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En portada
Maurizio Benini, Maestro
del Belcanto

SUMARIO ENERO 2023

968

Con enero les deseamos un feliz nuevo afo y en
nuestro primer nimero de 2023, llevamos en portada
al maestro Maurizio Benini, que entre diciembre
y enero dirige musicalmente las funciones de La
Sonnambula de Bellini en el Teatro Real.

Del mismo modo, entrevistamos al joven director
Diego Martin-Etxebarria, actualmente principal
director residente del Teatro de la Opera de Chemnitz.
El Tema del mes lo dedicamos al tradicional
Concierto de Afio Nuevo, que cada 1 de enero
celebra la Orquesta Filarmoénica de Viena, y que este
ano dirige Franz Welser-Most.

Dedicamos un ensayo a Beethoven:
se convirti6 en Beethoven

“Ludwig
Los ingredientes

foto portada:

Tema del mes
La tradiciéon del Concierto

de Ano Nuevo en Viena

Ensayo
Los ingredientes
psicosociales de Beethoven

Auditorio
La prodigiosa Nadine

Sierra en La Sonnambula

Entrevista
Diego Martin-Etxebarria,

Discos
47 Lisette Oropesa, French
Belcanto Arias

psicosociales del éxito del genio aleman”, asi como
nuestro compositor del mes es la creadora Florence
Beatrice Price.

Nuestro niimero 968 se completa con una amplia
seccién de criticas de discos, en pequefio y gran
formato, el repaso a las plataformas EN plataFORMA,
criticas de Operas y conciertos, noticias de
actualidad, entrevistas en pequefio formato, ademas
de las péaginas de opinién, con Mesa para 4,
Tambores lejanos, La gran ilusién, Las Musas,
Opera e Historia, La quinta cuerda, Interferencias,
Vissi d'arte y El temblor de las corcheas, asi como
el Contrapunto, esta vez con Antonio Martinez
Asensio, director de Un libro una hora.

© Javier del Real

talento espafiol Nacional de Espafia

Contrapunto
Antonio Martinez Asensio,

director de Un libro una hora
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Actualidad
20 Gira de la Joven Orquesta
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Esta revista ha recibido una ayuda a la edicién del Ministerio de
Cultura y Deporte
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Editorial

Apoyo del INAEM a la recuperacion

| Instituto Nacional de las Artes Escénicas y de la Musica (INAEM)

concede, en su convocatoria anual, mas de 19 millones de euros en

ayudas a las artes escénicas y la musica, lo que supone un incremento
del 36% respecto al presupuesto del pasado afio. El Instituto ha repartido més
de 9,4 millones al sector de la musica y la danza y cerca de 9,6 millones al de
teatro y circo.
El incremento producido para la musica y la danza ha supuesto un
52% respecto al afio 2021. Las modalidades que han concentra-
do una mayor dotacién han sido las destinadas a apoyar a compa-
fifas, agrupaciones e intérpretes en sus giras por Espafa y el extranje-
ro, con ayudas directas a la realizacién de festivales, ferias y muestras.
La distribucion territorial de estas ayudas ha respondido a la realidad estatal
de implantacién de las estructuras escénicas y musicales en las diferentes co-
munidades autonomas. De esa manera, Madrid y Catalufa, que concentran un
mayor tejido artistico, lideran el grueso de las ayudas, seguidas por Andalucia
(11,19%), el Pais Vasco (7,97%) y la Comunidad Valenciana (7,38%).
Si a las ayudas anteriores sumamos la partida correspondiente a los Fondos
Europeos del Plan de Recuperacion, Transformacion y Resiliencia, el importe
de las ayudas concedidas este ano por el INAEM a las artes escénicas vy la
musica ascenderia a 36,9 millones de euros. Cifra a la que si también afiadi-
mos las ayudas nominativas y las transferencias que se han realizado a institu-
ciones y proyectos culturales de distintos territorios del Estado y los créditos
gestionados en 2022 de Fondos Europeos, hace un total de 134 millones de
euros, movilizados por el INAEM en 2022, lo que supone "“una cifra inédita en
el histérico del organismo”, como ha expresado Joan Francesc Marco, director
general del Instituto, en el pleno del Consejo Estatal de las Artes Escénicas y
de la MUsica, celebrado recientemente.
Con el apoyo decidido del INAEM, conseguiremos una mayor celeridad en la
recuperacion de nuestro tejido cultural tras la pandemia. Crisis de la que nos
estéd costando mucho salir, segin nos muestra en su estudio el Anuario SGAE
2022 de las Artes Escénicas, Musicales y Audiovisuales, en donde se confirma
que el sector cultural pierde en 2021 un 60% de publico y recaudacién respec-
to a 2019.
El estudio de la SGAE extrae una conclusién clara: el sector cultural ha vuelto
a retomar en 2021 la actividad, tras la pandemia, con una media de 41,5% maés
de espectaculos en vivo y un 45% maés de sesiones de cine; un 56% mas de pu-
blico y un 52% mas de recaudacién que en 2020. Sin embargo, los indicadores
aun estdn muy lejos de los alcanzados en 2019.
Si profundizamos en el informe de la SGAE para la mdsica clasica (musica
sinfénica-cdmara-solistas) en 2021, se observa un incremento del 38,8% en el
numero de conciertos, del 45,2% en el nimero de espectadores y del 38,8%
en la recaudacién. Pero esto no implica que se haya alcanzado todavia la re-
cuperacién hasta los valores previos a la pandemia. En realidad, respecto a los
datos de 2019, se refleja un decrecimiento en todos los casos, con bajadas del
36,1% en la oferta, del 69,3% en la asistencia y del 64,7% en la recaudacién.
Para las Artes escénicas (teatro, danza y lirica) el nimero de funciones crecié en
el 2021 un 42,2%, la asistencia un 65,8% y la recaudacién un 61,8%, frente a los
datos de 2020. A pesar de ello, si enfrentamos los indices obtenidos con los de
2019, afo previo a la pandemia, también encontramos una evolucion negativa,
con retrocesos del 28% en la oferta, del 59,5% en el niUmero de espectadores
y del 55,2% en la recaudacion.
Volvemos a estar en la senda del crecimiento de la actividad cultural con el
apoyo del INAEM, el trabajo de la sociedad civil y excelente tejido empresarial
del sector. Feliz 2023.



Maurizio Benini
Maestro del Belcanto

por Lorena Jiménez

na hora antes del ensayo general

de La Sonnambula de Bellini, nos
encontramos en su camerino del Teatro
Real. Maurizio Benini me saluda con una
amplia sonrisa en su rostro y tendiéndome
la mano abierta. Maurizio Benini sonrie
con la boca, con los ojos y con la voz. Y
ese gesto sencillo, espontaneo y sincero
transmite cercania y confianza. La
conversacion se inicia apenas pregunto
por la vieja partitura que tiene encima de
la mesa: "Es la partitura que tengo desde
la primera vez que dirigi La Sonnambula en
La Scala... Fue hace mucho tiempo, con
Natalie Dessay... Mire... tiene todas las
marcas de los diferentes cantantes...”, me
comenta un entusiasmado Benini, mientras
me sefiala sus muchisimas anotaciones en
una partitura que ha dirigido tantas veces,
que ya nirecuerda el nimero exacto. El
director italiano es una de esas escasas y
experimentadas batutas internacionales
cuyo poder consiste en una sencillez y
modestia que desarman y una sabiduria
musical que viene de lejos. Desde su debut
en el Teatro Comunale di Bologna, su
presencia es habitual en célebres festivales
internacionales, como el Festival de
Glyndebourne, el Festival de Wexford, el
Festival de Edimburgo o el Rossini Opera
Festival de Pésaro, y en los teatros de dpera
més prestigiosos del mundo, entre otros,
el Metropolitan de Nueva York, la Wiener
Staatsoper, la Opéra de Paris, la Royal
Opera House de Londres, la Lyric Opera
de Chicago, la Bayerische Staatsoper de
Munich, la Operhaus Zlirich, la Opéra de
Montecarlo, la Dutch National Opera de
Amsterdam, el Teatro La Fenice de Venecia
0 el Teatro alla Scala de Milan, donde ha
dirigido en numerosas ocasiones, desde
su debut en 1992 con La donna del lago.
Tres afios después de su triunfo en Il Pirata,
en diciembre ha regresado al coliseo
madrilefio para dirigir La Sonnambula.

© JAVIER DEL REAL




Veo que su partitura esta llena de indicaciones relativas a los
fiati, las respiraciones de unos y de otros...

Si, si, todo eso... Y, ademas, esté llena de variaciones porque cada
cantante usa unas variaciones que luego discutimos siempre juntos. ..
No es que se les deje solos, porque si no puede terminar en desastre
(risas)... Asi que, como ve, tengo anotadas varias indicaciones que me
hacen recordar que este u otro cantante hace esto asi, mientras que
estos otros lo hacen de otra manera... De hecho, aqui tenemos dos
repartos... Las variaciones estan siempre ligadas a la propia vocalita,
y obviamente un cantante hace una cosa de una manera concreta y
otro, en cambio, prefiere hacerla de otro modo... Asi que digamos
que es un poco problematico (risas)...

A propésito de la partitura, en las partituras de Verdi, por
ejemplo, tenemos muchisimas indicaciones... ; Ocurre lo mis-
mo con Bellini? ;Esta todo escrito en la partitura?

Si, también... De hecho, en sus cartas, Bellini nos dice que antes de
componer, recita el texto muchas veces, hasta llegar a lo que quiere,
y después da las indicaciones... Y obviamente, en los recitativos, por
ejemplo, en las indicaciones que él da, dice abiertamente que se
necesita tenere el ritmo de la palabra, asi que es fundamental coger
el ritmo de la palabra; luego estd claro que estando vinculado al
tempoy por tanto a los compases, por mucho que indique Recitativo,
es obvio que tiene que meterlas dentro del compés... Si fuera hoy,
usaria el Sprechgesang, que tomaria el ritmo de la palabra sin com-
pases y sin nada... Pero nosotros tenemos que hacer este esfuerzo,
es decir, tenemos que coger las indicaciones ritmicas que él nos da,
pero sin olvidar que son siempre indicaciones y, por tanto, se necesita
vincular todo a la dramaturgia tal y como hace él, pero también hay
que vincularla a nuestra propia dramaturgia, es decir, a la produccién,
el escenario, la voz de los cantantes, la vocalita... Sobre todo, hay
que coger el ritmo de la palabra que va en los recitativos, esto es lo
fundamental... Luego, en lo que respecta al resto, él nos da todas las
indicaciones... Evidentemente, no las da ni en las variaciones ni en las
cadencias, pero hay toda una praxis interpretativa que tenemos que
conocer, porque ademas estamos cercanos al Barroco; quiero decir
que venimos de esa fuente y tenemos que tener presente lo que nos
ha dado el Barroco, aunque estemos ante otro mundo, porque Bellini
estd caminando hacia Verdi. Indudablemente, él no es Donizetti ni
tampoco es Rossini, pero esta abriendo este camino a lo que luego
serd Verdi...

Al contrario que Verdi, que tuvo una larga vida, Bellini murié
muy joven, ;a dénde habria llegado si hubiera vivido algunos
aflos mas?

Seria muy interesante, porque Norma, por ejemplo, es muy sinfoni-
ca... Norma tiene unos recitativos muy interesantes, son muy bonitos,
estan bien hechos, con un ritmo... Cosa que aqui en La Sonnambula
no vemos, aunque sean del mismo afio 1831, porque esto es al inicio
y lo otro es al final, pero en Norma ya hay un desarrollo distinto como
luego veremos también en | Puritani, donde también vemos el sinfo-
nismo... Y tengo que confesar que es la 6pera de Bellini por la que
siento una mayor adoracién, porque tiene algo que te abre un nuevo
mundo, y luego es cuando, desgraciadamente, muere... Pero te deja
ese camino abierto que te hace preguntarte dénde habria llegado,
porque hay mucho sinfonismo en Bellini, y sobre todo, en | Puritani...
No encontramos todavia ese sinfonismo en La Sonnambula, pero si
estd ya en la Norma, en la que encontramos muchas introducciones
“sinfonicas”; las introducciones de las arias son muy largas, estan muy
desarrolladas... En cambio, aqui en La Sonnambula son més reduci-
das, ya que tienes los ocho compases de incipit y luego ya empieza...
En cambio, en Norma, si que tenemos verdaderas introducciones...
Sin duda, hay un interés mayor hacia lo que es la orquesta; para em-
pezar, hay una sinfonia que no hay en La Sonnambula, y luego hay un
texto que es mucho mas interesante...

“Bellini afirmaba que antes de componer,
recitaba el texto muchas veces, hasta llegar a lo
que queria”

© Javier DEL REAL

“En La Sonnambula se escucha solo la voz en el silencio; esta es
una manera de enfatizar musicalmente el sonambulismo”, afirma
Maurizio Benini, que entre diciembre y enero dirige este titulo en el
Teatro Real.

¢Es tan flojo el libreto de La Sonnambula como se suele
decir?

Hay que ser honestos y la verdad es que no es gran cosa, en el
sentido de que no te ofrece una dramaturgia sobre la que puedas
trabajar las caracteristicas de los distintos personajes, lo que es
siempre bonito, porque te lleva a profundizar en cada uno... Sin
embargo, en este texto, no hay una tragedia; aqui tenemos unos
celos, que tampoco son los celos de Otello... Me refiero a que
se trata de celos entre novios... Es decir, que tampoco es que
haya muchos elementos para profundizar... Digamos que aqui los
directores de escena se encuentran con un material pobre. ..

Por cierto, ;cémo consigue transmitir Bellini a través de
la musica ese estado inconsciente del sonambulismo de
Amina?

En realidad, hay muchas partes que son solo vocales, es decir,
en las que solo estd la linea vocal para mostrar el sonambulis-
mo... Se escucha solo la voz en el silencio; esta es una manera
de enfatizar musicalmente el sonambulismo, y luego nosotros
tratamos de buscar el efecto sonoro que consiste en no hacer
el vibrato y, por tanto, en hacer el sonido un poco fermo y fisso,
precisamente para dar ese sentido de somnolencia, porque en el
momento en el que uno canta de forma expresiva estéa claro que
no estd durmiendo (risas)... Y también he intentado hacer con
ellas como si estuvieran un poco a tempo y fuori tempo para dar
cierta sensacion de desequilibrio, aunque no de manera excesiva;
simplemente se trata de llegar a la frase con un poco de retraso
o de antelacién en esos momentos de sonambulismo... Y eso es
todo, porque tampoco se puede hacer mucho mas para mostrar
ese sonambulismo, pero si... el efecto que busca Bellini es, en
realidad, el de dejar libre a la voz, dejarla sola, es decir, que solo
haya esa linea melddica...

Esa linea melédica tan caracteristica del estilo de Bellini y
que también vemos en Norma...

Asi es... Bellini es, sin duda, el melodista por excelencia y asi lo
han reconocido todos los grandes compositores como Wagner o
Verdi, porque tiene esas fantasticas melodias infinitas; son todas
largas largas, como decia Verdi... Y la dificultad del Belcanto esta
ligada precisamente a estas melodias que requieren de grandes
cantantes que puedan sostenerlas... Grandes cantantes y, al mis-
mo tiempo, grandes intérpretes. ..
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“La dificultad del Belcanto esta ligada a las melodias que requieren de grandes cantantes que puedan sostenerlas”, afirma un maestro en este
repertorio.

Y también grandes directores, porque mientras los can-
tantes deleitan al publico con esas hermosas melodias,
la orquesta tiene momentos en los que solo se limita a
acompaiiar con algiin que otro pizzicato, y supongo que
no siempre es facil mantener esa conexién para que los
musicos no se aburran en el foso...

(Risas)... La verdad es que a los directores no les entusiasma
mucho hacer Belcanto, no solo por la dificultad, sino también
porque el rol protagonista es de los cantantes, por eso se llama
bel canto, y no bella orchestra... (risas). Por tanto son ellos los
que destacan... Entonces jHay que dejarles hacer lo que quie-
ran? No, porque seria un desastre, en el sentido de que, aunque
sean grandes cantantes hay que guiarlos... Hay que controlar
que no se concentren solo en lo que se estan escuchando y se
pierda la linea y todo el discurso musical, pero esté claro que la
orquesta, como usted bien dice, en el momento que tiene un
“plin, plin, plin...” (coloca las manos como si estuviera hacien-
do un pizzicato), no puede hacer nada mas, asi que hay que
mantenerlos muy conectados y conseguir que se involucren en
el canto, porque si los misicos de la orquesta piensan solo en
lo que estan haciendo, entonces se aburriran tremendamente
porque no tienen nada; cuando tienen algo, solo hacen... "ta-ra-
ra..."” "ta-ra-ra...” y ya esta... Y no hablemos de los contrabajos
y los violonchelos... "plum... plum... plum...”, cada media hora
(risas). Y luego llegan esos momentos donde hay miles de notas
porque también se da esa caracteristica del Belcanto, y se pasa
de esos momentos “estéticos” a otros totalmente frenéticos en
los que se hacen mil notas, y luego se vuelve de nuevo al “plum...
plin... plum...”; esto hace que se pierda la concentracion... Asi
que hay que conseguir que los muisicos amen el canto y estén
con los cantantes... Y entonces, la funcion del pizzicato o del
acompafamiento se convierte en esencial... Pero el director
nunca tiene que pensar en ser el protagonista, porque no lo es...
Si el director quiere convertirse en protagonista, todo saltara por

“El efecto que busca Bellini para el
sonambulismo es, en realidad, dejar libre a
la voz, dejarla sola, que solo haya una linea
melodica”

los aires, porque solo los cantantes son los que tienen que ser
los protagonistas... y el director tiene que hacer funcionar toda la
maquina... Y si todo funciona, significa que el director ha hecho
bien su trabajo... Sila cosa no funciona, es culpa del director; esto
es un hecho... Por supuesto, se necesitan también los cantantes
adecuados... A mi me gusta mucho hacer Belcanto, porque amo
las voces y, sobre todo, me gusta cuando uno se encuentra con un
material vocal importante porque, en cierto sentido, es como si a
un escultor le das un bellisimo marmol y lo esculpe como si fuera
Canova... Esté jugando con este material que te viene dado y es
algo muy bonito... Esto lo aprendi trabajando hace muchos afios
con Pavarotti, porque tener una voz asi de extraordinaria, que es
una de las voces mas bonitas de la historia... Y ademas, le podias
decir "haz asi, o haz de esta otra forma...”, y él cambiaba y lo
hacia... Aprendi muchisimas cosas y las he puesto en préactica...

Y con él también grabé Granada y Tu che m’hai preso il
cor al frente de la Royal Philharmonic Orchestra para el
célebre disco Pavarotti Forever... ; Es dificil encontrar vo-
ces como la de Luciano Pavarotti en el circuito operistico
actual?

Si, pero hay que aprender a apreciar otras voces y ver qué te
pueden ofrecer, porque cada voz tiene una caracteristica propia y
cada uno tiene un érgano vocal que es diferente al de otro... Creo
que la dificultad para nosotros, los directores, esta en aprender
qué te puede ofrecer este o ese cantante... Luciano te podia
dar el mundo porque era lo que tenia, tenia esas capacidades
extraordinarias y él se dejaba hacer, al menos cuando yo trabajé
con él, porque ademas nos conociamos desde mucho antes y
tenfamos una relacién de amistad, realmente con familia y todo...
Asi que era una relacién especial y, como le decia, él tenia esa
forma de dejarse llevar, algo que yo trato de hacer un poco con
todos los cantantes... Tener ese tipo de confianza por parte de
ellos, en el momento que tu les dices tres cosas y ellos ven que
funciona, al final lo hacen, porque al principio suelen ser siempre
escépticos, pero luego cuando ven que funciona, se dejan llevar. ..
Y obviamente no podemos olvidar que también se necesita una
interpretacién, a la que se llega con la propia percepcién, pero
la tarea del director también implica dar una idea Unica, porque
si hay veinte ideas distintas es un caos... Asi que, en definitiva,
hay que obtener de los cantantes lo méaximo que se pueda, y
obviamente cuando tienes grandes voces, es mas facil...
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Lo que no es facil es hacer un buen casting de cantantes
experimentados para una épera belcantista...

A veces, el Belcanto lo hacen también cantantes jévenes y
es verdad que no fastidia la voz porque, como sabemos, el
Belcanto esta muy bien escrito para la vocalita, pero también es
verdad que termina siendo aburrido, si no tienes a un gran in-
térprete que te pueda dar la emocién... Porque no se trata solo
de tener una bonita voz, sino que también hay que ser un gran
intérprete, y los jévenes, lamentablemente, no tienen todavia
esa experiencia que les hace convertirse en grandes intérpretes,
aunque seguramente puedan serlo en un futuro...

Hablemos ahora de Rossini, porque usted también ha
dirigido muchisimos titulos del Cigno di Pesaro, inclui-
das d6peras menos populares como Zelmira, Aureliano in
Palmira, La donna del Lago o Il Signor Bruschino... ;Por
qué cree que se programa menos el Rossini serio que el
Rossini cémico? ;Es mas dificil?

Si, he hecho mucho Rossini porque soy viejo (risas)... No, no es
maés dificil en absoluto, porque digamos que vocalmente requie-
re las mismas cosas que implica el Belcanto, pero probablemente
sea porque el publico asocia Rossini con la épera bufa, es decir,
con Il barbiere di Siviglia, La Cenerentola, L'italiana in Algeri...
Rossini tiene ademas varias farse comiche en un acto como La
scala di seta... Por eso, cuando los teatros hacen Rossini, quizéa
sean mas propensos a decantarse por aquello que es mas cono-
cido por el publico... No sé, quizés sea por esto... Yo tengo que
decir que he hecho mucho mas el Rossini bufo que el Rossini
serio... He grabado el Rossini serio, pero creo que he hecho
unas doscientas funciones de Barbiere... Bueno, quizas algunas
mas (risas), asi que, sin duda, fundamentalmente he hecho el
Rossini bufo, porque los teatros lo programan més y el publico,
cuando siente el nombre de Rossini, lo asocia automéaticamente
con él, aunque el Rossini serio es fantastico, como por ejemplo,
Guillermo Tell...

Ademas de grabar el Rossini serio, ha grabado también
titulos como Zaza de Leoncavallo como Associate Con-
ductor de Opera Rara...

Si, con ellos hice La Donna del Lago en el Festival de Edimburgo,
Aureliano in Palmira... Y un dia, llegd un estudioso de Londres
de esos que llevan el polvo encima porque practicamente viven
en los archivos (risas), y nos dijo jpor qué no hacemos Zaza? Y
yo dije: "Disculpad pero yo no la conozco honestamente...”. Y
asi fue como surgio la idea de hacer Zaza estando un dia en la
sede de Opera Rara; me trajo la partitura para canto y piano,
porque habia que reconstruir la partitura del tutti... La verdad
es que fue un trabajo de locos... No se imagina todo el trabajo
que supuso, porque las partes de orquesta estaban llenas de
errores, un desastre... Habia muchisimos errores, y menos mal
que conté con dos colaboradores con los que trabajé para
las partes de la orquesta... Pero la verdad es que me diverti
haciendo esa Zaza y me parecié que era algo que se tenia que
hacer... Ademas, es muy teatral, y habria que hacerla también
en el teatro... Hubo ejecuciones llenas de cortes en los afios
cincuenta porque habia un interés por el verismo italiano...
Asi es como llegué a esta Zaza, pero confieso que no la he
vuelto a escuchar; lo digo sinceramente porque nunca escucho
mis grabaciones... Cuando estés en la sala de grabacion, alli
obviamente lo escuchas unas treinta veces y llega un momento
en el que te da hasta nauseas, ya que tienes que elegir esto, lo
otro... Asi que una vez que esta ya en fase de montaje, ya no
escucho mas...

La voz en off del altavoz del camerino nos anuncia que
faltan veinte minutos para salir a escena, pero no queria

“Hay que obtener de los cantantes lo
maximo que se pueda, y cuando se tienen
grandes voces, es mas facil”

© Javier DEL ReAL

Maurizio Benini ha regresado al foso del Teatro Real para dirigir el
titulo belliniano, La Sonnambula.

despedirme sin hacerle una ultima pregunta: ;es verdad
que también estudié composicién?

Si, si, es verdad... Yo soy alumno de Giacomo Manzoni y de
Aldo Clementi... Hice composicién y entré realmente en la
Opera por casualidad... Obviamente éramos compositores
de vanguardia en Bolonia, y en mi clase estaba, por ejemplo,
Fabio Vacchi... Se iba a interpretar en Bolonia la 6pera Per
Massimiliano Robespierre de Manzoni... Cuando estudiaba
en Bolonia, de noche hacia de corrector de borradores para la
Ricordi para ganar un poco de dinero, y me llegd la partitura
de Per Massimiliano Robespierre de Manzoni... Evidentemente,
como era mi profesor, la estudié como un loco (risas), y conocia
en profundidad todas las partes de la orquesta, porque queria
comentar y hablar con mi profesor sobre ella. Y sucedié que
el dia antes del comienzo de los ensayos, se puso enfermo el
pianista de la opera, y como nadie conocia esta pera (risas),
no sabian cémo hacer... Asi que como yo habia hablado de ella
con Manzoni, les dijo a los del teatro que tenia un alumno (yo
ya estaba en el noveno o décimo afio de composicién) que la
conocia... Y me llamaron del teatro y me dijeron: “; puede hacer
los ensayos mafana por la mafiana?”. Y asi fue cémo llegué a la
opera 'y me enamoré de ella... Todo esto fue en abril y en sep-
tiembre habia un concurso para entrar como Maestro pianista;
estudié todo el verano, gané el concurso y entré... Cada director
tiene su propio percorso... Hay directores que comienzan como
asistentes y yo he empezado desde el teatro, donde he hecho
de todo... Amo el teatro desde lo méas profundo del corazén;
podria dejar de ser director de orquesta, pero no podria dejar
de trabajar en un teatro... eso seria para mi una tragedia... Y si,
aunque me diplomé en composicién, lo dejé porque tuve un
momento de crisis compositiva, llamémosla “mistica” (risas), y
no conseguia encontrar un lenguaje propio...

Nos despedimos, le agradezco su tiempo y Maurizio Be-
nini se encamina al foso del Teatro Real, donde dirigira
una funcién mas de La Sonnambula, ya que Maurizio Be-
nini es un verdadero Maestro del Belcanto.
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Ciclo Sinfénico

Sinfénico 10 20, 21y 22 enero
Maurice Ravel

Manuel de Falla

Orquesta y Coro Nacionales de Espaiia
Jaime Martin Director

Maria Toledo Cantaora

Juan Manuel Caiizares Guitarra

Nancy Fabiola Herrera

Joel Prieto

Sinfénico 11 10,11y 12 febrero
Edvard Grieg

Kaija Saariaho

Edward Elgar

Orquesta Nacional de Espaiia
Juanjo Mena Director

Kari Kriikku Clarinete

Sinfénico 12 17,18 y 19 febrero
Gyoérgy Ligeti

John Adams

Richard Strauss
Orquesta Nacional de Espafa
Vasili Petrenko Director
Cuarteto Quiroga

Sinfénico 13 10,11y 12 marzo
Thomas Adés

Leos Janacek

Orquesta Nacional de Espaiia
Thomas Adés Director
Anthony Marwood Violin

Sinfénico 14 17,18 y 19 marzo
Benet Casablancas

Anton Bruckner
Orquesta Nacional de Espafa
David Afkham Director
Leticia Moreno Violin

Sinfénico 15 31 marzo, 1y 2 abril
Luigi Boccherini
Francisco Corselli
Georg Friedrich Handel

Orquesta y Coro Nacionales de Espana
Miguel Angel Garcia Caflamero Director
José Antonio Lépez Baritono
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Compra tus entradas entradasinaem.es

Sinfénico 16 21,22y 23 abril
Richard Strauss
Orquesta Nacional de Espaia
Josep Pons Director
Miina-Lisa Varela Soprano

Sinfénico 17 28,29y 30 abril
Johann Sebastian Bach
Franz Joseph Haydn
Serguéi Prokofiev
Orquesta Nacional de Espaiia
Leonidas Kavakos Directory violin

Sinfénico 18 5, 6y7 mayo
Arvo Part

Unsuk Chin

Piotr llich Chaikovski
Orquesta Nacional de Espaiia
Simone Young Directora
Alban Gerhardt Violonchelo

Sinfénico 19 12,13y 14 mayo
Jean-Féry Rebel

Franz Schubert

Johann Sebastian Bach

Orquesta y Coro Nacionales de Espaiia
Ton Koopman Director

Sinfénico 20 19, 20 y 21 mayo
Gustav Mahler

Orquesta Nacional de Espafa
David Afkham Director

Sinfénico 21 16,17 y 18 junio
Gyorgy Ligeti

Wolfgang Amadeus Mozart
Serguéi Prokofiev

Orquesta Nacional de Espaiia

David Afkham Director

Janine Jansen Violin

Sinfénico 22 30 junio, 1y 2 julio
Gustav Mahler

Orquesta y Coro Nacionales de Espaiia
Coro de la Comunidad de Madrid
Orfeén Donostiarra

Orfedén Pamplonés

Antara Korai

David Afkham Director

Viernes y sadbados a las 19:30h
Domingos a las 11:30h
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Focus Festival

Focus 01 26 mayo

Manuel de Falla

José Manuel Lopez Lépez
Gérard Grisey

Edgard Varese

Orquesta Nacional de Espaia
Francesc Prat Direcior

Focus 02 2de junio

Manuel de Falla
Héctor Parra
Paul Dukas
Ramon Lazkano

Pierre Boulez
Orquestay Coro
Nacionales de Espaia
Baldur Brénnimann Director
Josefin Feiler Soprano

Viernes a las 19:30h

Descubre...

