
activos hace méas de 200 afios”.
;De este modo podria-
mos decir que el estilo de
Zhen Chen es mas cercano
al Barroco que al incipiente
Clasicismo? Pues si, ya que
favorece la claridad, una pul-
sacién de mucha agilidad y
un peso de la nota ligero, sin
la trascendencia que pianistas
como Uchida o Barenboim le
han otorgado. Es otro Mozart
disfrutable, que dialoga en el
tiempo con una orquesta de
gran calidad y pocos vibratos,
aunque en el Concierto n. 21,
quizé el mas conocido de la
serie de 27, el movimiento de
apertura, el Allegro maestoso,
no justifique tanto el adjetivo y
por momentos se desenvuelve
en terrenos mas ligeros. Pero la
calidad de Chen esté fuera de
duda, ofreciendo instantes de
enorme belleza (fraseo en el
Andante y bellos trinos).

Blanca Gallego

MARCO: Llanto por Ignacio Sanchez Mejias.
Margarita Xirgu. Orquesta Ciudad de Granada /
José Luis Temes.

MOZART: Conciertos para piano ns. 15 y
21. Zhen Chen, piano. Orquesta de Camara de
Mannheim / Thomas Rosner.

Cezanne Cz130 . 63’
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La idea de los fundadores de
la Academy of Ancient Music,
Christopher ~ Hogwood vy
Robert Levin, fue la de que sus
lecturas del repertorio barroco
estuvieran despojadas de cual-
quier intencién meramente
académica y de que el pdblico
no las escuchara tan sélo por
interés arqueoldgico. Un obje-
tivo que, en opinién de quien
esto firma, se ha cumplido a
cabalidad.

En 1993, la agrupacion ini-
cié un proyecto ambicioso vy,
porqué no decirlo, polémico.
Se tratdé de grabar integra-
mente la obra para teclado de
Mozart con instrumentos origi-
nales. Como es apenas normal,
en sus dias, el proyecto trope-
z4 con el prejuicio de publico
y critica, que estaban acostum-
brados a grabaciones de refe-
rencia de estas obras con una
orquesta grande, ademias de
directores y solistas exclusivos
de los grandes sellos. Pero en
contra de los prondsticos, el
proyecto fue ganando adep-
tos paulatinamente y hoy na-
die duda del genuino arte que
encierran las versiones que lo
conforman.

El disco que les presento
corresponde al volumen final.
Se trata de los Conciertos para
piano KV 503 y 595 en versio-
nes en las que el solista es
nada menos que Richard Egarr,
un especialista que no necesi-
ta presentacién. Este disco
cuenta con una toma de soni-
do estupenda y el desemperfio
del solista en el fortepiano no
dejard indiferente ni al mas
escéptico. Una interpretacién
maravillosa, que estd comple-
mentada con el aria de con-
cierto Ch'io mi scordi di te?,
cantada por Louise Adler. Una
joya con la que la agrupacién
celebra 50 afos de fundacién.

Juan Fernando Duarte Borrero

MOZART: Conciertos para piano ns. 25y 27.
Robert Levin, fortepiano. Louise Alder; soprano.
Academy of Ancient Music / Richard Egarr.

Van quedando para el final de
la serie dedicada por Naxos
a las dperas de Gioacchino
Rossini en el festival aleméan de
Bad Wildbad algunos de los ti-
tulos més icdnicos vy, sin duda,
este napolitano de Armida,
que sellé el amor entre el
maestro y la diva Colbran, era
uno de los mas esperados. Los
motivos son muchos, como es
de suponer, y entre ellos se
encuentra el que la musica sea
de una belleza incuestionable
y exista tan poca oferta disco-
gréfica con un sonido que le
haga justicia a la partitura.

Para defender a la hechi-
cera, se contaba en principio
con Angela Meade, a la que
sustituyd finalmente nuestra
Ruth Iniesta, entregada desde
su aparicion y llevando a su te-
rreno el rol gracias a las tablas
escénicas que posee y un ma-
terial de todo respeto, espe-
cialmente en el registro agudo.
De la larga lista de tenores que
componen el reparto (famosa
es la obra por esta cuestién),
destaca el lirismo y la sensi-
bilidad que imprime Michele
Angelini, buen conocedor
de los resortes y peligros del
canto rossiniano, a un Rinlado
originalmente asignado a ba-
ritenor; asimismo, el arrojo de
Moisés Marin, que ataca con
valentia el inicial nimero de
Goffredo. Patrick Kabongo se
consolida con sus mimbres
cada vez mas pulidos como
una soélida alternativa belcan-
tista.

La lectura dindmica de
Pérez-Sierra, habitual del festi-
val y conocedor de los conjun-
tos que lo visitan, transmite la
variedad de afectos que encie-
rra la obra.

Pedro Coco

= Iniesta* AngeﬁnifK;b&lg@.Maﬂh"'t
Wang ¢ Arrieta * Amati * Park * Zong "
Krakéw Philharmonic Chorus and Orchestra
José Miguel Pérez-Sierra

SWR»

ROSSINI: Armida. Ruth Iniesta, Michele Angelini,
Patrick Kabongo, Mosiés Marin, etc. Coro y
Orquesta de la Filarmonica de Cracovia / José
Miguel Pérez-Sierra.

AAM _ Recordings AAMO045 o 66
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UN IDILIO DURANTE DECADAS

Un menu de alta gastro-
nomia el que nos ofre-
ce Sony con este estuche,
ilustracion del idilio que el
mitico Juilliard mantuvo con
la musica de Schoenberg du-
rante décadas. El calvo mas
vanguardista del siglo XX
(con permiso de Picasso) no
sélo revoluciond la musica en
una época en la que lo mas
normal habria sido quedarse
atras (naci6 en 1874, en pleno
esplendor de franciscojosés y
sissis, y fallecid en 1951, en
plena Guerra Fria), sino que
siempre demostré una cali-
dad técnica que trasciende
incluso el estilo. Entre esta
capacidad nunca se habla lo
suficiente de su conocimien-
to instrumental, siendo capaz
de manejar cualquier fuente
de sonido de manera magis-
tral. La cuerda, obviamente,
no iba a quedar fuera, y a
ella le dedico obras maestras
desde los comienzos, ya fue-
se en forma de sexteto, trio o
cuarteto.

El Juilliard grabé a co-
mienzos de los 50 |a integral
de los cuatro Cuartetos nu-
merados, y en los afos 70
se embarcd en una nueva
version a la que anadio el
juvenil Cuarteto en re ma-
yor. En medio, en los 60, se
enfrentaron al Trio y la Oda
a Napoledn Bonaparte. Mas
tarde, en los 90, apostaron
por la versién original de
Verklarte Nacht para sexte-
to de cuerda y, de nuevo,
por el Trio. Como es natural,
la plantilla del cuarteto, a lo
largo de tantas décadas,
fue modificindose alrede-
dor del primer violin Robert
Mann. El resto de atriles fue
siendo ocupado por Robert
Koff, Isidore Cohen, Earl
Carlyss y Joel Smirnoff (vio-
lines segundos), Raphael
Hillyer y Samuel Rhodes
(violas) y Arthur Winograd,
Claus Adam y Joel Krosnick
(chelos).

El presente estuche ofre-
ce la posibilidad de asistir
a este romance de largo
recorrido, lo que implica
poder comparar versiones

SCHOENBERG: Cuartetos de cuerda, Noche
transfigurada, etc. Juilliard String Quartet.
Walter Trampler, Yo-Yo Ma, Glenn Gould, etc.

Sony Classical 001005117119395 7 CD ¢ 5h55'
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JUILLIARD STRING suvssmors
QUARTET SCHOENBERG

separadas en el tiempo
(algo que los oidos méas me-
l6émanos pueden disfrutar al
méximo). Uno de los mati-
ces mas patentes reside en
las diferencias de intensi-
dad que caracterizan cada
época: mientras que en la
primera época podemos
hablar de una intensidad
de caracter roméantico (ve-
hemente, pero nunca des-
controlado), segln avanza
el tiempo adquiere otra
de sentido mas intelectual
(aunque nunca fria). Y, por
encima de décadas, perma-
necen rasgos como la sin-
cronizacién milagrosa entre
componentes o el conoci-
miento profundo de cada
compas o el virtuosismo ins-
trumental. Esta calidad in-
terpretativa también perte-
nece a los artistas invitados
para algunas de las piezas,
todos auténticas bestias
benditas: Walter Trampler
y Yo-Yo Ma en Verklarte
Nacht, mientras que Glenn
Gould se une en la Oda
junto a la voz (hablada) de
John Horton (ritmicamente
impecable). La primera ver-
sién del Segundo Cuarteto
cuenta con la soprano Uta
Graf, con una gradacién de
intensidad que crece desde
la méxima contencién hasta
un climax estremecedor. Su
“sucesora” en la siguien-
te version, Benita Valente,
sin embargo, resulta pura
expresividad desde el co-
mienzo.

En resumen: aqui se re-
coge toda la aventura para
cuerdas de un autor indis-
pensable, desde el romanti-
cismo que ayuda a enterrar
hasta la revolucién atonal.
Y, por si fuese poco, en el
estuche también encontra-
mos las palabras tanto del
cuarteto como del propio (y
lGcido) compositor.

Juan Gémez Espinosa



Schubert Landler
Pierre-Laurent Aimard

Los aficionados al jazz saben
que la gloriosa etapa de John
Coltrane en Impulse! se vio
salpicada por elepés ambi-
ciosos en los que el cuarteto
clésico de Trane se lanzaba a
aventuras como Crescent, A
Love Supreme o Sun Ship, ya
inmortales, y que entre esas
apuestas arriesgadas se gra-
baban discos més populares
que destensaban la cuerda,
como Ballads o John Coltrane
& Johnny Hartman. Eso se
podria predicar de Léndler,
nuevo disco para Pentatone
de Pierre-Laurent Aimard: un
schubertiano  momento de
calma, tras los imponentes
Catalogue d'Oiseaux y Visions
de I'amen de Messiaen y los
muy exigentes Conciertos para
piano de Bartok.

Aimard escoge 45 piezas
muy breves de Schubert. Casi
son el equivalente musical de
las seguidillas simples, aque-
llas poesias de sélo 4 versos,
livianas, agiles, escritas para
ser declamadas con gracia y
gustar al oyente.

El recital estd formado por
diversas danzas de Schubert,
un laberinto de miniaturas
agrupadas bajo diversas co-
lecciones: Primeros valses Op.
9, Valses, Landler y Escocesas
Op. 18, Danzas alemanas y
Escocesas Op. 33, Valses sen-
timentales Op. 50, Landler y
Escocesas Op. 67, Valses no-
bles Op. 77, Valses de Graz
Op. 91, Ultimos valses Op. 127
y Danzas alemanas Op. 171.

La apariencia es la de lo in-
trascendente, el desahogo, la
muUsica para una fiesta, el puro
esparcimiento. El pianista fran-
cés, sin embargo, sabe encon-
trar el secreto que muchas ve-
ces se esconde detrés de tanta
jarana: la herida rédpidamente
oculta, la breve revelacién.

Daniel Pérez Navarro

En la musica del siglo XX, la
obra de Kaikhosru Shapurji
Sorabji (1892-1988) se situa
en el lugar de las “intoca-
bles” por su complejidad,
dificultad técnica y extensa
duracién. Se deja influir por
Busoni y Scriabin y por el arte
oriental. Puede que sus orige-
nes le hicieran tan especial.
Nacié y vivid en Londres, de
madre inglesa y padre hindd,
de la etnia parsi. Sentia una
gran admiracion por Bach y
las formas barrocas. En esta
grabacién podemos escuchar
la Toccata Terza, que consta
de diez movimientos, entre
los que podemos escuchar
passacaglia, preludio coral y
fuga. Quien se atreva a tocar
la musica de Sorabji tiene que
ser un pianista excepcional,
como es el caso del madri-
lefio Abel Sanchez-Aguilera,
musico y cientifico. Estudié al
mismo tiempo bioquimica y el
grado superior de piano, y su
afan investigador le lleva a su
encuentro con Sorabji. Estrend
en Espana su Toccata Seconda
y fue la primera interpretacion
de esta obra desde su estre-
no en 1936 (por tal motivo fue
entrevistado en esta revista).
preparando ediciones criticas
de varios de sus manuscritos
inéditos. Su anterior graba-
cién para Piano Classics de la
Toccata Seconda recibid varias
criticas excelentes en la prensa
internacional, incluido RITMO.

En este disco nos ofrece
la Toccata Terza (1955), cuyos
manuscritos inéditos rescato,
editd e interpretd por prime-
ra vez en 2022. Esta compleja
obra se rinde ante la destreza
de Séanchez-Aguilera, el pia-
nista e investigador que ahora
ensena en el Conservatorio de
Madrid. jQué suerte tienen sus
alumnos!

Sol Bordas

SCHUBERT: Landler. Pierre-Laurent Aimard,
piano.

SORAB]I: Toccata Terza. Abel Sanchez-Aguilera,
piano.

Pentatone PTC 5187034 ¢ 67
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GRAN RESERVA

En 1971 la Orquesta
Filarménica de Leningrado
giré por Europa recalando
en Londres (en los Proms y
el inicio de temporada del
Royal Festival Hall), gra-
bando la BBC buena parte
del material de este doble
Ica Classics, y también,
amén de otros destinos, en
Palma, Barcelona, Madrid
y Sevilla con obras de re-
pertorio ruso. Una mirada
a la hemeroteca permite
constatar que las resefias
fueron muy favorables, re-
saltandose el virtuosismo y
color sinfénico del conjunto
y la técnica, criterio dindmi-
co y sentido del balance de
un distinguido director, el
letén Arvids Jansons (1914-
1984) quien, designado
como director interino y de
giras por Mravinsky, cole-
ga de Panula en Helsinki
y principal invitado de
Barbirolli en Manchester,
entraba en escena batuta
en mano para dejarla sobre
el atril y dirigir sin ella. Un
hecho diferencial pero no
trivial que, desde el virtuo-
sismo de la Filarménica de
Leningrado y para la obra
de Tchaikovsky recogida
aqui en particular, apostaba
por una éptica radicalmen-
te opuesta a lo habitual en
esa formacion.