Descubre...02 15 enero

Serguéi Prokéfiev
George Gershwin
Orquesta Nacional de Espaia
Isabel Rubio Directora

Josu de Solaun Piano

Sofia Martinez Villar Narradora

Descubre...03 5 marzo

Marcos Fernandez-Barrero

Francis Poulenc

Orquesta y Coro Nacionales de Espaiia
Francois Lépez-Ferrer Director

Sabina Puértolas Soprano

Sofia Martinez Villar Narradora

Domingos a las 12:00h

En Familia

En Familia 02 16 abril

Antonin Dvorak

Orquesta Nacional de Espaiia
Jordi Navarro Director

Ana Hernandez Sanchiz Narradora

Domingos a las 12:00h

’ ﬂ @ocnesp u @orquestaycoro
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Concierto de Afio Nuevo en Viena

por Rafael-Juan Poveda Jabonero

cas del Concierto de Afio Nuevo de Viena. El envoltorio

(todo aquello que rodea a la musica que alli suena) res-
ponde a unos moldes tan repetitivos, consabidos y predeci-
bles que hablan por si mismos, y a si mismos se definen. Son
moldes, estructuras, que la mayor parte de las veces hacen
olvidar el objeto que envuelven, es decir, la propia musica
que, por otra parte, también se repite. De ella, y su contexto
histérico, es de lo que pretendemos hablar a continuacién,
sin perjuicio de que en muchos momentos debamos referir-
nos a todos los elementos que la rodean, acentuados hasta
lo indecible durante las Gltimas décadas, a causa, sin duda,
de la sociedad mediética en la que nos hallamos inmersos.
Aunque sea el mas famoso, no es el Unico evento musical de
estas caracteristicas captado por el aparato mediatico, pues
cada vez cobran mayor presencia otras citas, tanto de la pro-
pia Filarmonica de Viena como de otras orquestas, que per-
miten al publico ajeno a la musica participar de ésta, aunque
solo sea de forma puntual.
Uno de los principales temores que acudieron a la mente de
Clemens Krauss, cuando celebré el primer concierto el 1 de
enero de 1941, era la capacidad de atraccién que podria tener
para el publico una actividad que iba a desarrollarse durante
la mafiana siguiente a una noche tan especialmente movida
como la de fin de afio. Los temores desaparecieron al comen-
zar el concierto; desde entonces, el proceso ha evolucionado
hasta convertirse en un auténtico ritual, tanto en lo que se re-
fiere al concierto en si, como a todo lo que de él se deriva.
El registro de la ediciéon de cada afio comenzé siendo algo
meramente anecddtico, fragmentario, casi testimonial, pero, a
medida que ha pasado el tiempo, se ha convertido en un au-
téntico “best seller” de la musica, acentuado por la evolucién
en las técnicas de grabacién y distribucién de un producto que
la firma encargada de comercializar sabe que va a vender sin
problemas, aun en el decrépito mercado fonogréfico actual.
De hecho, ya hace mucho tiempo que los cuadernillos y por-
tadas que acompafian a los diferentes soportes (Blu-ray, DVD,
CD o vinilo) se confeccionan antes de celebrarse el concierto,
con el fin de que la grabacién se encuentre lo antes posible a
disposicion de los compradores. Por eso, tanto en este como
en los casos de otros eventos musicales que ya comienzan a
tener tirén similar, se omiten las duraciones de las diferentes
pistas en dichos cuadernillos pues, al no haberse celebrado
aun el concierto en el momento de su confeccidn, no se sabe
la duracion exacta de cada una de ellas; nos referimos, por
supuesto, a las primeras ediciones de estos eventos. En cual-
quier caso, sean siempre bienvenidos estos documentos que

“Uno de los temores que tuvo Clemens
Krauss, cuando celebro6 el primer
concierto el 1 de enero de 1941, era la
atraccion que podria tener para el publico
una actividad que iba a desarrollarse
durante la mafiana siguiente a una noche
tan movida como la de fin de afio”

S e hace dificil escribir sobre un evento de las caracteristi-

El director Clemens Krauss junto a funcionarios nazis en 1939, antes del
“Concierto Extraordinario” del 31 de diciembre, embrion del actual Concierto
de Aiio Nuevo.

nos permiten acceder a la historia, o ilustrar el proceso de
construcciéon de la misma.

Otra cuestién es la musica que alli se escucha. Hemos de re-
cordar que los valses, polkas, galops, etc., de los Strauss, Lan-
ner y compafia, no estaban muy bien vistos entre las orques-
tas “serias” de su época. De hecho, la mismisima Filarménica
de Viena no tocaba estas musicas por “demasiado ligeras”
durante los primeros afios que siguieron a su constitucion. Fue
precisamente el propio Johann Strauss (hijo) quien convencid
a la orquesta para incluir sus obras en el repertorio, ya entra-
das las ultimas décadas del siglo XIX. Es durante una repre-
sentacion de El Murciélago al frente de la orquesta, en el ulti-
mo afno de ese siglo, cuando Strauss contrajo la enfermedad
que le llevaria a la muerte. Evidentemente, en una musica de
estas caracteristicas, podemos encontrar de todo (buenisimo,
bueno, regular o decididamente malo). Sin duda, lo regular y
lo malo necesitan de un buen artifice para hacer que salga a
flote, y a veces, ni aun asi se consigue. Desde luego, la Filar-
monica de Viena, como instrumento, es el mejor de los artifi-
ces, independientemente de quien ocupe el podio de director
que, en caso de ser el idéneo, puede hacer del momento de
la interpretacién algo sublime; pero, de no ser asi, incluso lo
bueno o buenisimo puede resultar tedioso.

Los inicios

A dia de hoy, ya nadie se acuerda de que los primeros con-
ciertos de afo nuevo tuvieron lugar en el escenario de uno
de los acontecimientos histéricos més bochornosos y tristes
de nuestra civilizacién: el Tercer Reich y la Segunda Guerra
Mundial. Antes hemos aludido a la edicién del 1 de enero de
1941 como el primer concierto de afio nuevo; en realidad, ha-
bia habido otro antes, celebrado el 31 de diciembre de 1939,
también dirigido por Clemens Krauss, que llevé por nombre
el de "Concierto Extraordinario” y que incluyd unas cuantas
obras de Johann Strauss I, ademéas de la Pizzicato-Polka, com-
puesta entre él y su hermano Josef. El concierto comenzé con
el vals Periédicos matutinos y concluyé con la obertura de El
Murciélago, y estaba destinado a elevar la moral de las tropas
en el frente de las provincias orientales del Estado Aleman (no
debemos olvidar que la ocupacién de Austria por el ejército
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de Hitler en 1938 integré al pais dentro del Reich), y alentado
por el Ministro de Propaganda Joseph Goebbels, amigo per-
sonal del director. Antes de todo esto, entre 1928 y 1933 tam-
bién tuvieron lugar otros conciertos que llevaron por nombre
“de afio nuevo”, pero nada tienen que ver con estos, tanto
en la finalidad, como en el contenido de los mismos. Krauss
echdé mano para la difusion de Baldur von Schirach, mecenas
y personaje altamente influyente dentro del departamento del
Reich dedicado al arte y la cultura.

Nos encontramos, por tanto, con Clemens Krauss como pri-
mer artifice de un acontecimiento musical de caracter local
que, con el tiempo, iba a adquirir una proyeccién internacional
sin precedentes. Si examinamos los programas de las primeras
ediciones, podremos comprobar que parecen el germen de la
estructura que conocemos hoy en dia, y que ya lleva tiempo
establecida. Si en aquellos primeros afios se sucedian unos
cuantos valses, polkas, oberturas y galops, sin apartarnos del
repertorio de la familia Strauss, hoy encontramos dos partes
bien diferenciadas, una mas breve (no inferior a los treinta mi-
nutos, ni superior a los cuarenta) seguida de un intermedio, en
el que la Television Austriaca emite un pequefio documental
de diferentes contenidos, y la segunda parte del concierto que
concluye, salvo casos muy especiales con el Danubio Azuly la
Marcha Radetzky como bises; esta ultima obra al son de las
palmas del pdblico asistente. Esta segunda parte suele tener
una duracién superior al doble de la primera, bises incluidos.
Por otra parte, los programas se abren cada vez a un abanico
mas amplio de compositores.

Krauss se encargd de las ediciones correspondientes a los afos
que van de 1941 a 1945. Tras el final de la Guerra, él (como tan-
tos otros) tuvo que pasar su proceso de desnazificaciéon, que
le impidio dirigir las ediciones de 1946-47, siendo Josef Krips
quien se encargd de ello. Desde 1948, y hasta su inesperada
muerte en 1954, volvid Krauss a hacerse cargo. En todos estos
afnos, hay ciertas curiosidades que pueden ser anotadas, como
que en la edicion de 1944 fue la primera vez que se incluy6 el
Danubio Azul, o que Krips en 1946 hizo lo propio con la Mar-
cha Radetzky.

Boskovsky y Maazel

Tras la muerte de Clemens Krauss, se convino en que fuese
Willi Boskovsky, primer violin de la orquesta, quien se hiciese
cargo de la direccién musical. Se inicia asi un largo periodo,
que se extiende desde 1955 hasta 1979, afo en que renuncia
el violinista y director. Fueron afios tremendamente fructiferos,
de una estrecha colaboracion entre solista y orquesta, no sélo
en el repertorio y el &mbito del concierto de afio nuevo, sino
también en otros repertorios afines a ellos. Si el primer lustro
se mantuvo conservador, a partir de 1962, Boskovsky comienza
a enriquecer con novedades los conciertos, como la inclusién
de obras de Lanner, Johann Strauss | en 1965 (de quien hasta
entonces tan solo se habia escuchado la mencionada Marcha
Radetzky), Ziehrer en 1972, Schubert en 1978 o Suppé en 1979.
En la edicion de 1958 inicia la costumbre de concluir con el
Danubio Azul y la Marcha Radetzky para finalizar el concierto.
Son afios dominados por el criterio més estilista de esta musi-
ca, en la que hay que encontrar un equilibrio perfecto entre lo
danzable y lo sinfénico. Boskovsky se convirtié en un verdade-
ro maestro de esto. Ademas, su imagen sobre el podio, violin
en mano, empleando el arco para marcar, lanzar entradas o

“En la edicion de 1958, con direccion
de Willi Boskovsky, se inicia la
costumbre de concluir con el vals
Danubio Azul y la Marcha Radetzky”

del

mesS

— oy 5 Ty _

“Hemos de recordar que los valses, polkas, galops, etc., de los Strauss,
Lanner y compaiiia, no estaban muy bien vistos entre las orquestas serias de
su época” (en la imagen, Johann Strauss y Brahms fotografiados en Viena en

1894).

indicaciones, ademés del resto del cuerpo como instrumento
para dirigir, le acercaban a la figura del mismo Strauss cuando
se situaba frente a la orquesta para interpretar su propia mu-
sica. Otra novedad, no menos importante, es que a partir de
1959 se comienza a retransmitir el concierto mediante la ORF
y Eurovision.

Lorin Maazel le sucedié en 1980 como una opcidn ideal; pues
también tocaba el violin, y todo este repertorio musical no le
era ajeno, ni mucho menos. Dirigid en siete ocasiones, la ulti-
ma de esta serie, en 1986. Durante estos anos, el director nor-
teamericano introdujo algunas novedades, como las oberturas
de Orfeo en los infiernos de Offenbach, de Las alegres coma-
dres de Windsor de Nicolai o Carnaval Romano, de Berlioz.
Mas tarde, volveria a aparecer como director en las ediciones
de 1994, 1996, 1999 y 2005, cumplimentando once en total.
Es conveniente establecer una cierta diferenciacion entre los
anos siguientes a Boskovsky, en que Maazel adopta una con-
cepcién mas estilista de esta musica, en la linea de su ante-
cesor, y los afios posteriores, en los que parece decantarse
por un concepto mas sinfénico. Un ejemplo méaximo de esto
Ultimo lo encontramos en la irrepetible version que brindé de
la obertura de La diosa de la Razén en 1996; sdlo por ese mo-
mento vale la pena conocer todo el concierto.

Karajan y las grandes batutas

Con la edicién de 1987 se produce un punto de inflexion de-
cisivo en el devenir de la historia del concierto. Para empezar,
la organizacién rompe con la tradicién de mantener un mismo
director para todas las ediciones (Maazel no volveria a dirigir
el concierto hasta 1994); por otro lado, se elige para tal oca-
sién a alguien con un carisma e influencia mediatica fuera de
toda duda. Ademés, no sélo es una de las primeras batutas del
circuito en ese momento, sino que también ha convivido con
esta musica durante toda su vida. Karajan, por supuesto, no es
ajeno a todo esto, y elige un programa sin novedades de re-
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“Las tres ediciones en que Daniel Barenboim tomo la batuta, adquirieron una
altura pareja a la mitica comparecencia de Karajan en 1987".

pertorio, cefiido a la tradicién, que le permite emplearse a fon-
do, como él sabe y su larguisima experiencia le permite. Ahora
bien, si incluye una auténtica bomba al hacer que Kathleen
Battle cante un Voces de primavera absolutamente irrepetible.
Por primera vez (y Unica hasta ahora) una voz solista interviene
en el concierto. Es el Karajan de las grandes ocasiones, el que
mantiene los ojos abiertos y se dirige e interactla con las di-
ferentes secciones de la orquesta, el que matiza y se mimetiza
con el sonido que le envuelve; es decir, el musico, ese que tan
caro se vendia cuando subia al podio.

Tras él, dificil lo tuvieron quienes vinieron a continuacion. El
Unico que mantuvo el tipo fue Carlos Kleiber en sus conciertos
de 1989 y 1992; cargados de fuerza, a la vez de concentracion
y un cierto aliento intimo. Como Karajan, se abstuvo de incluir
novedades en el repertorio, algo que comenzaria a ser norma
imprescindible a partir de los Gltimos veinte afos. Tanto Abba-
do (1988 'y 1991), a quien parecid no interesar demasiado esta
musica, como Mehta en su primera aparicion (1990), o Muti, en
la suya (1993), demostraron que aun les quedaba mucho cami-
no que recorrer para siquiera ofrecer algo de interés a quienes
lo que més importa del concierto es la musica y no las palmas
y demés aditamentos a que nos hemos referido al principio.

Nueva etapa

Lo cierto es que era evidente que se habia iniciado una nueva
etapa en la historia del concierto. A partir de 1992, la televisién
austriaca comenzd a emitir el concierto en su totalidad, hasta
entonces tan sélo se retransmitia la segunda parte, a pesar de
que en Espana no pudimos disfrutar de ello (en iméagenes, si
habia retransmisién radiofénica) hasta el afio 2000. Una etapa
en la que ya no habia vuelta atras en lo que se refiere a su in-
fluencia mediatica. Los afos finales de la década de los noven-
ta estdn dominados por Mehta (1995 y 1998), que no aporta
nada nuevo a lo que ya le habiamos visto en el noventa, Muti
(1990 y 2000), quien parece pretender que la musica se adapte
a él, més que lo contrario, y Maazel (1996 y 1999), que ofre-
ce los destellos que iluminan algo estos afos de oscuridad.
A todo esto, a nadie le podia pasar por alto que la orquesta
se encontraba pasando por un mal momento artistico. No era
la que todos teniamos en la cabeza; su sonido no era el que
acompafiaba a sus directores més asiduos, como Karl B&hm,
Karajan, Bernstein o Giulini. Desaparecidos ya los otros, Giulini
ya aparecia poco por el podio de la orquesta, tan sélo algunas
intervenciones muy puntuales parecian devolver su personali-
dad a la formacién.

La cosa no mejord durante los primeros afos del siglo XXI.
Harnoncourt (2001 y 2003), con sus extravagancias, demostrd
cierto interés, pero que poco tenia que aportar a esta musi-

ca. El Unico que parecié despertar la apatia ligeramente fue
Ozawa en el concierto de 2002, momento de cierta recupe-
racién. Con la dltima intervencion de Maazel en 2005, pare-
ce abrirse una nueva etapa, que se confirma en 2007, con un
Zubin Mehta mucho mas acertado que en sus anteriores oca-
siones; las versiones de Dynamiden y de Donde florecen los
limoneros, alcanzaron una altura como nunca le habiamos es-
cuchado al director hindu. Pero, lo que si se encumbra a las es-
feras es lo ocurrido los tres afos siguientes: los conciertos de
Prétre (2008 y 2010), absolutamente entrafiables y admirables
ambos, y el primero de Barenboim (2009), donde, decidida-
mente, advertimos la recuperacién total de una orquesta que
necesitaba estos incentivos para restablecerse, suponen otra
de las cotas méaximas de la historia de este concierto. Las tres
ediciones en que el argentino toma la batuta (también el de
2022, por supuesto, a pesar de las circunstancias) adquirieron
una altura pareja al de Karajan de 1987, y son los Unicos que
pueden competir con él en su totalidad. Asi deberan pasar a
la historia.

Franz Welser-Mést, que se ocuparé del de 2023, nada aportd,
aparte del tedio mas absoluto en las ediciones de 2011y 2013,
y poco se puede esperar de él en el que protagonizaréd el 1 de
enero, seguro que cuando se lean estas paginas ya se habra
podido comprobar.

Nos quedan por citar el de 2014, creo que con lo que hemos
dicho de Barenboim queda todo claro; el de 2015, en el que un
Mehta con cierta desgana retrocede varios pasos con respecto
al de 2007; el de 2016, con un Jansons que ya habia servido las
ediciones de 2006 y 2012, manteniendo su nivel medio-alto,
pero sin grandes aportaciones; el de la encerrona en que se
metié Dudamel en 2017, y en la que poco tuvo que ver el ve-
nezolano y mucho toda la parafernalia mediética que rodea
el concierto; el de 2018, en el que Muti parecia llegar por fin,
y por momentos, al entendimiento de esta musica, algo que
consiguié de forma admirable en el inusitado concierto de
2021, a pesar de las condiciones de todo punto inverosimiles;
el de Thielemann de 2019, cargado de buenas intenciones,
que no se llevaron a efecto por un exceso de “originalidad”
y cierta dosis de pedanteria; y, por fin, el extraordinario que
Nelsons nos regalé en 2020, el primero de una terna magistral
(2020, 2021 y 2022) a la que ya nos hemos referido.

© DieTer NAGL

Andris Nelsons en la edicién de 2020, mientras la Marcha Radetzky es
acompaiiada con ritmicos aplausos por el publico.
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CLEMENS KRAUSS
The New Year Concerts
1951-54

Johann Strauss |
Johann Strauss Il
Josef Strauss

Wiener Philharmoniker
Clemens Krauss

CLEMENS KRAUSS. Conciertos de
Afo Nuevo (1951-54). Filarmoénica
de Viena.

Decca-2CD

El titulo de esta publicacion puede
confundir, pues no se trata de graba-
ciones realizadas durante los concier-
tos en vivo, sino de registros de estu-
dio de las obras que Krauss incluia en
los programas del primero de enero
de esos afos.
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NIKOIAUS

NIKOLAUS HARNONCOURT. Con-
cierto de Afo Nuevo, 2003. Filar-
ménica de Viena.

TDK - DVD

Segunda ocasién en que Harnon-
court se subié al podio; la primera lo
hizo dos afos antes. Muy personal en
ambas, incluso extravagante a veces.
Introdujo novedades: Brahms (Dan-
zas 5y 6) o la Invitacién a la danza de
Weber-Berlioz.

DANIEL BARENBOIM
WIENER PHILHARMONIKE

NEW YEAR'S CONCERT

DANIEL BARENBOIM. Concierto
de Aro Nuevo, 2009. Filarmodnica
de Viena.

Decca - DVD

Barenboim se estrené alumbrando
otra de las ediciones memorables de
la historia de este evento musical. Se
iniciaba el bicentenario de la muerte
de Haydn, y por primera vez son su
musica en un concierto de afo nuevo
en Viena.

del
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ALGUNOS CONCIERTOS BUENOS

WILLI BOSKOVSKY. Conciertos de
Afo Nuevo (1963-79). Filarmoénica
de Viena.

DG -2DVD

Dos extraordinarios DVD donde si se
incluyen imégenes histéricas, proce-
dentes de conciertos de afio nuevo
celebrados durante la etapa en que
Boskovsky estuvo al frente del even-
to (1955-1979). Un cuarto de siglo de
puro estilismo.

LORIN MAAZEL. Concierto de Afio
Nuevo, 2005. Filarménica de Viena.
DG - DVD

El dltimo de los conciertos que dirigié
Maazel; el primero lo haria en 1980,
como sucesor de Boskovsky. Tuvo
un final especial, pues se suprimié la
Marcha Radetzky como gesto hacia
las victimas del tsunami que asolé el
fndico en 2004.

INEW YEAR’S CONCERT

2012 | ymmammsamonc | Neums
MARISS JANSONS KONZERT

MARISS JANSONS. Concierto de
Afo Nuevo, 2012. Filarménica de
Viena.

Sony - DVD

Jansons se encargd de dirigir los
conciertos de 2006, 2012 y 2016. No
existen muchas diferencias entre uno
y otro. El letén se mostré eficiente,
pero sin llegar en ningiin momento a
la excelencia. A destacar su complici-
dad con la orquesta.

SILVESTERKONZERT 1988

EVGENY KISSIN
BERLINER PHILHARMONIKER

NEUJAHRSKONZERT 1987
NEW YEAR'S CONCERT
KATHLEEN BATTLE
WIENER PHILHARMONIKER
HERBERT VON KARAJAN

@scr [ 7|

HERBERT VON KARAJAN. Concier-
to de Afio Nuevo, 1987. Battle. Filar-
ménica de Viena.

CMajor - BD

En palabras de Daniel Barenboim:
“El mejor concierto de afio nuevo ha
sido, es y seré el de Karajan de 1987".
Asi nos lo conté José Luis Pérez de
Arteaga durante la retransmisién del
concierto de 2014 protagonizado por
el argentino.

2007
Neujahrskonzert
e e onen
WIENER PHILHARMONIKER (
ZUBIN MEHTA

ZUBIN MEHTA. Concierto de Afo
Nuevo, 2007. Filarménica de Viena.
DG - DVD

Sin duda, este es el mas conseguido
de los cinco conciertos dirigidos por
Mehta. Por primera vez, de la mano
de la espariola Lucia Lacarra, el ballet
irrumpe en el patio de butacas de la
Gran Sala Dorada a los acordes del
Danubio Azul.

2020

HRSKONZERT

ANDRIS NELSONS. Concierto de
Ano Nuevo, 2020. Filarménica de
Viena.

Sony - BD

La primera vez, esperemos de mu-
chas, que Nelsons ha sido invitado a
dirigir el concierto. Tras el superlativo
Barenboim de 2014, se sucedieron
unos anos de oscuridad que el letén
iluminé en aquel nefasto 2020 que
tanto dolor presencié.

CARLOS KLEIBER. Concierto de
Afo Nuevo, 1989. Filarménica de
Viena.

DG - DVD

Kleiber dejé dos conciertos memora-
bles para la posteridad, este que re-
seflamos y el correspondiente a 1992.
En ambos mostré su estilo musical
inconfundible, acompanado de un
impulso inusualmente familiar, hoga-
refio, como de mazapan.

GEORGES PRETRE. Concierto de
Afo Nuevo 2008. Filarmonica de
Viena.

Decca - DVD

En 2008 y en 2010 Prétre sorpren-
dié al mundo con dos memorables
conciertos, no solo por la vitalidad
desarrollada a sus 83 y 85 afos, sino
por la personalidad de que hizo gala
a quien se relacionaba asiduamente
con el repertorio francés.

/"0‘
CONCERT

Wiener
Philharmonik
Riccardo _
Muti

RICCARDO MUTI. Concierto de
Ao Nuevo 2021. Filarménica de
Viena.

Sony - BD - DTS

Momento absolutamente histérico y
excepcional, pues un evento musical
de estas caracteristicas sin publico es
algo sin precedentes. En cualquier
caso, es de rigor reconocer que Muti
nos deslumbré con el mejor de sus
seis conciertos.



Diego Martin-Etxebarria
Embajador espanol musical en Sajonia

por Gonzalo Pérez Chamorro

C omo otro ejemplo mas de los
numerosos talentos espafoles, el
director de orquesta Diego Martin-
Etxebarria desarrolla su carrera fuera
de Espafia, pero esto es algo a lo que
nos debemos de acostumbrar y quiza
hasta de presumir, puesto que Europa
esta repleta de musicos espaioles en
plantillas de las grandes orquestas
europeas y directores de orquesta
como Diego ejercen su trabajo mas
alla de los Pirineos. Buena sefial por
una parte, pues el talento espafiol esta
ahi, como afirma el joven maestro,
"como en Alemania, la cuna de Wagner,
se ha confiado en mi para dirigir
Tristan e Isolda, entre otros muchos
titulos del gran repertorio, me cuesta
imaginarme un teatro espafiol en el
que se pensara en mi para un proyecto
de una relevancia similar”. Tal vez sea
esta la clave, si ellos apuestan por los
nuestros, ;por qué no nosotros? s
indudable que la calidad y tradicion
musical de Centroeuropa nos arrasa

y supera (si sequimos maltratando la
musica desde la ensefanza primaria
mal camino llevamos), lo que nos debe,
por tanto, enorgullecer que en estos
templos confien en nuestros musicos,
ya que parece que en Espaia no hay
espacio para tantos, aunque se apueste
por ellos. Diego Martin-Etxebarria

es nuestro “embajador espafiol en
Sajonia”, ya que es principal director
residente del Teatro de Chemnitz, “la
tercera ciudad més importante de
Sajonia pero, tras Leipzig y Dresde”.

Y como tal, su actividad es incesante:
"junto con la dpera, en el Teatro
contamos también con ballet, teatro de
texto, temporada sinfonica y teatro de
marionetas, asi que los periodos que
tengo comprometidos en la ciudad
practicamente vivo en el teatro”.

© PHILIP BRUNNADER




Entrevista

Diego Martin-Etxebarria

¢Pongdmonos en situacién, en qué momento actual se
encuentra el director Diego Martin-Etxebarria?

Afortunadamente, estoy disfrutando de mi tercera temporada
como principal director residente del Teatro de Chemnitz y, en
concreto, el periodo navidefio es uno de los mas ajetreados
en Alemania. Tenemos funciones cada dia y algunos de ellos,
mafanay tarde. Después de los casi 2 afios de pandemia habia
perdido un poco la costumbre de la locura que es siempre
el mes de diciembre por aqui, pero ya en 2018, cuando aln
trabajaba en los Teatros de Krefeld y Ménchengladbach, vivi un
gran reto personal con 10 funciones de 4 titulos diferentes en
dias consecutivos. Se agradece volver a la normalidad después
de tanto tiempo con cierres, cancelaciones, reducciones de
aforo... Lastima que el concierto que teniamos programado
en el Teatro Real con Gregory Kunde y Carlos Alvarez haya
tenido que ser cancelado y nos recuerde que aln no esté todo
olvidado por completo.

Y hechas las presentaciones, vayamos precisamente a
Alemania, donde es director residente del Teatro de la
Opera de Chemnitz... ;Cémo es este teatro operistico?
¢Cémo es su vida alli?

Chemnitz fue una de las ciudades mas importantes de Alema-
nia hasta la Segunda Guerra Mundial. Como gran parte de las
ciudades del Este, quedd severamente dafiada por los bom-
bardeos. Durante el periodo de reconstrucciéon, una serie de
decisiones politicas no del todo acertadas y la crisis econémica
provocaron una fuerte migracion hacia el Oeste y la ciudad se
vio superada en relevancia por Leipzig y Dresde. A dia de hoy
sigue siendo la tercera ciudad mas importante de Sajonia pero,
asi como Leipzig y Dresde son conocidas a nivel internacional,
Chemnitz no. De hecho, muchas veces me ha pasado que, al
decir el nombre de la ciudad, la gente lo confunde con Cam-
bridge (se pronuncian similar). Sin embargo, asi como la ciudad
no apostd por fomentar los medios de transporte, careciendo
de trenes de alta velocidad y aeropuerto (complicdndome un
poco la vida cada vez que tengo algin compromiso como di-
rector invitado), si lo hizo por el teatro y su orquesta. Dentro de
Alemania el teatro tiene una reputacién excelente y la Robert
Schumann Philharmonie, la orquesta residente, es una de las
mas grandes con 106 musicos y de las méas respetadas. De
hecho, el Teatro de Chemnitz ha sido siempre conocido por
ser uno de los pocos teatros que programa cada temporada la
tetralogia en una semana. Desafortunadamente, esta dindmica
de programacién se truncéd con la pandemia pero seguimos
siendo fieles a Wagner. El afo pasado pude dirigir Tristan e
Isolda y esta temporada recuperaremos Lohengrin. Aparte de
la gran aficién que hay por Wagner, el teatro tiene una pro-
gramacion muy intensa. Junto con la épera, contamos también
con ballet, teatro de texto, temporada sinfénica y teatro de
marionetas, asi que los periodos que tengo comprometidos en
la ciudad préacticamente vivo en el teatro.

&Y sus funciones hasta donde llegan en Chemnitz?

Cada afio me hago cargo de 2 o 3 producciones nuevas que
pueden ser opera o ballet. Por otra parte, como somos un
teatro de repertorio, hay varios titulos que se recuperan de
temporadas anteriores y se programan con un periodo de
ensayos muy breve y, finalmente, como las funciones quedan
distribuidas desde septiembre a julio, es muy habitual que
algunos de esos titulos sean compartidos con el director ar-
tistico, con lo cual, si sumamos todo, es frecuente que al cabo
del afio me haga cargo de funciones de unas 8 producciones
diferentes. Y aparte quedarian los conciertos sinfénicos. Mi
primera temporada como principal director residente en
Krefeld y Ménchengladbach fue una locura pero, con los afios,
te acostumbras a simultanear repertorio. Como todo en esta
vida, la experiencia es la solucion a la mayoria de dificultades.
Aparte de mi trabajo como director, cada semana tenemos una

reunion de la comision artistica donde se va comentando cémo
evolucionan las producciones actuales y, en funcién de ello, se
van sugiriendo ideas para el futuro.

Un pajarito, y no el de Siegfried, me hablé antes de que
usted lo nombrara del proyecto pospuesto en el Teatro
Real... ;Cémo es su actividad en Espaiia comparada con
otros paises?

Como muchos de mis comparieros con actividad internacional,
tengo la sensacion de que mi carrera en el extranjero siempre
ha ido varios pasos por delante de lo que se me ofrecia en Es-
pafia. Sigue habiendo dificultades para que los programadores
espanoles confien en artistas de casa, si no es en producciones
pequenas o papeles secundarios, en el caso de los cantantes.
En este sentido quiero romper una lanza en favor de Joan Ma-
tabosch, que ya hace afios confié en mi para dirigir El gato con
botas y ahora teniamos este concierto programado en el ciclo
“Las voces del Real” que, lamentablemente, ha tenido que ser
cancelado por enfermedad. También el afio pasado, el Teatre
Principal de Palma contd conmigo para un Lelisir d’amore de
lo més exitoso y que se puede ver en la plataforma My Opera
Player del Teatro Real pero, en cualquier caso, asi como en
Alemania, la cuna de Wagner, se ha confiado en mi para dirigir
Tristan e Isolda, entre otros muchos titulos del gran repertorio,
me cuesta imaginarme un teatro espanol en el que se pensara
en mi para un proyecto de una relevancia similar. En repertorio
sinfonico si he tenido una presencia algo més regular: el afio
pasado estuve con la Sinfénica de Bilbao y en marzo debutaré
con la Real Filharmonia de Galicia. De todos modos estoy muy
contento de todo lo que hago en Europa y Japén, pais del que
estoy enamorado, y lo que venga de casa me lo tomo como
un extra.

Tiene proyectos inmediatos de déperas tan sumamente
bellas como La zorrita astuta de Janacek (ya estrenada)
o Hansel y Gretel de Humperdinck, que aparentemente
pueden parecer titulos ligeros pero son bastante filosé-
ficos... ;§Cémo prepara cada nuevo titulo? ;Los escoge
usted o hay un equipo directivo artistico y a usted le toca
"hacer los deberes”...?