Editados antes en mono
en el sello Intaglio, la intro-
duccién y tres nimeros en
forma de suite de La Bella
Durmiente reaparecen aqui
en estéreo en una toma
desde el Royal Albert Hall
para evidenciar el senti-
do escénico de Jansons y
un gusto por una variedad
animica que enfatiza un in-
cisivo inicio para modular,
ya después, la intensidad
dramética en aras de una
atmosférica emocion (final
del Adagio de la rosa) o
evocar cierta grandeza (Vals
final). La interpretacion de
Francesca da Rimini, aqui
en una oscura traduccion,
alna no poca fiereza con

TCHAIKOVSKY: Sinfonia n, 5; Extractos

de La Bella Durmiente; Francesca da

Rimini; PROKOFIEV: Sinfonia n. 1. Orquesta

Filarménica de Leningrado; Orquesta

Sinfonica de la URSS / Arvids Jansons.

Ica Classics 2CICAC 5177 « 2 CD « 103
2. 2.0.0.0.¢

Symphony No.§
The Sleeping Beauty
aenis

Francesca da Rimini

‘Symphony No.1 ‘Classical”

un calmo fraseo en las sec-
ciones centrales para armar
un eléctrico pathos en el
que la técnica instrumen-
tal soviética (de elogiable
nitidez en los ataques y no
tan elegante vibrato) es
clave en esta arrolladora
lectura. Registrada seis dias
después desde el Royal
Festival Hall, la Quinta
Sinfonia no escatima en
poder comunicativo vy, en
obligada comparacion con
el fatalista y totémico enfo-
que objetivo de Mravinsky
en sus registros para DG,
Jansons, al igual que en un
concierto en Osaka en 1970
editado en Altus, anade
flexibilidad cantable que,
sin grandilocuencia, acusa
hondura y nobleza sin llegar
a la irénica mordacidad de
Markevitch en Philips o al
flamigero estilo de Silvestri
en Emi/Warner.

Como acoplamiento, se
incluye la Sinfonia n. 1 de
Prokofiev en una toma de
concierto en Belfast en 1983
con la Orquesta Sinfénica
de URSS, en la que Jansons,
pese a un sonido mas dis-
tante y con un conjunto
menos pulido, aporta una
version fresca y contrasta-
da, impetuosa en extremos
y de sofisticada contempla-
cién en tiempos internos,
que llama la atencién por
su intencionalidad expre-
siva. Con amplio sonido
estéreo remasterizado por
Paul Baily en Re:Sound y a
la espera de nuevas edicio-
nes (Intaglio lanzé en mono
una Quinta de Shostakovich
del mismo concierto de los
Proms) estas interpretacio-
nes aportan luz sobre la in-
fravalorada labor de quien
hiciera musica con las ma-
nos.

Justino Losada
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La evoluciéon de la musica del
Renacimiento al Manierismo y
de éste al Barroco y mas alla
puede compararse a una larga
cadena de la que cada compo-
sitor representa un eslabén. De
cara a la posteridad, unos tu-
vieron mas fortuna y otros me-
nos, como ha sido el caso de
Orfeo Vecchi (ca. 1551-1603),
a quien no hay que confundir
con su coeténeo Orazio Vecchi
(1550-1605). A pesar de haber
gozado de alta estima entre
sus contemporaneos, Orfeo
Vecchi, que desempend entre
otros puestos, los de maestro
de capilla de la catedral de San
Eusebio de Vercelli y luego de
la iglesia de Santa Maria alla
Scalla de Milan, tras su muerte
cayé en el olvido, hasta el pun-
to de que esta grabacién, ob-
viamente primicia discogréfica
mundial, es la primera dedica-
da enteramente a él. El progra-
ma recoge una seleccién de
veinte motetes sacados de una
de sus producciones mas apre-
ciadas, la titulada Motectorum
sex vocibus liber tertius, es de-
cir, Libro tercero de motetes a
seis voces, publicada en 1598
en la capital lombarda. Se trata
de obras polifonicas que res-
ponden al estilo post-tridenti-
no imperante en la época.

La interpretacion co-
rre a cargo de la Capilla
Musical Eusebiana, con Carlo
Montalenti al 6rgano, dirigida
por Don Denis Silano, especia-
lista de reconocido prestigio
en este repertorio. Este es el
quinto de los discos protago-
nizados por este sacerdote,
musicélogo y compositor ver-
celés.

Salustio Alvarado

VECCHI: Motetes a seis voces. Cappella Musicale

Eusebiana / Don Denis Silano.

Dynamic  CDS 8001 « 660
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Figura clave de la llamada
"escuela belga del violin”,
Henry Vieuxtemps (1820-
1881) fue uno de los gran-
des virtuosos-compositores
del siglo XIX a la difusion
de cuya abundante obra
estéd contribuyendo de for-
ma notable el sello Naxos.
El violinista aleman Reto
Kuppel, tras un mas que en-
comiable disco con obras
para violin sin acompafia-
miento (Naxos 8.573339),
nos sorprende ahora con
una atractiva seleccion de
obras concertantes, que in-
cluye la fantasia Souvenir de
Russie Op. 21, sobre temas
de las operas de Alekséj
Nikolaevic Verstovskij
(1799-1862), el capricho
Old England Op. 42, un
popurri en el que no faltan
ni The British Grenadiers ni
Rule Britannia, el Duo bri-
llante Op. 39, compuesto
al aliméon con el célebre
violonchelista Francois
Servais (1807-1866) y en
este disco co-protagoni-
zado por Kirill Bogatyrey,
el Andante y Rondé Op.
29, las Variaciones sobre
un tema de Il pirata de
Vincenzo Bellini (1801-1835)
y para finalizar el Homenaje
a Paganini Op. 9, una au-
téntica exhibicién, adn mas
que las anteriores, de piro-
tecnia violinistica que el so-
lista resuelve con autoridad
y brillantez.

Sélo queda expresar
un encendido elogio a la
Orquesta Filarménica del
Emirato de Qatar. Es re-
confortante y esperanza-
dor que en la Peninsula
Ardbiga exista un conjunto
sinfénico de tanta calidad.

Salustio Alvarado

=

Henry
VIEUXTEMPS
Works for Violin
and Orchestra
Souvenir de Russie
Old England

Duo brillant
Andante et rondo

Reto Kuppel, Violin
Qatar Philharmonic
Orchestra

Marcus Bosch

VIEUXTEMPS: Obras para violin y orques-
ta. Reto Kuppel, Kirill Bogatyrey, violines.
Qatar Philharmonic Orchestra / Marcus
Bosch.
Naxos

8.573993 ¢ 66’
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De nuevo descubrimos al in-
fatigable Jordi Savall al frente
de una nueva propuesta. En
esta grabacién rinde homenaje
al gran compositor, violinista
y profesor Antonio Vivaldi y a
las intérpretes del Ospedale
della Pieta, institucion benéfica
que acogia a huérfanas y nifas
abandonadas y les prestaba
una exquisita educacién musi-
cal bajo la direccién de los me-
jores musicos venecianos de la
época, ofreciendo conciertos
Unicamente a un publico selec-
to. Jordi Savall se sitda al fren-
te de una orquesta de jévenes
mujeres de gran talento, Les
Musiciennes du Concert des
Nations-Academia Vivaldi, mu-
sicas que conocia previamente
por haber asistido a sus acade-
mias de perfeccionamiento o
participado en diversos progra-
mas sinfénicos junto a él. La so-
lista de violin elegida con gran
criterio es Alfia Bakieva, gran
virtuosa que lidera este proyec-
to llevandolo a la excelencia.

En el primer CD descubrire-
mos una curiosa version de Las
Cuatro Estaciones, ya que in-
cluye el texto recitado de unos
sonetos escritos por el propio
Vivaldi cuando le dedico esta
obra al conde Morzin. En el se-
gundo CD las encontraremos
en version instrumental. Entre
otros conciertos disfrutaremos
de La tempesta di mare RV
253, en el que se simula una
tormenta, lo que nos puede
hacer reflexionar sobre si esto
es musica evocadora o des-
criptiva.

Esta es una grabacién for-
midable que aporta novedad y
frescura a una de las obras mas
famosas del repertorio clésico,
que todavia nos sorprende y
nos aporta nuevos matices in-
terpretativos.

Raquel Serneguet

VIVALDI: Le Quattro Stagioni & Concerti d'll
cimento dell'armonia e dell'inventione. Alfia
Bakieva, violin. Les Musiciennes du Concert des
Nations / Jordi Savall

Erica Wise, intérprete, profeso-
ra y asesora artistica, ha desa-
rrollado una carrera versatil y
vibrante como violonchelista
de formacion clésica. Para con-
memorar su 300 aniversario,
Erica Wise graba las Suites para
violonchelo solo de J.S. Bach
completas en un proyecto en
el que compositores actuales
dialogan con el genio aleman,
explorando su legado desde
una perspectiva contempora-
nea. Se logra un sorprendente
equilibrio en este inusual con-
junto de composiciones origi-
nales inspiradas en Bach para
una reunién de estilo bastante
libre que puede parecer extra-
fia, pero intercaladas entre las
Suites se desenvuelven esplén-
didamente.

Albert Schweitzer describia
a Bach como un compositor
pictérico. Eso llevd a Wise a
pedir a varios artistas que co-
laboraran inspirandose en las
obras maestras protagonistas.
Respecto a la interpretacion
de Wise, cada suite parece un
poco mas distinta de las de-
mas; en el Preludio de la BWV
1007 empieza un poco mas
acelerada de lo que se nos
tiene acostumbrados (muchas
han sido las grabaciones de
estas obras y es inevitable su
comparacién), manteniendo
luego una lectura de cada mo-
vimiento coherente, relajada y
orgénica e incluso comunicati-
va. No exagera ninguna de sus
decisiones dindmicas, de tem-
po o de fraseo, dejando que
la musica fluya naturalmente
a través de su instrumento.
Los movimientos de danza
realmente bailan, e incluso los
movimientos mas introspecti-
vos de las Suites 2y 3 ofrecen
cierta cautivaciéon al oyente
casual.

Luis Suarez

BACH INSPIRED. Obras de BACH, BAILIE, LIANG,
MCCAFFREY, RUMBAU, MILLER. Erica Wise,
violonchelo.

AliaVox AVSA 9958 « 2 CD o 116

Aglae Musica 117.19 « 3 CD o 166
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Philippe Grisvard

Ensemble Diderot
Johannes Pramsoh|

Nichelmann
Graun
Schaffrath
Wolf

Es una inmejorable noticia
para todos los melémanos la
salida al mercado de la pre-
sente grabacién, no solo por la
calidad excepcional del solista
del clave, Philippe Grisvard, y
de todos los componentes del
Ensemble Diderot, sino por la
valiente puesta en valor que
supone la primera grabacién
mundial de cuatro conciertos
de clave de una calidad musi-
cal extraordinaria.

El titulo del CD, Conciertos
de Clave Berlineses, nos incita
a la bdsqueda de su significa-
do, que gratamente hallamos
en las ilustradoras notas de
su libreto, redactadas con la
docta pluma del musicélogo
aleman Peter Wollny. Y es que
las formidables musicas que
componen el disco debemos
agradecérselas en Ultima ins-
tancia a la ascension al tro-
no de Federico Il ‘El Grande’
como Rey de Prusia, puesto
que establecié en Berlin una
fastuosa corte repleta de exce-
lentes musicos y compositores
que nos dejaron joyas como
las que aqui descubrimos.

Descubriremos por tanto
la apasionante musica de au-
tores tan raramente visitados
como Christoph Nichelmann,
Ernst Wilhelm Wolf, Christoph
Schaffrath 'y Carl Heinrich
Graun, en donde no cabe
curiosamente ninguna obra
de C.PE. Bach, para la consi-
guiente gloria de los presentes
autores.

Philippe Grisvard nos ofre-
ce un inmejorable ejercicio
musical que cuenta con la feliz
participacién de un Ensemble
Diderot en estado de gracia, y
que cuenta con la inestimable
generosidad de su director,
Johannes Pramsohler, como
infatigable y creativo musico
capaz de ofrecernos un ejer-
cicio de musica de camara de
primer orden.

Simon Andueza

BERLIN HAPSICHORD CONCERTOS. Philippe
Grisvard, clave. Ensemble Diderot / Johannes
Pramsohler, violin y direccién.

El motivo conductor de este
CD es, en primer lugar, el cla-
rinete de Annelie Van Wauwe,
enorme solista en las 5 obras
grabadas, y en segundo lugar,
bajo el epigrafe Belle époque
(el anterior CD para Pentatone
de la clarinetista belga se sub-
titulaba Flow), la exposicién
de obras que se alejan del XIX
para adentrarse en corrientes
musicales que entenderan los
sonidos de manera rupturista.

Lo de Belle époque, deno-
minacién cogida por los pelos
en el caso de Manfred Trojahn,
compositor nacido después de
la SGM, es un concepto que
se antoja mas emotivo y sub-
jetivo. De Trojahn se ofrece la
primera grabacién mundial de
su Rapsodia para clarinete y
orquesta en tres movimientos,
onirica y con un aire impresio-
nista.

La otra obra de mayor dura-
cién es el muy interesante arre-
glo para clarinete y orquesta
que Luciano Berio llevo a cabo
de la Sonata n. 1 para clarine-
te y piano Op. 120 de Brahms,
un acicalamiento estrenado en
1986 en Los Angeles y dotado
de un colorido incluso volup-
tuoso, casi sinestésico, que
encaja a la perfeccién con el
exotismo asociado a la Belle
époque y la ductilidad de Van
Wauwe.

Intercaladas entre estas dos
composiciones mas extensas,
se encuentran (a modo de
presentacién, interludio y epi-
logo) la versién orquestal de
la Primera Rapsodia para cla-
rinete de Claude Debussy, la
breve Canzonetta de Gabriel
Pierné en la orquestacién de
Jelle Tassyns, y la cameristica
Introduccién y Rondé Op. 72
de Charles-Marie Widor, tam-
bién en el arreglo de Tassyns.

Daniel Pérez Navarro

Belle §gogue Annelien Van Waywe

ALEXANDRE BLOCH - ORCHESTRE NATIONAL DE LILLE

BELLE EPOQUE. Obras de DEBUSSY, TROJAHN,
PIERNE, BRAHMS, WIDOR. Annelien Van
Wauwe, clarinete. Orchestre National de Lille /
Alexandre Bloch.
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Czech Songs
Magdalena Kozend

CZECH PHILHARMONIC - SIR SIMON RATTLE

Pentatone ya ha publicado dos
buenos recitales de la mez-
zosoprano de Brno (Soirée y
Folk Songs). Este tercer mono-
gréfico de Kozena, madura y
espléndida, ofrece una pano-
rémica checa que poco tiene
que ver con la postal de viajes
y mucho con lo sentido. Las
deliciosas canciones japone-
sas de MartinG (Nipponari H.
68) se hallan lejos de un Toshio
Hosokawa y cerca de esas to-
nalidades orientales que en-
contramos en las 5 mélodies
populaires grecques de Ravel.

Songs on One Page H. 294,
también de Martinl, las es-
cuchamos en la orquestacién
de Jifi Teml, en lugar de en la
version original para voz y pia-
no. Compuestas durante la Il
Guerra Mundial, estas miniatu-
ras desprenden una melanco-
lia alin mayor que las estampas
de Nipponari.

Dvorék, el otro compositor
que ocupa la mayor parte del
minutaje, estd presente con
obras muy tempranas (Opp. 2
y 3). Las canciones dedicadas
al atardecer, escritas en mo-
mentos diferentes en la vida
de Dvorék (Opp. 3, 9y 31), po-
seen una languidez romantica
que estd bien subrayada por
la mezzosoprano. Hans Krésa
y Gideon Klein, estigmatizados
por la etiqueta Entartete Musik
y victimas de Theresienstadt,
rematan el CD con una versién
oscura de las 4 canciones or-
questales Op. 1 (Krasa) y una
interpretacién intima de una
cancién de cuna (Klein).

La reina indiscutible de la
grabacién es Kozena, acom-
pafiada por una entregada
Filarménica Checa y por un
menos  idiomatico  Rattle.
Recital elegiaco, homogéneo,
quizé algo monétono para es-
cucharlo del tirén. Buen disco.

Daniel Pérez Navarro

CZECH SONGS. Obras de MARTINU, DVORAK,
KRASA, KLEIN. Magdalena Kozena. Czech
Philharmonic / Simon Rattle.

Audax Records ADX11211 =« 75’

Pentatone PTC 5187237 + 60’

Pentatone PTC 5187077 + 61’
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De nuevo el sello creado por
la Fundacién Juan March
nos ofrece otra grabacién,
de su ciclo de conciertos,
de gran calidad sonora y ar-
tistica. En este caso se trata
del virtuoso de la armdnica
Antonio Serrano. Comenzd
atocar la arménica de su pa-
dre alos 7 y, como se puede
observar aqui, presenta una
técnica musical Unica que
lo ayudd facilmente pasar
de lo clasico al blues, jazz y
pop. Tuvo presentaciones
con Paco de Lucia, que lo
establecié como uno de los
musicos més renombrados
espanoles. Aqui tiene la ca-
pacidad de personalizar al-
gunos de los materiales mas
reconocibles de dos de los
compositores méas destaca-
dos de la historia de la musi-
ca popular estadounidense.

El éxito de estas dos se-
siones de Porter y Gershwin
(2021 'y 2023, respectivamen-
te), se encuentran facilmente
entre las mejores realizadas
fuera de la interpretacion en
voz humana, para las cuales
las canciones fueron conce-
bidas y, son Optimas para
cualquier fan serio, ya que
el sonido y la interpretacion
son igualmente elegantes e
impresionantes. Esta com-
pilacién estd acompanada
de otra version de la céle-
bre Rhapsody in Blue y dos
temas del propio Serrano y
Miles Davis, respectivamen-
te. Toda la actuacion estad
dotada de una dindmica
refinada, alcanzando alturas
extraordinarias de expresion
artistica; puede servir como
una buena introduccion a
las canciones de la época,
pero representa sélo la mas
pequefa fraccién de una
ecuacion socio-musical mu-
cho méas amplia.

Luis Suarez

PORTER &
GERSHWIN ON

HARMONICA

PORTER & GERSHWIN ON ARMONICA.

Obras de PORTER y GERSHWIN. Antonio

Serrano, armonica. [gnasi Terraza y Federico

Lechner, pianos.

March  Vivo 010 o 62’
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QUEEN OF
HEARTS

THE GESUALDO SIX
OWAIN PARK

La sobriedad de la portada de
este disco es un anticipo de la
musica que contiene. Pero al
decir sobriedad, no me refiero
a que el programa sea aburri-
do o que carezca de gracia o
interés, todo lo contrario. The
Gesualdo Six es una agrupa-
cién de jévenes intérpretes
briténicos creada en 2014 y
dirigida por Owain Park y que,
como su nombre lo indica, se
especializan en la musica del
maestro del Renacimiento
Carlo Gesualdo.

El disco que les presento
lleva por titulo “Reina de co-
razones”, porque relne te-
maticamente la musica escrita
para las reinas, una espiritual
(la Virgen Maria) y las otras
muy terrenales (Maria Tudor o
Ana Bolena). Las obras escogi-
das fueron escritas por maes-
tros como Brumel, Josquin,
Compére, Rue y Festa, que
son interpretados con el en-
canto y el dramatismo a que
nos tiene acostumbrados este
justamente aclamado sexteto
britanico con su poco comin
mezcla de gracia, equilibrio y
precision.

Discos como este nos ha-
cen pensar en cémo la instau-
racién de un canon musical ha
mirado de soslayo la maravi-
|losa musica del Renacimiento,
tal vez la musica mejor escrito
de la historia de Occidente.
Interpretaciones como las de
The Gesualdo Six son un claro
recordatorio de que las obras
de este periodo deberian es-
tar al lado de las Sinfonias de
Beethoven o las odperas de
Verdi, en representacién de lo
mas grande del repertorio. En
esencia, una grabacién exqui-
sita. Una invitacién a preciar
un repertorio que sera eterno
y que todo amante de la bue-
na musica disfrutara.

Juan Fernando Duarte Borrero

QUEEN OF HEARTS. The Gesualdo Six / Owain
Park.

Con sabor espariol, pero fil-
tradas a la moda a través del
estilo francés, por motivo de
las fechas en que fueron con-
cebidas las obras, la musica
de cédmara de Turina estaba
en sintonia con las mismas
influencias interculturales
que afectaron gran parte
de la musica de Sarasate o
Granados. También hay fuer-
tes corrientes de nostalgia
y cualidades posromanticas
que persistieron hasta bien
entrada la década de 1920
y 1930, como es la traza de
Toldra. Las ricas interpreta-
ciones del conjunto recuer-
dan el aire perfumado de la
musica de cdmara de princi-
pios del siglo XX, y el tono
ardiente de las cuerdas se
combina con las texturas
exuberantes proporcionadas
por el piano. La mdsica mos-
trada no es especialmente
emocionante, sino dinamica,
reflexiva y evocadora, por lo
gue no son pocas las ocasio-
nes en las que el grupo hace
gala de sus dotes técnicas y
expresivas, logrando crear la
atmosfera adecuada para los
ensayos melancdlicos de y
enfatizan con gran efecto los
toques de color de las obras.
La forma de tocar de
Francisco Fullana y Alba
Ventura tiene mucho estilo y
logra situar cada pieza den-
tro de un fenédmeno mas am-
plio, conceptual en todo glo-
bal. Solo se pudiera echar en
falta el Scherzo de la Sonata
para violin de Granados, re-
descubierto hace afios y que
no logra del todo afianzarse
junto a su movimiento her-
mano, aqui grabado, en esta
bellisima obra inacabada.

Luis Suarez

ORGHD CLACS

SPANISH LIGHT
€ s lan lin %

SPANISH LIGHT. Obras de TURINA, SARASATE,
GRANADOS, TOLDRA, MANEN, CASALS.
Francisco Fullana, violin. Alba Ventura, piano.
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Ya no de infrecuente, sino
de rareza musical podria-
mos calificar este registro
de Solo Musica. Hechas
las correspondientes ave-
riguaciones, ni el todopo-
deroso New Grove tiene
una entrada para Stéphan
Elmas (1862-1937), com-
positor  armenio  cuyas
precoces dotes pianisticas
le llevaron hasta Weimar
para encontrarse con el
mismisimo Franz Liszt e
iniciar una carrera inter-
pretativa y compositiva de
cierta importancia, codeén-
dose estrechamente con
Anton Rubinstein y Jules
Massenet, entre otros.

Su obra para piano in-
cluye baladas, mazurcas y
otras formas musicales que
nos recuerdan inevitable-
mente a Frederic Chopin.
De hecho, nada mas poner
el disco en marcha, uno se
acuerda sin duda del com-
positor polaco. Las cuatro
Sonatas aqui recogidas
constituyen la totalidad de
las que compusiera, y ade-
mas de Chopin aparecen
Robert Schumann o Liszt;
romanticismo en su maxima
expresion es, por tanto, lo
que nos ofrece Elmas aqui.

La vision de Heghine
Rapyan esta en total sinto-
nia con la escritura del ar-
menio, llevando al extremo
las pasiones y tristezas de
los allegro y las marchas fu-
nebres con autoridady con-
viccién, dejando momentos
de gran belleza sonora.

Si bien las obras carecen
de la genialidad de aque-
llas en las que se inspiran,
el disco se escucha con
agrado al estar muy bien
interpretado.

Jordi Caturla Gonzalez

THE SOUL OF SMYRNA. Sonatas completas
para piano de ELMAS. Heghine Rapyan,
piano.

Solo  Musica SM423 « 78

Presentacion discogréfica del
Dandelion Quintett en Col
Legno. El quinteto de viento
ha conocido desde adapta-
ciones de obras mozartianas
hasta obras especificas escri-
tas por Hindemith, Zemlinsky,
Haas o Ibert. En el caso del
Dandelion Quintett, la forma-
cion obtiene su version mas
contemporénea. El diente de
ledn que da nombre al con-
junto es considerado por algu-
nos una mala hierba. Ademas
de esta apreciacion agria, al
diente de ledn se le atribuyen
propiedades benéficas. Se ha
empleado, por ejemplo, para
elaborar vino (como bien sabe
el cuentista Ray Bradbury).
Con el Dandelion, las Seis
Bagatelas de Ligeti, que pro-
vienen de la Musica Ricercata,
se asemejan a seis pequenos
relatos bradburianos de El
vino del estio. Al escuchar esta
version desenfadada, de mar-
cados contrastes dindmicos y
melddicos, uno se da cuenta
de lo lejos que quedan aque-
llos afios en los que Ligeti cau-
saba recelo.

En la breve Odds in Favor
se afnade al quinteto la percu-
sion de Simon Popp para cons-
truir una pieza casi de relojeria.
| promise, del ecléctico Ralph
Heidel, suena como una ora-
cién pronunciada a través de
una armonia suave. El mismo
clima fleméatico se encuentra
en Summer Music de Barber,
muy lirica y de sonido lim-
pio en manos del Dandelion.
Hapax Legomenon hace refe-
rencia a una palabra dificil de
traducir, al aparecer escrita una
sola vez y por tanto sin referen-
cias sobre lo que significa. Por
seguir con lo literario, la afilada
composicion de Henrik Ajax
se acerca mas a las leyendas
de terror oriental de Lafcadio
Hearn que a lo criptico del len-
guaje de Finnegans Wake.

Daniel Pérez Navarro

WINDSPIEL. Obras de LIGETI, POPP, HEIDEL,
BARBER, AJAX. Dandelion Quintett.

Hyperion CDA68453 . 66’

Orchid  Classics 100250 ¢ 60’
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Novedades

Novedades repertorio infrecuente

Reediciones

Crit

EN plataFORMA

Repaso mensual a las grabaciones disponibles en plataformas
por Juan Berberana

., RESURREXIT.,

Honeck avanza en su integral
Bruckner, caracterizada por una
cierta vuelta a las tradiciones ger-
manas en su estilo interpretativo
(ojo, con una orquesta americana),
y una calidad excepcional en las
grabaciones. Muy recomendable.

PEI.I.EA%ET MELISANDE

SCHOENBERG i
FRANKEURT RADIO SYMPHONY =
PAAVO JARVI

En pleno ano Schonberg, con una
sorprendente escasez de graba-
ciones nuevas del austriaco, Jarvi
hijo nos regala esta excelente ver-
sion del Pelleas. El estonio entien-
de, como pocos, que estamos en
el crepusculo del Romanticismo.

WAGNER

PARSIFAL _

DG se lanza a publicar el Parsifal
de Heras-Casado en Bayreuth, y
a las pocas semanas el Festival
anuncié que es el elegido para di-
rigir su préxima Tetralogia. Cuan-
do el rio suena... De obligada
escucha.

Un clasico de estio. El concierto
de verano en el Schonbrunn de la
Filarmonica de Viena. Un afio mas
dirigido (brillantemente) por Andris
Nelsons, pero donde empezamos a
necesitar algo de renovacion y mas
originalidad en el programa.

BRUCKNER: Sinfonia n. 7 (+ BATES). Sinfonica
Pittsburgh / Manfred Honeck.

SCHONBERG: Pelleas et Melisande (+ FAURE).
Org. Radio Frankfurt / Paavo Jarvi.

WAGNER: Parsifal. Festival Bayreuth / Pablo
Heras-Casado.

CONCIERTO DE VERANO 2024 EN VIENA. Filar-
monica Viena / Andris Nelsons.

RR / Disponible desde 19-07-24

Alpha / Disponible desde 05-07-24

DG / Disponible desde 28-06-24

Sony / Disponible desde 12-07-24
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Erik Bertsch

Benjamin es el Ultimo galardonado
(en la categoria de musica y dpera)
de los Premios BBVA Fronteras del
Conocimiento. Més que merecido.
Buena forma de entender la cali-
dad del britanico, en este caso en
el repertorio para piano.

sound| |
RV S TAN
JOHN ALDEN CARPENTER
\,LMPLETEEALLET

Carpenter fue un ejemplo de la
musica en Estados Unidos en la
época de entreguerras. Un cierto
nacionalismo envuelto en influen-
cias impresionistas pero, también,
del emergente mundo del jazz. Re-
cuperacién musical valiosa.

El “Morricone japonés” vuelve al
sello amarillo, en esta ocasion con
obras de formato clasico. Hisais-
hi se muestra brillante y original,
pero también se nota que no es su
mundo. Fuera de las bandas sono-
ras, es otra cosa...

NETHERLANDS pmm»\mcmc 'GRCHESTRA
MARC ALBRECHT &

En pocas semanas se publican
2 versiones (la anterior es de BR-
Klassik), de la que pudo ser la obra
maestra de Zemlinsky. Ambas son
magnificas, aunque sin superar la
primera grabacién, que hizo el pa-
dre Marc Albrecht hace 40 afos.