Para preparar una 6pera me gusta tomarme bastante tiempo.
La parte teatral me interesa mucho y no puedo centrarme en la
parte musical hasta que no tengo interiorizados todos los de-
talles de la historia y del idioma en que esté escrita la obra. Me
gusta visualizar a los personajes en escena antes de centrarme
en el anélisis de la partitura. De hecho, en cada pégina anoto
en cuatro palabras lo que esté sucediendo en ese momento.
Una vez terminado este primer paso soy un director que pinta
mucho las partituras: con colores, post-it... Y simultdneamente
escucho todas las versiones que sea capaz de encontrar, desde
las més antiguas a las mas modernas, de teatros grandes al mas
pequeno. Y en cuanto a la eleccidn de titulos, todo se decide
a través de la comisién artistica que, en un teatro con tantos
departamentos, es muy grande. Hay que tener en cuenta las
obras que ya se han hecho, las posibilidades de los cantantes
que tenemos en el ensemble, el coro, que la programacién sea
coherente entre los departamentos, se revisa qué repertorio ha
funcionado mejor con el publico, qué obras se pueden hacer
simultéaneamente en funcién de nuestra capacidad técnica...
Hay tantos pardmetros de los que depende la programacion

“Como muchos de mis compafieros con
actividad internacional, tengo la sensacion de
que mi carrera en el extranjero siempre ha
ido varios pasos por delante de lo que se me
ofrecia en Espafia”



© PHILIP BRUNNADER

“La musica que me deja sin palabras es la que se produce en un ambiente
de trabajo amable, de compafierismo, en el que todos lo dan todo para
ayudar a los demas y al objetivo comiin”, afirma el director Diego Martin-
Etxebarria.

que, sinceramente, no sé como no se vuelven locos en la oficina
técnica del teatro para que cuadren las fechas y la distribucion
de espacios.

¢Cuando hablamos de un director operistico, hablamos
también de un director sinfénico?

El mercado musical actual es muy propenso a las etiquetas y se
suele distinguir entre directores de dpera y directores sinféni-
cos. De hecho, si se puede ser aiin mas especifico y considerar
a un director como especialista en el repertorio de una época
o de un pais, ain mejor, pero yo he luchado toda mi vida por
huir de ello. Quizés haya sido una dificultad a veces a la hora de
que me programen porque no se puede asociar mi nombre a
un repertorio determinado, pero yo prefiero sequir disfrutando
de la posibilidad que me da Alemania de hacerlo todo (6peras
italianas, alemanas, checas, rusas, clédsicas, contemporaneas,
ballet, sinfénico...).

Hablenos de las diversas orquestas que ha dirigido, muy
variadas. ;Le enriquece esta diversidad?

Este ha sido uno de los grandes regalos que me ha dado la
musica: la posibilidad de viajar por el mundo. He tenido la
oportunidad de dirigir en Alemania, Austria, Suiza, Francia,
Rusia, Japdn, Colombia... Y es una maravilla descubrir las di-
ferencias culturales que se presentan. La musica es el nexo de
unién, pero la manera de afrontarla puede ser muy diferente;
eso ha sido muy enriquecedor. Mi manera de trabajar ha ido
evolucionando a través de estos viajes y asi he aprendido que
hay maneras de hacer exportables a otros lugares y otras no.

“Para preparar una 6pera me tomo tiempo,
la parte teatral me interesa mucho y no me
centro en la musical hasta que no tengo
interiorizados los detalles de la historia y del
idioma de la obra”

¢Cémo es su relacién con la creacién actual? ;Es de los
que ha vuelto a dirigir un estreno reciente?, porque esto
quiza tiene mas mérito que el estreno en si...

Especialmente al principio de mi carrera estuve muy vinculado
a la nueva creacién. En la época de estudiante tenia mucha
relacién con los compareros del departamento de composi-
cién y pude participar en el estreno de muchas obras. Desde
entonces cada afio participo en algun proyecto de este tipo.
El mas reciente ha sido la grabacién de la épera Der Schuhu
und fliegende Prinzessin de Udo Zimmermann en el Teatro
de Chemnitz. No ha sido propiamente un estreno, pero si ha
sido la primera vez que se registraba en disco. Previamente he
colaborado con compositores, a los que también puedo llamar
amigos, como Marc Timén o Albert Guinovart.

Dénde esta la musica perfecta, esa que a usted le deja
sin palabras...

Me cuesta describir la masica como algo "perfecto”. Desde
luego, la interpretacion musical no lo es y eso la convierte en
algo especial, efimero e irrepetible. Cada noche pasan cosas
diferentes. Los musicos siempre aspiramos a la excelencia,
pero buscar la perfeccién puede acabar siendo algo téxico.
La musica que me deja sin palabras es la que se produce en
un ambiente de trabajo amable, de comparierismo, en el que
todos lo dan todo para ayudar a los demés y al objetivo comun.
Esas noches en las que el equipo es una pifay lo da todo, inde-
pendientemente de lo que suceda a nivel técnico, son las que
hacen que toda esta aventura tan complicada valga la pena.

Es de los que toma uvas en nochevieja o el tempo de una
uva por segundo es demasiado rapido... Es decir, ;para
usted el tempo de una obra es siempre el mismo o puede
variar dependiendo de otros factores?

Mientras estudio una partitura suelo cantarla en casa (mas
que tocarla al piano, curiosamente) y me anoto el nimero de
metrénomo del tempo al que canto, pero una vez empiezo a
trabajar con los cantantes o con la orquesta, no pienso mas en
esas anotaciones. Siempre escucho: cémo responde la orques-
ta, qué necesita el cantante para ofrecer su mejor versioén. De
hecho, estoy muy acostumbrado a dirigir el mismo titulo con
diferentes repartos y cada uno tiene una energia diferente que,
si estds atento, puedes percibir y adaptar para que el resultado
sea optimo. La clave de la musica es escuchar. La imposicion es
un camino dificil hacia el éxito.

Es representado por lbermdisica Artists, ;qué supone
para usted esta representacion y relacién?

Mucha gente cree que una agencia de management son personas
que buscan conciertos, pero una agencia de verdad tiene que ser
mucho més que eso: debes tener una excelente relacién personal
con tus agentes, deben conocerte tanto musical como personal-
mente para saber cuél es el mejor camino para ti, debe haber con-
fianza para intercambiar informacion que, a veces, puede ser dificil
de escuchar y eso es lo que he encontrado en Carolina, Ménica,
Lloreng y todo el equipo. Por otra parte, tener el respaldo de una
empresa como lbermdsica es un gran impulso a mi imagen como
artista. Visto desde fuera, si una marca tan fuerte como Ibermusica
confia en Diego Martin-Etxebarria, seréd por algo.

Una pregunta muy original: ;qué le pide a 2023?
Tiempo para vivir experiencias inolvidables con personas

extraordinarias.

Se las deseamos, asi como un fantastico 2023. Gracias
por su tiempo.

www.ibermusica-artists.es/es/artistas/31/diego-martin-etxebarria
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15/02/23 Les Musiciens du Louvre
19:30h Marc MinkowsKi pirecToR
M. KOZENA | E. MORLEY | E. DESHONG | A. BONITATIBUS | V. CONTALDO | A. ROSEN

G. F. Haendel: Alcina

26/02/23 The Clarion Choir | The English Concert
18:00h Harry Bicket oirecTor
A. HALLENBERG | C. GANSCH | E. VILLALON | J. WAY | B. CEDEL | N. O’SULLIVAN

G. F. Haendel: Solomon

12/03/23 Europa Galante
18:00h Fabio Biondi pirecTor
M. PADMORE | S.MINGARDO | J. NAVARRO COLORADO | M. MILHOFER | G. BRIDELLI

C. Monteverdi: Il ritorno.d’Ulisse inpatria

DiA EUROPEO DE LAMUSICA ANTIGUA ;
21/03/23 Orquesta‘Barrocade Sevilla
19:30h “Jonathan Cohen pirecTor

oBras DE J. S. Bach, G. F. Haendel, J.-P. Rameau v J..D. Zelenka

26/03/23 The King’s Consort- & Choir
19:00h Robert Kingpirector
C.SAMPSON | J.ELLICOTT | M. BROOK

G: F. Haendel: Alexander’s feast

07/05/23 Le Concertdes Nations
19:00h Jordi Savall birecTor

osras o G. P. Telemann, M. Marais, J.-P. Rameauy J.-F. Rebel

Contextos Barrocos: una hora antes, todos los conciertos estan precedidos de una charla sobre la obra

Lo cA L I DA D ES A LA V E N TA Taquillas del Auditorio Nad;;atlrd:dzﬁss;:al:ﬁ_de:tra;;O: ;(:e;l ;N;;b: @

ﬂﬂﬂﬂﬂﬂ 5 suscribete a nuestro boletin
aaaaaaa Auditorio
INSTITUTO NACIONAL de Difusié :
MINISTERIO I n a e m DE LAS ARTES ESCENICAS Musical Maconal, ch d m.mcu.es
Y DEPORTE Y DE LA MUSICA
CNDM siguenosen QS

© Yann Arthus-Bertrand
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Dido y Eneas, 1a joya britanica en el Teatro Real

Pocos saben que la dpera inglesa méas importante
anterior a Benjamin Britten, Dido y Eneas de Henry Pur-
cell, sufrié una penosa travesia en el desierto antes de
alcanzar el estatus que hoy le tributamos: su partitura
original sobrevivio parcialmente gracias a su refundicion
en una masque posterior titulada Los amores de Marte

La soprano Lea Desandre encarnara el papel de Dido en la
opera de Purcell.

y Venus, operacion de la cual desconocemos qué tipo de
adaptaciones y afadidos pudo sufrir, pero que supuso
una pérdida estimable en al menos una cuarta parte de su
musica original. Ello no le ha impedido alzarse como una
de las 6peras del siglo XVII mas representadas de la Ultima
centuria, a la vez que su aria mas conocida (El lamento de
Dido) se convertia en la muerte de amor mas emblematica
de la lirica junto con el no menos célebre Liebestod de
Tristan e Isolda.

Su estreno londinense en 1689 en la escuela femenina
de danza de Josias Priest ha invitado a abordar la obra
desde una perspectiva coreogréfica. Asi, tras la visita al
Teatro Real en el afo 2019 de la version de Sasha Waltz, la
nueva produccion correréa esta vez a cargo de Blanca Li, di-
rectora artistica de Teatros del Canal y brillante coredgrafa
pionera de la aplicacién de la realidad virtual a la danza y
curtida en una desbordante variedad de estilos de baile:
desde el Barroco hasta el hip-hop.

Con direccién musical nada menos que de William
Christie, este Dido y Eneas es una nueva produccién del
Teatro Real y Teatros del Canal, en coproduccién con la
Opéra Royal de Versalles, el Gran Teatre del Liceu de
Barcelona, el Teatro Imperial de Compiegne y Les Arts
Florissants, coro y orquesta protagonistas en las funciones
que comienzan el dia 17 de enero con un total de 5 repre-
sentaciones. En el reparto, Lea Desandre (Dido) y Renato
Dolcini (Eneas / Hechicera), ademéas de Ana Vieira Leite,
Maud Gnidzaz, Virginie Thomas y Jacob Lawrence.

==> www.teatroreal.es

George Sand, el desafio a las convenciones

Paris, 1831. Una joven vestida de hombre entra en
la redaccion del diario Le Figaro. Ha dejado atréds sus
origenes nobles y un matrimonio infeliz y estéd prepa-
rada para un nuevo comienzo. Las palabras son la gran
pasién de George: con su joven amante, Jules, conoce
la vida del Paris bohemio y juntos escriben su primera
novela. Pero George espera mas de la vida, es valiente
e inquisitiva, siempre dispuesta a romper tabues. Llena
de pasién, se lanza a una nueva relacion con el famoso
compositor Frédéric Chopin, y juntos pasaran una tem-
porada en Mallorca que marcaréd un punto de inflexién
en la vida de George Sand.

George Sand y el lenguaje del amor - La escritora
que desafié las convenciones y enamoré a Fréderic
Chopin, es un retrato personal y apasionante de la
gran escritora, una de las primeras feministas célebres,
dentro de la coleccién dedicada a grandes mujeres del
siglo XX en la editorial Maeva. Su autora, Beate Rygiert,
escritora, guionista y cineasta alemana, estudié teatro y
musicologia en Munich y Florencia.

George Sand y el lenguaje del amor
Autor: Beate Rygiert
Traduccién de Marfa Dolores Abalos Vazquez
Maeva, 323 paginas

=>=» wWww.maeva.es
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alacio de Congresos de Zarag‘oza
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orio Nacional de MUsica

14/01/23 LISBOA

Centro Cultural de Belém

16/01/23 OPORTO

Casa da Musica

Obras de A. Dvorak, G. Rossini,
I. Stravinsky y L. v. Beethoven

JIONDc

ineem -
M

JOVEN
ORQUESTA
NACIONAL
DE ESPANA

ANOS.
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El caso Furtwdngler en el Tercer Reich

Wilhelm Furtwangler (1886-1954)
fue el representante mas eminente
de la gran “tradicién alemana”.
Considerado, junto con Karajan,
Bernstein o Carlos Kleiber, uno de
los més legendarios directores de
orquesta del siglo XX, por sus inter-
pretaciones (donde algunos creen
traslucir cierta nocién de verdad),
Furtwéangler fue y seré siempre, pa-
ra muchos, una especie de oraculo.
La valia de su legado es més que
evidente y sus grabaciones conti-
ntan siendo una referencia. Pero
la clave de su permanencia en el
inconsciente colectivo trasciende
lo estrictamente musical. Para la
politica cultural nazi, la musica jugd
un papel de suma relevancia, des-
tinada a cimentar la superioridad
del pueblo aleméan, su grandeza y
eternidad, lo que llevé a apropiarse
de los grandes clasicos alemanes
y austriacos bajo la denominacion
ideoldgica de “mdusica alemana”.
Sin la participacion de los musicos
coeténeos, dicha politica cultural
del Reich no hubiese sido posible.

Furtwangler vivié la plenitud de

Prologo de Daniel Capé

AUDREY RONCIGLI

Un director de orquesta

en el Tercer Reich

Traduccién de Gabriela Torregrosa

fércola

de Bdhm o Karajan, tuvo que luchar
duramente para recuperar su dig-
nidad moral. El “caso Furtwangler”
ha reincidido durante décadas en
paradojas y ambigledades, con-
virtiéndose en un ejemplo Unico
de ostracismo y cancelacién, de
origenes complejos. Audrey Ron-
cigli se enfrenta a este caso Unico
en la historia de la musica desde
una investigacion rigurosa que, tras
unos apuntes biogréficos esencia-
les, pretende reubicar a Furtwéangler
en tanto testigo y actor histérico de
los desafios culturales y politicos a
los que tuvo que enfrentarse. Un
ensayo que pone de manifiesto la
complejidad y las mdltiples impli-
caciones tanto politicas como mo-
rales del "caso Furtwangler”; de las
siempre polémicas relaciones entre
el artista y el poder; y que, como
sefala Daniel Capo en el Prélogo,
nos habla “de cuestiones eternas
-la libertad, la creacién, la tirania
y la respuesta moral- que siguen
siendo contemporéneas y siempre
lo seréan”.

su arte bajo la dominacion del Tercer Reich, a cuyo régi-

men cultural y politico ha quedado vinculada su vida y
trayectoria profesional, motivo de escandalo para aquellos
que desconocen y olvidan muchos datos relevantes, que
hacen tan controvertida su figura: nunca fue miembro del
Partido Nazi, dimitié de todos sus cargos musicales en
1934, se enfrentd a la clUpula nazi hasta 1945... Adn con
todo, sus relaciones con el Tercer Reich siguieron alimen-
tando la polémica tras la guerra, por lo que, frente al caso

El caso Furtwdngler

Un director de orquesta en el Tercer Reich

Autor: Aubrey Roncigli
Traduccion de Gabriela Torregrosa
Forcola, 370 paginas

@ =>=> https://forcolaediciones.com

Concierto de Aiio Nuevo 2023 con la Orquesta Filarmodnica de Viena

Hay pocos conciertos en el mundo que se esperen

con tanta expectacion como el Concierto de Afio Nuevo
de Viena, tras una noche de brindis y confeti. Bajo la
direccién de Franz Welser-Most, la Filarménica de Viena
recibiréd el Afio Nuevo con un concierto en la magnifica
Sala Dorada del Musikverein de Viena. El concierto se re-
transmite en mas de 90 paises de todo el mundo, llegan-
do a una audiencia de mas de 50 millones de personas.
Del mismo modo Sony Classical editara el concierto en
formato digital el 6 de enero, en CD a partir del 13 de
enero, asi como en DVD, Blu-ray y Vinilo a partir del 27
de enero y como album visual.
Franz Welser-Mést dirige por tercera el Concierto de
Ano Nuevo (tras las ediciones de 2011 y 2013), mante-
niendo una estrecha colaboracién artistica y productiva
con la Filarménica de Viena desde hace muchos afos,
plasmada en conciertos, giras y grabaciones.

=>=> www.sonyclassical.es

VIENNA PHILHARMONIC.
- FRANZ WELSER-MOST -
: e




© MARCO BORGGREVE

Abierto el plazo de inscripcion del Concurso Internacional de Piano “Premio Jaén”

Hasta el dia 28 de febrero estéd abierto el plazo de ins-
cripcién del 64 Concurso Internacional de Piano “Premio
Jaén”, que se celebrara entre los dias 13 y 22 de abril de
2023 en la capital andaluza. El Concurso se inaugurara con
el recital de la pianista Elena Bashkirova, con obras de Schu-
mann y Beethoven; siendo, por otra parte, la obra de encar-
go para esta edicion de 2023 Pulsos, de Juan José Solana.

Este certamen, organizado por la Diputacién Provincial
jiennense, que cuenta con patrocinios de Unicaja, UNIR y
El Corte Inglés, ofrece los siguientes premios:

Primer Premio

Medalla de oro, Diploma, grabacién y edicién de un disco con el
sello Naxos, gira de conciertos y 20.000 euros

Segundo Premio
Diplomay 12.000 euros
Tercer Premio
Diploma y 8.000 euros

Premios Especiales
Premio “Musica de Camara”

Diploma y 8.000 euros
Premio “Rosa Sabater”

Diploma, un concierto y 6.000 euros
Premio “Musica Contemporanea”
Diploma y 6.000 euros
Premio del Publico
Escultura de bronce. Sin dotacién econémica

@ =>=> https://premiopiano.dipujaen.es

Krzysztof Urbanski dirigira en enero a la fantastica Miinchner
Philharmoniker en los ciclos de Ibermisica.

64

Concurso
Internacional
de Piano

Del 13 al 22 de abrril
de 2023

Jaén, Espaia

El director Krzysztof Urbanski transmitird su pasion y su
energia en sus dos conciertos de la temporada de Iber-
musica con la fantastica Minchner Philharmoniker, en dos
programas con grandes obras del repertorio sinfonico:
la Cuarta Sinfonia de Gustav Mahler (compuesta en los
veranos de 1889 y 1900 y estrenada un afo maés tarde,
precisamente en Munich por el propio autor con una
acogida muy discreta), y la Sinfonia n. 6 de Shostakovich
(miércoles, 25 de enero), asi como el Concierto para violin
de Tchaikovsky (con Nemanja Radulovic) y los Cuadros de
una exposicién de Mussorgsky en la conocida adaptacién
orquestal de Ravel (jueves, 26 de enero).

Dos citas obligadas a las que Ibermusica afade en ene-
ro la presencia de la Bamberger Symphoniker (martes, 24
de enero), con la violinista Patricia Kopatchinskaja y direc-
cién del recién nombrado futuro director de la Royal Ope-
ra House, Jakub Hrusa. En programa, obras de Beethoven,
Stravinsky y Dvorék.

Miinchner Philharmoniker / Krzysztof Urbanski
Solista: Nemanja Radulovic
25y 26 de enero (19.30 hs)
Auditorio Nacional de Musica (Sala Sinfénica)

@ == www.ibermusica.es
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Estreno de Arabella en el Teatro Real

Ya en el afo 1927, Strauss escribié a Hugo von Ho-
fmannsthal (su libretista desde los tiempos de Elektra)
solicitandole un “segundo Rosenkavalier”. Esto es, una

© Fay Fox

Sara Jakubiak encarnara a Arabella en la 6pera homénima de Richard
Strauss en el Teatro Real.

comedia romantica de ambientacién vienesa que les
permitiera renovar uno de los més grandes éxitos de su
carrera. La obra se alumbrd con los peores presagios:
Hofmannsthal murié6 de un ataque cardiaco afectado
por el suicidio de su hijo sin haber terminado la revision
de los dos Ultimos actos; el director de orquesta Fritz
Busch, que habia de estrenar la obra, fue despedido de la
Staatsoper de Dresde tras el ascenso de Hitler al poder;
y, finalmente, la coincidencia de la fecha de estreno de
la obra con una convencién nazi en esta ciudad, en julio
de 1933, supuso que Arabella se presentara al publico en
una sala repleta de camisas pardas.

Pese a la desafortunada lista de imprevistos, esta dig-
na heredera de El caballero de la rosa, tamizada por el
universo frivolo de El murciélago, atesora aiin en grandes
dosis (especialmente en su magico tercer acto) el arte
del viejo compositor. Esta producciéon de Christof Loy,
responsable de Capriccio hace tres temporadas, supone,
ademas, el estreno absoluto de esta obra en Madrid, en
una nueva produccién del Teatro Real, procedente de la
Oper Frankfurt. La direccién musical a la Orquesta y Coro
Titulares del Teatro Real correra a cargo de David Afkham
(Jordi Francés en la funcién del 12 de febrero), con un re-
parto integrado por Sara Jakubiak, Sarah Defrise, Martin
Winkler, Anne Sofie von Otter, Josef Wagner, Matthew
Newlin, Dean Power, Roger Smeets, Tyler Zimmerman,
Elena Sancho Pereg, Barbara Zechmeister y José Manuel
Montero. Las funciones comenzaran el 24 de enero, pro-
longéndose hasta el 12 de febrero.

=>=> www.teatroreal.es

Enero en la Orquesta y Coro Nacionales de Espaifa

El ciclo Satélites (solistas de la Orquesta y Coro Nacio-
nales de Espafa) presenta cuatro entregas durante el mes
de enero: el n. 8 “Los Cuartetos de Paris” nos acerca a los
Nouveaux quatuors en six suites de Telemann (dia 17); el
n. 9 serd “Pauline Viardot Garcia, el resurgir de una pione-
ra” (dia 24), el n. 10 cuenta con la direccién de Christian
Lindberg al conjunto de metales y percusién de la ONE
(dia 27) y el n. 11 “"Desde el norte con amor” (dia 31) con
obras para cuarteto de cuerda de Teresa Catalén, Grazyna
Bacewicz y Borodin.

Una nueva entrega del ciclo “Descubre... Conozcamos
los nombres” alcanza su segunda entrega (15 de enero),
esta vez con la directora de orquesta murciana Isabel
Rubio y el pianista Josu de Solaun, con el Concierto para
piano y orquesta n. 2 de Prokofievy Un americano en Paris
de Gershwin.

Ya en los sinfonicos, la OCNE afronta en enero una cita
de su ciclo, con la direccion de Jaime Martin (entrevistado
el mes pasado en RITMO) y los solistas Maria Toledo (can-
taora), Juan Manuel Cafizares (guitarra) y los cantantes
Nancy Fabiola Herrera, Joel Prieto, Ana Maria Ramos,
Federico Gallar, Ariel Hernandez, Manuela Mesa, Victor
Cruz, Pablo Alonso, Francesca Calero, Maria José Callizo y
Paloma Friedhoff, que interpretaran Ma mére I'Oye de Ra-
vel como predmbulo a la 6pera La vida breve, de Manuel
de Falla (20 al 22 de enero).

La directora Isabel Rubio dirige en el ciclo “Descubre... Conozcamos los
nombres” de la Orquesta y Coro Nacionales de Espaiia.

Orquesta y Coro Nacionales de Espaiia
Directores: Jaime Martin, Isabel Rubio
Sinfénico 10 / Satélites 8-11 / Descubre... 2
Auditorio Nacional de Musica (Sala Sinfénica)

=»=> http://ocne.mcu.es
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Gira de la Joven Orquesta Nacional de Espafia con el director Nuno Coelho

La Joven Orquesta Nacional de Esparia (JONDE), unidad
dependiente del INAEM, celebra del 4 al 10 de enero de
2023 su primer Encuentro Sinfénico anual en Zaragoza. El
maestro portugués Nuno Coelho, actual director de la Or-
questa Sinfonica del Principado de Asturias (OSPA), estara
al frente de la JONDE en cuatro conciertos que tendran lu-
gar en Zaragoza (11 de enero), Madrid (12 de enero), Lisboa
(14 de enero) y Oporto (16 de enero). El programa seleccio-
nado que interpretarad la JONDE mostrara una variedad de
estilos y épocas del repertorio universal con la Sinfonia n. 3
de Beethoven y El Pdjaro de Fuego de Stravinsky como eje
central, junto con dos obras que se alternaran: la Obertura
Otelo de Dvorék y Obertura de Guillermo Tell de Rossini.
Este Encuentro Sinfénico marcaréd el comienzo de la cele-
bracion del 40 aniversario de la creacion de la JONDE.

Los 75 musicos de la JONDE prepararan el programa
gracias a la formacion exclusiva que recibiran de 9 profe-
sores/as de diferentes especialidades integrantes de las
agrupaciones sinfonicas mas prestigiosas del panorama
actual (Symphonieorchester des Bayerischen Rundfunks,
NDR-Elbphilharmonie Orchester, Orquesta Nacional de
Espafia, Orquesta de la Fundacién Calouste Gulbenkian,
Orchestre de Paris y Real Orquesta Sinfonica de Sevilla) y
de relevantes Conservatorios Superiores de Musica (Uni-
versidad British Columbia de Vancouver, Musikene vy el
Conservatorio Superior de Rotterdam). Entre los musicos
que integran la JONDE, cinco de ellos, procedentes de la
Orchestra Giovanile Italiana (OGI) y la Jovem Orquestra
Portuguesa (JOP), participaran como invitados a través del
Programa de Intercambio MusXchange de la Federacién
Europea de Joévenes Orquestas Nacionales (EFNYO). El
proyecto de intercambio responde a la implicacion activa
de la JONDE en redes transnacionales, a través de las cua-
les tiene como objetivo fomentar el intercambio cultural y
contribuir a la movilidad en el mercado laboral.

Las entradas para los cuatro conciertos se pueden
adquirir a través de los diferentes canales de venta del
Auditorio - Palacio de Congresos de Zaragoza, el Audito-
rio Nacional de Musica de Madrid, el Centro Cultural de
Belém - Lisboa y Casa da MUsica - Oporto.

iSabia usted que Cho-
pin nunca existié y que
era una invencion de
George Sand? ;Qué Si-
belius escribié siempre
la misma obra y nadie se
dio cuenta? jQué Stra-
vinsky formé un grupo
pop para competir con
The Beatles? ;Qué Al-
béniz fue el jefe de una
banda de forajidos en
México a los diez afos
y qué Satie ocultaba un
Aleph dentro de uno de
sus pianos? ;Y qué Haydn
realizaba viajes astrales? Por
las paginas de El horizonte qui-

La Joven Orquesta Nacional de Espaiia (JONDE) ofrece cuatro conciertos
que tendran lugar en Zaragoza (11 de enero), Madrid (12 de enero),
Lisboa (14 de enero) y Oporto (16 de enero).

Gira enero 2023
Joven Orquesta Nacional de Espaifia (JONDE)
Nuno Coelho, director

ZARAGOZA | Auditorio - Palacio de Congresos de Zaragoza
Miércoles, 11 de enero 2023 « 19:30h
Entradas de 13€ a 60€

MADRID | Auditorio Nacional de Musica
Jueves, 12 de enero 2023 ¢ 19:30h
Entradas de 12€ a 25€

LISBOA | Centro Cultural de Belém
Sabado, 14 de enero 2023 ¢ 21:00h
Entradas de 4€ a 20€

OPORTO | Casa da Musica
Lunes, 16 de enero 2023 ¢ 19:30h

=>=>_ http://jonde.mcu.es

El horizonte quimérico

mérico (Relatos delirantes sobre la historia de la musica),
de Martin Llade, desfilan un Mozart de cincuenta afios, un
Beethoven con el oido recobrado, autématas inteligentes,
compositores mas poderosos que el Rey Sol y vampiros
sedientos de musica. Una reformulacién del concepto de
ucronia con guifos a Borges, Marcel Schwob y el realismo
magico que, sin duda, haré las delicias de los melémanos
y de los amantes de las lecturas con una sonrisa en los
labios, siempre con una pluma ingeniosa, culta y reconfor-
tante. Cada capitulo, de no mas de seis o siete paginas,
es un soplo de imaginacién y frescura, con unos finales
frenéticos.

El horizonte quimérico
Autor: Martin Llade
Prélogo de Benjamin G. Rosado
Antonio Machado Libros - Musicalia Scherzo, 352 paginas
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Musica de camara, nueva creacion o Lied en el CNDM en enero

Entre las variadas propuestas que ofrece el Centro Na-
cional de Difusion Musical para el mes de enero, destaca
la presencia, en el Liceo de Camara, del Cuarteto Pavel
Haas con la pianista Varvara (miércoles 18, Auditorio Na-
cional de Musica), que emprenden un viaje por la musica
de cédmara eslava a través de tres estilos bien distintos.
En el Cuarto de los extraordinarios cuartetos del hingaro
Bartdk, lo popular se alia a la introspeccién para darnos
una obra de una hondura sumamente especial. El checo
Martinu, un ejemplo de ese eclecticismo que define la
modernidad en el pasado siglo, y el Ultimo de sus Siete
Cuartetos una buena muestra de un neoclasicismo que,
sin embargo, mira a su alrededor. El polaco nacido en
Ucrania Juliusz Zarebski, representante del gran pianismo
decimondnico, fue también un muy interesante composi-
tor, como demuestra su intenso Quinteto en sol menor,
donde estard como pianista la citada Varvara.

Compositor residente

También merece la pena acercarse a la obra del composi-
tor residente del CNDM, Benet Casablancas, cuya musica
correra a cargo del verséatil Grupo Modus Novus, dirigido
una vez mas por Santiago Serrate (Lunes 23, Museo Reina
Sofia). El publico podréd adentrarse en el opus del prolifico
compositor, pedagogo, musicdlogo y autor catalén, premio
Nacional de Musica en 2013. Tras Hommage a T. S. Eliot, de
Sofia Gubaidulina, con texto basado en la obra del poeta
de los Cuatro cuartetos, sonarén tres piezas relativamente
nuevas y en parte inéditas en Espafia de Casablancas.

Ciclo de Lied

Ya cerrando el mes, toca el turno al Ciclo de Lied, con el
debut en este ciclo en el Teatro de la Zarzuela (lunes 30) del
joven baritono lirico Konstantin Krimmel, en compafiia del
pianista Ammiel Bushakevitz, que pondran de manifiesto
calor expresivo, tersura timbrica y fraseo caleidoscopico,
siempre dentro de una apreciable economia de medios.
El repertorio incluye lieder de Schumann (nada menos que
el fabuloso cuaderno Liederkreis Op. 39 y Funf Lieder de
la Op. 40) y de Wolf, una buena seleccién de los escritos
sobre poemas de Eichendorff y de Goethe, que son en su

© DANIELA RESKE

[

El baritono Konstantin Krimmel debuta en el Ciclo de Lied, en el Teatro de
la Zarzuela.

mayoria de una inspiracién fuera de norma y que requieren
inusuales recursos interpretativos. Entre ellos, el extraordi-
nario Anakreons Grab.

==> www.cndm.mcu.es

La Dolores en una nueva produccion del Teatro de la Zarzuela

Vuelve al Teatro de la Zarzuela un
titulo emblemético de la lirica espanola
que se estrend en este mismo teatro en
1895, y que desde 1937 no se representa
en este escenario. La dolores, de Tomés
Bretén (con libreto de José Felit y Codi-
na), de quien se cumplen los 100 afos de
su muerte. Otro monumento de nuestro
patrimonio en esta temporada, cuya im-
portancia reside no solo en el dramatismo
de su argumento o en su genial partitura,
que también, sino en que con esta obra
Breton consigue por fin componer una
Opera puramente espanola, en la que nos
muestra la constante lucha y superviven-
cia de una mujer de gran fortaleza en un

La Dolores

entorno hostil y muy masculino, que la rechaza
por carecer de la honra que ellos mismos le
arrebataron.

Las funciones comienzan el 27 de enero y se
prolongan hasta el 12 de febrero, con la direc-
cién musical de Guillermo Garcia Calvo y la di-
reccion de escena de Amelia Ochandiano. En
el reparto, nombres como Saioa Hernandez,
Carmen Solis, Jorge De Ledn, Javier Palacios,
José Antonio Lopez, Angel Odena, Marfa Luisa
Corbacho, Milagros Martin, Rubén Amoretti,
lhor Voievodin, Javier Tomé, Santiago Vidal,
Gerardo Bullén Y Juan Noval Moro.

=>=> https://teatrodelazarzuela.mcu.es
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Rastrelli Cello Quartet

Uno para todos, todos para uno

por Blanca Gallego

ira Kraftzoff, Mischa Degtjareff, Kirill

Timofeev y Sergio Drabkin componen
el Rastrelli Cello Quartet, un cuarteto de
violonchelos que ha cumplido 20 afos, un
periodo repleto de conciertos y con varias
grabaciones durante estas dos décadas.
Rastrelli Effect, grabacion conmemorativa
"esta dedicada exclusivamente a nuestras
propias composiciones, que han surgido en
los Ultimos afos de nuestra colaboracion,
ya que cada uno de nosotros tratd de
encontrar su propia voz".

Esta grabacién en Solo Musica coincide con
su 20 aniversario. ;Qué ha cambiado en es-
tos 20 afos?

No vemos nuestro vigésimo aniversario co-
mo un momento para hacer balance. La
vida del cuarteto es un proceso continuo,
estamos cambiando constantemente. Tengo
la sensacion de que esto es solo el comienzo:
cada vez disfrutamos mas de las actuaciones,
de la energia compartida que se genera y
del intercambio con el publico, que se puede
sentir casi fisicamente. Pero hemos cambia-
do. Esto se refiere principalmente al sonido:
hemos aprendido a transmitir nuestra voz in-
terior a través de la resonancia entonada, no
a través del volumen. Conoces el sonido del
otro y esto multiplica el efecto. En el pasado
intentamos distinguir el material importante
de lo que no tenia tanta importancia. Ahora
sabemos que cada nota tiene su significado
y refuerza la melodia. Espero que sus lectores
puedan entender esto; ni siquiera discutimos
estas cosas: todo el mundo escucha cémo se
debe tocar.

¢Cudl es el pilar del repertorio del Rastrelli
Cello Quartet? ;Hay mas arreglos que obras
originales?

Nuestro repertorio estd compuesto por arre-
glos de Sergio Drabkin. Desde este afo
también hemos estado tocando piezas que
compusimos Nosotros mismos.

¢Se puede decir que haya un primer cello en
el Rastrelli Cello Quartet? ;O hay una demo-
cracia entre los 4 integrantes?

“Como conjunto hemos
cambiado; esto se refiere
principalmente al sonido:
transmitimos nuestra

voz interior a través de la
resonancia entonada, no a
través del volumen”

© RasTreLLl CeLLO QuarTET 2022

“Cuanto mas nos desarrollamos, mas democracia emerge”, afirman los miembros del Rastrelli Cello Quartet.

“Rastrelli Effect esta
dedicada exclusivamente

a nuestras propias
composiciones, surgidas en
los Gltimos afios de nuestra
colaboracion”

Cada uno de nosotros esta a cargo de su rol,
pero la importancia de la opinién de cada
individuo es directamente proporcional a su
peso artistico. Cuanto més nos desarrolla-
mos, més democracia emerge.

¢De dénde surge la idea de fundar el cuar-
teto?

La idea del cuarteto surgié en 2002, cuando
Kira Kraftzoff, director artistico del cuarteto,
conocié al arreglista Sergio Drabkin. Inme-
diatamente sugirié comenzar un cuarteto de
violonchelos. Luego vino la respuesta de Ser-
gio: "nadie escucharéa cuatro chelos durante
mas de 10 minutos”. Pero tocamos nuestro

primer concierto en el lago Constanza en
julio de 2002 y desde entonces ha habido
més de 1200 actuaciones en todo el mundo.

¢Expliquenos en qué consiste Rastrelli Effect,
grabacién en el sello Solo Musica?

Rastrelli Effect estéd dedicada exclusivamente
a nuestras propias composiciones. Estas han
surgido en los Ultimos afios de nuestra cola-
boracién, ya que cada uno de nosotros tratd
de encontrar su propia voz. Pero las piezas
son también el resultado del apoyo mutuo e
intercambio sobre nuestros gustos, respecti-
vos y propios, asi como la critica y el sentido
del humor de Rastrelli. Cualquiera de noso-
tros podria crecer en el Cuarteto, establecer
nuevos objetivos, resolver nuevas tareas,
desarrollar nuevos métodos, pero al principio
teniamos lo mas importante, un fuerte deseo
de la musica que cada uno de nosotros tiene
en su interior fuese escuchada para compar-
tir con los demés, primero con los miembros
del Rastrelli Cello Quartet, y ahora con el
publico. Este proyecto nos ha confirmado
una vez méas que la musica es el mejor medio
de comunicacién entre la gente.

Videos
Rastrelli Cello Quartet
Rastrelli Effect

www.youtube.com/watch?v=at4duYCKFXTo
www.youtube.com/watch?v=up?iwAIUTA

RASTRELLI

EFFECT

www.rastrelli.de/en
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Pablo Puga

“Enfrentarme a mi primera titularidad es un reto emocionante”

por Pablo Nicolas Alonso

| joven director de orquesta Pablo Puga

debuta como director titular de la Xove
Orquestra Sinfonica de Pontevedra. A sus
24 afios afronta este reto con gran ilusion,
frescura y juventud.

La primera pregunta es casi obligada, pues
ha sido nombrado recientemente como di-
rector titular de la Xove Orquestra Sinfénica
de Pontevedra, ;cémo se enfrenta un direc-
tor tan joven a esta titularidad?

Con muchisima ilusién y con unas ganas
inmensas de aprender, no podia ser de otra
manera. Es cierto que me tengo que enfren-
tar a todo por primera vez: una titularidad
es mas que dirigir una orquesta, tienes que
hacer que el proyecto tenga una visién de
futuro, a la vez que intentas que los musicos
tengan confianza en él. Hay mucho mas
trabajo del que se ve a simple vista: la punta
del iceberg es dirigir la orquesta, pero sin
la base subacuédtica no se llega a ningun
lado. Ahora mismo estoy en el proceso de
descubrimiento de esa base, ese trabajo in-
visible que requiere la misma dedicacién que
subirse a un podio; esa labor que conlleva
la planificacion de ensayos, programacion
y pruebas de acceso, es una parte que no
habia podido analizar hasta ahora, y resulta
gratificante observar como esa labor trans-
forma a la orquesta.

Ha trabajado como director asistente con
maestros como Roberto Gonzélez-Monjas,
Dima Slobodeniouk, Leonard Slatkin o Juan-
jo Mena, entre otros, ;qué destacaria de su
relacién con los mismos?

Trabajar de asistente puede parecerse a una
loteria: el maestro puede ser muy receptivo
contigo y estar dispuesto a que le eches una
mano en el balance o impresiones persona-
les de la obra. Sin embargo, existen otros
factores por los cuales el director no esta
predispuesto y todo el trabajo que has hecho
queda guardado en una libreta y no ve la
luz. En mi caso he tenido mucha suerte y la
inmensa mayoria me han abierto las puertas
de par en par, incluso, en mi querida OJSG,
me atrevi a pedirle al Maestro dirigir a mis
comparnieros, recibiendo el feedback poste-
rior, imprescindible para mejorar.

“Tras mi semana con Slatkin
y la Segunda Sinfonia de
Mahler con la BOS, se
despidié de mi diciendo:
Muchas de las cosas bonitas
que han pasado en el
concierto han sido gracias
ati’

© Hecror Varela & Vania CoLlazo

El director de orquesta Pablo Puga, que debuta como titular de la Xove Orquestra Sinfénica de Pontevedra.

¢Considera que la figura de director asisten-
te es suficientemente valorada?

Si eres asistente no puedes esperar la valo-
racién de nadie, excepto la del director; es
la Unica persona con la que trabajas direc-
tamente y es su opinidn la que prevalece en
Gltimo lugar. Es un trabajo en la sombra, pero
sinceramente, sentir que el maestro valora el
trabajo que realizas es muy gratificante. Tras
mi semana con Leonard Slatkin y la Segunda
Sinfonia de Mahler con la BOS, se despidié
de mi diciendo: “Muchas de las cosas boni-
tas que han pasado en el concierto han sido
gracias a ti”. Para mi eso es lo mejor que te
puede pasar como asistente.

Ejercer como director titular de una forma-
cién le brindard una mayor autonomia a la
hora de trabajar con la misma, ; cémo afronta
este reto?

Como dije anteriormente, con gran ilusion.
Hemos empezado nuestra relacién hace es-
casos meses, aun nos estamos conociendo,
pero creo que el grupo que hemos formado
es muy interesante para poder llevar a la
Xove Orquestra Sinfénica de Pontevedra al
reconocimiento que merece. En cuanto a
la autonomia que comenta, si, es muy inte-
resante trabajar teniendo en cuenta todos
los entresijos que conlleva una titularidad,
pero repito que estoy en proceso de descu-
brimiento.

¢Tiene ya previstas acciones a realizar en el
plano artistico?

Dentro del &mbito artistico, mi propdsito
principal es crear una plantilla que pueda lle-
var a cabo programas de cierta envergadura,
con obras que en general no se trabajan en
orquestas jovenes. Desde un punto de vista
pedagdgico, mi objetivo es que desarrollen
las habilidades sociales necesarias para crear
unidad en la orquesta, aplicables a otros
ambitos; pero no sélo afecta a los misicos:
esta oportunidad me permite desarrollarme

profesionalmente y aprender a liderar un
equipo humano, y qué mejor que con un
grupo de jovenes tan ilusionados en hacer
musica juntos.

Su presentacién oficial como director de la
Xove Orquestra Sinfénica de Pontevedra
tendra lugar con varios conciertos a lo largo
del curso, ;qué espera de los mismos?

Mi objetivo principal es ver una evoluciéon
de la orquesta durante esta primera tem-
porada, incluyéndome a mi, obviamente.
Todas las nuevas etapas requieren de cierto
tiempo para asentarse y en este trabajo tan
grupal, esa primera etapa necesita que pa-
semos de ser entes individuales, a ser uno
solo. Sé que es una meta muy ambiciosa
que implica muchisimo trabajo por parte
de todos, pero mi labor como director y
docente serd transmitir esa pasion que sien-
to por el mundo sinfénico. Mi meta a largo
plazo es que la orquesta sea una referencia
dentro de las agrupaciones juveniles, y para
ello se necesita una buena planificacién,
mucho carifio y sobre todo paciencia. No
podemos esperar ser algo relevante en el
primer concierto.

Al margen de estas primeras citas, ;cudles
son sus préximos proyectos?

Ahora mismo tengo varios proyectos en
mente, algunos de posible proyeccién inter-
nacional que me hacen mucha ilusién, pero
que no puedo desvelar. A nivel nacional, en
los préximos meses realizaré varias asisten-
cias y he presentado mi candidatura para
la nueva modalidad de Direccién de Juven-
tudes Musicales; sin embargo, aparte de la
orquesta, estoy en la bisqueda de proyectos
sinfonicos interdisciplinares, como con el
mago Xulio Merino, proyecto que espero
podamos presentar en 2023, y que une dos
de mis grandes pasiones.

https://pablopugaconductor.com



Ludwig se convirtio en Beethoven

Los ingredientes psicosociales del éxito del genio aleman

por Abigail Jarefio *

Raro es el mes que no recordamos al genio de Bonn en
alguna sala de conciertos conmemorando algin estreno
o sencillamente homenajeando su muerte o nacimiento. Y es
que sabemos que Beethoven logrd convertirse y ser recono-
cido ya en su época como uno de los grandes compositores
vivos. Sabemos también que supuso un importante impacto
en el mundo artistico y en la sociedad, que andaba habituada
a otros aires musicales. Nos consta que dejé huella en musicos
contemporaneos y otros compositores que llegaron después.
Pero jcudles fueron los principales ingredientes de la receta
de éxito de Beethoven? ;Qué hizo que el pequefio Ludwig se
convirtiese en el gran Beethoven?

Desde un punto de vista psicosocial se pueden exponer
varios elementos que al combinarse favorecieron este resultado
de éxito y, en definitiva, esta historia de vida.

Talento

Beethoven mostré un talento musical evidente desde pequeno.
Era 4gil aprendiendo y se atrevia a crear sus composiciones
a edades tempranas. Esto estd mas que documentado. La
improvisaciéon era uno de sus puntos fuertes. De hecho, de
jovencito estaba deseando quedarse solo en casa para poder
explayarse en sus propias ideas musicales. Esto lo contaban los
pocos testimonios que tenemos de la época més temprana del
compositor. Este talento musical no pasé desapercibido para
nadie. Enseguida, de hecho, comenzé a tocar el érgano en la
iglesiay a participar en la orquesta de la corte, alli en Bonn. Esto
le convertiria muy pronto en el segundo y casi mas importante
proveedor para su familia. Por cierto, el reciente largometraje
Louis van Beethoven (Nikolaus Stein von Kamienski, 2020) es el
primero que dedica un espacio a narrar esta parte de su vida
que tan desapercibida ha pasado siempre en el resto de las
muestras cinematograficas.

Familia

Pero sélo con el talento no habria llegado demasiado lejos.
Harian falta otros ingredientes. La familia fue uno de los
primeros. Johann, su padre, puso empefio en que su primo-
génito, Ludwig, se formase entonces en la profesion a la que
él también se dedicaba. Cierto es que por aquel entonces
era costumbre que el hijo mayor de la familia continuase los
pasos de su padre. Es mas, su abuelo paterno también era
musico. Es decir, que el hecho de que la familia de Beethoven
apoyase la formacién en musica de este no fue sencillamente
porque apuntaba maneras, sino también, porque de alguna
forma, era lo que le tocaba.

Poco tiempo después Johann se dio cuenta de las altisimas
habilidades que Beethoven tenia, y lo répido que aprendia. Asi
que cuando él ya no podia ensefnarle mas, porque su hijo sin
duda le habia adelantado por la izquierda, le buscé otros maes-
tros. Se puede decir, por tanto, que, definitivamente, la familia
también aportd su granito de arena al carreron de Beethoven.

Pero hubo maés, porque en Bonn alguna que otra persona-
lidad se fij6 en este jovencito. Y esto seguramente marcé la
diferencia. El conde Waldstein, la familia Breuning y el propio
principe elector, entre otros, fueron testigos de su claro poten-
cial. La familia Breuning, por cierto, se convertiria en un anclaje
emocional para Beethoven y en uno de sus mejores recuerdos
de juventud de Bonn.

Asi que, gracias a estas personalidades, entre otras, llegd
también mas adelante a oidos del compositor austriaco Joseph
Haydn, quien, de camino a Londres, se pasé por Bonn y conocid

TOBIAS ANSELM
MORETTI

BRESGOTT

“El reciente largometraje Louis van Beethoven (Nikolaus Stein von
Kamienski, 2020) es el primero que dedica un espacio a narrar la
infancia de Beethoven, que tan desapercibida ha pasado siempre en el
resto de las muestras cinematograficas”.

de primera mano a un joven prometedor que rozaba por aquel
entonces los 20 afios.

El apoyo de todos ellos le sirvié a Beethoven para ganar
confianza en si mismo, una confianza centrada especialmente
en su don musical, eso si. Esto, a su vez le llevé a que se lanzase
a viajar a Viena para mejorar su formacion. Tuvo un primer viaje
que no duré demasiado porque la enfermedad grave de su ma-
dre y muerte inminente le obligd a regresar a Bonn. Las Ultimas
investigaciones hablan de la posibilidad de haberse encontrado
con Mozart, pero aun no se han encontrado fuentes directas
en ningun caso que lo hayan confirmado. Lo importante, sin
embargo, es que hubo un segundo y definitivo viaje a Viena.

Al ir recomendado tuvo un acceso relativamente facil a los
circulos nobles, no lo vamos a negar. En Viena, indudablemente
habria méas competencia que en Bonn, pero ese riesgo merecia
la pena correrlo, él lo sabia. Y vaya si le sali6 bien la jugada.

Maestros y mecenas

Profesores como Haydn, Salieri o Albrechtsberger formaron al
joven Beethoven. Pero no solo eso, sino que con el transcurrir
de las semanas fueron surgiendo méas y mas mecenas en la
vida del musico aleman. Los principes Lichnowsky y Lobkowitz
o el archidugue Rudolph de Habsburgo, son algunos de los
méas mencionados en las fuentes y de los mas duraderos en
la vida de Beethoven. Este sistema de mecenazgo le resultd
muy beneficioso para sobrevivir como artista en aquella época.

“Desde un punto de vista psicosocial se
pueden exponer varios elementos que al
combinarse favorecieron este resultado de
éxito y, en definitiva, esta historia de vida”



Tobias Moretti, caracterizado como Beethoven en el filme Louis van
Beethoven.

Beethoven siempre se mostré muy agradecido a todos los que
le echaron una mano financiera y creyeron en él. Numerosas
cartas del compositor demuestran esa capacidad de reconocer
la ayuda de los demés.

Las aptitudes, el reconocimiento y empujon inicial de la fami-
lia, asi como el apoyo por parte de importantes personalidades
de la época, fueron ingredientes destacables que contribuyeron
al éxito musical de Beethoven. Lo cierto, sin embargo, es que
quedan otros elementos por mencionar de esta receta. Hasta
ahora hemos hablado de aspectos externos de tipo social y
un componente aptitudinal. Ahora bien, la personalidad del
musico aleman tuvo un peso complementario y fundamental
en esta historia.

Curiosidad

Empecemos por mencionar la curiosidad, que no dejé morir
en ningiin momento. Por lo general el ser humano nace con
este deseo de entender y explorar, sin embargo, muchos lo
van abandonando por el camino y acomodandose. Los artistas
tienden a estirar el musculo de la curiosidad muy a menudo.
Beethoven mantuvo viva esta curiosidad a lo largo de toda su
historia. Sumamos a esto la inquietud por conocer y aprender
de todo. Lefay leia, y a lo largo de los afios fue construyéndose
una biblioteca llena de libros de tematica variadisima. De esto
saben mucho en la Casa de Beethoven, de Bonn, donde Ilevan
anos tratando de recopilar todas esas obras. Ademas, nuestro
genio se formaba musicalmente, no solo con otros profesores,
sino que copiaba las obras de grandes compositores para
después analizarlas por su cuenta.

Autodisciplina

Por otra parte, su deseo de mejorar quién era y lo que hacia
y seguir probando hasta encontrar lo que buscaba, destacod
como caracteristica en él. Una ambicién y motivacién muy
duraderas en el tiempo. Pero, ademas, su alta capacidad de
trabajo y autodisciplina. Beethoven no esperaba a que le llegara
la inspiracion. Trabajaba a diario, tenia sus rutinas y siempre le
acompaniaba un cuaderno, por si alguna idea surgia cuando se
encontraba fuera de casa. Especialmente en sus largos paseos
por la naturaleza.

El musico de Bonn posefa también un sentido del deber que
llevaba bien grabado desde pequerio, no solo por ser el hijo
mayor, sino por un conjunto de experiencias familiares espe-
cialmente que fue teniendo a lo largo del tiempo. Era, ademas,
muy consciente de lo competente que ya se iba mostrando
en su profesion. Tenfa confianza en su valia como musico y
compositor. Confianza que, como indiqué anteriormente, fue
ganando conforme encontré quienes descubrieron su talento.

“Los principes Lichnowsky y Lobkowitz o

el archiduque Rudolph de Habsburgo, son
algunos de los mecenas mas mencionados en
las fuentes y de los mas duraderos en la vida
de Beethoven”

Franqueza y autenticidad

Con su franqueza caracteristica dejaba claro alla donde iba que
queria ser él, y nadie més. Y la autenticidad tenfa un gran valor
para él. Por eso se empenaba tanto en encontrar su propio
camino y lo escribia en cartas y lo reflexionaba en su diario.
Muchos compositores posteriores tratarian de imitar esta idea
considerandola como parte fundamental de su desarrollo artis-
tico. Y, por supuesto, nuestro protagonista tenia clara su mision.
Debia dejar todo lo que llevaba dentro ahi fuera en el mundo.
En el mundo de la musica y para todos. Quizd como el resto
de los seres humanos, llegado el momento, él también queria
trascender. Y con tales ambiciones, fue logrando superar tro-
piezos y dificultades. El mismo Beethoven, en alguna ocasion,
confesé que este fuerte deseo de ofrecer al mundo su obra y
su trabajo le supuso su principal razén de vivir.

“El mismo Beethoven, en alguna ocasion, confes6 que su fuerte deseo
de ofrecer al mundo su obra y su trabajo le supuso su principal razén
de vivir” (fotograma de Louis van Beethoven).

Y esta es, desde una mirada psicosocial, la receta de la
construccién del genio alemén. Asi fuerony, en esta medida, los
ingredientes que se combinaron en la historia del artista para
convertirle en un compositor de éxito. En el famoso Beethoven.

Después de varios anos siguiendo las pistas y huellas mas per-
sonales del nifo, joven y adulto Beethoven, Abigail Jarefio, la
autora de Ludwig van Beethoven. Humor, genio y corazén, alcanzé
una comprensién profunda y empética del compositor alemén,
y ahora en esta obra regala una lectura agil, dinamica vy, lo méas
importante, esclarecedora y original sobre quién fue Ludwig van
Beethoven. Sacude los mitos y rumores y cuenta los entresijos
de una personalidad llena de sorprendentes matices. Este genio
sigue siendo hoy tan admirado como incomprendido y con este
libro se conoce mucho més su verdad.

* Profesora e investigadora en psicologia. Psicobidgrafa especia-
lizada en personalidad. Autora de la Unica psicobiografia sobre
el compositor alemén Ludwig van Beethoven, Humor, genio y
corazén (2022):

https://amzn.to/3P8EK2N

Conoce la divulgacién de su trabajo en la psique de Beethoven:
https://www.youtube.com/@lapsiquedebeethoven




del pais, la Sinfénica de Chicago,

Compositores

Florence Beatrice Price

por Juan Carlos Moreno

n los Estados Unidos de la primera mitad del siglo

XX, una mujer no lo tenfa nada facil para abrirse ca-

mino como compositora en la escena musical. Si esa
mujer, ademas, pertenecia a alguna de las minorias racia-
les del pafs, los obstéaculos a superar eran tan abrumado-
res como para ni siquiera plantearse la empresa. Floren-
ce Beatrice Price, sin embargo, no se dejé intimidar y, en
1933, se convirtié en la primera afroamericana a la que una
de las orquestas mas importantes del pais, la Sinfonica de
Chicago, estrend una sinfonia.
Nacida en Little Rock, Arkansas, en 1887, Florence Beatrice
Smith (el apellido Price lo adopté a raiz de su primer ma-
trimonio) tenia un talento innato para la musica. Su madre,
que era profesora de esa materia en una escuela local, fue
la primera en advertirlo. Las lecciones que le dio fueron
aprovechadas de tal modo, que, con tan solo cuatro afos,
la nifia hizo ya su presentacién como pianista. No mucho
mas tarde, empezd a componer pequefias piezas. La ma-
dre, no obstante, era consciente de que, si queria desarro-
llar ese talento, su hija no podia permanecer en un Little
Rock en el que las leyes de segregacién racial vedaban a
los afroamericanos el acceso a los estudios superiores de
musica. Por ello, en 1903, la familia marché a la méas liberal
Boston, en cuyo conservatorio pudo matricularse Florence
y estudiar composicion, piano, érgano y contrapunto de la
mano de maestros como George Chadwick. Fue una deci-
sion acertada, pues, tres afios més tarde, la joven se gradud
por todo lo alto.
Florence regresé entonces a Little Rock, donde trabajo
como profesora de musica y piano. Alli contrajo matrimonio
en 1912 con el abogado Thomas Jewell Price y alli nacieron
también sus tres hijos, Florence, Edith y Tommy. Durante
ese periodo, sus suefios
de brillar como intérpre-
te y compositora pare-
cieron desvanecerse: la
ensefianza y la familia
ocupaban todo su tiem-
po y, por otro lado, Little
Rock no ofrecia las mejo-
res perspectivas para que
una mujer afroamericana
pudiera mostrar su talen-
to musical mas alla de tocar el érgano en la iglesia u ofrecer
algun recital a los miembros de su comunidad.

“Florence Beatrice Price
se convirtid en la primera
afroamericana a la que una de
las orquestas mas importantes

estrend una sinfonia”

Leyes raciales

A lo largo de esa década y la siguiente, las leyes raciales
que imperaban en Arkansas no hicieron mas que endure-
cerse. La situacion llegd a tal punto que, en 1927, después
de ver cdmo un hombre negro era linchado, la familia Price
decidié abandonar para siempre Little Rock. Su destino fue
Chicago, donde Florence encontré un ambiente propicio
para impulsar su truncada carrera musical. Asi, en el Chi-
cago Musical College retomd las clases de composicion
y 6rgano, a la vez que se introdujo en los secretos de la
orquestacion. Fue entonces cuando empezd a componer
pequefias piezas para piano y canciones que fueron publi-
cadas por editoriales locales. Una de esas composiciones,

La compositora Florence Price, de la que actualmente se esta haciendo una
recuperacion y restauracion de su obra.

la Negro Fantasy, llamé la atencidon de publico y critica
cuando, en 1930, la estrend la pianista Margaret Bonds.

La oportunidad de abordar una obra mas ambiciosa llegd
en 1932, cuando la National Association of Negro Musi-
cians, gracias al apoyo financiero del magnate Rodman Wa-
namaker, organizé un concurso de composicién de obras
orquestales. Price se presenté a ély gand el primer premio
con su Sinfonia en mi menory una mencién honorifica con
su poema sinfénico Ethiopia’s Shadow in America. Méas im-
portante aun, la Sinfénica de Chicago y su director Frede-
rick Stock decidieron hacerse cargo del estreno de la Sinfo-
nia en un concierto que tuvo lugar el 15 de junio de 1933.

Nueva era

El éxito obtenido llevd a un critico afroamericano a sefalar
que esa partitura abria “una nueva era para nuestra comu-
nidad en el mundo de la musica”. La frase, como no tar-
daria en verse, pecaba de un exagerado optimismo, pero
por un tiempo parecié que podria ser asi, pues Price tuvo
ocasién de escribir nuevas obras, como un Concierto para
piano (1934), que de nuevo estrenaron Stock y la Sinfénica
de Chicago, con la propia compositora como solista. A esa
composicion le siguieron tres Sinfonias (1935, 1940 y 1945),
dos Conciertos para violin (1939 y 1952), dos Quintetos con
piano (ambos de 1936) y un Cuarteto de cuerda (1935), ade-
mas de canciones, danzas y arreglos de melodias populares
y espirituales negros.

Mas el interés por la musica de Price empezé a decaer en
la década de 1940. A pesar del apoyo dispensado por la
primera dama del pais, Eleanor Roosevelt, directores de la
talla de Serge Koussevitzky o Artur Rodzinski declinaron es-
trenar sus Sinfonias ns. 3y 4, lo que llevd a la compositora
a sopesar la posibilidad de trasladarse a Europa en busca
de nuevas oportunidades. Su repentina muerte en 1953 le
impidié hacer realidad ese proyecto.



Compositores

o Un legado atn por descubrir — ] CRONOLOGIA

)

¢ 1887 Nace el 9 de abril en Little Rock, Arkansas.
® 1891 Protagoniza su primer recital como pianista.

Florence Price llegd a componer cerca de trescientas
obras orquestales, cameristicas, vocales e instrumen-
tales, la mayoria de las cuales no fue publicada en su * 1903 Ingresa en el Conservatorio de Nueva Inglaterra, en
momento. A la muerte de la compositora, las partitu- Boston.

ras quedaron en manos de una de sus hijas, Florence * 1906 Se gradua con dos diplomas, uno en piano y otro
Price Robinson, quien luché por darlas a conocer y pu- en organo.

blicarlas, aunque sin éxito. Cuando esta murié en 1975,
todo ese legado desaparecié. Durante décadas se dio
por perdido, hasta que en
2009 parte de él se encontrd
milagrosamente en una casa
abandonada de St. Anne,
lllinois, que la familia tenia
como residencia de verano.

¢ 1910 Dirige el departamento de musica de la Clark Atlanta
University.

® 1912 Contrae matrimonio con el abogado Thomas J.
Price.
“La musica de Price esta

impregnada de principio
a fin de melodias y ritmos
negros”

¢ 1927 Huyendo de la segregacién racial, la familia se
establece en Chicago.

® 1930 Estreno de Negro Fantasy, a cargo de la pianista
Margaret Bonds.

Pudieron asi recuperarse las
dos dltimas Sinfonias, los dos Conciertos para violin,
la Suite de danzas o el poema sinfénico The Oak. En
todas ellas se aprecia una compositora muy proxima al
modo de hacer de los compositores nacionalistas del
romanticismo, en especial de Antonin Dvorak, un mu-
sico que dejé una profunda huella en Estados Unidos
y que ya habia advertido que el futuro de la musica
americana "debe buscarse en las llamadas ‘'melodias
negras’: estas deben ser el fundamento real de cual-
quier escuela de composicidn seria y original que se
desarrolle en el pais”. La musica de Price, impregnada
de principio a fin de melodias y ritmos que tienen ese
origen, parece darle la razén. Hoy, poco a poco, su le-
gado va dédndose a conocer.