BENJAMIN: Integral obra para piano. Erik

CARPENTER: Ballets completos. Boston Modern

HISAISHL: Sinfonia 2. Viola Saga. Antoine Ta-

ZEMLINSKY: Una tragedia florentina. Filarmo-

Bertsch, piano. Project / Gil Rose. mestit. Sinfonica Viena / Hisaishi. nica Paises Bajos / March Albrecht.
Piano Classic / Disponible desde 26-04-24 BMOP / Disponible desde 12-07-24 DG / Disponible desde 28-06-24 Pentatone / Disponible desde 14-06-24
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ARLECCHINO

ANTON BRUCKNER

SYMPHONY NoO. ¢

No nos cansaremos de disfrutar de
uno de los mejores Bruckner de los
Ultimos 100 anos. Celibidache y su
orquesta muniquesa nos transpor-
taban a otro tiempo, con interpre-
taciones (y una calidad en la graba-
cién) abrumadoramente hipnéticas.

JOHN PRITCHARD

Redescubrir las dperas de Busoni
fue un hito equiparable a redes-
cubrir las de Zemlinsky o Schre-
ker. Esta es la primera grabacion
de su Arlecchino. Una épera que
sorprende. Buena versién de Prit-
chard en Glyndebourne.

Se multiplican las reediciones de
Karajan, con la excusa de los 35
anos de su fallecimiento. Este Re-
quiem fue un excelente ejemplo
de sus interpretaciones basadas
en el rigor, pero, sobre todo, en la
espectacularidad. Sobre gustos...

Tras la reedicion del Tristan de
Bernstein llega su maximo compe-
tidor de aquellos afos. La version
de Carlos Kleiber resulta hipnética.
A veces mégica, a veces un tanto
artificial. En las antipodas del Par-
sifal de Heras-Casado. Curioso...

BRUCKNER: Sinfonia n. 6, Misa 3, Te Deum, Fca.
Munich / Sergiu Celibidache.

BUSONI: Arlecchino. Festival Glyndebourne /
John Pritchard.

VERDI: Requiem. Filarmonica Berlin / Herbert
von Karajan.

WAGNER: Tristan e Isolda. Orq. Estatal Dresde
/ Carlos Kleiber.

Warner / Disponible desde 12-07-24

Warner / Disponible desde 19-07-24

DG / Disponible desde 12-07-24

DG / Disponible desde 17-05-24
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Mesa para 4

LA MESA DE SEPTIEMBRE

ocinada a fuego lento, en esta mesa para cuatro sentamos a personalidades de la

musica y de la cultura que respondan a la pregunta tematica que mensualmente nos '
proponemos cocinar, y a la que a nuestros lectores invitamos a participar desde las redes
sociales. jPor qué? Primero, por la curiosidad de saber los gustos y apetitos musicales
de los sefores y sefioras abajo firmantes; segundo, el lector, el interesado en definitiva,
podra conocer de primera mano las sugestivas opiniones y su conocimiento se enrique-

o
cerd con las respuestas abajo dadas. Aunque las respuestas vengan de una meditada re- 10 obras

flexion, quiza no sean definitivas y sin animo de pontificar, puesto que cada participante,
en uno u otro momento dado, podria variar sus opiniones y gustos...

para guitarra sola”

N

ESTHER MARTIN

Guitarrista y directora de La guitarra (Radio Clasica)

Platero y yo / Eduardo Séinz de la Maza
Koyunbaba / Mario Castelnuovo Tedesco
Castillos de Espafia / Federico Moreno Torroba
El decamerdn negro / Leo Brouwer
La catedral / Agustin Barrios Mangoré
Sonata / Antonio José
Sonata n. 4 / Dusan Bogdanovic
Tres piezas espafolas / Joaquin Rodrigo
Sonata Roméntica / Manuel Maria Ponce
Fandango variado / Dionisio Aguado

GUADALUPE MARTIN PINO

Guitarrista (Master del Conservatorio Superior de Paris)

RAFAEL SERRALLET

Hommage (sur le tombeau de Debussy) / Manuel de Falla
24 Preludios / Manuel Maria Ponce
Sonatas (arreglos) / Domenico Scarlatti
Segovia / Ida Presti
Cinco Preludios / Heitor Villa-Lobos
Réverie - Nocturne / Giulio Regondi
Sonata / Antonio José
La cancién del emperador (arreglo) / Luys de Narvéez
Sonata n. 1/ Carlos Guastavino
Tema con variaciones Op. 9 / Fernando Sor

Guitarrista

Invocacion y Danza / Joaquin Rodrigo
Hommage (sur le tombeau de Debussy) / Manuel de Falla
Nocturnal / Benjamin Britten
Recuerdos de la Alhambra / Francisco Tarrega
Vals n. 3/ Agustin Barrios Mangoré
Sonata / Leo Brouwer
Gran Solo Op. 14 / Fernando Sor
Le Fandango varié Op. 16 / Dionisio Aguado
Fantasia sobre motivos de la Traviata / Julidn Arcas

LAURA VERDUGO DEL REY

Guitarrista y directora del
Festival Internacional de Guitarra de Madrid

Platero y yo / Eduardo Séinz de la Maza
Sonata / Antonio José
La catedral / Agustin Barrios Mangoré
Capricho diabdlico / Mario Castelnuovo Tedesco
Recuerdos de la Alhambra / Francisco Tarrega
Choro 1/ Heitor Villa-Lobos
Fantasia Elegiaca / Fernando Sor
Una limosna por el amor de Dios / Agustin Barrios Mangoré

Collectici Intim / Vicente Asencio
Sonata Ill / Manuel Maria Ponce

Suite Populaire Brésilienne / Heitor Villa-Lobos

Bonus: Preludio 1/ Emilia Giuliani-Guglielmi

El mes pasado teniamos a Joaquin Rodrigo como exponente en esta Mesa para 4, y hemos querido seguir el hilo
de la guitarra, instrumento tan afin a Rodrigo, para convocar un menu sobre obras para guitarra sola, convocan-
do de nuevo a nuestra colaboradora principal en guitarra, Esther Martin, y dando la bienvenida a las también
guitarristas Guadalupe Martin Pino, Laura Verdugo del Rey y a Rafael Serrallet, reconocido guitarrista que fue
nuestra portada en enero de 2021.
Si los lectores desean saber méas acerca de las elecciones de Guadalupe Martin Pino y Rafael Serrallet, es-
taremos encantados de suministrarles el porqué de sus elecciones y sus razonamientos y explicaciones si nos
escriben un correo electrénico a la direccion:

redaccion@ritmo.es '

Como reconocian nuestros invitados, muchas obras se les han quedado en el tintero (es la naturaleza de esta seccién) y estaran
encantados en citar mas obras, pero el limite de espacio nos condiciona. Aun asi, tenemos un “ganador” con tres menciones,
como es la Sonata de Antonio José, el malogrado compositor burgalés. Le siguen, con dos votos, Platero y yo de Eduardo Sainz
de la Maza, La catedral de Agustin Barrios Mangoré, Hommage (sur le tombeau de Debussy) de Manuel de Falla y Recuerdos de
la Alhambra de Francisco Tarrega.

También hay que destacar que hay compositores citados en varias ocasiones, como Mario Castelnuovo Tedesco, Joaquin Rodri-
go, Manuel Maria Ponce, Heitor Villa-Lobos, Agustin Barrios Mangoré, Fernando Sor, Leo Brouwer o Dionisio Aguado. Y hay que
sefalar que Rafael Serrallet, como bonus, ha querido incluir la obra de una compositora, Preludio 1, de Emilia Giuliani-Guglielmi.

Les invitamos a opinar y a que nos revelen cuales son, en su opinién, sus 10 obras
para guitarra sola que pueden hacerlo en Twitter o Facebook, citando nuestra cuenta:

@RevistaRITMO
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Manteniendo presente la respiracion: Toshio Hosokawa

por Daniel Pérez Navarro

Hay quienes nunca se
sienten del todo en casa
cuando se encuentran en el
lugar en el que nacieron, pero
tampoco se integran del todo
en la regién a la que se han
mudado. Son los que mas
se pueden identificar con el
compositor Toshio Hosokawa
(Hiroshima, 1955), demasiado
europeo para los japoneses y
demasiado japonés para los
europeos. Explorador interior
mas que exterior, introspec-
tivo, implosivo, Toshio Ho-
sokawa anda en busca de ese
equilibrio que se diria imposible entre Oriente y Occidente.

Su musica es monolitica, como la de Messiaen o Ligeti:
empieza y termina con él. Al igual que ocurre con los autores
mencionados, da la impresion de que no existe una linea
que ate a Hosokawa al pasado, ni tampoco han surgido
herederos que apunten hacia el futuro. En Hosokawa, se
pueden rastrear influencias centroeuropeas (es conocida su
amistad con Helmut Lachenmann, su aprendizaje con Klaus
Huber, su admiracién por la expresividad contenida de An-
ton Webern) y japonesas (Toru Takemitsu, con quien siempre
se le asocia, podemos discutir si acertadamente), pero no es
posible apuntalar su musica con las herramientas dodeca-
fénicas ni pintar un lienzo impresionista para referirse a sus
subyugantes paisajes sonoros.

Hosokawa pertenece a una especie poco frecuente de
personas: la de aquellas extremadamente fieles a si mismas,
duefias de una personalidad marcada y de una voz propia,
y por tanto ajenas a modas e intromisiones. Esto se traduce
en la presencia de unas convicciones muy acentuadas, mar-
cadas a hierro en el particular ideario del compositor japo-
nés: la musica entendida como un movimiento respiratorio,
que nace al inspirar y muere con la tele-espiracién, para de
nuevo renacer en la siguiente toma de aire y volver a morir
en la subsiguiente exhalacién; la mdsica como un concepto
taoista en el que se alternan el silencio y el sonido, en el que
uno no existe sin el otro; la muisica como un ciclo similar al
del agua, atravesada por una energia poderosa que la trans-
muta del estado liquido al sélido de los casquetes polares o
al gaseoso de los lugares mas célidos, para de nuevo circular
como llovizna o tromba, ya sea en depdsitos subterraneos,
estanques o incluso en forma de tsunamis.

Las composiciones de Hosokawa existen como rocas,
sin justificaciones ni explicaciones, poderosas y abstractas.
Incluso una obra a la que resultaria sencillo adscribir una
intencionalidad politica, como Voiceless voice in Hiroshima
(1989/2001), no responde al significado que se otorga en
Occidente a esas obras que homenajean a las victimas de la
guerra y se ofrecen al publico como abiertamente desgarra-
doras (Réquiem para un joven poeta de Zimmermann, Thre-
nody por las victimas de Hiroshima de Penderecki o Sinfonia
n. 7 Leningrado de Shostakovich). Las voces fantasmales
de Hosokawa, incluso entonces, van mas alld del niamero
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“Explorador interior mas que exterior, introspectivo,
implosivo, Toshio Hosokawa anda en busca de ese equilibrio
que se diria imposible entre Oriente y Occidente”.

de pérdidas humanas y del
derrumbe de la civilizacién. En
Voiceless voice in Hiroshima,
el atentado es global, contra
la naturaleza, porque lo que
se rompe es un ciclo de vida.

Circulos de musica. Movi-
mientos respiratorios. Luz vy
oscuridad. Pares antagdnicos
que conforman un todo indi-
soluble. La traduccién en so-
nidos de esta filosofia musical
consiste en empezar a partir
de un murmullo, desde lo
inaudible y casi inarticulado,
con muy pocas notas y un
material que es poco méas que sombra. Luego se acaba de
la misma manera, pero en sentido contrario: apagandose,
deshilachando la composicién hasta llegar al silencio del
que nacié todo. Entre el Yin y el Yang, en algunos instan-
tes se alcanza lo ciclépeo, como ocurre en el climax de
la imponente Ferne-Landschaft Il (1996), sobrecogedora
obra orquestal, ideal para adentrarse en el cosmos eliptico
de Hosokawa. También serviria como ejemplo Circulating
Ocean (2005).

Se dice que las composiciones de Hosokawa transmiten
nobleza. Es cierto. Pero no en el sentido aristocratico de
la palabra, sino en el de honradez, en el de transparencia,
en el de verdad. Existe un respeto por la tradiciéon del Ga-
gaku, musica tradicional japonesa de la que Hosokawa ha
heredado en parte la timbrica: |a flauta, omnipresente en su
musica; el sho, instrumento tradicional construido con tallos
de bambu, que imita el soplido de la respiracion tan queri-
do por el maestro; el sentido ceremonioso de la percusion,
que también hallamos por ejemplo en La Transfiguration de
Messiaen, y que en Hosokawa posee un caracter ritual; o la
teatralidad monacal de las voces en New Seeds of Contem-
plation (1986/1995).

Toru Takemitsu, el nombre méas celebrado de esta yux-
taposicion de culturas en la que Oriente mira a Occidente,
también combina instrumentos nativos de su pais con los
de la orquesta sinfénica, y crea una musica fugaz, levantada
entre silencios, y recurre a contrastes de color en los que las
tonalidades importan més que la figura. Pero si Takemitsu,
a su manera, mira hacia un nuevo impresionismo, Hosokawa
emplea esos timbres y silencios para darle a la musica un
sentido cosmico.

La sacralidad de Hosokawa también es pagana. A ve-
ces, oscura e incluso terrorifica. En otras ocasiones, mas
luminosa, e igual de imponente. Para entender mejor la
diferencia entre ambos, se podria citar la banda sonora
compuesta por Takemitsu para Ran, la excepcional peli-
cula de Akira Kurosawa. Quizé es en Ran donde Takemitsu
mas se acerca al pensamiento musical de Hosokawa: la
musica de Ran, solemne y dramética, se antoja perfecta
para una historia en la que se reparte justicia karmica, el
mundo encuentra mas fatalidad que azar y desorden, y
los circulos se cierran.




Cuando los pajaros cantan (I

MUsica antigua

ANTIQUA

por Sergio Pagan

encontraron en el canto

Cuando los péjaros cantan, las pastorcillas salen al campo
y van hilando guirnaldas de hierbas frescas y de flores.
En este dulce tiempo, Amor hizo presa en mi por una
pastorcilla... quise besarla... pero hallé una roca.

Este texto, cantado con abundancia de floreos y ador-
nos imitando el gorjeo de los péjaros, conforma el
madrigal anénimo italiano del siglo XIV Quando i oselli
canta, un ejemplo de las muchas referencias ornitologi-
cas presentes en las composiciones de autores antiguos.

Las aves han estado muy vinculadas a la cultura huma-
na. La religion, las costumbres y tradiciones, la poesia, la
pintura y la musica se han visto seducidas por el sorpren-
dente mundo de las aves. Desde las plumas de ganso
con las que se escribieron El Quijote y tantas otras obras
maestras, hasta las tres negaciones de Pedro antes de
que cantase el gallo.

De todas las caracteristicas que dan forma a las aves,
es quizas su canto, el elemento mas musical que po-
demos hallar en la naturaleza, lo que méas ha Illamado
la atencién. No es de extrafnar, por tanto, que hayan
sido muchisimos los compositores que desde tiempos
antiguos, encontrasen en estos cantos una fuente de
inspiracion.