-
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e Sinfonia ns. 1y 3. Orquesta de Filadelfia / Yannick
Nézet-Séguin.
Deutsche Grammophon. DDD.

e Sinfonias ns. 1y 4. Fort Smith Symphony / John Jeter.
Naxos. DDD.

e Sinfonia n. 3. The Mississippi River. Ethiopia’s Shadow
in America. Orquesta Sinfonica de la Radio de Viena
/ John Jeter.
Naxos. DDD.

e Sinfonia n. 3. The Oak. The Mississippi River. The
Women's Philharmonic Orchestra / Apo Hsu.
Alto. DDD.

e Oberturas de concierto n. 1y 2. Songs of the
Oak. The Oak. Colonial Dance. Suite of Dances.
Wirttembergische Philharmonie Reutlingen / John
Jeter.
Naxos. DDD.

e Concierto para piano. Sinfonia n. 1. Karen Walwyn,
piano. New Black Music Repertory Ensemble / Leslie
B. Dunner.

Albany. DDD.

e Conciertos para violin ns. 1y 2. Er-Gene Kahng,
violin. Orquesta Filarmdnica Janacek / Ryan
Cockerham.

Albany. DDD.

® 1931 Tras su divorcio, se casa con el agente de seguros
Pusey Dell Amnett.

® 1932 Su Sinfonia n. 1 gana el primer premio de la Rodman
Wanamaker Competition.

¢ 1933 Frederick Stock dirige el estreno de la sinfonia en
Chicago.

® 1940 Estreno en Detroit de la Sinfonia n. 3 en do menor.
® 1942 Transcribe para piano diez espirituales negros.

® 1943 Finaliza la composicién del poema sinfénico Songs
of the Oak.

® 1945 Compone la Sinfonia n. 4 en re menor, no estrenada
hasta 2018.

¢ 1947 Gana el premio Holstein con Memories of Dixieland,
para piano.

® 1952 Escribe el Concierto para violin n. 2.
® 1953 Muere el 3 de junio en Chicago.

e Quinteto con piano. Negro Folksongs in Counterpoint.

Cuarteto de cuerda n. 2. Michelle Cann, piano. Catalyst
Quartet.
Azica. 2 CD. DDD.

e Obras para piano. Kirsten Johnson, piano.

Guild. 2 CD. DDD.
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Conciertos

En estas paginas hablamos del debut de Martin Frost (en la imagen) y
Joshua Weilerstein con la Orquesta Filarménica de Gran Canaria, del
Festival de Musica Antigua de Ubeda y Baeza (FeMAUB), de Andreas
Haefliger y Ludovic Morlot con la Orquesta Sinfénica de Barcelona
y Nacional de Catalufia, de la Philharmonia Orchestra en el ciclo
de Ibermusica o del esperado encuentro entre el pianista Josu De
Solaun, Josep Vicent y la ADDA-Simfonica con el Tercer Concierto
de Bartok: “El delirio emocional se produjo con la sublime lectura
del Adagio, con el que la conjuncién de director y pianista llegd a su
méxima expresién, bondad y certeza, teniendo su continuidad en el
Allegro final, refrendado por la satisfaccién de un méas que compla-
ciente y efusivo abrazo entre los dos musicos” (José Antonio Cantén).

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

Opera

La soprano Corinne Winters (en la imagen), fue parte del reparto
de Dialogues des Carmélites, de Poulenc, uno de los pilares del
repertorio lirico del siglo pasado, representado en el Teatro dell’
Opera (Costanzi) de Roma: “Un nuevo espectaculo concebido por
Emma Dante, que sin renunciar a su cifra estilistica e ideolégica, da
una version apabullante de la tragedia que concluye con las monjas
en la guillotina y, salvo algin elemento excesivo en los lacayos o en
el momento de libertad en bicicleta, la ilustracion de los interludios
y el manejo de los personajes resulté francamente extraordinario”
(Jorge Binaghi). Del mismo modo, hablamos de titulos como La
Sonnambula, La bohéme, Il Trittico, Boris Godunov, Las bodas de
Figaro, Anna Bolena, Tosca o Armide, desde los principales teatros
de Espafa y Europa.

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

© Salzburger Festspiele / Ruth Walz

DISCOS
Discos

La Jenufa de Leos Janacek, con la excepcional Asmik Grigorian (en
la imagen) en la escenografia de Claus Guth y direccién musical de
Henrik Nanasi para la Royal Opera House, es una de las grabaciones
(DVD) destacadas del mes, junto a la integral de las Sinfonias de
Gustav Mahler por Mariss Jansons (Chor und Symphonieorchester
das Bayerischen Rundfunks), el recital dedicado a Donizetti de
Javier Camarena, las Cantatas de Bach en DVD por la Fundacion
Bach Stiftung, los Concerti Grossi de Haendel (Opp. 3y é) por la
Accademia Bizantina con Ottavio Dantone (entrevistado el mes
pasado en RITMO) o las Sinfonias del danés Per Nargard (n. 1932),
"ocho fascinantes partituras, cada una de las cuales tiene su propia
personalidad y representa, respecto a la anterior, algo asi como un
comienzo de cero” (Juan Carlos Moreno).

Mais criticas en la web www.ritmo.es pestaiia Discos
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El Trittico vuelve al Liceu

Barcelona

Puccini siempre expresé su conviccién de que las tres operas
en un acto que componen |l trittico debian interpretarse en la mis-
ma velada, no porque estén relacionadas entre si por argumento
o personajes, sino porque representan tres miradas tan diferentes
como complementarias a la realidad humana. Al margen de esto,
son también la méas acabada manifestacién del genio pucciniano,
de su innato talento dramatico, su don para la melodia y su cons-
tante afan por renovarse y enriquecer su lenguaje. Por todo eso
es de agradecer que, 35 afios después de su Ultima escenificacion
completa en Barcelona, el Liceu recuperara esta extraordinaria
obra. La espera, aunque larga, ha valido la pena.

Procedente de la Bayerische Staatsoper de Munich, la produc-
cién que firma Lotte de Beer opta por el minimalismo: el escena-
rio disefado por Bernhard Hammer, reducido y cerrado por unas
paredes curvas, casi como si se tratara de un embudo, unido a
la practica ausencia de elementos escénicos y al habil uso de la
iluminacién de Alex Brok, crea una atmdsfera opresiva que per-
mite concentrarse en la trama y los personajes. Esto es asi en I/
tabarro y Suor Angelica, que De Beer, con buen criterio, hace que
se representen sin solucion de continuidad. Para enlazar ambas
Speras recurre a una misma y eficaz imagen que, a modo de ta-
bleau vivant, se ve antes de que empiece a sonar la musica de
cada una de ellas: la de un féretro con los restos del hijo muerto
de las protagonistas, Giorgetta y Angelica, presencia que sobre-
vuela ambos titulos y precipita la tragedia. En Gianni Schicchi, en
cambio, el escenario, aunque se mantiene igual de cerrado, se
puebla de utilerfa, con un vestuario disefiado por Jrorine van Beek
que, como en las dos obras anteriores, se mantiene fiel a la época
y espacio en que se sitla la accidon, pero gana en colorido. Se en-
tra asi en el &mbito de la comedia, llevada con un dinamismo tan
vivaz como la propia musica de Puccini.

La produccion funciona admirablemente bien en las tres obras,
sobre todo por su direccién de actores. Mas si este triptico queda-
ra para el recuerdo es por su calidad musical. En Il tabarro, el tenor
Brando Jovanovich acerté a transmitir la rabia interna que corroe a
Luigi, aunque con un estilo més bien rudo, poco depurado. Todo
lo contrario que el de la soprano Lise Davidsen, quien emociond
gracias a un instrumento portentoso que sabe modular en busca
de los matices del personaje, una Giorgietta insatisfecha, rota, a
la que la realidad ahoga. El baritono Ambrogio Maestri, por su
parte, resaltoé las luces y sombras de Michele sin aspavientos ni
maniqueismo.

En Suor Angelica, la mezzosoprano Daniela Barcellona firmé
una Princesa imponente, aunque aqui la gran triunfadora fue la
soprano Ermonela Jaho: el aria “Senza mamma” y la escena final
fueron sencillamente desgarradoras, tal es la capacidad de esta
intérprete para emocionar con su voz y su entrega escénica. En
Gianni Schicchi repitié Maestri, quien dejé de lado el canto conte-
nido y profundamente expresivo que habia mostrado en Il tabarro
para hacer gala de su vis comica y por momentos histriénica, en
la mas pura tradicién bufa. Como cantante y actor, dio toda una
leccién en dos personajes, Michele y Schicchi, que no pueden ser
més opuestos. El resto del reparto de esta épera tan coral rayé
a gran nivel, especialmente Barcellona (Zita) y el incombustible
Stefano Palatchi (Simone), sin olvidar a Ruth Iniesta (Lauretta),
que cantd con deliciosa gracia el “O mio babbino caro”, e Ivan
Ayén-Rivas (Rinuccio), quienes ya habian abordado con acierto la
parte de pareja joven de Il tabarro. Es de justicia destacar también
la pulcra labor de Mireia Pinté (Frugola, hermana celadora y Ces-
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Lise Davidsen, “una Giorgietta insatisfecha, rota, a la que la realidad
ahoga”, junto a Ambrogio Maestri, “que resalté las luces y sombras de
Michele sin aspavientos ni maniqueismo”, durante II tabarro.

ca), Pablo Garcia-Lépez (Tinca), Marc Salas (vendedor de cancio-
nes, Gherardo) o Valeriano Lanchas (Talpa).

Una de las cosas que distinguen este triptico es que cada épe-
ra, tanto en lo que se refiere a escritura vocal como a color or-
questal, tiene una personalidad propia, y eso es algo que supo
destacar otra de las grandes triunfadoras de esta produccion:
Susanna Malkki. La directora finlandesa, entrevistada el mes pa-
sado en RITMO, acerté a crear una atmosfera propia para cada
titulo: impresionista y oscura en [l tabarro, didfana y progresiva-
mente dramatica en Suor Angelica, luminosa, restallante y vivaz
en Gianni Schicchi. Pero sobre todo brillé por el equilibrio que
supo encontrar entre voces y foso, su instinto teatral y su detallis-
mo a la hora de resaltar la paleta timbrica de Puccini. La orquesta
respondié a un nivel irreprochable.

En definitiva, un Trittico de altura, con una puesta en escena que
demuestra que se puede ser moderno sin traicionar el espiritu de
las obras; una batuta con las ideas muy claras, y un elenco vocal que
combina con acierto el arte de estrellas rutilantes y el buen hacer de
talentos, jévenes y no tanto, de la casa.

Juan Carlos Moreno

Lise Davidsen, Ermonela Jaho, Daniela Barcellona, Ambrogio
Maestri, Brando Jovanovich, Stefano Palatchi, Ruth Iniesta, Ivan
Ayén-Rivas, Mireia Pinté, etc. Cor i Orquestra Simfonica del
Gran Teatre del Liceu / Susanna Malkki. Escena: Lotte de Beer. I/
trittico, de Giacomo Puccini.

Gran Teatre del Liceu, Barcelona.
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Musicos de singular talento

Alicante

El esperado y ansiado encuentro entre el pianista Josu De Solaun, Josep
Vicent y la ADDA-Simfonica tuvo lugar con el Tercer Concierto para piano
de Bartok.

Sin género de duda, el concierto titulado “West Side” protago-
nizado por ADDA-Simfonica, Josep Vicent, su fundador, y el pianista
valenciano Josu De Solaun, ha sido todo un acontecimiento musical
de maximo nivel, dado el talento derrochado por ambos y la orques-
ta, asi como por la absoluta calidad estética del programa presentado.
Para el que suscribe ha representado la materializacién de un deseo
albergado hace maés de cinco afos, cuando imaginé la posibilidad de
que llegaran a colaborar entre ellos aportando la enorme riqueza de
su personalidad musical. Ha merecido la pena esperar tanto tiempo
dado el resultado de este encuentro que ha superado cualquier ex-
pectativa imaginable.

Después de la contrapuntistica Jubilee Variation on a Theme by
Eugene Goessens de Aaron Copland, que sirvié de breve preludio
como arranque orquestal, se produjo el deseado momento de con-
templar uno de los més grandes ejercicios de concertacién musical del
que haya podido ser testigo a lo largo de mi trayectoria profesional
de varias décadas, con una absoluta recreacién del Tercer concierto
para piano y orquesta Béla Bartok, obra de las més admiradas de su
catélogo, y por ende, de las méas importantes del siglo XX en su clase.
El delirio emocional se produjo con la sublime lectura que hicieron de
su Adagio central con el que la conjuncién de director y pianista llegd
a su maxima expresién, bondad y certeza, teniendo su continuidad en
el Allegro final, refrendado por la satisfaccién de un mas que compla-
ciente y efusivo abrazo entre los dos musicos, que se han propuesto
grabar la integral concertante del compositor hiingaro, que se consti-
tuird seguramente en una moderna version de referencia que llevara
a recordar aquella mitica realizada por Géza Anda al piano y Ferenc
Fricsay en el podium al final de la década de los afos cincuenta.

Dos genialidades de De Solaun con Debussy, Ondine y Feux d’ar-
tifice, octavo y decimosegundo de su segundo libro de Preludios, res-
pectivamente, pusieron broche de oro a su inolvidable actuacién que
dejo al publico absolutamente impactado, como quedé al escucharlo
por vez primera hace once afios cuando me atrevi a predecir la sélida
carrera que iba a desarrollar este mago del piano.

Josep Vicent llevé a su orquesta a los confines de la espectacula-
ridad en la segunda parte del programa. Asi provocé que los solos
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de trompeta y corno inglés destilaran musicalidad en la serena pieza
Quiet City que Aaron Copland dedicé a la sobrecogedora noche neo-
yorquina, motivando especial brillo en la cuerda liderada por el con-
certino invitado Krzysztof Wisniewski, y en una delirante interpretacion
de las Danzas Sinfénicas de West Side Story, de Leonard Bernstein,
que situaron a ADDA-Simfonica en la verdadera dimension de la ex-
celsa capacidad de esta orquesta, de modo increible en el Mambo,
en la Cool Fugue, desarrollando un asombroso estilo big-band'y en
Rumble, momentos culminantes de una interpretacién mégica que
fue aderezada por una diafana version del Allegretto de la Séptima
Sinfonia de Beethoven, como anticipo de la esperada performance
"Pastoral of The Planet”, que realizard ADDA-Simfonica con la famosa
compafia de teatro La Fura dels Baus.

José Antonio Cantén

Josu De Solaun. ADDA-Simfénica / Josep Vicent. Obras de Obras
de Bartok, Bernstein y Copland.
Auditorio de la Diputaciéon (ADDA), Alicante.

El sinfonismo de Pedrell

Barcelona

Aunque el de Felipe Pedrell es uno de esos nombres que aparecen
en todas las historias de la musica espafiola, su obra, a diferencia de la
de sus discipulos Falla, Albéniz o Gerhard, es practicamente descono-
cida. La conmemoraciéon de su centenario parecia una buena ocasion
para recuperarla, mas no ha sido asi, al menos en lo que se refiere a
la Orquestra Simfonica de Barcelona i Nacional de Catalunya (OBC).
Ha habido que esperar al 16 de diciembre, cuando el Afo Pedrell ya
llegaba a su fin, para que esa formacién interpretara Excelsior. Escrito
en 1880, este ambicioso poema sinfénico se distingue por mirar hacia
el panorama internacional de su tiempo, de ahi los ecos de Wagner
y Liszt, de la musica italiana, rusa y escandinava, que se perciben en
él, a veces de manera excesivamente elocuente, de modo que cuesta
encontrar una voz propia, por no hablar de que, a nivel formal y sonoro,
la unidad se resiente. No obstante, vale la pena escucharlo, ni que sea
para reivindicar a un musico que aposté seriamente por el sinfonismo
en un pais que carecia de tradicion en ese campo. Ludovic Morlot se
tomé su interpretacién tan en serio, que no dudé en someter la partitu-

“Andreas Haefliger destaca por la fuerza que imprime a sus
interpretaciones y el asombroso volumen sonoro que es capaz de extraer
de su instrumento”.



ra editada a una profunda revisién. Su version, siempre atenta al detalle,
ahondé en el componente expresivo de la obra, un sutil crescendo de
intensidad emocional que recrea la ascension alpina de un joven y que,
tras una marcha fanebre, culmina con un rayo de esperanza.

El programa se habia abierto con una obra de Dutilleux, composi-
tor del que Morlot es un consumado intérprete: Métaboles. Construi-
da a partir de un pufado de motivos y gestos sonoros en perpetua
transformacién, como si de un organismo vivo se tratase, la partitura
es un prodigio de imaginacion timbrica y ritmica que la batuta expuso
de manera tan didfana como brillante ante una OBC que respondio
de manera impecable.

Como colofén pudo escucharse el Concierto n. 1 de Brahms. El
solista Andreas Haefliger destaca por la fuerza que imprime a sus
interpretaciones y el asombroso volumen sonoro que es capaz de
extraer de su instrumento. Consciente de ello, Morlot no se quedd
atras e hizo que la OBC igualara esa potencia e intensidad, de modo
que la partitura tomé el caracter de una auténtica sinfonia con piano
obligado. El resultado fue una versién plenamente roméntica en sus
contrastes, del dramatismo més contundente al lirismo més apasiona-
do, sobre todo en el monumental Maestoso inicial. Haefliger, sin em-
bargo, domina también el toque sutil, como demostrd en el Adagio,
donde hizo gala de su capacidad para hacer cantar a su instrumento.
Fue un paréntesis de paz antes del Rondo final, atacado con bravura
y un impetu préximo al frenesi. La orquesta y Morlot le secundaron
en entrega y fiereza, sin desajustes ni altibajos. Se cerrd asi no solo el
concierto, sino también una primera parte de temporada muy atrac-
tiva y variada en cuanto a repertorio y no menos en cuanto a calidad
interpretativa y prestacién de las batutas (la titular y las invitadas), los
solistas y la propia OBC.

Juan Carlos Moreno
Andreas Haefliger. Orquestra Simfonica de Barcelona i Nacional

de Catalunya / Ludovic Morlot. Obras de Dutilleux, Pedrell y Brahms.
L'Auditori, Barcelona.

Belcanto de lujo

Bilbao

Anna Bolena ha tenido un cierto peregrinar por las Gltimas tempo-
radas de la ABAO, a raiz de la cancelacién por la dltima pandemia; en
esta Ultima instancia distintos han sido los protagonistas programados
en un principio pero, una vez vivida la experiencia, podemos decir
que el reto se ha solventado con muy buena nota. A ello coadyuvd
la puesta en escena de Stefano Mazzonis di Palafrera, que apuesta
por reflejar la suntuosidad de la corte, apoyandose, sobre todo, en un
vestuario vistoso y opulento de Fernand Ruiz. Por citar un ejemplo de
fuerte impacto visual, la escena de la caceria en el acto |, con un fondo
de naturaleza bien conseguido.

Entre las voces pocos peros pueden ponerse, aunque me pare-
ce de justicia mencionar en primer lugar y por encima de todos el
nombre de una profesional integra, quizds menos mediética que otras,
pero que nunca falla: Silvia Tro. Su Seymour es un ejemplo perfecto
de cémo cantar Donizetti, como dotar al personaje de credibilidad y
como reflejar los distintos sentimientos que floran durante la represen-
tacién. Su reina, Joyce El-Khouri, nos regalé una escena final preciosa
en la que afloraron todas sus capacidades: perfecta descripcién de su
evolucién psicoldgica, filados preciosos, pianos hermosos y un perso-
naje que se engrandecia con su interpretacion. Y, sin embargo, ello no
habia quedado tan evidente en las escenas anteriores, por lo que nos
queda la impresion de que tuvimos a dos sopranos en una.

En el lado masculino, muy impetuoso Celso Albelo (Percy), con una
voz mas cuajada y que despierta cierta curiosidad y expectativa ante
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“La escena de Stefano Mazzonis di Palafrera apuesta por reflejar la
suntuosidad de la corte, apoyandose en un vestuario vistoso y opulento de
Fernand Ruiz".

su inminente Manrico en la misma plaza. El croata Marko Mimica alter-
né frases muy hermosas con ciertas debilidades en la franja mas grave;
en cualquier caso, un rey mas que suficiente.

Anna Tobella sacd petrdleo de sus intervenciones, especialmente
de la Ultima del acto |, al cantar su ensofiamiento por la reina. José Ma-
nuel Diaz y Josep Fadé dieron realce a sus esporadicas intervenciones.
Jordi Bernécer nos plante6 desde la obertura una lectura enérgica, sin
grises hasta la escena final, en la que se plegd al drama de la reina. Bien
el coro, aunque en mejor forma ellas que ellos, algo destemplados en
ciertas escenas. En cualquier caso, una velada interesante, que eso si,
volvié a terminar bastante mas tarde de lo anunciado por megafonia al
comienzo de la funcién.

Enrique Bert

Joyce El-Khouri, Silvia Tro, Celso Albelo, Anna Tobella, Marko Mi-
mica, etc. Coro de la ABAO, Orquesta Sinfénica de Bilbao / Jordi
Bernéacer. Escena: Stefano Mazzonis di Pralafera. Anna Bolena, de
Gaetano Donizetti.

Palacio Euskalduna, Bilbao.

Tosca, con el virtuosismo de Netrebko

Buenos Aires

La encumbrada soprano rusa Anna Netrebko y su marido, el tenor
Yusif Eyvazov, ya conocian el calor del publico del Colén de Buenos
Aires desde su primera y memorable visita en la pre-pandemia (fue
en 2018), a través de un recital con orquesta, destinado sobre todo a
arias y duos operisticos. Este reciente regreso empezd con otro vir-
tuoso recital, con piano, esta vez a cargo del tecladista cubano Angel
Rodriguez, que impactd también con més de una treintena de piezas
en el programa, que la pareja dedicé mucho al repertorio ruso y un
ramillete de arias y canzonetas, donde ella desplegd sus virtuosas
condiciones vocales y escénicas, creando una suerte de audiovisual
interpretativo.

Pero este era el preludio para su aparicion conjunta en Tosca, dpera
que cerraba la temporada del Teatro Colén de 2022, por lo que fue la
primera intervencion de la diva en Sudamérica en una 6pera completa.
Habiendo otros dos elencos protagénicos en las funciones, como se
esté estilando en otros grandes teatros liricos, tres de las mismas se
prepararon para la presencia de la admirable Netrebko en la plenitud
de sus medios y su brillante carrera, aun a costa de los obstéculos que
le ha generado el consabido conflicto geopolitico. Su registro de ex-
cepcional calidad, la naturalidad y asombrosa fluidez de su emision, la
simbiosis entre el canto y cada momento del drama, la calidad del le-
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La presencia de Anna Netrebko como Tosca valié por si sola la asistencia al
Teatro Colén bonaerense.

gato, el fraseo y el empleo de sus magnéticos pianissimi, todo llevé a
una composicion atrapante que se vivid, tanto en el primer acto como
en el impactante “Vissi d'arte” o en la escena del tercero en el déio "O
dolci mani...", por citar ejemplos emblematicos... En este sentido y a
su flanco, Eyvazov se mostré convincente por sus medios vocales ro-
bustos y su emision franca y efectiva, habiendo madurado el persona-
je'y cantado su “E lucevan le stelle” con mucha solvencia, aun cuando
su color y timbre vocal no sea del encanto de la diva en su registro.

Por cierto, que el personaje de Scarpia, tuvo el empefio y creci-
miento de Fabién Veloz, cantante argentino de segura formacién y
ascendente labor en algunos escenarios del exterior, asumiendo con
nobleza y entrega el personaje del villano y compartiendo aplausos
con la pareja protagonica. El coro, preparado por Miguel Martinez,
lucié en los momentos consabidos de la partitura pucciniana y la di-
reccion orquestal del joven maestro Michelangelo Mazza, que suele
acompanfiar con frecuencia al matrimonio Netrebko-Eyvazov, hizo su
debut local en esta ocasion, logrando una traduccién plena y noble
de la partitura. Cabe decir también que la escenificacion fue un home-
naje a la memoria de Roberto Oswald, director técnico del Colén por
afnos y a la vez destacado escendgrafo y también regisseur hasta su
fallecimiento; por eso se quiso reponer esta produccién de cerca de
tres decenios atras, con la adecuacién de quien fuera su colaborador
permanente Anibal Lapiz, reproduciendo con fidelidad la produccién
y el marco escenogréfico y vestuario.

En suma, una Tosca para el recuerdo con la Netrebko, una diva
auténtica del presente, que convirtié esta versién de la 6pera, mas
alld de una reposicion cuidada y estudiada (con otro par de elencos)
en una valoracién y significacion del alto rango que puede alcanzar la
Spera cuando se cuenta con una estrella internacional de este nivel.

Néstor Echevarria

Anna Netrebko, Yusif Eyvazov, Fabian Veloz, etc. Coro y Orquesta
del Teatro Colén / Michelangelo Mazza. Escena: Roberto Oswald
/ Anibal Lapiz. Tosca, de Giacomo Puccini.

Teatro Colén, Buenos Aires.
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Tanto el clarinetista Martin Frost como el director Joshua Weilerstein
debutaron con la Orquesta Filarmoénica de Gran Canaria.

Dos debuts y un compositor desconocido

Las Palmas de Gran Canaria

El Gltimo concierto de abono de la Orquesta Filarménica de Gran
Canaria del afio 2022 nos trajo a dos excelentes musicos que debu-
taron con la orquesta. El primero fue el director Joshua Weilerstein,
que nos propuso un bien pensado programa que inicio la Partita para
orquesta de cuerdas de Gideon Klein, en su entreno en Canarias.
Klein, nacido en Chequia en 1919, formé parte de ese amplio grupo
de artistas judios deportados por los nazis al campo de concentracién
de Terezin, donde continud su labor compositiva y pianistica, hasta su
traslado, primero al campo de Auschwitz y luego a Flrstengrube, don-
de falleceria en 1945 a los 25 afios. La Partita es la orquestacion para
orquesta de cuerdas realizada por el compositor Vojtech Saudek, del
Trio para violin, viola y cello, Gltima pieza escrita por Klein. Consta de
tres movimientos, Allegro, Lento y Molto vivace, siendo el Lento, cuya
duracion supera a la de los otros dos movimientos juntos, una forma
de tema y variaciones sobre una cancién tradicional morava, el cora-
z6n de la pieza. Escrita en un lenguaje que recuerda a Janacek y Bar-
ték, e incluyendo reminiscencias de danzas tradicionales, fue recreado
con excelente trazo por Weilerstein, haciendo gala de un fraseo bien
perfilado, limpieza en la exposicién de las distintas voces e intensidad
expresiva, especialmente en el sombrio Lento.

El prestigioso clarinetista Martin Frost se presenté con el Concierto
n. 17 de Weber, una de las piezas mas hermosas del repertorio para
clarinete y orquesta, que le permitié exhibir sus muchas cualidades:
sonido homogéneo, aungue no especialmente corpéreo en todos los
registros, fiato inagotable que le posibilita un holgado fraseo, ampli-
sima gama dindmica y una admirable limpieza en la ejecucién, incluso
de los pasajes mas veloces. Una musicalidad impecable y su capaci-
dad para conectar con el piblico, empleando una rica gestualidad
corporal a medio camino entre musico y mimo, nos dejaron una in-
terpretacion de referencia, de la que destacaria el bellisimo Adagio,
una auténtica aria donde el clarinete sustituye a la voz humana, dentro
de la mejor tradicién del Weber operista, de atmosfera nocturna tan
querida por el romanticismo centroeuropeo. Weilerstein acompafio
con energia y mimo, permitiendo al solista la mayor libertad para sus
expansiones liricas.

La Octava Sinfonia de Dvorék fue la prueba de fuego para demos-
trar que estdbamos ante una batuta de relevancia. Con ideas muy cla-
ras y sin vacilaciones, el director bostoniano nos dejé un espléndido
Dvorék que conjugd rotundidad y lirismo con infrecuente espontanei-
dad, deleitdndose en las multiples y dilatadas melodias de raiz nacio-

nalista, con acertado sentido del color, haciendo gala de una pulsa-
cién ritmica y gradacion de intensidades certeramente variadas, que
hizo filigranas con el Adagio o el Scherzo, sobresaliendo una seccion
central recreada en un ambiente de ensofiacion. Una velada excelente
que nos hace presagiar lo mejor para la segunda parte de la tempora-
da de abono de la Filarménica de Gran Canaria.

Juan Francisco Roman Rodriguez
Martin Frést. Orquesta Filarménica de Gran Canaria / Joshua Wei-

lerstein. Obras de Klein, Weber y Dvorak.
Auditorio Alfredo Kraus, Las Palmas de Gran Canaria.

Desapego romantico

Madrid

La Philharmonia Orchestra, con su director titular Santtu-Matias
Rouvali y la pianista Yuja Wang, fueron los protagonistas del ultimo
concierto de Ibermdsica en Madrid en el afio 2022. En programa,
obras de Rachmaninov y Tchaikovsky. La Obertura-fantasia “Romeo
y Julieta” de Tchaikovsky resulté impecable en la exposiciéon de los
sugerentes temas, cambios de tempi y en las intervenciones de las
maderas. La version adolecid, sin embargo, del caracter apasionado
en los puntos culminantes. Aunque la silueta formal de la obra quedd
bien trazada por la precisa gestualidad del maestro finés, no llegé,
por otro lado, a destilar todo el pathos roméntico que emana de la
partitura.

El Concierto para piano n. 1 de Rachmaninov obtuvo una lectu-
ra fresca y dindmica en manos de la pianista Yuja Wang y el maestro
Rouvali, acertado en todo momento en el ensamblaje entre solista y
orquesta. Obra juvenil, repleta de gran inspiracién y maestria compo-
sitivas, fue acometida con gran brillantez y seguridad por Wang en los
intrincados pasajes de escalas, octavas, arpegios quebrados y densa
polifonia de la parte instrumental, destacando, sobre todo, en su mag-
nifica ejecucién de la cadencia al final del Vivace. Su interpretacién del
Andante estuvo centrada en sacar a relucir la sutileza de colores y pla-
nos en el piano, con pleno dominio del pedal y creando una atmésfera
mas tendente a lo impresionista que al lirismo. El Allegro vivace cerrd
con brillantez este concierto, en el que la precisién y fluidez de Wang,
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“El Concierto n. 1 de Rachmaninov fue acometido con gran brillantez y
seguridad por Yuja Wang en los intrincados pasajes y densa polifonia”.



La salud mental del artista

Madrid

El pasado 9 de diciembre se estrend en el Teatro de la Zarzuela
de Madrid el espectaculo El Loco, representado por el Ballet Nacio-
nal de Espafa y al que acompanaba la Orquesta de la Comunidad
de Madrid (ORCAM). El Loco cuenta una historia real: el montaje de
El sombrero de tres picos para los Ballets Russes. El bailarin princi-
pal de ese estreno, en 1919, debia haber sido el andaluz Félix Fer-
nandez, quien una noche, bailando en un café cantante, conocié
a Serguéi Diaghilev, empresario con influencias que preparaba el
proyecto para los escenarios de todo el mundo. Félix, que proba-
blemente habia crecido en la calle, entre juegos y bailes y lejos de
los libros, descubrié un buen dia el baile flamenco y encontré alli su
pasién. Quiza por darle un aire espafol a la obra que iba a estrenar-
se, aunque no se sabe si con animo de hacerle maestro de baile o
con intencién de que bailara en el estreno, Diaghilev se llevé a Félix
para la premiere en Londres.

El sombrero de tres picos tenia musica de Falla y escenografia
de Picasso, dos grandes artistas del pais, mezclar clasico y flamenco
era una impecable eleccidn. Sin embargo, lo cierto es que aquel
22 de julio de 1919, la noche del estreno, Félix Fernandez no salio
al escenario, y en su lugar salieron Massine, el coredgrafo principal
y Tamara Karsavina, primera bailarina. Félix habia desaparecido. La
policia lo encontré dias mas tarde, andrajoso y semidesnudo bailan-
do en la iglesia de Saint-Martin-in-the-Fields. El informe médico del
sanatorio Epson, donde lo trasladaron aquella misma noche, certifi-
¢4 una esquizofrenia catatonica.

En esta ocasién, Eduardo Martinez interpretd con soberbia esta
paranoia nerviosa del protagonista principal. La mezcla de locura y
cordura esta presente durante todo el espectéaculo. Una seguiriya
empieza en el tacén de El Loco ya desde la primera escena. Poco
a poco se va creando la demencia. La musica de Mauricio Sotelo
entreteje de manera sublime esos filos hilos que van apretando el
alma hasta hacerla desvariar. De repente hay un flashback y la es-
cena se traslada. Un maestro es observado por su discipulo, es el
descubrimiento de Félix de la danza flamenca. Se oye una melodia
de Falla en la marimba y aires de Stravinsky en el tutti, después la
escena cambia radicalmente y se abre un café cantante, el Noveda-
des. La orquesta se retira del foso y entran los musicos en el esce-
nario: Diego Losada, Victor Marquez, Enrique Bermidez y Jonathan
Bermuidez a las guitarras, Gabriel de la Tomasa y “El Perre” en el
cante y Roberto Vozmediano a la percusién. Se bailan unas bulerias
mientras se prepara el escenario, unas mesas, la barra del bar... la
bailaora Esther Jurado baila con bata de cola por alegrias y la histo-
ria continua. Diaghilev (Rubén Olmo) ha entrado en el Café y quiere
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El Loco, con la Orquesta de la Comunidad de Madrid y el Ballet Nacional
de Espaiia, espectaculo con miusica de Mauricio Sotelo y Falla.

a Félix en su compafiia. Hay una escena en la que Massine, el co-
redgrafo (Juan Berlanga) y Félix, bailan, ensefdandose mutuamente
danza clésica y danza flamenca, tras la que da paso el descanso
antes de la segunda parte.

Durante la segunda mitad, la escena reflejara toda la decaden-
cia del bailaor y por lo que acabé conociéndosele como El Loco.
La ORCAM, cuidadosamente guiada por Manuel Coves, director
musical del proyecto, citd brevemente a Beethoven y su Quinta
Sinfonia y volvié a sacar sonoridades proximas a Stravinsky. En un
desarrollo circular, Falla volvié a aparecer entre las laminas de la
marimba mientras Eduardo Martinez bailaba sélo en la iglesia, arre-
batado ya sin duda y para siempre por la locura.

Félix Fernandez murié en 1941, tras veintidds anos de terrible
encierro, vagando entre la locura y la lucidez, conviviendo con su
fracaso como artista y afiorando para siempre su tierra andaluza, de
la que quizé nunca debié irse. El Ballet Nacional y la ORCAM desde
luego ofrecieron un muy digno espectaculo, pero sin duda, lo mas
destacable de El Loco es la historia escogida y lo que cuenta: la
salud mental del artista, que tan poco se atiende, sobre todo a nivel
institucional y educativo.

Alicia Poblacion

Orquesta de la Comunidad de Madrid (ORCAM) / Manuel Co-
ves. Ballet Nacional de Espaiia. El Loco (Idea original, libreto y
direccion de escena de Paco Lépez). Mdsica de Mauricio Sotelo y
Manuel de Falla.

Teatro de la Zarzuela, Madrid.

asi como su perfecta conjuncién con la orquesta, fruto también de
la atenta batuta de Rouvali, fueron lo méas remarcable en este ultimo
movimiento, si bien se percibié cierto déficit de proyeccion sonora en
la parte del piano.

La Sinfonia n. 4 de Tchaikovsky, que ocupd la segunda parte de
la velada (dentro del ciclo de las tres ultimas Sinfonias del ruso que
vienen ofreciendo en Madrid la Philharmonia y su director), hacia
presagiar una intensa traduccién de la obra por la radiante entrada
de fanfarrias del Andante sostenuto. Rouvali, sin embargo, no logré
profundizar del todo en el sustrato tragico de la partitura, aunque se
mostré claro en la exposicién formal de los movimientos, obteniendo
un gran equilibrio en todas las secciones instrumentales. Fue en la
parte central del Andantino donde mas se evidencié este desapego,
torndndose errético en su seccién final empero los delicados pasajes
protagonizados por el oboe, la flauta y fagot solistas.

A partir del Scherzo, maestro y formacién encontraron la senda ade-
cuada para impulsar a la Sinfonia. La perfecta precision de las cuerdas en
los pizzicattiy la fluidez y gracilidad de tempo refrescaron la interpreta-
cion, dando paso al brillante Finale, en el que la Philharmonia Orchestra
mostrd sus mejores virtudes: empaste absoluto, sonido pleno y virtuosis-
mo y precision milimétrica. Su titular, més cémodo con el caracter festivo
del movimiento, dio el empuje necesario para llevar a buen término el
discontinuo trayecto recorrido a lo largo de la obra. Calurosos aplausos
del publico a la labor de todos los agentes musicales implicados.

Juan Manuel Ruiz
Yuja Wang. Philharmonia Orchestra / Santtu-Matias Rouvali. Obras

de Rachmaninov y Tchaikovsky.
Ibermusica. Auditorio Nacional de Musica, Madrid.
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Vencio el canto

Madrid

Desde el afio 2000 no se presentaba en el Teatro Real esta 6pe-
ra. La Sonnambula es una de esas partituras que no goza de po-
pularidad, sin embargo, es una de las mas refinadas del repertorio
belcantista. Su gracia etérea, su sencillez, su dulzura y encanto, su
puro romanticismo de la mejor ley, la convierten en algo muy dificil
de llevar a escena y no digamos de cantar e interpretar. Es una obra
que para representarla en su sutil belleza hay que sortear dos peli-
gros, la cursileria y el exceso de realismo; es necesario mantenerse
equidistante de ambos extremos. En esta ocasion la direcciéon de
escena ha correspondido a Bérbara Lluch, que se ha aproximado
a la épera con pies de plomo y aunque ha intentado revelar en
ella rasgos muy interesantes, como la destruccién de la naturaleza,
la opresién a la mujer, etc., me parece que se ha quedado a me-
dio camino. Quiza dandole un giro més radical, la representacion
hubiese ganado en sustancia, ya que el espectaculo ha quedado
con su vision, plano. Los personajes estan definidos sin intensidad,
los movimientos del coro son inexistentes, se plantan agrupados
como en un concierto y cumplen con su cometido vocal, eso si,
con acierto.

La escenografia de Hetzer es eficaz, sin mas, y el vestuario de
Clara Peluffo sugiere mas una comunidad amish, aunque sea sa-
bido que son de origen germano-suizo en Estados Unidos que al-
deanos de un pueblo suizo. Excesiva la intervencion de bailarines
representando los fantasmas mentales de Amina, que distraen y
no aportan nada. Y el final, con la pobre Amina caminando por
el alero de un supuesto templo que parece mas un granero, a
cuatro o cinco metros del suelo, sujetada por un arnés totalmente
gratuito.

Pero La Sonnambula es lo que es gracias a su partitura, en la
que el musico de Catania, una vez mas, compuso las melodias més
bellas y emocionantes que imaginarse pueda. Pocas veces se han
conseguido momentos de bello canto como el “Prendi I'anel ti
dono” de Elvino en el primer acto, y el “Ah! Non credea mirarti”
de Amina al concluir la épera. Ambos fragmentos, sobre todo el
segundo, de una dificultad escalofriante. Pues es en esta seccién,
que es la que verdaderamente importa en La Sonnambula, en la
que el Teatro Real ha puesto una pica en Flandes.

Maurizio Benini (entrevistado en este nimero a propdsito de
esta 6pera) concerto el espectaculo con verdadero acierto. Se nota
que le gusta la partitura y que sabe que a los cantantes en estas

lides hay que mimarlos, cosa que él no dudé en hacer; fue un placer
escucharle su aproximacioén a la obra y aunque hubiese deseado un
mayor lirismo en algunos momentos, esto no empafid una més que
notable interpretacion en la que la orquesta cumplid su cometido
sin fisuras. El Coro se fue entonando segun discurria la funcién y
logré unas buenas intervenciones.

Rocio Pérez no tuvo su noche y, aunque mostré temperamento
y entrega, sus agudos son destemplados y deslucen una linea de
canto no desdenable. Monica Bacelli estuvo estupenda como Tere-
sa, demostrando que los afios pueden pasar, pero que las personas
que saben cémo manejar su instrumento lo pueden mantener sin
perder la musicalidad. Como el Conde Rodolfo, Roberto Tagliavini
logré una interpretacién, tanto a niveles vocales como actorales,
més que notables. Su voz posee un timbre de gran nobleza y su
presencia escénica es magnifica. Xabier Anduaga posee una voz de
las que no abundan; es sonora, brillante, bellisima, ademas sus agu-
dos son apabullantes. Su presencia es absolutamente creible para
el personaje de Elvino, que interpreta sin fiofierias, a tumba abierta
y con una pasién fuera de lo comun. Solo le pongo una pega. Dado
que posee en los pulmones y la garganta una mina de brillantes,
deberia controlarla un poco mas, vamos, sacrificar un poco el volu-
men en aras de un mayor control. Cosa que seguro puede hacer en
cuanto le dé la ganay que le convertiria en el primer tenor del orbe
de nuestro tiempo.

Con muchos reparos, siempre suelo escuchar a las sopranos liri-
cas ligeras que encarnan papeles como el de Amina. Generalmente
poseen voces microscopicas que manejan con habilidad y de ahi no
pasan. Pero en esta ocasién, aleluya, he escuchado la mejor Son-
nambula de la que tengo memoria. Nadine Sierra es un prodigio, su
voz es bellay generosa, se desenvuelve por la tremebunda partitura
belliniana con una naturalidad total. Hace impecables las fioriture,
las escalas cromaticas descendentes, los pianissimi, posee un le-
gato impecable, no tiene problemas en las zonas sobreagudas y
ademas es una estupenda intérprete a niveles teatrales. ;Qué mas
se puede pedir? Muy poco. Un regalo en cualquier teatro de 6pera
del mundo que espero dure muchos afios.

Francisco Villalba

Nadine Sierra, Rocio Pérez, Monica Bacelli, Roberto Tagliavini,
Xabier Anduaga, etc. Coro y Orquesta del Teatro Real / Mau-
rizio Benini. Escena: Barbara Lluch. La Sonnambula, de Vincenzo
Bellini.

Teatro Real, Madrid.

“Nadine Sierra es un prodigio, su voz es bella y generosa, se desenvuelve por la tremebunda partitura belliniana con una naturalidad total”.




Un Boris Godunov intenso e intimo

Milan

La inauguracién de la nueva temporada de la Scala llegd esta vez
de la mano de una épera rusa (lo que cred alguna estipida polémica),
tal vez la més frecuentada en la el teatro milanés. Se eligi¢ el Ur-Boris,
que hoy parece prevalecer sobre la revisién posterior del autor con
otros pasajes ademas del “acto polaco”. Si es més corto (pero con
una pausa que se entiende poco) y "esencial”, creo que habria que
dar mas espacio a la llamada “version original”.

La nueva puesta en escena de Kasper Holten fue con razén bien
acogida. Tal vez la escena Unica de la escendgrafa Es Devlin forzé a
veces las situaciones, pero tuvo detalles muy acertados, como el per-
gamino que recoge la historia de los siete afios de la épera y que sirve
de fondo del escenario, tnico blanco sobre tanta oscuridad. Optima
la direccién de actores, que ademas encontrd en la batuta de Riccar-
do Chailly la respuesta adecuada, muy sentida y sutil, pero sombria
e intentando huir de todo boato triunfalista, incluso en momentos
como la coronacién del zar. Tiempos ideales y dindmicas justas, y un
equilibrio exacto con el escenario. La Orquesta del Teatro estuvo es-
pléndida, pero no sé qué adjetivo usar para el desemperfio del coro
preparado por Alberto Malazzi, que es casi méas protagonista que el
bajo que encarna al zar, aqui un lldar Abdrazakov en plena forma, con
matices y medias tintas que subrayaron ain mas el tormento del pe-
cador. Tal vez la presencia constante del zarévich asesinado no era
siempre necesaria.

© BRrescia E AMISANO

Ildar Abdrazakov como Boris, “con matices y medias tintas que subrayaron
aun mas el tormento del pecador”.

Muy bien Ain Anger en Pimen, con un timbre un tanto aspero, que
sienta bien al monje. No del todo convincente el Chuisky de Norbert
Ernst, buen actor pero modesto cantante. El falso Dimitri de Dmitry
Golovnin es adecuado para esta version, pero la emisién es engolada.
Excelente el Varlaam de Stanislav Trofimov, como también el Inocente
de Yaroslav Abaimov. Quedan por citar varios comprimarios, pero sélo
sefialaré el magnifico Chelkalov de Markov. El equipo femenino fue
muy solvente, en especial el Feodor de Lilly Jorstad, pero asimismo
todas sin sus canciones, salvo la correcta Xenia de Anna Denisova.
Teatro lleno y muy atento con grandes ovaciones al final, sobre todo
para el director y el protagonista.

Jorge Binaghi

lldar Abdrazakov, Ain Anger, Dmitry Golovnin, Norbert Ernst,
Stanislav Trofimov, Yaroslav Abaimov, etc. Orquesta y Coro del
Teatro / Riccardo Chailly. Escena: Kasper Holten. Boris Godunoy,
de Modest Mussorgsky.
Teatro alla Scala, Milan.

Armide de retorno en el escenario

Paris

El teatro parisino Opéra-Comique presenta Armide (Armida), "dra-
me héroique” (drama heroico) de Gluck que no habia sido monta-
do escénicamente en Paris desde hacia méas de un siglo (1913, en la
Opera de Paris). Estos Ultimos afios hubo en Francia solamente algu-
nas versiones de concierto, especialmente bajo la direccion de Marc
Minkowski, que ha permitido redescubrir la obra. Pues sigue siendo
una épera poco conocida de Gluck, al contrario de las siempre cele-
bradas Orphée et Eurydice, Alceste o Iphigénie en Tauride. No obs-
tante, Armide, estrenada con éxito en Paris en 1777, no defrauda en
comparacién con estas otras méas famosas, con una musica potente y a
veces prodigiosa (como la de su escena final). La obra quiere inscribir-
se en la tradicidn lirica francesa en un homenaje a Lully, el compositor
francés del siglo anterior, retomando integralmente el libreto de Phi-
lippe Quinault para su propia Armide (1686), inspirado en los tiempos
de las cruzadas, narrando los amores contrariados de la princesa siria
y hechicera Armida por el cruzado Renaud.

En el teatro Opéra-Comique, Lilo Baur concibe una puesta en es-
cena que respeta este contexto, en un oriente de fabula, con movi-
mientos de muchedumbre (del coro y también de los tres bailarines),
para simular escenas de infierno y de paraiso exactamente como lo
dice el libreto. El decorado es sencillo, con algunos rayos de luz y un
gran arbol, al igual que el vestuario, mas o menos de estilo oriental,
pero con colores tornasolados. La accion esté asi bien conducida has-
ta su término, el de Armida abandonada.

Los intérpretes se adaptan perfectamente. Véronique Gens encar-
na a Armida, sus desengafios y sus sufrimientos, con verdadera pres-
tancia y una voz de misma estatura, hasta su sola y ardiente escena
final. lan Bostridge representa a Renaud con un fraseo ornamentado
(y bien declamado en francés traténdose de un tenor briténico). Por su
parte, Anaik Morel proyecta La Haine (El Odio) con energia.

El coro Les Eléments, muy solicitado en sus participaciones de
movimientos, resulta con poco brillo en el canto al comienzo, para
enseguida afirmarse mejor. La orquesta Les Talens Lyriques expone
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“Lilo Baur concibe una puesta en escena en un oriente de fabula, para
simular escenas de infierno y de paraiso exactamente como lo dice el
libreto”.



sus instrumentos de época a veces ruidosamente (hasta tal punto que
cubre las voces, especialmente en los pequefios papeles), bajo la ba-
tuta viva, precipitada mas que realmente inflamada (como hace poco
Minkowski), de Christophe Rousset. Pero gana la intensidad, para dar
justicia a la musica de lo que constituye sin duda ninguna una obra
maestra.

Pierre-René Serna
Véronique Gens, lan Bostridge, Anaik Morel, etc. Les Eléments,
Les Talens Lyriques / Christophe Rousset. Escena: Lilo Baur. Armi-

de, de Christoph Willibald Gluck.
Opéra-Comique, Paris.

El amor esta en el aire

Sevilla

José Luis Castro, director de escena y regente del Teatro de la
Maestranza durante diez afios, apostd por realizar producciones pro-
pias sobre las éperas relacionadas con Sevilla. Primero fue El Barbero
y luego Las bodas de Figaro, pero con el marchamo de hecho en Sevi-
lla: la sensualidad que emana del ese por el que discurre su luz célida
que todo lo inunda y el de sus noches de perfumes (azahar, jazmin
o dama de noche). La produccién que comentamos del Teatro Real
sigue de cerca estos hallazgos, transportando la luz del patio sevillano

popular que distinguia al Barbero castrense al palaciego de estas Bo-
das, ambos con naranjos y sus frutos; o tintando de luz solar sesgada
que inundaba el dormitorio de la Condesa al abrir Susanna la ventana
para despertar a la Condesa (Castro) o al descubrirla la propia sefiora
en la misma escena (Sagi/Bianco). El planteamiento de la celebracién
de la boda coincide en la disposicién de elementos o en la inclusién
del baile de Escuela Bolera (por cierto, aqui soberbio, obra de Nuria
Castején). Y no digamos de la frondosidad del jardin final, de aromas
nocturnos y en el que se esconde la luz para que no descubra el secre-
to de su travestismo. Comparten también la idea insélita de mantener
la accion en su época (las dos Bodas y El barbero estan en YouTube
completas).

La pregunta es obvia: en dos producciones primas hermanas, jpor
qué alquilar esta que comentamos cuando la original permanece
arrumbada en un almacén y ademéas no costaria un euro reponerla?
Sin contar con que Castro sigue activo: jtal vez nos sobra el dinero?

Musicalmente, el resultado estuvo mediatizado por la direccién
mecénica y estentérea de Rovaris, que puso en evidencia a algunos
cantantes sin el suficiente volumen. Se habia reducido la orquesta,
pero se habia elevado el suelo, con lo que el sonido salia comprimido
y con el volumen que habian querido evitar disminuyendo la orquesta;
ademas, sobrado de velocidad. Para colmo, Arduini fue un Figaro con
una infeccidén viral. Su registro grave y ancho de todas formas restaba
viveza a su rol. Labourdette fue una Susanna menudita, aquejada por
la primera gran ola sonora; pero su entereza y ganas consiguieron que
remontase sacando volumen como fuese, ademés de que Rovaris fue

aflojando poco a poco. Su “Deh, vieni” fue antolégico, con registro

La logica de Dios

Roma

Inusual interés habia despertado, y con razén, esta reposicién
de la 6pera Dialogues des Carmélites, de Poulenc, uno de los pi-
lares del repertorio lirico del siglo pasado. Un nuevo espectéculo
concebido por Emma Dante, que sin renunciar a su cifra estilistica e
ideoldgica, da una versién apabullante de la tragedia que concluye
con las monjas en la guillotina y, salvo algin elemento “excesivo” en
los lacayos o en el momento de libertad en bicicleta, la ilustracion
de los interludios y el manejo de los personajes resulté francamente
extraordinario.

Conté para ello con buenas cantantes actrices, comenzando por
la excepcional Croissy de Anna Caterina Antonacci, una primera
priora estremecedora que esculpié cada frase. La rodearon, en or-
den de méritos, Ekaterina Gubanova (Mére Marie, la fanatica que
queda en vida), Emoke Barath (Soeur Constance, el rayo de luz de
la congregacién), Corinne Winters (una Blanche de voz algo oscu-
ra para la protagonista y demasiado “decidida” como actriz), Ewa
Weslin (una Lidoine poderosa, pero de registro agudo aspero), y en
roles menos exigentes por extension Bogdan Volkov (el hermano de
Blanche) y Jean-Francois Lapointe (el marqués, su padre). Los roles
menores fueron todos bien cubiertos, los actores/mimos estuvieron
estupendos, y aunque el coro masculino tuvo mucho menos que
hacer que el femenino, se saludé la labor de ambos en la figura de
su director, Ciro Visco.

La orquesta del Teatro tuvo una actuacién extraordinaria gracias
a la batuta inspirada de su actual director, Michele Mariotti, que
coordind y aseguré los miles aspectos de una partitura arrebatadora
y nada facil y al que sélo se le puede imputar en algiin momento
algun desborde. Pero la gradacion de la violencia, interna o externa,
los pocos momentos de respiro y la gran escena final de la ejecu-
cion (resuelta magistralmente por Dante utilizando los marcos de
retratos de la casa del marqués de la Force, en los que se ubican
cada una de las monjas y sobre las que cae una tela blanca con
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Estos Dialogues des Carmélites, de Poulenc, concebidos por Emma Dante,
dan una version apabullante de la tragedia que concluye con las monjas
en la guillotina.

cada golpe de guillotina) es tan impresionante como ese “miedo
a la muerte”, con el que la primera priora grita su desesperacion al
final del primer acto. Como se pregunta la casi vidente Constance:
“;la casualidad no seré la l6gica de Dios?”. Memorable.

Jorge Binaghi

Corinne Winters, Anna Caterina Antonacci, Ekaterina Gubanova,
Emoke Barath, Ewa Weslin, Jean-Francois Lapointe, Bogdan
Volkov, etc. Orquesta y Coro del Teatro de la Opera de Roma /
Michele Mariotti. Escena: Emma Dante. Dialogues des Carméli-
tes, de Francis Poulenc.

Teatro dell’ Opera (Costanzi), Roma.
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El Teatro de la Maestranza acogi6 unas Bodas de Figaro con escena de
Emilio Sagi, en una produccién del Teatro Real.

cristalino, muy célido y embriagador. El empaque de la Condesa de
Remigio no sucumbid nunca ante la vulgaridad volumétrica: elegancia
sin reservas en su “Porgi amor”, aunque de un vibrato marcado, que
corrigi6 en el “Dove sono” final y todo el cuarto acto, con exquisitos
filados y refinado fraseo.

El Cherubino de Molinari tampoco se dejo avasallar: su voz resulta
agradable, pero habia algo que no la hacia correr fluidamente. Sufrié
la velocidad de Rovaris, aunque peor lo pasé el Basilio de De Diego, a
quien le costd seguir la batuta. Tampoco a Navarro la pudimos oir bien
hasta su “Il capro e la capretta”, en el mismo filo del proscenio, con
voz claray cierta gracia. Seguel superdé tanto el volumen como la velo-
cidad y cumplié, que no era poco. Llevaba razén Figaro cuando llamé
al Conde, contino: Pratto, a pesar de su envergadura, vocalmente no
pasé de condesito, dado su poco volumen y apocamiento escénico.
Entrafiable, tierna y de voz seductora la de Ballesteros, y sélo le falté
la picardia que tiene Barbarina en su pequefia aria, cuando se lamenta
de su pérdida, sin decir qué habia extraviado. En las éperas bufas, las
jovenzuelas jugaban con estas pérdidas que ya no volverian jamés. El
coro magnifico, como siempre. Soberbias las coralistas Diana Larios y
Julia Rey en el dio “Amanti, constante”.

Carlos Tarin

Alessio Arduini, Natalia Labourdette, Carmela Remigio, Vittorio
Prato, Cecilia Molinari, etc. Coro de la A.A. Teatro Maestranza. Re-
al Orquesta Sinfénica de Sevilla / Corrado Rovaris. Escena: Emilio
Sagi. Las bodas de Figaro, de W. A. Mozart.

Teatro de la Maestranza, Sevilla.

Musica Antigua y mas

Ubeda / Baeza

Con el fin de afio natural llega uno de los mas esperados festiva-
les espafioles, el Festival de Musica Antigua de Ubeda y Baeza (Fe-
MAUB), y conviene no dejarse engafar con el nombre de “festival”,
porque dentro de este concepto se alnan varios ciclos: el Vandelvira
que se expande por toda la provincia de Jaén hasta alcanzar a treinta
poblaciones, con joyas auténticas en su programaciéon como la Misa
n. 3 de Manuel Garcia en recuperacion histérica del Numen Ensem-
ble y su director invitado Jerénimo Marin (colaborador de RITMO),
los conciertos pedagdgicos, el Congreso Internacional Musicology
and Festivals: Latin American and Iberian Perspectives, y el ciclo prin-
cipal en el largo puente de diciembre con 16 conciertos entre el 2y
el 11 de diciembre.

Bajo el lema Crossover - Cruces en la Mdsica Antigua, que propone
la actualizacion de la musica antigua y su mezcolanza con otros esti-
los, Serendipia Ensemble, joven grupo comandado por los flautistas de
pico Rita Rodriguez y Moisés Maroto, ofrecieron en San Lorenzo una
atractivo itinerario musical teniendo como telén de fondo La Vida es
Suerio de Calderdn el dia 3 a media tarde; y esa misma noche (la bue-
na costumbre son 3 conciertos diarios) Moisés Sadnchez Invention Trio
convenci6 al publico del Hospital de Santiago ubetense del atractivo
de trasladar las invenciones bachianas al jazz, cada una con su caracter
distinto. Syntagma Musicum, grupo local con un variado repertorio dan-
cistico, nos propuso un recorrido tanto fisico (ilbamos de palacio en pa-
lacio) como musical por las musicas del Renacimiento, con un guifio con
su adaptacién de Eleonor Rigby de los Beatles en forma de gallarda.

El dia 5 asistimos al espectaculo de Delirium Musica & La Floreta,
donde cinco instrumentistas y 3 bailarines nos deleitaron con saraos,
bailes y minuetes en tiempos de Felipe V, ataviados los bailarines con
trajes de época. El dia 6 en San Pablo tuvo lugar por la manana la
interpretacion de la Missa Mille Regretz a seis voces de Morales, en un
programa dedicado integramente al repertorio que aparece inventa-
riado como perteneciente a la Sacra Capilla de El Salvador de Ubeda;
Capella Prolationum & Ensemble La Danserye ofrecen una perfecta
recreacién de cémo se debia interpretar esta musica alld en la segun-
da mitad del siglo XVI ,todos mirando una Unica partitura colocada en
el facistol, y con el afiadido de afinacién y empaste excelentes, lo que
hizo de este concierto uno de los puntos culminantes del Festival. Ese
mismo dia 6 por la tarde, otro ejemplo de fusién, en este caso musica
antigua y musica popular, con un modélico programa del Ensemble
La Chimera, donde a través de las musicas nos contaron la travesia de
los emigrantes italianos a Argente con la colaboracién de los grandes
cantantes Pino de Vittorio, Maximiliano Bafios y Debora Troia.
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La clausura y despedida del Festival fue con Stile Antico, laureado conjunto
britanico que homenaje6 al abulense Sebastian de Vivanco.

Por dltimo, nuestra despedida del Festival fue con el magnifico
concierto del dia 7 en el més bello de los escenarios posibles, la Sacra
Capilla de El Salvador, donde Stile Antico, laureado conjunto britanico
sin director y con tan solo 12 voces, homenaje¢ al abulense Sebastian
de Vivanco por el IV centenario de su fallecimiento con una serie de
motetes de su publicacién de 1614, y a William Byrd, del que en 2023
celebraremos su IV centenario también. El grado de compenetracién,
afinacion pura y expresividad es tal en Stilo Antico que, como colo-
fon a nuestra estadia en Ubeda y Baeza, nos asegura la vuelta en la
siguiente edicién.

Juan de Vandelvira

Serendipia Ensemble, Moisés Sanchez Invention Trio, Syntagma
Musicum, Delirium Musica & La Floreta, Capella Prolationum &
Ensemble La Danserye, Ensemble La Chimera, Stile Antico.

XXVI Festival de Musica Antigua Ubeda y Baeza, diversos esce-
narios, Ubeda y Baeza.
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Inolvidable La bohéeme

Valencia

Los buenos vinos perduran en el tiempo. Esta produccién de La
bohéme, que data del afo 2012, hace ahora una década, tampoco
ha envejecido. Un montaje indeleble, inolvidable, con buenisimos
cantantes, aunque se haya renovado el elenco canoro de entonces,
con la excepcion del baritono Mattia Olivieri, ahora en el papel
de Marcello (entonces, Schaunard). La escenografia, obra de Da-
vide Livermore (quien llegd a convertirse en el Intendente del Pa-
lau de Les Arts a comienzos del afio 2015), estd disefiada a medio
camino entre la tradicién y la modernidad. El planteamiento del
turinés combina el atrezzo minimo tradicional imprescindible para
el desenvolvimiento escénico (sofa, mesa, taburete y sillas en los
Actos |y IV; un banco en el Acto lll), una escenografia més rica en el
Acto Il (con carras y practicables, grandes decorados), combinados
con la video creacion de Paolo Gep Cucco, elaborada con cuadros
impresionistas de Renoir y postimpresionistas de Van Gogh, entre
otros. Esta Gltima, por cierto, iba mostrando y mutando las image-
nes pictéricas de acuerdo con el decurso de la trama. Un detalle
ingenioso del director de escena piamontés es el movimiento en
paralelo a la platea del atrezzo, merced a unos engranajes ocultos
en el suelo del escenario, como ocurrié con el parlamento entre
Rodolfo y Marcelo, acercando entrambos, ubicados en un princi-
pio a los extremos de la corbata teatral. La escenografia, a cargo
del jiennense de Cambil, Antonio Castro, sin grandes problemas
escénicos. Es menester reconocer que el iluminador nacido en la
comarca de Sierra Mégina es un gran profesional.