Aungue ya en la Edad Media encontramos referencias
a las aves, no es hasta el Renacimiento cuando se hacen
mas abundantes. Quizas el autor més representativo sea
Clément Janequin, el maestro francés que hizo las deli-
cias de los parisinos, en la primera mitad del siglo XVI,
con sus canciones. Su capacidad descriptiva, demostrada
en obras como La caza, Los gritos de Paris o La batalla de
Marignan, quedd plasmada también en sendas composi-
ciones dedicadas al ruisefor y a la alondra. Pero la pieza
mas importante de toda su produccién en torno a las aves
es Le chant des oyseaulx (El canto de los péjaros), una ex-
tensa chanson en la que se dan cita entre otros el mirlo, el
zorzal, el ruisefory el cuco, imitando con onomatopeyas y
juegos musicales el canto
de las aves.

Algo parecido es lo
que Pedro de Pastrana,
musico de la corte va-
lenciana del duque de
Calabria, plasma en su
pieza titulada Gru, gru,
gru, gru, en la cual des-
cribe el potente y carac-
teristico trompeteo de
las grullas, mientras los
protagonistas tratan de
no levantarlas del prado donde pacen. No sélo grullas,
también anades (Dos dnades madre), ansares (Rodrigo
Martinez), gallos (Ya cantan los gallos), tortolas y ruisefo-
res (Fonte frida, fonte frida), y cucos (Cucd, cucd, cucucu)
pueblan nuestros cancioneros musicales.

La costumbre de tener pajaros de jaula, se hizo tan
popular que, en lugares como Inglaterra, se llegaron a
publicar libros de musica para instruir en el canto a las

“Muchisimos
compositores desde
tiempos antiguos

de las aves una fuente
de inspiracion”

Das Vogel Konzert (1670), de Melchior d’'Hondecoeter (Staatliche
Kunstsammlungen Dresden).

avecillas de jaula. Tal es el caso de The bird Fancyer’s
deligth (La delicia del criador de aves), un tratado publi-
cado en Londres en 1717 para la educaciéon del canto de
los pajarillos por medio
de pequefnas melodias
para taner en la flauta de
pico. En nuestros dias, el
ave de jaula por excelen-
cia es el canario, origina-
rio de las Islas Canarias,
pero que se distribuyd
por toda Europa como
ave de comparnia, ale-
grando con sus trinos las
casas y las calles de las
ciudades.

Tal carifio se podia
llegar a sentir por un
animal de compania,
sea este incluso un ave,
un canario, que en la
Alemania del siglo XVIII,
se llegd a encargar a
Georg Philipp Telemann
una cantata fanebre, a
modo de Réquiem por
la muerte de un canario.
Desconocemos quien encargd esta obra, una extensa
cantata funebre en ocho movimientos, pero Telemann
compuso su Mdsica funeraria para un canario versado en
el canto TWV 20:37, dando muestras de todo su genio
creativo.

Sin duda, dos especies de aves, el cuco y el ruisefior,
han sido las que han ejercido mayor influencia entre mu-
sicos y poetas. De ellas trataremos en la proxima y Ultima
entrega de Cuando los péjaros cantan, en Antiqua.

“La pieza mas
importante de toda
la produccion de
Janequin en torno a las
aves es Le chant des
oyseaulx, una extensa
chanson en la que se
dan cita el mirlo, el
zorzal, el ruisefor y
el cuco, imitando con
onomatopeyas y juegos
musicales el canto de
las aves”
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MUSICA POR LA INCLUSION

por Paula Hernandez-Dionis

Festival Internacional de Contrabajo Infantil

SegL’m aterrizo el avién en Bogotd, comencé a sentir los
primeros sintomas del “mal de altura”, una reaccion
comun al llegar a una ciudad situada a 2.625 metros sobre
el nivel del mar. Mi respiracién se volvié pesada y un ligero
dolor de cabeza se instalé, recordandome que no estaba
preparada para esta peculiar bienvenida. Apenas sali del
aeropuerto, una oleada de sonidos y olores me envolvié
de manera abrumadora pero fascinante. El aire, méas ligero
y fresco, estaba impregnado de una mezcla embriagadora
de aromas: el café recién tostado que escapaba de las
cafeterias cercanas, el dulce aroma de las marquesas y el
tentador olor de los bufiuelos fritos que los vendedores
ofrecian en la calle. Cada inhalacion era un descubrimien-
to, una experiencia sensorial completamente nueva que
me embriagaba con su exotismo.

A medida que avanzaba por la ciudad, me di cuenta de
que no se trataba solo de la diferencia de altitud o del cli-
ma. Era una cuestién de ritmo, de una forma de vida que
parecia fluir a ritmo de bambuco y pasillo. Bogota, con su
mezcla de modernidad y tradicién, de caos y calma, me
recibié con una intensidad que superaba cualquier ex-
pectativa. Las calles eran un mosaico vibrante de colores
y sonidos, donde lo antiguo se mezclaba con lo contem-
poraneo en una armonia Unica. El primer encuentro con
Latinoamérica fue un torbellino de emociones, y supe en
ese instante que esta seria una experiencia que dejaria
una marca profunda en mi vida.

Este choque cultural se hizo patente afios antes, cuan-
do conoci a Imer Acufia, una contrabajista mexicana que
se puso en contacto conmigo buscando una férmula
magica para cambiar el panorama del contrabajo infantil
en el viejo continente. La realidad es que el estudio del
contrabajo suele comenzar en edades adultas debido
a multiples obstaculos, como el enorme tamarno del
instrumento, la falta de docentes formados en nuevas
metodologias y la ausencia de libros y composiciones
adecuadas para los mas pequefos. Conscientes de esta
realidad, decidimos que, junto a las contrabajistas la-
tinoamericanas Natali Linares y Angélica Maria Gémez
Mejia, intentariamos poner nuestro granito de arena para
cambiar esta situacion. Asi surgié el Festival Internacional
de Contrabajo Infantil (FICI), un evento Gnico que en 2025
celebrard su quinta edicién, después de dos ediciones vir-
tuales, una hibrida en San Miguel de Allende, México, en
2022 y la edicién bogotana en 2023 de la que les hablo.

Volviendo a esta ciudad, del 27 al 29 de julio de 2023,
Bogota albergd por primera vez de forma totalmente pre-
sencial el FICI. La Universidad Central fue el epicentro de
este acontecimiento que incluyé talleres para profesores,
clases magistrales, un concurso de composicién, charlas
sobre luteria y lecciones para nifos y adolescentes. El
festival culminé con un concierto final donde estudian-
tes y docentes mostraron el fruto de su trabajo. Uno de
los momentos mas destacados fue la presentacién del
Duetto Passione de la ciudad de Pasto, que conmovié al
publico con su interpretacién llena de pasion y técnica.

Durante esos dias, llegué a ser consciente del apre-
miante deseo de aprender y el interés de los docentes y
estudiantes. La oportunidad de trabajar con los maestros

asistentes fue un verdadero regalo, tanto para ellos como
para mi. Los abrazos y muestras de agradecimiento que
recibi serén algo que llevaré siempre en mi corazén. Cada
sonrisa y mirada de gratitud me recordaron la importan-
cia de compartir y transmitir el conocimiento y cémo, a
través de la musica, podemos tender puentes culturales
y emocionales que a veces en Europa se pierden, dada la
facilidad que tenemos para tener acceso a este tipo de
recursos didacticos.

La historia del FICI es un testimonio de perseverancia
y colaboracion de muchos agentes e instituciones. Este
logro no habria sido posible sin el apoyo de todos los
maestros y maestras participantes, las empresas, funda-
ciones y universidades de todo el mundo que creyeron
en el proyecto y ofrecieron su respaldo sin pedir nada a
cambio. A través de la union de esfuerzos y la creencia
en un objetivo comun, se ha logrado cambiar un poco el
panorama del contrabajo para nifos y nifas en América
Latina.

Uno de los hitos mas destacados del festival ha sido la
creacién de instrumentos adaptados para ninos, liderada
por el luthier colombiano Nikolai Ceballos. Su prototipo
de contrabajo mas pequeno, fabricado con maderas lo-
cales, ha sido esencial para acercar este instrumento a las
nuevas generaciones. Este
desarrollo ha sido comple-
mentado por donaciones de
materiales, resina, cuerdas y
arcos, indispensables para
la préactica y aprendizaje de
los jovenes mdusicos. Ade-
mas, el FICI ha impulsado
la creacion de nueva musica
especificamente disefiada
para contrabajo infantil a
través de su concurso de
composiciéon. Esta iniciativa
busca fomentar una libreria de obras originales, ya que
la mayoria de la musica existente para ninos esta escrita
para otros instrumentos. La editorial espafnola Brotons &
Mercadal ha publicado recientemente las composiciones
ganadoras, asegurando que las piezas creadas sean ac-
cesibles para futuros estudiantes y maestros en todo el
mundo.

Tengo la certeza de que cada paso que estamos dando
va en la direccién correcta. Los momentos compartidos,
las risas y los desafios superados se han convertido en re-
cuerdos imborrables. El FICI, mas que un simple evento,
es y serd un encuentro de almas luchadoras que se unen
para sembrar una semilla de cambio. Y aunque los dias
de mi presencia en Bogoté fueron efimeros, estoy segura
de que su espiritu perduraréd siempre en mi, resonando
en cada rincén de mi alma. A todos los que hicieron esto
posible, gracias por creer en la magia de un suefio com-
partido. Querida Bogotd, volveré.

“Bogota alberg6
por primera vez de
forma totalmente
presencial el Festival
Internacional de
Contrabajo Infantil”

Paula Hernandez-Dionis es la Presidenta de ESTA Espafia
(European String Teachers Association)
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COMPOSITORAS DE CUENTO

Erase una vez, la programacién de compositoras 2024/25

por Patricia Garcia Sanchez

| 23 de abril de 1904, se estrenaba la opereta Cendrillon

en el Teatro Viardot, en Paris, cuando Pauline Viardot, la
gran compositora francesa, contaba con ochenta y tres afios
de edad. Ciento veinticuatro afios mas tarde, se nos muestra
en completa forma y actualidad. Esta épera comica en tres
actos para siete personajes, versiéon creativa, fresca y dife-
rente del cuento de hadas de Cenicienta, se encuentra den-
tro de la programacién infantil del Real Teatro del Retiro de
Madrid. La opereta es una verdadera delicia, para mayores y
pequenios, una versién del cuento cargada de musicalidad y
sentido del humor que muestra lo mejor de la compositora
y que se convierte en una metéfora perfecta de su azarosa
vida y su interesante y enigmética personalidad.

Con ella, abrimos nuestro particular cuento de hadas,
nuestro peculiar “Erase una vez, las compositoras”. ;Qué
joyas escondidas compuestas por mujeres y contadas en
forma de cuento encontramos en la programacién del Au-
ditorio Nacional de Madrid para la presente temporada?

Al abrir esta antologia, descubrimos clésicas y contem-
poréneas, histéricas y actuales. Rarezas que suenan para
quedarse, que nunca lo debieron ser o que lo son para
ser mas auténticas. Estrenos absolutos que brillan con in-
tensidad. La historia de la ausencia que nunca se fue, que
siempre estuvo aqui para ser descubierta. La historia de la
presencia, de la disparidad, de la descompensacion. Pron-
to suenan los acordes del Op. 107 de Cécile Chaminade,
impecable Concertino que nos embarca en una historia
repleta de aventuras y desventuras, de momentos sublimes,
a veces irremediablemente cortos, emocionantes y épicos.
Nos promete una trama interesante, sélida y embaucadora.

Muchos son los caminos que podemos tomar, pero si-
guiendo esta trama argumental tan original y sorpresiva, nos
encontramos con una pieza compuesta a partir de la ilustra-
cién de un cuento. Se trata
de Las constelaciones que
brillan de la reconocida Ra-
quel Garcia-Tomas, inspirada
en una ldmina del ilustrador
mallorquin Pere Ginard, don-
de la compositora presenta
un espacio sonoro cambian-
te y en constante transfor-
macién en el que traza un
vuelo a las estrellas, y que
fue estrenada en el Auditori de Barcelona hace escasamen-
te unos meses.

Las Téenek Invenciones de Territorio (2017), de la mexi-
cana Gabriela Ortiz, seran dirigidas en el mes de marzo por
la directora Alondra de la Parra, obra basada en el idioma
huasteco, lengua maya que aun se habla en el territorio del
golfo de México. Como si de una huida se tratase, entre
vegetacion espesa y arboles frondosos, se abre impetuosa,
fuerte e incansable.

En nuestro cuento hay una parte nunca contada, algo
realmente nuevo, hojas que nunca habian sido escritas, pa-
ginas en blanco: los estrenos absolutos. Comenzamos con
el de Pilar Jurado, primera mujer en estrenar una obra en el
Teatro Real de Madrid, en el ano 2011. Se trata de La tum-
ba de Antigona, para orquesta y coro femenino. También
encontramos piezas de la joven Irene Raquel Farifia Alonso,
dentro de un repertorio seleccionado sobre creacién es-
pafola para quinteto de metales; de la consagrada Elena
Mendoza, con una pieza interpretada por el grupo Neoper-

“Téenek Invenciones de
Territorio, de 1a mexicana
Gabriela Ortiz, sera dirigida
en el mes de marzo por

Alondra de la Parra”

cusion; asi como de jévenes promesas espanolas como Eva
Ugalde, Amanda Garrido y Carme Rodriguez, con una obra
que hace referencia a la diosa de la danza, todas ellas en-
cargos de la Orquesta y Coro Nacionales de Espana.

Otra francesa, ya la tercera, dentro del ciclo Descubre,
nos permite abrir un sendero misterioso y desconocido,
casi cinematografico. Se trata de Germaine Tailleferre, con
su Balada para piano y orquesta, compuesta en 1920, llena
de sonoridad, solemnidad, contrastes y delicadeza. Intima
y grandiosa, nos adentra en una parte de la historia que
asoma con sutilidad e ingenio, con fuerza, enigmatica y
poderosa. Magia pura. Nuestro pais vecino tiene dos apor-
taciones mas en la programacién de Satélites: el universo
nocturno de Lili Boulanger y la impetuosidad de Louise
Farrenc, en un concierto que nos lleva de Viena a Paris.

Un capitulo esté reservado para acercar nuestra mirada
a compositoras como Maria de Pablos, Maria Luisa Guell,
Isabel Guell y Marfa Luisa Chevalier. Destacamos a la sego-
viana, la primera de ellas, por su excelencia e importancia
para generaciones futuras. El certamen que lleva su nombre
es cantera de jovenes y reconocidas compositoras, como la
ya citada Carme Rodriguez, ganadora del concurso en su
tercera edicion, en el ano 2020.

La inspiracion sigue volando de la mano de grandes
compositoras histéricas enmarcadas dentro de un concierto
protagonizado por la relacion entre palabras y musica, don-
de podremos escuchar piezas compuestas por Clara Schu-
mann y Matilde Salvador i Segarra, compositora y pintora
de Castellén, trovadora de su tierra, comprometida con la
lengua y la cultura valencianas.

Nuestro cuento termina con la madrilena Maria Rodrigo
y la seleccion de piezas de su dpera Bequeriana en el ciclo
Focus: Preludio, Escena y Vals, estrenada en el Teatro de
la Zarzuela en el afo 1915 y con la que consiguié el hito
de ser la primera mujer en estrenar una 6pera en Espana.
Ademas, es considerada la primera compositora profesio-
nal de nuestro pais. Los arpegios nos indican el final, las
ondas sonoras asoman el desenlace, la bella y estudiada
orquestacién nos despliega una gama de colores definitiva.

La fabula al completo nos relata un claro compromiso
con compositoras espafiolas histéricas y actuales, con jove-
nes creadoras, para todos los publicos. Sin embargo, nos
susurra una moraleja incuestionable: aiin no son suficientes.

Y colorin, colorado, este cuento no ha terminado. Dis-
fruten de los conciertos y celebren el cambio, lento pero
seguro. Esperemos mas y mejores historias, mas duraderas,
con mayor protagonismo, compromiso y presencia.

Patricia Garcia Sinchez

Escritora, docente y musicéloga especializada en musica y
género, estudios feministas y compositoras. Sus titulos para
publico infantil enlazan sus temas predilectos: musica, fantasfa,
valores y mujeres. Algunos son Arrecife y la fébrica de melo-
dias (Bookolia Editorial), Suite de las estre-

llas y Los dltimos seres alados (ambos T
de Dairea Ediciones). Ademas tiene
publicados varios libros sobre didac-
tica de la musica como Composi-
toras al Compas. Diez propuestas
didécticas para trabajar la musica de
mujeres en las aulas (Editorial CCS) y
teatro infantil.
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LA GRAN ILUSION

por Genma Sanchez Mugarra
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Il Boemo es una hermosa y
trédgica pelicula en la que
el director y escritor nacido
en Praga, Petr Vaclay, inten-
ta recrear la vida, o mejor
dicho la leyenda, del musico
checo del siglo XVIII, Josef
Mysliveéek, al que conside-
ran el padre de la épera che-
ca, a pesar de que la mayor
parte de su vida la pasara en
Venecia. De familia humilde,
hijo de un molinero, destaco
por su destreza con el violin,
por lo que recibié una beca
para trasladarse a Italia, don-
de decidié quedarse a vivir.

La vida de los famosos
salones le relacioné con la al-
ta sociedad, sobre todo con
las mujeres que, en Venecia,
si pertenecian a las clases
privilegiadas, gozaban de
una gran cultura: escribian,
componian musica y ejercian
como mecenas de jévenes musicos sin medios. De esta for-
ma, el que llegd a ser conocido como “El divino bohemio”,
consiguié componer su primera épera Il Bellerofonte para el
Teatro de San Carlo de Napoles y por la que logré una gran
fama como compositor.

El director ya se habia acercado a la vida del compositor
con un documental, Confesién de un desconocido, antes
de filmar la pelicula que nos ocupa, que se estrené en el
Festival de Cine de San Sebastian. En ella recrea fielmente
sobre todo el ambiente de los circulos musicales del siglo
XVIII, describiendo el
lujo y la riqueza en
contraste con la mi-
seria en la que vivia
el pueblo de la cé-
lebre capital italiana,
que era conocida, en
aquella época, como
“La ciudad de las
méscaras” y, no solo,
por sus conocidos carnavales, sino por la hipocresia que
envolvia a su nobleza y su incipiente burguesia: calles frias y
sucias, lujo unido a oscuridad e indolencia. Incultura de un
publico que asistia a los espectéculos para otros quehace-
res. Exquisitos, refinados y elegantes en los lugares publi-
cos, perfectamente reflejado tanto por el vestuario como
por el maquillaje y los detallistas escenarios y decorados,
como depravados, licenciosos y pervertidos con respecto,
esencialmente, a las mujeres que, a pesar de su educacion,
en ocasiones, solo podian ejercer los papeles de esposas,
criadas, cortesanas o prostitutas.

El bohemio conocié a Mozart, cuando éste era ain un
nifo, y parece que el musico de Salzburgo utilizé partes de
algunas de las obras de Josef Myslivecek para sus posterio-
res composiciones. Su obra fue conocida en toda Europa,
aunque sus Ultimas piezas fueron un fracaso, muriendo en
la miseria y cubierto con una maéscara, sin nariz, no se sabe

© FiLMIN

“Il Boemo es una hermosa y
tragica pelicula que recrea la vida
del muisico checo del siglo XVIII,
Josef Myslivecek”

Josef Myslivecek murio en la miseria y cubierto con una mascara,
sin nariz, seguramente por contagiarse de sifilis.

muy bien si por conta-
giarse por la sifilis o la
gangrena. Circunstan-
cia que aparece en la
primera escena del film.

Pero lo mas desta-
cado de la pelicula es
la recreacion y disfrute
de la musica del maes-
tro. En su banda so-
nora, junto a algunas
obras de otros compo-
sitores, prevalecen las
piezas de Myslivecek:
hay reproducciones be-
llamente recreadas de
algunas de sus operas:
Demetrio, Almida o Il
Bellerofonte. Todo gra-
cias al esmerado traba-
jo del director e intér-
prete de trompa, Vaclav
Luks, que se ha encar-
gado, junto al conjunto
Collegium 1704, grupo
de cdmara que él convirtié en orquesta barroca, de la parti-
tura y banda sonora de la cinta.

Josef Myslivecek escribié méas de veinte 6peras, sinfonias
y musica de cadmara. Considerado como musico checo, por
su procedencia, su estilo tiene més bien un regusto italiano
que abrazé para estar a la moda en su pais de adopcion. Los
intérpretes, sobre todo Vojtech Dyk, joven actor y musico, y
las actrices, todas muy verosimiles en sus papeles, afiaden
por sus estupendas actuaciones mucha verdad a la obra.
A ellos tenemos que afiadir no solo la voz sino también la
actuacién del contratenor francés Philippe Jaroussky, que
ha creado, en Paris, una academia de mdsica para nifios sin
recursos, y la soprano Emd&ke Barath, que define muy cer-
teramente, con su rol y con su voz, a la mujer del siglo XVIII
en su doble caracter, ya que: “Gracias a esta dualidad, en la
que la sensibilidad se une al poder, las heroinas cotidianas
triunfaron en un mundo donde las probabilidades estaban
en su contra”.

Il Boemo
Filme de Petr Vaclav
2022 - 141
Disponible en Filmin




DOKTOR FAUSTUS

por Alvaro del Amo

Concepcidn, novela cinematografica

ALVARO DEL AMO

Concepcidn

{novela cinematografica)

Swann - Narrativa
SHANGRILA

Concepcion (novela cinematogrdfica), esta publicada por
Shangrila, en la coleccion Swan-Narrativa.

Ankara, 1944. Diello, ayuda de camara del embajador

britanico, recorre varias calles de un barrio popular, hasta que
llega a una calleja...
Pearl Harbour, 1941. El sargento Warden abre la cancela que
da paso a un pequeno jardin...

Nochebuena en Nueva York, 1967. Una solicita doncella
instala a Terry en un sofa... Cuando la doncella abre la puerta
para marcharse, una figura masculina aparece en el umbral.

Concepcidn (novela cinematogrifica), publicada por
Shangrila, Valencia, 2024, en la coleccion Swan-Narrativa

i cabia presentar las historias operisticas contenidas en

Bufén, algo parecido ofrece a sus lectores el Doktor
Faustus. Lectores que si se sienten concernidos, interesados,
divertidos y siempre un poco insatisfechos por el trato intimo
y proceloso que abraza Mu-
sica y Literatura, una novela
que se subtitula “cinema-
togréfica” es posible que
despierte su curiosidad.

La novela es novela por-
que cuenta una serie de
historias alrededor de un
personaje, Juan Jacobo. Y
es cinematogréfica porque
el tal Juan Jacobo es convo-
cado a dos lugares distintos,
San Lorenzo de El Escorial
y la villa de F, para hablar

“Las tres escenas citadas
al comienzo inician

tres situaciones sobre
un mismo proposito, el
intento de seduccion de
un varon que se presenta
ante una mujer débil”

de Cine. Cine que él se empefia en comparar, convencido
de que es capaz de descubrir en peliculas distintas un tema
comun que permite observar cada obra cinematogréfica en
funcién de otra obra cinematografica muy diferente.

Las tres escenas citadas al
comienzo inician tres situacio-
nes sobre un mismo propdsi-
to, el intento de seduccién de
un varén que se presenta ante
una mujer débil. La épera, un
género o forma artistica, que
hasta hace poco parecia un
ejemplo de vetustez, hoy se
ha revelado casi como una jo-
venzuela inmune a la moda. El
arte cinematografico, por su
parte, es ya un centenario le-
jos de su época de esplendor.

Los titulos norteamerica-
nos, franceses y espafioles,
que la perspicacia de Juan
Jacobo trae a colacién, viven,
reviven en la ficcion literaria
no solo por el efecto de con-
tagio que afecta felizmente a toda ficcion; también hablar
del cine que fue, y comparar peliculas, es un modo ludico de
despegarse de la solemnidad de la Arqueologia.

Juan Jacobo, setentén por no decir octogenario, vivid
el Cine como componente esencial de su existencia. No
puede parecerle mal que hoy se haya convertido en materia
universitaria. Pero es preciso, para que no muera del todo,
resucitarlo con sus propias armas: la memoria que coquetea
con el olvido, la admiracién genuflexa que no descarta la irre-
verencia de proponer, de inventar otros desenlaces. Perder
el respeto a la palabra FIN permite plantarse ante el santoral
cinéfilo con sano humorismo.

La novela cinematogréfica, en la facundia de la fabulacion,
sabe que en la metaférica pantalla no cabe colgar reliquias ni
venerar ex votos. El pobre Francois Truffaut murié tan pronto
que su “amour” al Cine le llevd a asegurar que era mas im-
portante que la Vida. Ni mas ni menos importante, lo mismo.

“La dpera, que hasta
hace poco parecia un

una jovenzuela inmune
alamoda; y el arte
cinematografico, por su

lejos de su época de
esplendor”

Concepcion (novela cinematogrdfica)
Editorial Shangrila, Valencia, 2024
Coleccion'Swan-Narrativa

https://shangrilaediciones.com

ejemplo de vetustez, hoy
se ha revelado casi como

parte, es ya un centenario
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OPERA: DERECHO E HISTORIA

Condenado el Teniente Kijé

por Pedro Beltran

teniente Kijé es una pelicula cé-
mica soviética de 1934 dirigida por
Aleksandr Faintsimmer, que esté basa-
da en la novela homénima El teniente
Kizhé de Yuri Tynianov. El film se estre-
nd en Estados Unidos como The Czar
Wants to Sleep, y Prokofiev compuso
la musica para la pelicula, que mas
tarde seria transformada en una suite,
convirtiéndose una de sus obras mas
populares.

La historia transcurre en San Pe-
tersburgo en 1800, bajo el reinado de
zar Pablo |, hijo de la famosa Catalina
la Grande. Nacié en 1754 y fue zar de
Rusia desde 1796 hasta su asesinato
en 1801. Le sucedié su hijo Alejandro
|, zar de 1801 a 1825, el gobernante
que derroté a Napoledn. El zar es el
protagonista principal del film, que nos
retrata a un déspota obsesionado con
el entrenamiento rigido, la obediencia
sin reparos y la rigurosa disciplina.

Un error de copia de un escribien-
te del ejército mientras elaboraba
una lista de oficiales que iban a ser
ascendidos, lleva a la creacion del
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con un atatd vacio. En un final de giro
irbnico, el zar es enganado y se le hace
creer que su sirviente favorito era un
malversador, tras leer una nota encon-
trada en un cofre de las arcas del Esta-
do que decia “Kijé gasté el dinero en
comidas” (intencionadamente dejada
por el asesor del zar). Pablo |, furioso,
recuerda que fue Kijé quién original-
mente perturbd su suefio. El “difunto”
es condenado después de muerto por
malversacién de caudales publicos y
traicién a la patria al ser libre pensador.
Es rebajado al rango de soldado raso.

Es muy atractivo el planteamiento
del film, que gira siempre en torno a
un personaje que no aparece nunca
en escena, porque no existe. Kijé es
una persona inventada a la que le
pasan muchas cosas, como su inicial
condena a prision en Siberia. Luego
VEMOS SuU ascenso, su matrimonio,
su nombramiento al puesto mas alto
en el ejército ruso, su enfermedad,
fallecimiento y su condena después
de muerto.

Las peripecias del inexistente Kijé

b1 KO-
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teniente Kijé. Los cortesanos tienen
miedo de contradecir al zar y la so-
lucién pasa por crear ese personaje
ficticio. Una vez el documento esté firmado por el zar, Kijé
adquiere una vida propia a través de una serie de enredos
e intrigas palaciegas.

Unos gritos despiertan a Pablo I. Ordena castigar a la per-
sona que grita y se atribuye esa responsabilidad al inexistente
Kijé. El zar dicta sentencia contra el infractor y se le condena
a ser azotado delante de la guardia imperial y deportado a
Siberia, debiendo desplazarse a pie. Se cumple la orden del
zar, pero el problema es que el prisionero no existe. Un oficial
anuncia que es un teniente sin forma corporal. El inexistente
Kijé recibe 100 azotes. Todos
obedecen sin rechistar ni hacer
comentarios. A continuacién,
se ordena a un tambor mayor
y dos granaderos que conduz-
can a Kijé a pie hasta Siberia.

Una dama de la corte solici-
ta al zar el indulto para Kijé. El
zar concede el perddn y revoca
la sentencia, ordenando que
Kijé regrese. Tras su retorno, el
zar organiza el matrimonio de
Kijé con la princesa Gagarina. Se casan en ceremonia religiosa
ortodoxa sin la presencia de Kijé; el matrimonio es declarado
vélido. El zar ordena que Kijé reciba tres mil granjas y todos los
siervos de esas explotaciones. Le nombra general mayor y la es-
posa de Kijé se siente llena de entusiasmo por el titulo y riquezas
de su marido. A continuacion, el zar le entrega diez mil rublos en
monedas para sus necesidades, que se los queda su mujer. Kijé
es nombrado comandante de todos los ejércitos rusos.