Los cantantes, como se decia antes, son de primo cartello. El
tenor albanés Saimir Pirgu es un verdadero portento. Maravillosa
su aria “Che gelida manina”, con matices verdaderamente inusi-

Una vez mas, La bohéme se ha repuesto en la acertada escenografia de
Davide Livermore.
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El segundo acto de La bohéme transcurre en el concurrido Café Momus.

tados, en las interpretaciones al uso. Asi, empled con suma habi-
lidad los reguladores dindmicos, jugando constantemente con el
pianissimo, piano, mezzoforte, forte y fortissimo. Tiene este can-
tante nacionalizado italiano un arte especial para las veladuras y las
medias tintas verdaderamente singular. Los portamenti son bellos
y naturales, sin destacar ninguna de las notas de paso sobre las
restantes, y progresando con una dindmica bien mesurada hacia el
registro agudo. Aunque su voz no es excesivamente carnosa, es un
buen tenor lirico-spinto. Su partenaire, la soprano de Emilia Roma-
fia, Federica Lombardi, primé su vertiente lirica durante los Actos |
y Il. Empero, a partir del Acto Ill fue creciendo su dimensién como
soprano spinto, con una Mimi crecida ante las disensiones amoro-
sas. Esta cantante transalpina tiene buenos claroscuros, articulados
con sus gamas vocales. Su paisano, el baritono Mattia Olivieri, esta
asistido por un buen fiato, y su instrumento, rotundo, le procura
gran teatralidad en la escena. El baritono ubetense Damian del
Castillo utiliza su voz un tanto catacumbaria para conferir un sesgo
burlesco, socarrén, a su personaje, Schaunard. Este cantante jien-
nense debe de encontrarse como pez en el agua con los papeles
cémicos. Otro espanol, el bajo-baritono valenciano Manuel Fuen-
tes Figueira, cantd con notable correccién su “Vecchia zimarra”.
Mencién especial para la soprano valenciana Marina Monzé. Pese
a su lozania, camina con paso firme al estrellato. Su papel de Mu-
setta nos deslumbré por su desparpajo interpretativo, una soprano
ligera de paso facil de la voz, sélido, muy limpio en los agudos.

La Orquesta, excelente, con unos timbres maravillosos, en don-
de cantan todas las familias instrumentales, subrayados por des-
garradores floreos de los timbales. Magnificos los coros de nifios
y el Cor de la Generalitat Valenciana. La batuta del neoyorquino
James Gaffigan, el nuevo director musical, posee un gran talento
dramético y lirico. Una de sus virtudes es saborear las arias y arietas
de los cantantes, con la orquesta entregada, (la expresion italiana
col canto), sin llevar tiempos atrotinados. En fin, una Bohéme que
se escucharia un centenar de veces y no pasaria de moda.

Francisco Carlos Bueno Camejo

Saimir Pirgu, Mattia Olivieri, Damian del Castillo, Manuel
Fuentes, Jorge Rodriguez-Norton, Federica Lombardi, Marina
Monzé, Vicent Romero. Escola Coral Veus Juntes, Escolania de
la Mare de Déu dels Desemparats, Cor de la Generalitat Valen-
ciana. Orquestra de la Comunitat Valenciana / James Gaffigan.
Escena: Davide Livermore. La bohéme, de Giacomo Puccini.
Palau de Les Arts, Valencia.
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La seccién de critica de
discos de RITMO le ofre-
ce comentarios, analisis,
comparaciones, estudios y
ensayos de las novedades
discogréficas y reediciones
que mensualmente pre-
senta el mercado nacional
e internacional, en forma-
do audio (CD) y audiovisual
(DVD-BR), tanto en soporte
fisico como en edicién "on-
line" desde Internet.

En los cuadros inferiores
indicamos el detalle de
las descripciones que se
utilizan en la calificacion
de calidad y de 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.

CALIDAD

& k%% EXCELENTE
* k%% MUY BUENO
* % BUENO

* % REGULAR

* PESIMO

Valoracion
técnica

HISTORICO

PRESENTACION
ESPECIAL

ESPECIALMENTE
RECOMENDADO

SONIDO
EXTRAORDINARIO
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Paul *
(1892-1960)

Ball at the Savoy
Operetta in three acts
Alison Kelly

Gerald Frantzen

Ryan Trent Oldham
Cynthia Fortune Gruel
Rose Guecione

Bridget Skaggs

Matt Dyson

Folks Operetta

Anthony Barrese

Esta es la segunda graba-
cién de una opereta a cargo
de la compafia norteameri-
cana Folks Operetta, y apa-
rece diez afos después de
la anterior, dedicada a Leo
Fall. Ahora le toca el turno a
Paul Abraham (1892-1960), un
compositor hidngaro que, si
bien gozé de un éxito extraor-
dinario, en ocasiones compa-
rable al de su compatriota Le-
har, no es ahora tan popular, a
pesar de que, segln parece,
fue el creador de la “jazz ope-
retta” en Europa, con melo-
dias que hacian un guifio a
las que contempordneamente
trabajan en Broadway compo-
sitores como Kern, Gershwin
o Porter. Su origen judio le
obligé, justo la temporada del
estreno de Ball at the Savoy,
a abandonar Berlin e ir pere-
grinando con grandes éxitos
por media Europa y América,
hasta recalar en unos Estados
Unidos que no consiguieron
rendirse a su musica.

La obra que nos ocupa, en
su traduccion inglesa, es de-
liciosa, y se disfruta mas con
cada escucha; estd a cargo
de unos profesionales can-
tantes entre los que destaca
la divertida Cynthia Fortune
Gruel como Daisy Parker o el
seductor Ryan Trent Oldham
como Mustafa Bey. El argu-
mento, con un baile al que
acude por separado y de in-
cognito el matrimonio prota-
gonista (también lo son en la
vida real la seductora sopra-
no Alison Kelly y el elegante
tenor Gerald Frantzen) tiene
mucho del Die Feldermaus de
Johann Strauss y el director
Antohony Barrese consigue
una lectura trepidante y llena
de contrastes.

Pedro Coco

Las cuatro obras recogidas
en este disco son una buena
muestra de la camalednica
facilidad de Thomas Adeés (n.
1971) para construir su musica
a partir de materiales muy dife-
rentes que sabe llevar a su pro-
pio terreno. Asi, en los apenas
veinte minutos que dura Hotel
Suite (2018) saltan al oido ecos
de Piazzolla, Britten, Weill,
Bernard Herrmann, la Luld de
Berg, el jazz... La partitura es
la tercera de las suites para or-
questa que Adés ha extraido
de la obra que, de la noche a
la mafana, le brindé fama: la
6pera Powder Her Face (1995),
todo un escéndalo en su mo-
mento.

La diferencia entre esta pa-
ginay las dos concertantes que
le siguen no puede ser mas no-
toria: Lieux retrouvées (2016),
para violoncelo y orquesta,
sorprende por su contencién
y calidad descriptiva, mientras
que en Maérchentdnze (2021),
para violin y orquesta, las me-
lodias de canciones y danzas
populares inglesas conforman
un juego tan gozoso como
repleto de inventiva ritmica y
timbrica. La Ultima obra, Dawn
(2020), es una chacona, forma
barroca que le sirve a Adés
para evocar un amanecer.

Aungue Adés es un notable
director, cede en esta ocasidn
la batuta a un Nicholas Collon
que afronta este programa con
eleganciay, en Hotel Suite, con
la habilidad suficiente como
para contener la tendencia a
la hipertrofia sonora de ciertos
momentos de la partitura. En
cuanto a los solistas, su labor
es irreprochable, sobre todo
Kuusisto, quien estrené Mar-
chenténzey, al lado de Adeés, la
ha interpretado en escenarios
como L'Auditori de Barcelona.

Juan Carlos Moreno

ABRAHAM: Ball at the Savoy. Alison Kelly, Gerald
Frantzen, Ryan Trent Oldham, Cynthia Fortu-
ne Gruel, etc. Orquesta de la Folks Operetta /
Anthony Barrese.

ADES: Hotel Suite. Lieux retrouvés, Marchen-
tanze. Dawn. Pekka Kuusisto, violin. Tomas
Nuiiez, violoncelo. Orquesta Sinfonica de la Radio
Finlandesa / Nicholas Collon.

Decididamente, el Concier-
to para trompeta de Mieczys-
law Weinberg lleva camino de
convertirse en uno de los ca-
ballos predilectos de los solis-
tas de ese instrumento. Nada
extrafio, dada la peculiar fac-
tura de una obra que no solo
es brillante y técnicamente
exigente, sino que impresiona
también por su caracter enig-
matico, pues lo mismo ahonda
en lo grotesco como en lo oni-
rico y fantasmal.

A su lado, el concierto de
Alexander Arutiunian (1920-
2012), otra partitura que ha
ido ganando en popularidad
en los Ultimos tiempos, suena
mucho mas tradicional: es una
pieza de bravura sin mas pre-
tensidon que procurar el luci-
miento del intérprete.

El disco incluye también otra
pagina habitual en el reperto-
rio soviético para trompeta: el
Concierto para piano, trompeta
y cuerdas de Shostakovich. Y
este es precisamente el princi-
pal problema de este registro:
el trompetista Paul Merkelo
ha considerado que su parte
calla durante demasiado tiem-
po, por lo que, basandose en
un trabajo previo del también
trompetista Timofei Dokshizer,
la ha extendido de modo que
la partitura original se convierte
en un concierto para trompeta
con acompanamiento de pia-
no... La excusa de que Shos-
takovich tuvo en mente hacer
un doble concierto al modo ba-
rroco es solo eso, una excusa,
sin que la obra se vea mejorada
en grado alguno con tal mani-
pulacién. Este lunar empana la
labor de un Merkelo entregado
sobre todo a destacar el lado
mas pirotécnico de las compo-
siciones.

Juan Carlos Moreno

TUNIAN
SHOSTAKOVICH
WEINBERG

Trumpet Concertos

ARUTIUNIAN: Concierto para trompeta.
WEINBERG: Concierto para trompeta. SHOS-
TAKOVICH: Concierto para piano y trompeta.
Paul Merkelo, trompeta; Jae-Hyuck Cho, piano.
Orquesta Nacional de Rusia / Hans Graf.
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BACH
Six Suites for Cello solo

DAVID STROMBERG

OEHMS

-d

El cellista David Stromberg
ha grabado las seis Suites para
violoncello solo de J.S. Bach
basédndose en una interpreta-
cién  histéricamente informa-
da, haciendo una revisién de
las obras y estudiando en pro-
fundidad la organologia del
momento para presentarnos
una curiosidad, la utilizacién
del cello piccolo en la Sexta
Suite. Para la grabacion de las
cinco primeras utiliza un cello
barroco con cuerdas de tripa
y arco de la época, pero es en
la n. 6 donde aparece este cu-
rioso cello piccolo, que es un
poco méas pequefio que el nor-
mal y que tiene cinco cuerdas
(la quinta cuerda es méas aguda
y estd afinada en Mi). Orga-
nolégicamente se sitla entre
la viola da gamba con seis
cuerdas y el cello barroco con
cuatro, condicién que lleva al
oyente a un reino de sonido
maés brillante y nuevo que no
se consigue con un instrumen-
to actual.

La forma de estas Suites
sigue la tipica sucesion de
danzas barrocas, empezando
con un Preludio, continuando
con la Allemande, Courante,
Saranbande y Gigue e interca-
lando algin Minuetto, Gavotte
o Bourré entre ellas.

La utilizacién de estos dos
instrumentos barrocos le per-
miten a Stromberg realizar
matices mas sutiles que con un
instrumento moderno e inclu-
so mostrar uno de los aspectos
principales que se daba en la
estética del barroco, la des-
igualdad, diferencias sutiles a
nivel de ritmo, articulacién y
dindmica que creaban un dis-
curso mas rico, musicalmente
hablando; todo ello queda
patente en la audicién de esta
grabacién que nos descubre
estas obras de una manera
nueva y fresca.

Raquel Serneguet

BACH: Seis Suites para violonchelo. David

Stromberg.

Oehms Classics 0C498 « 2 CD » 140’ « DDD
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Albert Recasens, al fren-
te de la Grande Chapelle,
vuelve a ofrecernos un rigu-
roso trabajo de recuperacion
histérica, esta vez centrado
en la figura de José de Ba-
quedano. Nacido en Puente
de la Reina (1641), se orde-
no fraile trinitario y se formo
como musico en uno de los
nucleos culturales mas im-
portantes del momento, el
Real Convento de la Encar-
nacion de Madrid. En la ca-
pital tuvo la oportunidad de
conocer la obra de musicos
de la Corte como Juan Hidal-
go o Carlos Patifio. En 1681,
el cabildo de la catedral de
Santiago de Compostela lo
nombré maestro de capilla,
puesto que detentd hasta
1710. Pese a la crisis econé-
mica y politica del siglo XVII,
la catedral de Santiago con-
tinuaba siendo uno de los
centros religiosos con mas
medios econdémicos de la
Peninsula. Asi, Baquedano
se adapté a los recursos y al
gran espacio del que dispo-
nia, componiendo obras po-
licorales en un estilo a medio
camino entre la tradicién po-
lifénica hispana y las noveda-
des que entraban de Europa.

Albert Recasens tampoco
ha escatimado efectivos en
la seleccion de obras sacras
en latin, ofreciéndonos con
La Grande Chapelle una
musica bella y con una sono-
ridad plena, suntuosa. Siem-
pre atento a la expresién del
texto, consigue una interpre-
taciéon que transita fluida de
las partes de contrapunto a
las homofénicas y del grego-
riano a la polifonia, jugando
con el colorido de los instru-
mentos de forma que la es-
cucha de esta musica inédita
resulta un verdadero goce.

Mercedes Garcia Molina

JOSE DE
BAQUEDANO.

para la cate@fal de S

La Grande Chapefle
Albert Recasens

BAQUEDANO: Miisica para la catedral

de Santiago. La Grande Chapelle / Albert

Recasens.
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i PETER
¢ JABLONSKI
¢ PLAYS

GRAZY.

El afamado pianista Peter
Jablonski ha incorporado recien-
temente en su repertorio musica
de compositoras como Valborg
Aulin, Elfrida Andrée, Cécile
Chaminade y Grazyna Bacewi-
cz. De esta Ultima nos presenta
cinco obras para piano con el
sello Ondine, un trabajo que ha
sido galardonado con el premio
Charles Cros de la Academia
Francesa de Musica Contempo-
ranea.

Si bien las obras para violin
de Bacewicz han gozado de una
amplia difusién, composiciones
como las de este trabajo todavia
buscan ocupar un merecido sitio
dentro del repertorio pianistico.
Por ello, es un lujo encontrar en
una Unica grabacién ambos con-
juntos de estudios y las dos so-
natas para piano y, mas especifi-
camente, bajo la interpretacion
de un pianista que ha sabido
acentuar el caracter y origina-
lidad de cada una de las obras.
Quizés a quien lea estas lineas le
resulte especialmente interesan-
te el Concierto cracoviano que,
como su propio nombre indica,
estd creado a partir de melodias
populares de Cracovia. Su carac-
ter juguetdn y su escritura en di-
ferentes texturas hacen que este
inicio del disco nos invite a seguir
descubriendo a la compositora
polaca.

Si analizamos las precisas
descripciones que la propia au-
tora hace de sus estudios, ob-
servaremos cémo Jablonski ha
cumplido con sus expectativas
y ha superado todas y cada una
de sus complejidades técnicas.
El broche final son las Sonatas
para piano, con una particular
mencién a la Primera, ya que fue
el propio intérprete quien la pu-
blicé en 2021 (70 afios después
de su estreno) para devolverla a
la vida y que estuviera disponible
para cualquier pianista que de-
see tocarla.

Sakira Ventura

Aparece la primera entrega
de un nuevo ciclo integral de las
Sinfonias beethovenianas con
las ns. 1, 2y 7. Se intuye que,
ante la calidad de la discografia,
pudiera pasar desapercibido
y se cuestionaréd la necesidad
de esta aportacion. El mismo
director se anticipa a nuestras
reticencias en una entrevista
con Anselm Cybinski, que ocu-
pa el espacio de las tradiciona-
les notas al disco, y expone las
causas que han motivado este
proyecto: hace seis o siete afos
interpretaron todas las Sinfonias
en un fin de semana, y aquella
intensidad de preparacién fue
una experiencia muy importan-
te para la orquesta, de manera
que, con la llegada del 12° ani-
versario de su relacién, y viendo
la madurez de su trabajo, han
decidido grabarlas en estudio,
sacando partido a las restriccio-
nes pandémicas.

El resultado es realmente
bueno, consiguiendo un equi-
librio milagroso entre distintas
tendencias o facciones inter-
pretativas: ni son versiones
Sturm und Drang a la Harnon-
court, ni son versiones pasa-
das en su romanticismo, ni los
tempi son mMorosos como en
algunas versiones clasicas ni
son alocados como en algunas
con instrumentos originales, ni
eliminan el vibrato ni lo utilizan
por doquier. La orquesta toca
con instrumentos modernos,
pero con trompas y trompetas
naturales, combinacién de lo
viejo y lo nuevo que les permite
no tener que compensar con 40
instrumentistas de cuerda, de
manera que la consecuencia fi-
nal es una claridad en el discur-
so, una nueva profundizacion
en la Urtext, en el texto original
de Beethoven. Quedamos a la
espera de las dos proximas en-
tregas para completar el ciclo
en otofio de 2024.

Jerénimo Marin

n

BEETHOVEN SYMPHONIES 1/2/7

KAMMERAKADEMIE POTSDAM
ANTONELLO MANACORDA

BACEWICZ: Obras para piano. Peter Jablonski,
piano.

BEETHOVEN: Sinfonias ns 1, 2 y 7. Kammeraka-
demie Postdam / Antonello Manacorda.
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Christina Landshamer
Munchn’
Rundfunkorchestt
JOHN FIORE

Dentro de la produccion
beethoveniana, hay algunas
obras que aun merecerian ma-
yor atenciéon de la que reciben,
pero que, por diferentes facto-
res, no lo logran. Egmont es la
musica incidental escrita para el
homonimo drama de Goethe,
y, si bien es cierto que su ober-
tura si estd entre las preferidas
por los aficionados, rara vez se
accede al resto de los 9 nime-
ros que la conforman. Encar-
gada por el teatro de la Corte
de Viena, el héroe central de la
obra teatral, Egmont, y su ama-
da Klarchen, con su insaciable
deseo de libertad, més la ad-
miraciéon de Beethoven por el
propio Goethe, al que envié la
partitura y no acusé recibo, ex-
plican el entusiasmo de Beetho-
ven por esta ocasion, hasta el
extremo de no querer cobrar
por el encargo.

Algunos de los niimeros mu-
sicales del drama estan indica-
dos por el propio Goethe (“aqui
canta una cancién”), pero la
elaboracion de Beethoven ex-
cede con creces la simple fun-
cionalidad de esta musica, con
dos lieder muy bien trenzados,
y unos intermedios musicales
que siguen alimentando el dra-
ma para evitar la dispersion del
espectador.

La presentacién de la obra
en doble disco es un acierto. El
primero introduce a un narrador
que nos explica la trama entre
los nimeros musicales. Y el se-
gundo presenta la musica toda
seguida, con el afiadido final de
la Obertura para la onoméstica
del Emperador. La versién de
la Orquesta de la Radio de Mu-
nich con John Fiore es excelen-
te, por el extremo cuidado del
vibrato y por no precipitar los
tempi en esos finales fragorosos
beethovenianos, dejando respi-
rar a la musica.

Jerénimo Marin

BEETHOVEN: Egmont Op. 84. Obertura “Zur
Namensfeier” Op. 115. August Zirner, narrador.
Christina Landshamer. Miinchner Rundfunkor-
chester / John Fiore.

El estilo beethoveniano de
Muti ha evolucionado muy fa-
vorablemente a lo largo de
los dltimos afios. Lo podemos
comprobar si comparamos sus
Ultimos trabajos con el ya no-
table, aunque con altibajos,
ciclo sinfénico que grabd para
la extinta Emi (Warner ahora)
durante la segunda mitad de la
década de los ochenta. Tanto
es asi, que en esta version de
la Missa Solemnis (procedente
del Festival de Salzburgo de
2021) alcanza unas cotas sola-
mente reservadas para los mas
grandes. El maestro italiano se
beneficia de un cuarteto vocal
que, sin ser perfecto (;hay al-
guno que lo pueda ser en esta
obra endiablada?), encuentra
el conveniente equilibrio para
hallar la cohesion necesaria en-
tre las diferentes texturas de la
partitura. También se beneficia
de un coro y una orquesta que
conoce a la perfeccion, y que
cada vez suenan mejor; pero, lo
que define con mayor precision
esta version es la labor del pro-
pio Muti, que desde el comien-
zo sabe a la perfeccion lo que
quiere para esta obra, y asi se lo
hace entender a solistas, coro y
orguesta mediante pequefios
gestos, miradas, o indicaciones
que delatan una complicidad
evidentemente trabajada.

Hacia tiempo que no se pu-
blicaba una version de la Missa
Solemnis de esta entidad; creo
que desde Barenboim (Warner),
afos noventa. El argentino,
junto a Klemperer (Warner) y
Bernstein (DQ) integra el triun-
virato que conforma el olimpo
de la fonografia de la obra; un
peldafo por debajo, se encuen-
tran Giulini (Warner) y esta que
ahora comentamos.

Rafael-Juan Poveda Jabonero

100 JAHRE H
A zouRGER I

RICCARDO MUTI

WIENER PHILHARMONIKE
KONZERTVEREINIGU

ROSA FEOLA S /A
DMITRY KORCHAK - ILDAR ABDRAZAKOV.

BEETHOVEN: Missa Solemnis. Feola, Kolosova,
Korchak, Abdrazakov. Coro Estatal y Filarménica
de Viena / Riccardo Muti. Dir.: Michael Beyer.
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PULSO VITAL

Hace sdélo dos meses
habldbamos de Kempe y el
fuerte pulso vital que con-
tenfan sus interpretaciones,
haciendo alusién a este ci-
clo de Sinfonias de Brahms,
como uno de los mas no-
tables de su época. Profil
ofrece esta edicién, a la
que se puede adjuntar las
Sinfonias ns. 4y 5 de Bruck-
ner que, como Brahms,
fueron editadas por Emi
en los setenta (grabaciones
de 1974 y 1976). En cuan-
to a las remasterizaciones,
guardan los mismos defec-
tos que suelen mostrar en
las recopilaciones de la fir-
ma; como no dejar espacio
entre las diferentes pistas.
Ademas, casi no puede ha-
blarse de remasterizacion,
pues lo que se suele hacer
es transportar el sonido ori-
ginal simplemente digitali-
zado, sin ningun tratamien-
to, al CD. Resulta frustrante
en el caso de Brahms, pues
el sonido original, excesi-
vamente metélico y algo
desequilibrado en los ins-
trumentos de viento, po-
dria haber sido mejorado
con una remasterizacion
mas cuidada. También con
Bruckner, aunque en este
caso, el sonido original es-
taba més logrado.

Kempe ya habia graba-
do las Sinfonias de Brahms
en la década de los cin-
cuenta con la Filarménica
de Berlin. Si comparamos
ese ciclo con este, con el
concurso de la Filarmonica
de Munich, advertimos una
mayor intensidad, sobre
todo en la Primera Sinfo-
nia. Podemos concluir que

PHIL

RUDOLF K

BRAHMS: Sinfonias completas. Variacio-
nes Haydn. Filarmonica de Munich / Rudolf
Kempe.

Kempe tenia desde el ini-
cio una idea muy concre-
ta, y era fiel a ella siempre
que se acercaba a su mu-
sica. Igual le ocurre con el
Concierto para violin con
Menuhin, o su extraordi-
nario Réquiem Aleman.
Desde este punto de vis-
ta, esta integral es redon-
da, aunque determinadas
secciones de las Primera o
Tercera podrian haber sido
mas paladeadas; pero trai-
cionado el impulso directo
que imprime el director a
todo el ciclo. Es un Brahms
visionario, vitalista y de pul-
so muy atractivo, que nece-
sitarfa ser servido en unas
condiciones acusticas mas
idoneas.

El Bruckner no es tan re-
dondo, con momentos de
gran inspiracién y belleza.
El director aleméan vuelve a
ser fiel a sus principios, ten-
sando el discurso musical,
para que la intensidad no
decaiga en ningin momen-
to, o creando expectacién
ante lo que estéd por venir
en los diferentes puntos
cruciales de la obra. Son
estos registros de una gran
importancia, no sélo por-
que aun a dia de hoy pre-
sentan un Bruckner perfec-
tamente viable, sino por-
que en el momento de su
aparicion (Quinta), vinieron
a llenar un hueco impor-
tante en la discografia de
un compositor que pedia a
gritos una renovacion y un
lugar de privilegio entre los
grandes sinfonistas de la
historia.

Rafael-Juan Poveda Jabonero

BRUCKNER: Sinfonias ns. 4y 5. Filarmonica
de Munich / Rudolf Kempe.
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Reunién satisfactoria en-
tre dos generaciones de ar-
tistas, Mutter y Ferréndez, sin
olvidar al pianista Lambert
Orkis, en dos obras romanti-
cas que dejan brillar sus habi-
lidades técnicas y su pasion.
No se puede negar que Mut-
ter es uno de esos musicos
que ama lo que hace y esta
comprometida con la musi-
ca y compartiéndola con su
publico. Pablo Ferréndez no
se queda atras. Nos deleitan
con musica grandiosa, mus-
culosa y heroica, hasta llegar
el contraste en la segunda
parte con musica de camara
intima, sensual y lirica. Todo
ello con el acompafiamien-
to exuberante y envolvente
de la Orquesta Filarménica
Checa con Manfred Honeck
al frente. Solo en el duo de
amor apasionado entre los
solistas del Andante del Do-
ble Concierto de Brahms
suena totalmente compro-
metido y convincente.

No menos interesante es
el Trio con piano en sol me-
nor gravemente descuidado
de Clara Schumann. Debido
a que esta pieza rara vez se
escucha, se coloca al frente
para que no se la pierda, y
los oyentes encontrarén que
es complementaria a la obra
de su “amigo” Brahms. A pe-
sar de su forma clasica una
pieza romantica melancélica
en la linea explorada por su
marido, y su melancolia in-
quietante esta en consonan-
cia con la musica de cémara
alemana de mediados del si-
glo XIX. El conjunto tiene un
enfoque suave y controlado
de esta musica, y la rique-
za de las cuerdas se mezcla
agradablemente con el tono
redondeado del piano.

Luis Suarez

BRAHMS: Concierto doble para violin

y chelo. CLARA SCHUMANN: Trio en sol

menor. Lambert Orkis, Anne Sophie Mutter,

Pablo Ferrandez. Orquesta Filarmonica

Checa / Manfred Honeck.

Sony Classical 19658741102 « DDD » 61’
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Margarita Héhenrieder (por-
tada de RITMO en abril de
2022) tiene una larga trayec-
toria y es profesora de piano
en la Universidad de Musica
de Munich. En este disco in-
terpreta musica de Chopin en
un Gran Piano Pleyel original
de 1845, el piano preferido por
Chopin. Es probable que esté
restaurado, al menos el fieltro
de los macillos, pues es dificil
mantenerlos después de 175
anos. Chopin escribié sus dos
Conciertos como autopromo-
cion para darse a conocer en
Paris. El n. 1 es el méas cono-
cido, y Margarita Hoéhenrieder
se hace acompanar aqui por la
orquesta La Scintilla, conjun-
to historicista residente en la
Opera de Zdrich, cuyo director
es el italiano Ricardo Minasi,
especializado en musica barro-
ca interpretada con instrumen-
tos originales.

Se puede escuchar en la
interpretacion del Concierto
que ambos, la pianista y el di-
rector, buscan la sonoridad ori-
ginal, el alma de la musica de
Chopin, en un piano en el que
no se alcanza aun la velocidad
que permiten los pianos ac-
tuales; el tempo estd ajustado
y la busqueda es mas sobre la
expresion que sobre la exhibi-
cion virtuosistica. Asi lo entien-
de también Riccardo Minasi,
que guia a su orquesta en esa
direccion. Completa el disco
una seleccion de 10 de las 58
Mazurkas. Basadas en la danza
tradicional polaca, se pueden
considerar como pioneras del
nacionalismo musical. Son pie-
zas no extremadamente difici-
les de tocar, pero si de interpre-
tar, y en este disco escuchamos
a Hohenrieder sacar la méaxima
expresiéon de estas piezas en la
sonoridad del piano para el que
fueron pensadas.

Sol Bordas

¥ARGARITA
{IU ENRIEDER
RCHESTRA LA SCINTILLA

RICCARDO MINASkainero

R o
CHO

15" PIANO CONCERTO OP.11 IN'E'MINOR
AND MAZURKAS

CHOPIN: Concierto para piano n. 1. 10 Ma-

zurkas. Margarita Hohenrieder; piano. Orquesta

La Scintilla / Riccardo Minasi.
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by Josef Bohuslav
FOERSTER
Symphony No. 1
Festive Overture * From Shakespeare
Janicek Philharmonic Orchestra
Marek Stilec

Con Zdenek Fibich, Josef
Bohuslav Foerster es el més
cosmopolita de los grandes
compositores del romanticismo
checo. O, dicho de otro modo,
el menos nacionalista, a pesar
de obras como la épera Eva. El
repertorio escogido para este
disco da cuenta de esa tenden-
cia de Foerster. Asi, la Sinfonia
n. 1 (1887-1888) se inscribe en
la tradicién sinfénica germanica
més pura, con un encantador
Andante sostenuto en forma de
idilio y detalles sorprendentes
como la inclusién de una parte
en estilo fugado en la seccién
de trio del Allegretto scherzan-
do. La obra, no obstante, es
auln poco personal, no asi la sui-
te De Shakespeare (1908-1910),
cinco movimientos que evocan
el universo del dramaturgo in-
glés y a cuatro de sus persona-
jes femeninos, Perdita (Cuento
de invierno), Viola (Noche de
reyes), Lady Macbeth y Katha-
rina (La fierecilla domada). El
talento dramético de Foerster
aflora en esta musica, ora en-
cantadora, ora inquietante y
llena de misterio, cuando no
grécil y juguetona. Igualmen-
te, seduce por la facilidad del
compositor para la creacién de
melodias y su imaginacién a la
hora de instrumentar. En cuan-
to a la Obertura festiva (1907),
es lo que sugiere su titulo: una
obra de circunstancias, pero
realizada con oficio més que
sobrado.

Abalado por su notable in-
tegral sinfénica de Fibich, Ma-
rek Stilec firma unas versiones
valiosas y necesarias de un re-
pertorio tan interesante como
poco frecuentado por las dis-
cogréficas. Esperemos que su
incursién en Foerster no se
quede aqui y se extienda a sus
otras cuatro Sinfonias.