El zar exige ver a Kijé. Le informan que ha sido ingresado en
el hospital y luego que ha muerto. Recibe un funeral de estado

“Es muy atractivo el
planteamiento del film,
que gira siempre en torno
a un personaje que no
aparece nunca en escena,
porque no existe”

Cartel para el film EI teniente Kijé, con musica
de Prokofiev.

recuerdan, en un contexto diferente,
a las historias totalmente inventadas
del tridangulo amoroso de las pelicu-
las Nathalie (Fanny Ardant, Emma-
nuelle Beart y Gérard Depardieu) y su adaptacién estadouni-
dense Chloe, protagonizada por Amanda Seyfried, Julianne
Moore y Liam Neeson. En los tres films la realidad imaginaria
adquiere vida propia y tiene una profunda influencia psicolégi-
ca sobre los personajes.

Teniente Kijé constituye la primera aproximacion de Proko-
fiev a la musica cinematogréfica y el primer encargo que recibié
de la Unién Soviética tras su exilio. Posteriormente el compo-
sitor adaptd la musica en una Suite orquestal, su Op. 60, que
se interpretd por primera vez en diciembre de 1934 y es desde
entonces una pieza habitual del repertorio concertistico inter-
nacional. Partes de la partitura han sido utilizadas en varias pe-
liculas posteriores como Un genio anda suelto (1958) oy Love
and Death (La dltima noche de Boris Grushenko), una parodia
de Woody Allen de 1975 sobre la literatura rusa.

La Suite se hizo popular con rapidez, especialmente en los
Estados Unidos. El 23 de enero de 1942, el coredgrafo Michel
Fokine empled su musica para su ballet Soldado ruso, interpre-
tado en la Boston Opera House. Otra version posterior del Te-
niente Kijé se ided para el Ballet del Bolshoi de Moscu en
1963. Es una partitura genial llena de inspiracién melédica, 17
minutos de una musica maravillosa.

Versién completa del film, en excelente restauracién
(En ruso, subtitulada en inglés)
www.youtube.com/watch?v=-zPLAFDWO0B8

Pedro Beltran es Presidente de la Asociacion Europea
de Abogados




INTERFERENCIAS

por Ana Vega Toscano

Juegos de agua bajo la lluvia

ronto se apagaron los ecos de

los Juegos Olimpicos de Paris
2024 y sus ceremoniales variopin-
tos de inauguracién y clausura.
Escenarios efimeros de repercu-
sién explosiva, estas ceremonias
son fuegos de artificio que levan-
tan pronta respuesta, muestras de
manifestaciones artisticas que tie-
nen honda raiz, en las sociedades
humanas. Desde los inicios de la
civilizaciéon estos fastos, de fuerte
componente ritual, han tenido
significaciones importantes para
el podery la organizacién social y
religiosa, y por ello hay numero-
sos estudios de los ceremoniales
desde la antigliedad. Esté claro
que nuestro mundo contempo-
réneo no iba a ser menos, y en
esto ha cambiado poco. Eso si,
se trata de realidades escénicas
que siempre se presentan en es-
trecho contacto con las innova-
ciones tecnoldgicas y las nuevas
posibilidades expresivas, y no
hace falta recordar que en ellas
la mUsica siempre ha sido uno de
los elementos esenciales.

He de reconocer que, a pesar
de estos aspectos interesantes
para el anélisis, a priori no estaba
especialmente interesada en ver
la ceremonia que mas polvareda
levantd, la de la inauguracién; me encontraba trabajando
en ese preciso momento, y no fue hasta la mafana siguien-
te cuando los comentarios tan ocurrentes que me encontré
en las redes sociales azuzaron mi curiosidad, asi es que
finalmente vi la grabacion
con posterioridad. Dicho
sea de paso, en mas de
una ocasion dando a la te-
cla de avance répido, pues
una de las cuestiones que
si me quedd claro es que,
a pesar de estar pensada
para la transmisién audio-
visual en vivo (o quizés
precisamente por eso), los
tiempos eran imposibles
y no tuvo ningdn ritmo,
un detalle que en los me-
dios sabemos que es el
principal problema de los
directos.

Es curioso ver un evento
a posteriori para compro-
bar el grado de ingenio
de sus repercusiones, mu-
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“De la inauguracion
de los JJOO de

Paris, se me quedd
marcado el chaparrén
que caia sobre el
pianista Alexandre
Kantorow, que
aguantd estoicamente
encaramado en un
puente sobre el Sena,
para interpretar Jeux
d’Eau de Ravel”

Retrato de Maurice Ravel al piano, litografia de Achille
Ouvré.

chas acertadas y graciosas, pe-
ro otras un tanto alambicadas.
No es el momento de entrar a
analizar los posibles significa-
dos simbélicos ocultos, ni tam-
poco las incongruencias en la
presentacion de algunos de los
mensajes que en lugar de ocul-
tos eran directos: harfa falta un
espacio muy amplio para ello.

La llamada multimedialidad,
o transmedialidad, tan invo-
cada en nuestro tiempo, y de
la que en el fondo podemos
encontrar rastro desde el pa-
leolitico, me lleva a recordar en
estos casos inevitablemente
los politopos de Xenakis: el
artista griego habria sido des-
de luego un gran creador para
estos eventos.

Con respecto a la cuestion
musical, las redes se llenaron
de comentarios sobre cuestio-
nes diversas, algunas muy bien
traidas. Evidentemente, la parte
del leén se lo llevan en estas
ceremonias las actuaciones de
figuras de la musica mas popu-
lar, ganadora siempre por go-
leada, pero no por ello estuvo
ausente por completo la gran
musica clasica francesa, més en primer plano en algunos
momentos, y casi oculta en otros. Desde el barroco hasta
el siglo XX, algunos autores aparecieron, y lo mas curioso
fue ponerse a descubrir cudndo se escuchaba Saint-Saens,
Dukas o Satie, ejercicio interesante porque en muchos casos
no se sabia exactamente por qué se habian escogido para
ese momento preciso. Lo que se me quedd méas marcado
fue el chaparrén que cafa sobre el pobre pianista Alexandre
Kantorow, que aguantd estoicamente encaramado en un
puente sobre el Sena, para interpretar Jeux d’Eau de Ravel.
Una pieza exquisita, una de esas obras maestras que requie-
re un silencio casi de éxtasis para poderla apreciar. No creo
que en ningiin momento se hubiera pensado en la interpre-
tacién con sonido directo, pero con las circunstancias clima-
ticas de la velada, esa realidad quedd abrumadoramente
de manifiesto, plasmada en un piano con la tapa cerrada a
cal y canto bajo una funda de plastico calada: me queda la
duda de cémo habria sondo en directo la obra con el es-
truendo del repiqueteo de las gotas, pero me da en pensar
que habria sido un resultado poco atractivo incluso para los
amantes del arte mas bruitista.

Ana Vega Toscano en @ @anavegatoscano




LA QUINTA CUERDA
La “sprezzatura”

por Paulino Toribio
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La “sprezzatura” es el arte de alcanzar un alto grado de
perfeccion de forma aparentemente casual, de no de-
mostrar afectacion alguna, hasta el punto de que algo com-
plicado parezca natural. Hacer de una interpretacién algo
natural y sencillo es una meta muy plausible que muchos
pretenden, pocos lo consiguen y otros muchos ni siquiera
se lo plantean. La naturalidad se da en los nifios de mane-
ra abierta y despreocupada. Los nifios-prodigio en la musi-
ca despiertan gran interés porque son capaces de abordar
obras imposibles de una manera natural, sin esfuerzo, ahora
bien, necesitan de una buena directriz para que sus dedos no
sean mas rapidos que su cabeza, es decir, que el virtuosismo
no ciegue otros factores muy importantes en su aprendizaje,
como son la comunicacion, la expresividad, el autocontrol, la
humildad, etc. Conocemos algunos de estos nifios que luego
de mayores son incapaces de adentrarse en el mundo real,
no han superado esa posicién que un dia les otorgé mucha
luz pero que luego no les deja ver el horizonte.

No es el caso del violinista Shlomo Mintz, que siendo nifio
prodigio, con trece afios, tocé el Concierto n. T de Paganini
con la Filarménica de Israel, y desde entonces ha continua-
do con una carrera espectacular, tanto como instrumentista
como director, como profesor y como hombre entregado
a causas humanas de justicia universal, como es el caso de
“Violines de la Esperanza”, un proyecto de conciertos, con-
ferencias, exposiciones y programas educativos que explora
la historia de la musica frente a la opresion. Durante estos
conciertos los musicos emplean violines extraidos de cam-
pos de concentracion que han sido restaurados por el Luthier
Amnon Weinstein y ahora constituyen un mensaje de Espe-
ranzay Paz.

Conocimos a Shlomo Mintz en un encuentro con la Or-
questa de la Comunidad de Madrid; a todos nos sorpren-
dié su personalidad, un tipo tranquilo, en chanclas, con su

“Hacer de una interpretacion algo natural y sencillo es una meta
muy plausible que muchos pretenden, pocos lo consiguen y otros
muchos ni siquiera se lo plantean”.

melena rubia algo desbaratada. Parecia un maestro Zen, sus
movimientos eran lentos, bien medidos, como si estuviera
ejercitando un Chakra o una leccién de Taichi. En programa,
el Concierto para violin en la menor de Bach y la Sinfonia
Clasica de Prokofiev. Dos obras muy contrapuestas pero bien
planteadas por el solista y también director en aquella oca-
sion. Por un lado, una obra relativamente sencilla en la gran-
deza de la produccién de Bach y, por otro, una obra grandio-
sa en su aparente sencillez clasica, una especie de ejercicio
de definicion frente a los clasicos, para algunos el primer es-
fuerzo maduro de composicién orquestal de Prokofiev.

Cuando un violinista se transforma en director no abando-
na del todo su faceta de instrumentista, imposible, es mas,
toda esa experiencia acumulada como intérprete solista se
trasmite a los musicos de la orquesta; todos confiamos en
alguien que ha estado muchos afos en la cima de la inter-
pretacion internacional. Su vision no es la del mero marcador
de compases, ahora es diferente, ahora sus cuerdas no son
cuatro sino muchas mas, muchas familias instrumentales, mu-
chos timbres, muchas voluntades. Su cabeza esta en la musi-
ca, en la manera de concebirla, en la manera de hacerse con
ese gran instrumento llamado orquesta sinfénica, y no es una
perogrullada, el bagaje que lleva tras de si un intérprete de
estas caracteristicas cuando accede a la direccion orquestal
le otorga, no solo un voto de confianza para los musicos, sino
un respaldo para si mismo, una confianza plena, lo siguiente
es dejarse llevar.

"Comencé a dirigir porque mi profesora Dorothy Delay
me dio un largo discurso sobre saber qué tocan otros ins-
trumentos cuando uno es solista”, dice el propio Shlomo
Mintz. Todos sabiamos que la Sinfonia Clasica de Prokofiev
es un hueso duro de roer, una obra muy exigente, vertigi-
nosa, compleja, hace falta mucho esfuerzo y confianza. Y la
confianza es muy importante en el trabajo orquestal, tanto
en una como en otra direccién, de la orquesta hacia el direc-
tor y del director hacia la orquesta. El maestro Shlomo Mintz
resolvié la primera parte del concierto con plena solvencia,
magnifico sonido de su violin para una interpretacion sen-
cilla, sin aspavientos, muy ajustada al estilo. En la segunda
parte llega el caballo de Troya de la Sinfonia Clésica; cuando
el compositor ruso la escribié formaba parte de una especie
de ejercicio escolastico, nunca habia escrito una sinfonia de
estas caracteristicas, sin embargo, escondia dentro de su for-
ma clésica todo un batallén de recursos, un caballo de Troya
que puso a los pies de sus profesores del Conservatorio de
San Petersburgo, como diciendo "aqui estoy yo".

Pues bien, nosotros teniamos en los atriles ese caballo de
Troya en un momento incipiente de nuestras carreras; la obra
daba mucho respeto, sobre todo el dltimo tiempo, el Finale,
molto vivace. El maestro Mintz hizo un trabajo concienzudo
de dindmicas, fraseos, planos sonoros, tempos, precision, afi-
nacion, etc. Llegd el concierto y todo salié a pedir de boca,
el virtuosismo se traté con sencillez, con elegancia, no hubo
sobresaltos. El nifio prodigio del violin nos habia trasmitido
ese mensaje que lleva incorporado en su espiritu desde la
infancia, sencillez, “sprezzatura”.

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

por Arnoldo Liberman

Que el grito de la corchea cante mi busqueda (parte VI)

Los lectores espafioles estamos signados por el Don Juan Te-
norio de Zorrilla, que su base roméntica propicié seguramen-
te el favor popular. Su “redencién por el amor” gané el mundo
interno de los lectores hispanicos y se hizo costumbre interpre-
tarlo el 2 de noviembre, consagrado en la liturgia catélica a la
memoria de los difuntos. Este giro de 180 grados nos muestra la
dimension exegética y hermenéutica de la obra. Las entusiastas
consideraciones acerca de “la redencién por el amor”, que en la
linea del pensamiento platénico se han hecho desde Dante (Vita
nuova) y Leén Hebreo (Didlogos de amor), hasta Calderdn (La vi-
da es suerio) y Goethe (Fausto, segunda parte), alcanzan la cima
de su poder enriquecedor de la vida humana y nos inspira, a tra-
vés de la mirada de Zorrilla, a la opcién por los grandes valores.
En su obra Estudios estéticos, Kierkegaard basa su encendido
elogio de Don Giovanni en la idea que sélo la musica puede
representar cabalmente la relacion inmediata que tiene con lo
real el hombre entregado a la fascinacién de las sensaciones
gratificantes: “La gran suerte de Mozart es haber logrado una
materia que es absolutamente musical en si misma”. Theodor
Adorno dird que “son melodias que levitan en un éxtasis”. Para
Kierkegaard, el Don Juan es el prototipo del “hombre estético”,
el hombre que sélo aspira a saciarse de sensaciones. De las tres
etapas que consigna el autor danés sobre el camino de la vida (la
estética, la ética y la religiosa), Don Juan elige, reitero, la primera
y renuncia por principio a las otras dos.

Vayamos al Don Juan de Mozart y veamos si esto es asi,
porque el espejo es siempre mdltiple. Los mismos Mozart y
Da Ponte iniciaron la tarea de recrear el mito con numerosas
exégesis, desde tomar prestado éperas anteriores (Bertati- Ga-
zzaniga) pero conservando el respeto a la versién original de
Tirso de Molina, entre otros aportes menos esenciales. Un Don
Juan que parece amar con soberana energia, pero esa fuerza
arrebatadora no crea ningln vinculo estable e impide toda po-
sible convivencia. Mozart sabe vincular genialmente el aparente
desenfado de que el instante es sdélo lo que importa con el
dramatismo progresivo de una vida montada sobre lo erdtico,
lo superficial y lo fugitivo.

Se cuenta que Beethoven asistié, junto a Mozart, a una
representacion privada que se dio de Don Giovanni con fines
benéficos. Al oir el relato del catédlogo de Leporello, Beethoven
se levantd y a modo de despedida le dijo a Mozart: “Parece
mentira que dedique a estas bagatelas el genio que Dios le
dio”. Contrariamente, Goethe llegé a decir que Mozart era el
Unico musico capaz de poner musica a su poema Fausto. Estas
contradicciones son el sustrato mismo del personaje y sus re-
percusiones. Durante la épera Mozart asocia a Dofla Ana con el
oboe, que puede interpretarse como odio y venganza, en tanto
que usa el dulce clarinete para dofia Elvira, la eterna enamorada
de Don Juan, irremediablemente una perdedoray en la obra de
Moliere, personaje principe. Para seducirla, Don Juan se casa
con ella aunque huya al dia siguiente. Pero la pasién de la mujer
abandonada lo importunara constantemente y aun en el dltimo
momento le pedird que regrese a ella. Un reclamo del amor que
hunde sus raices en la noche de los tiempos (el mismo de Don
José en Carmen).

Mozart lo puede todo: el solo poder de su capacidad seduc-
tora montada sobre las corcheas, el duende que junta el jubilo
con el conocimiento de una realidad no siempre jubilosa, su
inteligencia emergente que tiene todo que ver con la alegria
y el arrebato de vivir, con la paralela frustracién de nuestros
anhelos y con el hechizo de estar en la tierra. Y junto a todo ello
la mirada critica, el dedo puesto en la llaga, el querubinico ele-
fantito de peluche entrando como un elefante en la despensa
de los cacharros. André Comte-Sponville dice que “la musica de
Mozart es méas que un arte: es una ética. Que Mozart haya sido
posible dice muchisimo sobre el ser humano y la vida”, porque
ese "genio alegre, entusiasta, tierno y amoroso” que es Mozart
(dixit Nietzsche), es el autor de un pentagrama definitivo en la

historia del donjuanismo. El mismo Comte-Sponville dijo algo
que es éticamente insuperable: “actia de tal modo que seas
digno de escuchar a Mozart”.

Cuando en la obertura de la épera, Mozart ya anuncia por
los vientos lo que sucederd al final: que Don Juan, el disoluto
castigado, caera en las fauces del infierno, y el resto de los
personajes en un sexteto siempre cuestionado (Mahler finali-
zaba la obra en el momento en que Don Juan grita su “jno”
conmovedor y Ultimo, porque pensaba que el coro final era un
intento conciliador y sumiso ante la presién de una sociedad
cuadquera y hostil), los personajes del sexteto establecen una
especie de moraleja: “Tal es el fin de quienes hacen el mal: la
muerte del pecador siempre refleja su vida”. No podemos dejar
de deducir que ese sexteto ya no es Mozart sino la censura de
la época, que obligaba a disimular ciertas escenas o secuencias
consideradas transgresoras. Y el talento de Mozart se burlaba
de ella con las mas hermosas de las corcheas. La vuelta a la to-
nalidad de Re mayor y la “inocente” simplicidad de los ultimos
compases concluyen “la épera de las 6peras”, como la llamaba
Wagner. Pero es el retumbante “jno!” del disoluto el que queda
sonando en los oidos de los operémanos al abandonar la sala.

Todas estas asociaciones mias y prestadas tienden a esbozar
esa complejidad psicoldgica que viste a los personajes elegidos
desde su “jno!” a la renuncia, desde su fidelidad a si mismos
hasta lo que tienen de madera metafisica. Marcos Ciutti, el cria-
do italiano de Don Juan Tenorio de Zorrilla, exclama: “Para el
tiempo que se vive, es un hombre extraordinario. Mas, silencio”
y Jean Rostand dird que “Don Juan es el Unico héroe que, en el
fondo, la humanidad admira”. Heidegger llegaria a lo solemne:
"Mozart es el tafiido del latid de Dios”. José Lasaga Medina lo
define de manera excepcional: “Si a Don Juan le sustraemos
su encarnadura barroca, su familiaridad con la muerte, sus ges-
tos de caballero armado y su encontronazo con la piedra, nos
queda un hombre que corre para alcanzar su vida”. Hermosa
reflexién. Para Moliére, Don Juan es un hombre que quisiera
creer pero no puede, un antihéroe de una sexualidad insaciable
pero siempre fugitivo ante el mundo inquietante del mas all,
ateo y cinico y a la vez metafisico y leal en su mirada sobre la
vida. Y sobre todo, signado por su frase final: “iNo, no!, pase
lo que pase nadie podra decir que soy capaz de arrepentirme”.

Begofia Alonso nos dice en la introduccién a una edicién de
la obra teatral del Burlador de Tirso de Molina: “Don Juan se nos
presenta como un seductor y engafiador de mujeres, que rinde
culto a las actitudes caballerescas, al honory al valor del que hace
alarde. Su objetivo es siempre el mismo, fiel a un Unico impulso
que le hace sentirse libre, a actuar como si las leyes humanas y
divinas no existieran”. Don Juan pertenece a la nobleza, es joven
y de una sensualidad directamente proporcional a su capacidad
hechicera. Las mujeres caen en sus brazos sin hesitacion ninguna
que no sea su temblor amoroso. El siempre cuenta con estra-
tegias validas para sus fines, a las de su condicién las engana
haciéndose pasar por otro y a las més humildes proponiéndoles
matrimonio. Y quiero decirlo de una vez por todas: para mis
sensamientos (como los define Irizar), pocas escenas poseen esa
fuerza dramética y esa significacién metafisica que él les otorga
en el arte conocido de todos los tiempos. Porque Don Juan no
es solo un devoto obstinado del placer ni sélo un amoral, sino
que en esa busqueda siempre fallida de la mujer ideal (de la que
él es y no es consciente) es patente que el abrazo amoroso no es
suficiente, que el goce es demasiado efimero, que el instante de
plenitud es un resoplido que dura lo que un periquete. El busca
algo més. Esa insatisfaccion permanente a la que se ve condena-
do es uno de los rasgos mas significativos de su caracter univer-
sal. Y esa insatisfaccion lleva en si el germen de la frustracion y
el dolor, ese dolor que Stefan Kunze sefiala como prototipico de
Don Juan, dolor de herida abierta que pone toda la obra, desde

sus inicios, bajo el signo de la muerte. ] ;
continuara...




PABLO D'ORS

Nos visita en el Contrapun-
to de septiembre el ensa-
yista, escritor y sacerdote
catdlico Pablo d'Ors, que
instalé su Biografia del Si-
lencio en la lista de los
libros més vendidos, con
mas de 350.000 lectores:
“Mi vida cambié con ese
libro. Pero no por el éxito,
sino porque a partir de ahi
empecé a entrar realmen-
te en el silencio, que es lo
que somos”.

Foto © Amaya Aznar

por Gonzalo Pérez Chamorro

¢Recuerda cual ha sido la ultima musica que ha escu-
chado?
Six Blade Knife, de Dire Straits, esta misma mafana.

¢Y recuerda cual pudo ser la primera?
Quizé fue Oh du lieber Augustin, una cancion infantil ale-
mana.

Teatro, cine, pintura, poesia... ;A qué nivel pondria la
musica con las demas artes?

No pondria niveles. La poesia es poesia, el teatro es teatro,
la novela es novela...

Qué habria que hacer para que la musica fuera pan de
cada dia...

No veo necesario que para todos sea el pan de cada dia.
Tampoco el cine o la literatura.

¢Como suele escuchar musica?
Confieso que casi siempre mientras hago otras cosas, lo que
revela mucho de mi relacién con la musica.

¢Qué opera (o cualquier obra musical, etc.) le hubiera
gustado componer?
Schwanengesang, Serenade, de Franz Schubert.

¢ Qué personaje le hubiera gustado cantar o interpretar
en el escenario?
Tio Vania, de Chéjov.

¢Teatro o sala de conciertos favorita?

El Teatro de la Comedia, de Madrid. Fue donde se presentd
mi ultimo libro y tengo un recuerdo muy emocionante de
aquella tarde.

¢Un instrumento?
Seguramente el piano, pero tengo dudas.

¢Y un intérprete?
Carla Morrison, Mon Laferte y Natalia Lafourcade.

¢Un libro de musica?
El juego de los abalorios, de Herman Hesse.

Por cierto, qué libro o libros tiene abierto ahora en su
mesa de lectura...
Las lecciones de la Self Realization Fellowship, de Parama-

hansa Yogananda; y Mauna, las ensefianzas del silencio, de
Swami Satyananda Saraswati.

&Y una pelicula con o sobre musica?

In the mood for love (Deseando amar), film de Wong Kar-
Wai.

¢Una banda sonora?

Gambito de Dama, de Carlos Rafael Rivera.

¢Cual es el gran compositor de musica espaiola?

Isaac Albéniz y Pau Casals.

¢Una melodia?

De noche iremos, de Jacques Berthier.

¢Con qué musica le gustaria despedirse de este mundo?

Con Bajo tu amparo nos acogemos.

¢Un refran?

“Nada te turbe, nada te espante, sélo Dios basta”.

¢Una ciudad?
La mia, Madrid.

Su ultima publicacién es Los contemplativos, publicada
en Galaxia Gutenberg, ;qué nos puede decir de ella?

Que no siento que los lectores la hayan entendido y que no
escribiré mas ficcion.
¢Dénde estan sus principales influencias literarias?

Hesse, Kafka, Kundera, Bernhard, Mann, Zweig, Székely y
John Williams.

Su Biografia del silencio, con mas de 350.000 lectores,
se ha convertido en un hito en la historia del ensayo
espaiiol...

Mi vida cambié con ese libro. Pero no por el éxito, sino por-
que a partir de ahi empecé a entrar realmente en el silencio,
que es lo que somos.

¢Qué cree que le sobra a este pais? ;O qué le falta?

Le sobra, nos sobra, ignorancia. Nos hace falta consciencia.

Hablenos de un trance cultural o musical en su vida que
se le haya quedado grabado...

Una versién de El precio, de Arthur Miller, que se estrend en
Madrid en los finales de los 70 y que me hizo comprender
el poder del teatro.

Si pudiera retroceder a un momento de la historia de la
humanidad, ;dénde iria Pablo d'Ors?

A la épocay el lugar en que vivié Jests de Nazaret.

¢ Qué cosa le molesta en su vida diaria?

Pocas cosas me molestan, la verdad. Me siento muy re-
conciliado con casi todo. Las enfermedades son a veces
engorrosas.

Cémo es Pablo d'Ors, definase en pocas palabras...

He llegado a un punto en que sélo me interesa Dios, lo que
para mi significa sustancialmente oracién y entrega a mis
semejantes.
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ADAMS: City Noir, etc.
Orquesta Sinfonica ORF Viena /
Marin Alsop.

CD Naxos

QUARTET SCHOENBERG

THE COMPLETE QUARTET RECORDINGS * TRIO OP. 45
VERKLARTE NACHT * ODE TO NAPOLEON BUONAPARTE

SCHOENBERG:

Cuartetos de cuerda, Noche transfigurada, etc.
Juilliard String Quartet. Walter Trampler,
Yo-Yo Ma, Glenn Gould, etc.

CD Sony Classical

o8

BRUCKNER: Sinfonia n. 9.
Bamberg Symphony Orchestra /
Jakub Hrdsa.

CD Accentus Music

2

BERNSTEIN: Serenade. J.
WILLIAMS: Concierto violin 1.
James Ehnes.
Sinfénica de San Luis /
Stéphane Denéve.

CD Pentatone

oncerto No.1
de

5

Franco ALFANO
Suite romantica
Una danza.

" Orchestra Sinfonica di Milano
Giuseppe Grazioli

ALFANO: Suite romantica, etc.
Solistas.
Orquesta Sinfénica de Milan /
Giuseppe Grazioli.

6

BUSONI: Concierto para piano.
David Lively. Coro y
Org. Sinfénica SWF Baden-Baden
/ Michael Gielen.

CD Naxos CD SWR Music
CILEA: Gloria. G@gﬂ\ LACHENMANN: My Melodies. | EEgmor, o |2
, Orquesta Sinfonica

Bartoli, Chikviladze, Vasallo.
Teatro Lirico de Cagliari / F. Cillufo.
Escena: A. Albanese.

DVD Dynamic

#43 My Melodies

de la Radio Bavara /
Matthias Hermann.
CD BR Klassik

B musicavica

9

TOMAS MARCO

Uanto por lgnacio Sinchez Mojas

MARCO: Llanto por Ignacio
Sanchez Mejias.
Margarita Xirgu.

Orquesta Ciudad de Granada /
José Luis Temes.
CD Cezanne

10

BERLIN HAPSICHORD
CONCERTOS.
Philippe Grisvard.
Ensemble Diderot /
Johannes Pramsohler.
CD Audax Records

Grabaciones seleccionadas de la seccién de critica discografica de este numero



Lirica 2024/2025

Sondra Radvanovsky

y Piotr Beczata
30 de octubre

Turandot

Giacomo Puccini
7,10,13,14 y 16 de noviembre

XIX Certamen Nuevas

Voces Ciudad de Sevilla
11 de noviembre

Ariadne auf Naxos

Richard Strauss
14,16 y 18 de diciembre

Temporada 2024/2025

Marina Monzé y Pablo
Sainz-Villegas
17 de diciembre

Die Fledermaus

Johann B. Strauss
20 de diciembre

Iphigénie en Tauride
Christoph W. Gluck
11,13 y 15 de febrero

Anna Netrebko
14 de febrero

I tre gobbi

Manuel Garcia
4y5demarzo

Ismael Jordi
22 de marzo

La verbena de Ia Paloma

Tomas Bretdn
27,28y 29 de marzo

A solas con Marilyn

David del Puerto
29y 30 de abril

Maria Padilla

Gaetano Donizetti
2 de mayo

Carmen

Georges Bizet
13,15,17,18,20 y 21 de junio
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