Juan Carlos Moreno

FOERSTER: Obertura festiva. Sinfonia n. 1. De
Shakespeare. Orquesta Filarmonica Jandcek /
Marek Stilec.

El matrimonio Winsch nos
presenta un nuevo trabajo jun-
to al violin de Raul Teo Arias y
el violoncello de Johann-Se-
bastian Sommer. El repertorio
elegido para esta grabacién
es poco comun, son las Nue-
ve Arias alemanas de Haendel
que fueron compuestas entre
1724 y 1727 cuando el com-
positor estaba trabajando en
Londres. Bernhard Wiinsch ha
realizado un arreglo en el cual
el violin estd continuamente
presente como instrumen-
to solista, excepto en el Aria
HWV 205, donde sélo aparece
el violoncello, y en el HWV 210,
donde, tanto el cello como el
violin, se alternan el discurso
acompafiando a la voz.

Haendel utilizdé los textos
de un poeta de Hamburgo,
B.H. Brockes, los mantuvo en
aleman, pese a estar trabajan-
do en Inglaterra y nunca los
tradujo al inglés; este ciclo de
Nueve Arias alemanas es in-
usual dentro de su produccién,
es muy intimo, son piezas muy
sensibles e introspectivas, y
pertenecen mas a la estética
preclésica del Empfindsamkeit
(estilo de la sensibilidad) que
al Barroco.

En esta grabacién los
Winsch se han abstenido de-
liberadamente de lo que se
conoce como practica de in-
terpretacion histérica,  justifi-
céndolo desde un punto de
vista tradicional, en la época
del barroco y hasta bien entra-
do el siglo XIX, arreglar obras
y adaptarlas para instrumentos
muy diferentes era una préctica
normal, ofreciéndonos de esta
manera un CD con una sono-
ridad bastante diferente a la
obra original, ya que un aria con
solo cuatro ejecutantes causa
una impresiéon mas intima que
un gran coro y orquesta.

Raquel Serneguet

L/tét/l/l/ £Z({ﬂff¢4 Avzere)

GEORG FRIEDRICH HANDEL

y

HAENDEL: Neun Deutsche Arien. Eilika Wiinsch,
soprano; Ratl Teo Arias, violin; Johann-Sebastian
Sommer, violoncello y Bernhard Wiinsch, clave
y arreglos.
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Con la integral de los Con-
certi Grossi de Haendel, la
Accademia Bizantina estd de
enhorabuena. Por un lado cul-
minan una grabacién que la
pandemia interrumpié y por
otro lo incluyen en “The exci-
ting sound of Baroque Music”,
un proyecto cultural que inte-
gra diversas disciplinas artisti-
cas con la intencién de acercar
la musica barroca a nuevos pu-
blicos.

Haendel abordd absoluta-
mente todos los géneros mu-
sicales de su época, siempre
con un nivel de calidad dificil-
mente igualable. Ademas de
dedicar més de 30 afios a la
Opera seria y oratorio, su ca-
télogo instrumental es de una
riqueza extraordinaria, debido
en parte a que la corte deman-
daba obras de circunstancias y
a que Londres era la cuna de
los conciertos publicos. Este
bullicioso ambiente favorecio
el negocio de la impresiéon
musical en el que destacaba
John Walsh, editor con quien
Haendel llevaba tiempo publi-
cando sus 6peras. Ante el éxito
de ventas que resultaron ser
los Concerti Grossi de Corelli,
Walsh reunié composiciones
de Haendel de diversos tipos,
épocas y destinos para crear sin
conocimiento del autor el Op.
3 de los Concerti Grossi. Estos
no tienen el ndmero canéni-
co de movimientos, oscilando
entre los dos y los cinco y tam-
poco hay concertino, aunque
si pasajes virtuosisticos para
instrumentos solistas de cuer-
da o viento. Al ser adaptados
desde otras instrumentaciones
distintas en origen, contienen
errores que Ottavio Dantone
ha optado por corregir, con-
cretamente las partes de viola
de los Conciertos ns. 3, 4y 5.
Con la Op. 6, Haendel se cuidd
mucho de la anterior pirateria
de Walsh: compuso de forma
unificada en el otofio de 1739y
fueron impresos bajo su control
en una lujosa edicién, con la
deliberada intencién de com-
petir con los de Corelli. Con
estos comparte la misma distri-
bucién del concertino (violin |,
violin Il y cello) y la estructura.
El Op. 6 es una perfecta sintesis
de los estilos italiano y francés y
constituye el mejor ejemplo de

HAENDEL: Concerti Grossi Op. 3 y Op .6.
Accademia Bizantina / Ottavio Dantone, clave

y direccion.
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BIZANTINA
ORCHESTRA

OTTAVIO
DANTONE

ACCADEMIA
BIZANTINA
ORCHESTRA

OTTAVIO 3™
DANTONE

musica instrumental de todo
el siglo XVIII, sélo comparable
con los Conciertos de Brand-
emburgo de Bach.

Si bien la acUstica seca del
teatro Goldoni, donde se ha
grabado el Op. 3, empafia su
percepcion, los dos opus com-
parten las mismas caracteristi-
cas: balance perfecto entre los
solistas y el tuttiy fraseo precio-
sista hasta la obsesion, pintado
con un verdadero encaje de
bolillos de acentos y cambios
de dinamicas y agdgicas. El
juego de timbres y texturas es
vivificante y fresco en el Op. 3,
donde destacan Elisabeth Bau-
mer (oboe), Marco Brolli (flauta
dulce y traverso), Alberto Gue-
rra (fagot), Rei Ishizaka (oboe y
flauta de pico). En el Op. 6 bri-
llan con apabullante virtuosis-
mo Alessandro Tampieri (con-
certino y uno de los pilares de
conjunto), Ana Liz Ojeda (violin
1)y Emmanuel Jaques (cello). El
continuo, formado por Tiziano
Bagnati (archilaud) y Stefano
Demicheli (6rgano), al que se
anade Fabiano Merlante (tior-
ba) en el Op. ¢, brinda el aca-
bado sonoro caracteristico de
la Accademia, potente en los
graves, redondeado y rico en
matices. Ottavio Dantone di-
rige desde el clave con tempi
mesurados, trazando un fraseo
elegante en el que el discurso
estd claro y bien delimitado, a
la vez enriquecido por infinitud
de planos sonoros.

Con este brillante trabajo, la
Accademia Bizantina entra con
buen pie en 2023 para celebrar
su veinte aniversario. Por otros
veinte mas.

Mercedes Garcia Molina

RADIO- SWR» CLASSIC
SINFONIE-

ORCHESTER

STUTTGART

SERGIU
CELIBIDACHE

oniciNAL
TCHAIKOVSKY RewasTERED

El contenido de este CD
procede de un concierto ce-
lebrado en Villa Berg el 17
de septiembre de 1959. Los
aflos que siguieron a la Se-
gunda Guerra Mundial fue-
ron de especial actividad mu-
sical para la famosa villa que,
construida hacia mediados
del siglo XIX por el arquitecto
Friedrich von Leins, fue desti-
nada en principio al principe
heredero de Wirttemberg,
para pasar al dominio de la
propia ciudad de Stuttgart
mas tarde, ya en 1913. Al fi-
nal de la guerra (y hasta los
primeros afnos del siglo XXI)
seria la Radio de Stuttgart la
institucion que se haria cargo
del lugar, donde celebraba
gran parte de sus activida-
des, la musica una de las méas
significativas.

Con esta ya son unas cuan-
tas versiones de la Patética de
Tchaikovsky que se conocen
firmadas por Celibidache. En
todas ellas, como aqui ocu-
rre, se ve ya venir lo que nos
iba a ofrecer el rumano en sus
Ultimos afos al respecto, aun-
que, bajo mi punto de vista,
no llega a alcanzar en esta
obra los limites casi insospe-
chados que si logré con su
Ultima versién de la Quinta
Sinfonia del compositor ruso.
Por ello, quizéds resulte aun
més interesante la versidn
de la 102 de Haydn que nos
regala un Celibidache que
siempre acertaba cuando se
acercaba a la musica del au-
tor de La Creacién. Es este
un Haydn colocado en la an-
tesala del sinfonismo beetho-
veniano, como debe ser, al
tiempo que dotado de fres-
cura y estilo inconfundibles.
Una gozada. Lastima del so-
nido en algunos momentos.

Rafael-Juan Poveda Jabonero

"Mucha agua debajo del
puente” diria un angloparlante
para explicar lo ocurrido en el
campo de la interpretacion mu-
sical historicista desde la tem-
prana muerte de Karl Richter en
1981 hasta, un suponer, Teodor
Currentzis. Y es que, en efecto,
han pasado muchas cosas des-
de entonces o, para ser mas
precisos, desde que el director
alemaén dirigiese esta Creacién
en concierto (Munich, 8 mayo
de 1972) y dejase asi la que es
muy probablemente su Unica
grabacién completa de la céle-
bre partitura haydniana.

Privada la llaman, cuando
quiza lo mas correcto sea decir
pirata; en todo caso, procede
de la coleccién particular de
su hijo, el Dr. Tobias Richter, y
ha sido cuidadosamente res-
taurada, aunque el esfuerzo
tecnolégico no ha logrado
eliminar del todo algunas defi-
ciencias ocasionales de satura-
cién, en especial en los coros.
Sea como fuere, estamos ante
una version tradicional, densa,
roméntica a mucha honra, de
tempi lentos que espantard a
los amantes de las interpreta-
ciones “informadas histdrica-
mente”, pero que relne sufi-
cientes atractivos para quienes
reconozcan que otros presu-
puestos estéticos son también
vélidos o para los que disfruten
(re)descubriendo voces como
la postergada Elisabeth Spei-
ser, Euridice en la mitica gra-
bacion del Orfeo de Raymond
Leppard.

Maés que una grabacién in-
dispensable de esta obra maes-
tra, apreciamos en esta Crea-
cién un importante documento
y una instructiva leccion del arte
directorial y canoro que mere-
ce ser escuchada al menos una
vez. Ya sabe: fiabilidad alemana
a su alcance.

Dario Fernandez Ruiz

HAYDN: Sinfonia n. 102, TCHAIKOVSKY: Sin-
fonia n. 6. Orquesta Sinfonica de la Radio de
Stuttgart / Sergiu Celibidache.

HAYDN: Die Schopfung. Elisabeth Speiser, Wer-
ner Hollweg, Karl Christian Kohn. Coro y Orquesta
de la Opera Estatal de Baviera / Karl Richter.
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COMO SI LA MUERTE ASOMARA POR AHi

Dos décadas después
regresaba la enigmatica
Jenufa al Covent Garden
(2021), con una produccién
de cuidada estética, eficaz
dramaturgia y asfixiante at-
mésfera, firmada por uno
de los grandes directores
de escena de nuestro pre-
sente, ese explorador de la
moral y los sumideros de la
condicion humana que es
Claus Guth. Propuesta fria,
incomoda y tétrica, reple-
ta de gélidos simbolismos
(impregnados de grises y
negros), con una ensancha-
da dimension psicoldgica
que se beneficia de un por-
tentoso trabajo de ilumina-
cién donde las tinieblas se
apoderan de un escenario
disefiado sobre la base de
espacios cerrados y claus-
trofébicos (no hay puertas,
ni ventanas), donde es im-
posible ocultarse de una
sociedad acechante que in-
tenta decidir el destino de
los personajes (ni rastro del
campesinado). Una rueda
de molino que no ceja en
dar vueltas y pender sobre
las cabezas de los intérpre-
tes y que por las vestimen-
tas intenta rememorar a las
alienadas Brujas de Salem
del divino Miller.

Aungue hay tension y
desgarro a chorros en el
escenario, Guth tampoco
prescinde de los coloridos
elementos folcléricos  es-
lavos que posee esta obra
maestra a caballo entre dos
siglos. Para bien, Guth cree
estar inmerso en una espe-
cie de Tristan e Isolda mo-
ravo en el maravilloso dio
final, ese que aspira a apun-
talar el sarcofago operistico
decimondnico.

La gran triunfadora es sin
duda la lituana Asmik Gri-
gorian, espectacular dando
vida a la maltrecha fémina
(es capaz de ponerse a llorar
a lagrima viva sobre el esce-
nario). Una juvenil e inocen-
te presencia fisica que unida
al potente instrumento y la

JANACEK: Jenufa. Asmik Grigorian, Karita

Mattila, Nicky Spence, Saimir Pirgu, Elena

Zilio. Orquestay Coro de la Royal Opera House

/ Henrik Nanasi. Escena: Claus Guth.
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pureza de su canto (natural
y fresco en el agudo), rega-
la una Jenufa de enorme
calado y potencial drama-
tico. Soberbia. Debutaba
como esa desquiciada bruja
mala que parece sacada de
un cuento gotico que es la
compleja Kostelnicka, nada
menos que Karita Mattila,
otra leyenda del universo
operistico del moravo (in-
olvidable su Katia Kabano-
va en el Teatro Real). Ella
fue la Jdltima Jenufa del
Covent Garden junto al
entonces mandamas del
teatro Bernard Haitink (re-
gistro disponible en Erato).
Su sacristana (la verdadera
protagonista de la opera)
es de un dominio escénico
demoledor, tragica y esqui-
zofrénica, de una expresivi-
dad vocal que desgarra. Su
registro alto aln se mantie-
ne vivo, como lo demues-
tra en la espinosa escena
del relato del infanticidio.
Estupendos los dos teno-
res (algo italianizados) de
Nicky Spence (emotiva voz
lirica) y un chulesco Saimir
Pirgu. La veterana Elena
Zilio ofrece una abuela en-
tranable.

El maestro hingaro Hen-
rik Nanasi, que entiende a
la perfeccién la particulari-
sima y ardiente ritmica (a lo
Fricsay) y el intenso aroma
eslavo que lleva adosada la
partitura, despliega un am-
plio abanico de dindmicas y
timbres, dirigiendo con mu-
cho volumen, drama y ten-
sién a una orquesta que da
formidablemente el tipo en
todas sus secciones. Version
de Brno.

Javier Extremera

JUESTA NACIONALES
ORG" ' DE ESPARA

La intencién de la Orquesta y
Coro Nacionales de Espafia era
festejar su 50 aniversario en 2021
con la interpretaciéon de la mis-
ma obra con la inicid su periplo,
pero hete aqui que la pandemia
se interpuso en el destino y, con
buenos reflejos, se optd por
"adaptar” la obra a las fuerzas
permitidas por las autoridades
sanitarias, reduciendo la plantilla
original de 110 intérpretes en la
orquesta a tan solo 55. No hay
que rasgarse las vestiduras, pues
hay toda una tradicién histérica
de este tipo de adaptaciones
que incluyen desde el Requiem
de Mozart para cuarteto de cuer-
da, el propio Liszt con las Sinfo-
nias beethovenianas para piano,
o en el caso del propio Mahler,
su Cuarta para 14 instrumentistas
(Klaus Simon) o la Quinta para 17
del Natalia Ensemble. La labor
de José Luis Turina, cuyos deta-
lles explica sabiamente el propio
Turina en las necesarias y muy
bien escritas notas al programa,
es excepcional y aventuramos
que serd una version muy a tener
en cuenta por aquellas orquestas
sin la capacidad para alcanzar la
plantilla gigante demandada.

;Qué se gana y que se pier-
de? Obviamente, la masa sono-
ra no es la misma por lo que es
evidente que la “pegada” de
los tutti no seré la misma, pero,
a cambio, estd todo el mate-
rial expuesto con una claridad,
y, mérito también de Afkham y
la OCNE que atraviesa un mo-
mento de gran calidad, hay algo
transparente, aéreo, de didlogo
entre timbres que recorre toda
la Sinfonia. Landshamer y Car-
gill cumplen perfectamente su
cometido, y el Coro, ocupando
cada miembro la distancia re-
querida, emociona, aun cuando
su toma sonora pierda algo de
concrecion en esta primera gra-
bacién mundial realizada en oc-
tubre de 2021.

Jeronimo Marin

MAHLER: Sinfonia n. 2 (arreglo para orquesta
reducida de José Luis Turina). Christina Lands-
hamer, Karen Cargill. Orquesta y Coro Nacionales
de Espaiia / David Afkham.

El catédlogo de Bohuslav Mar-
tinu presenta un buen pufado
de minUsculas operas que des-
tacan por la frescura de su factu-
ray el deseo de ir més allé de las
convenciones del género, tanto
en lo que se refiere a los argu-
mentos como a la propia musi-
ca. Larmes de couteau (Lagrimas
de cuchillo, 1928) es una de las
més originales. Con libreto de
George Ribemont-Dessaignes,
como también Les Trois Sou-
haits (1929) y Le Jour de bonté
(1930), con las que conforma una
especie de trilogia, es una san-
grienta parodia surrealista de las
historias de amor. En el plano
musical destaca por su eclecti-
cismo y un toque jazzistico que
instrumentos como el banjo, el
acordedn, el saxofén y el piano
hacen alin mas evidente. Sea
por su argumento, sea por su
musica, la dpera no se represen-
t6 hasta 1969, todo lo contrario
que Comedy on the Bridge (Co-
media sobre el puente, 1935),
que primero fue estrenada en
checo por Radio Praga en 1937
y luego, en 1951, en inglés y en
versidn escénica, en Nueva York,
con tal éxito que acabé siendo
adaptada también para televi-
sién. Su musica es una delicia
de teatralidad y comicidad, con
guifios a la tradicién checa, pa-
rodias de marchas militares y esa
facilidad melddica que constitu-
ye uno de los rasgos distintivos
del Martinu maduro.

Las versiones de ambas 6pe-
ras son una auténtica fiesta, so-
bre todo la de Comedy on the
Bridge, llevada a un vertiginoso
ritmo teatral por unos cantantes
entregados. Cornelius Meister,
por su parte, extrae de la peque-
fia orquesta el brillo y la chispa
que estas partituras requieren.
Recomendacién, pues, més que
plena.

Juan Carlos Moreno

BOHUSLAV MARTINU

es de couteau
nife Tear

3 A —
Cornelius Meister
SWR» TRTERRT

MARTINU: Les larmes de couteau. Comedy
on the Bridge. Elena Tsallagova, Maria Riccarda
Wesseling, Adam Palka, Esther Dierkes, Stine Ma-
rie Fischer, Bjorn Biirger: Staatsorchester Stuttgart
/ Cornelius Meister:
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MENDELSSOHN

PIANO CONCERTOS
CAPRICCIO BRILLANT

LARS VOGT

ORCHESTRE DE
CHAMBRE DE PARIS

No supone mayor novedad
un lanzamiento con los dos Con-
ciertos para piano compuestos
por Mendelssohn en su madurez
(@ los que, en esta ocasion, se
suma el Capriccio brilliant Op.
22), ni tampoco sorprende el bri-
llante desempefio como pianista
y director del tristemente desa-
parecido Lars Vogt, por lo demas
un excelente intérprete de cama-
ra. No obstante, sepa el lector
que no debe pasar por alto este
registro, que el destino ha que-
rido convertir en el testamento
discogréfico del musico aleman
como pianista y director (su Ulti-
ma grabacién como pianista fue
el Canto del Cisne de Schubert
con Bostridge en Pentatone) y
donde le encontramos al frente
de la Orquesta de Cémara de
Paris.

Grabado en noviembre de
2021, cuando Vogt llevaba poco
més de un afio como su direc-
tor musical y se sabia enfermo,
asombra comprobar que el pia-
nista se halla(ba) en posesién de
SUS recursos técnicos y expresivos
y en absoluta compenetracion
con la formacién francesa, tales
son la exactitud de articulaciéon y
la variedad dindmica de ambos.
Estado de gracia es sin duda una
expresién topica, pero al tiempo
adecuada para describir la cali-
dad de las interpretaciones que
Vogt nos brinda en un repertorio
tan querido para él como pro-
picio para la exhibicion de su
técnica al teclado y su discerni-
miento desde el podio. Quizas
una discoteca bien estructurada
no exige insistir en estas piezas
si se cuenta con las versiones de
Perahia o Katsaris, pero estas de
Vogt rivalizan con cualquiera vy,
ademas, la limpieza e inmediatez
de la sobresaliente toma sonora
hacen creible esa rara ilusion de
que orquesta y solista estén to-
cando junto a nosotros.

Dario Fernandez Ruiz

MENDELSSOHN: Conciertos para piano, Capric-
cio brilliant. Orquesta de Cdmara de Parfs / Lars
Vogt, piano & direccion.

No es la primera vez que
alabamos publicamente la la-
bor de Michael Gielen como
director de orquesta. Pero su
estrecha relacion y defensa de
la musica contemporénea le
viene de su juventud, cuando
con sdlo 18 afios ofrecié con el
piano la integral de las obras de
Schoenberg; si afadimos que
también fue compositor, no es
de extrafar que disponga de
todas las herramientas necesa-
rias para ser el estandarte de la
musica del siglo XX, y de Mes-
siaen en este caso concreto:
conocimiento de las armonias
modales, compromiso con la
ritmica de tradicién no euro-
pea, habilidad para captar esa
orquestacién novedosa de su
obra, y resalte de la estilizacién
de los cantos de los péjaros.

Todo ello estd aparece en
este bello disco con tres obras
emblemdticas de su catélogo:
un fulgurante Les Offrandes
Oubliées, primer éxito del pri-
merizo Messiaen en 1931; el
ciclo de canciones dedicado a
su esposa Poemes pour Miy la
colosal y compleja Chronocro-
mie, estrenada por Rosbaud
en 1960. Estas grabaciones de
1991, estando auln vivo el com-
positor, y 1996 en el caso de
Poéemes pour Mi, hacen justicia
a la originalidad y belleza de la
musica, y tanto Sarah Leonard
como solista en las canciones,
como la Orquesta Sinfénica de
la Radio de Viena estan esplén-
didos, y sobre todo, muy equili-
brados en las texturas y dinami-
cas, elemento muy complicado
cuando hablamos de obras con
estas plantillas descomunales.

El catilogo discogréfico de
Gielen abarca mas de 300 gra-
baciones, pero este disco me-
rece un lugar prominente.

Jerénimo Marin
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BOLIVIER ,
B Les Offrandes Oubliées - Poémes pour Mi
Chronochrom

Saqah Leonard, Soprano -0

MICHAEL

MESSIAEN: Les offrandes Oubliées. Poémes
pour Mi. Chronochormie. Sarah Leonard, so-
prano. ORT Vienna Radio Symphony Orchestra
/ Michael Gielen.
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Overtures and Stage Music
Der Fischer und das Milchmiidchen » Wirt und Gast

Czech Chamber Philharmonic Orchestra Pardubice
Dario Salvi

Incansable labor inves-
tigadora la del apasionado
director italo-escocés Dario
Salvi para el sello discogra-
fico Naxos, que ahora se ve
plasmada en la grabacion y
publicaciéon de obras muy
tempranas en la produccion
musical de uno de los ge-
nios teatrales de las prime-
ras décadas del siglo XIX:
Giacomo Meyerbeer. En
este proyecto se pretende
dar a conocer una buena
parte de la musica que com-
puso aun en Alemania, fina-
lizando con la primera obra
de su periodo italiano. Y en
el centro, un ballet pastoral
de corte neoclésico dividido
en veintiun cortos tableaux
que recrean la cémica his-
toria de celos entre la mu-
jer de un pescador y una
lechera. Los casi cincuenta
minutos que dura la obra
se llenan de contrastados
momentos que culminan en
una colorida contradanza
presagio de ballets rossinia-
nos como el de Armida.

Con una siempre impli-
cada y muy empastada co-
laboracion de la Orquesta
de Cémara de Pardubice y
los agiles tempi de Salvi, se
pasa del ballet a las obertu-
ras de algunas de las 6peras
alemanas del compositor
berlinés. De entre ellas,
destaca el marcado orien-
talismo (clara evolucion del
serrallo mozartiano) de Wirt
und Gast, de la que ademas
se incluye una impetuosa
marcha turca. O La puerta
de Brandenburgo, con una
obertura que celebra la reti-
rada de Napoledn de la pla-
za alemana. Un disco ideal
para los buscadores de ra-
rezas prerromanticas.

Pedro Coco

MEYERBEER: Oberturas y miisica para

la escena. Orquesta Checa Filarménica de

Camara de Pardubice / Dario Salvi.

Naxos 8.574316 « 76’ « DDD
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Los miembros del Armida
Quartett contintan su cola-
boracién con G. Henle Verlag
para una nueva edicién Urtext
con este quinto volumen de-
dicado al catdlogo completo
de los Cuartetos de cuerda de
Mozart. Ganadores del ARD
International Competition en
2012 y del ECHO Rising Stars
2016/17, proponen una nue-
va mirada a estas péaginas ca-
meristicas en las que, al igual
que en sus registros previos,
presentan de forma conjunta
obras de diferentes momentos
compositivos.

En musica, al igual que en
pintura, se utiliza el término
claroscuro para denominar los
misterios y los contrastes, y
Mozart lo expresa de una ma-
nera muy profunda en précti-
camente toda su obra instru-
mental. Asi queda patente en
los tres movimientos en los
que articula sus Cuartetos KV
156 (Sol Mayor) y KV 158 (Fa
Mayor), que abren el segundo
disco de este volumen. Ese
mayor equilibrio en la forma
al que alude Hansjorg Ewert y
que Mozart logra en los Cuar-
tetos KV 171 (Mi bemol Mayor),
KV 173 (Re menor) y KV 170 (Do
Mayor), compuestos en 1773 e
incluidos como primero y se-
gundo del primer disco vy ter-
cero del segundo, acomparian
un itinerario de escucha que
nos conduce por la confian-
za en si mismo para ampliar
las posibilidades expresivas.
Concluyen ambos discos con
el segundo y tercero de los
Cuartetos dedicados a Haydn
(KV 421 en re menory KV 428
en mi bemol mayor), ambos de
1783, en los que ese logro de
autonomia estética queda de-
mostrado con una articulacion
y un fraseo resultado de un
ejercicio reflexivo por parte de
los intérpretes.

Maria del Ser

voi..s MOZART

String Quartets
K. 156 - 158 - 170
171.173 421428
ARMIDA QUARTETT

oty P

MOZART: Cuartetos de cuerda KV 156, 158,

170,171,173, 421,428 (Vol. 5). Armida Quar-

tett.

Avi Music 6008553496 ¢ 2 CD o 124’ « DDD
Yk kK




[oimsir] W.A. MOZART The Prussian Quartets
CHIAROSCURO QUARTET

Después de permanecer en
Berlin, Mozart regresé a Viena
a principios de junio de 1789
con el encargo de seis nuevos
cuartetos de cuerda para el rey
Federico Guillermo Il de Pru-
sia. El monarca era un aficio-
nado al violonchelo, por lo que
las obras tienen un marcado
protagonismo de este instru-
mento. Aunque el primero de
estos Cuartetos fue terminado
en el mismo mes de junio, dos
més vieron la luz un afo mas
tarde, marcando un periodo
que la mayoria de los bidgra-
fos considera excepcionalmen-
te estéril. El encargo nunca fue
terminado, ya que, de los seis
cuartetos previstos, soélo fue-
ron terminados tres, que son
las Ultimas obras que Mozart
escribié para esta fuerza ins-
trumental. Estos tres ultimos
Cuartetos son conocidos como
los Cuartetos Prusianos.

Una parte de la critica y los
aficionados no tienen a estos
Cuartetos como sus favori-
tos y los que piensan que son
obras de inferior calidad frente
a los cuartetos anteriores de
Mozart, son legién. Por todo
esto, la grabacién del Chiaros-
curo Quartet es una verdade-
ra oportunidad para conocer
una aproximacion imaginativa
y muy equilibrada de estas
obras.

El Chiaroscuro Quartet es
conocido por sus interpreta-
ciones de obras de Haydn,
Beethoven y Schubert. En sus
grabaciones, la gracia y el en-
canto han primado sobre la
habilidad. Tal vez su Mozart
suene algo serio, un poco falto
de sentido del humor, pero su
sonido es redondo, elegante y
muy vienés y muestra muy bien
la discreta originalidad que tie-
nen unas obras que merecen
mayor estimacion.

Juan Fernando Duarte Borrero

MOZART: Los Cuartetos Prusianos (ns. 21, 22
y 23). Chiaroscuro Quartet.

En su maés reciente graba-
cion, el joven director esta-
dounidense Ryan Bancroft, al
frente de la Sinfénica de Gote-
borg, nos trae un programa
muy poco habitual, con tres
obras del lejano norte. Se tra-
ta de piezas concertantes para
piano, tocadas con buen pulso
y elegancia por el joven virtuo-
so sueco Peter Friis Johansson,
muy conocido por la critica
debido a sus aplaudidas ver-
siones de obras de Beethoven.

El programa inicia con el
Concierto para piano y orques-
ta de la compositora finlande-
sa Laura Netzel (1839-1927).
Esta creadora, que vivié desde
su primer afo de vida en Esto-
colmo, tiene una obra extensa
integrada por composiciones
corales y sacras y una abun-
dante produccion cameristica.
Con tanto sélo tres obras or-
questales, la mas interesante
es precisamente el aqui ofreci-
do Concierto para piano.

La siguiente obra es del
compositor sueco Sven-David
Sandstrom (1942-2019), prolifi-
co autor de dperas, oratorios,
ballets y obras corales y or-
questales, que esté represen-
tado en este disco por sus 5
Piezas para piano y orquesta.
Una coleccién de obras de es-
tética minimalista que el pia-
nista toca con una digitacién
impecable.

Y la dltima obra es de la jo-
ven compositora sueca Andrea
Lindberg Tarrodi (1981). Su
Concierto para piano n. 1 “Ste-
llar Clouds” representa su ya
conocida obsesién por ltalia, en
la que la orquesta parece evo-
car el susurro del mediterraneo.

Déjese sorprender por esta
musica que tiene un alma poco
comun. Es una mdsica apasio-
nada, original y que no lo de-
jara frio.

Juan Fernando Duarte Borrero

emsi

NETZEL - SANDSTROM - TARRODI
PIANO CONCERTOS PETER FRIIS JOHANSSON
GOTHENBURG SYMPHONY ORCHESTRA - RYAN BANCROFT

NETZEL / SANDSTROM / TARRODI: Concier-
tos para piano. Peter Friis Johansson, piano.
Gothenburg Symphony Orchestra / Ryan Bancroft.
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A lo largo del pasado
siglo se hizo habitual oir ha-
blar de la inminente muerte
de la sinfonia. Este estuche
confirma lo errado de esa
prediccion: esta forma sigue
bien viva, bien es verdad
que liberada de los esque-
mas formales tradicionales.
Asi se aprecia en las Sinfo-
nias del danés Per Nergard
(n. 1932), ocho fascinantes
partituras, cada una de las
cuales tiene su propia per-
sonalidad y representa, res-
pecto a la anterior, algo asf
como un comienzo de cero.
Si la Sinfonia n. 1 “Austera”
(1956) presenta ain la hue-
lla de la tradicién sinfénica
escandinava, la Segunda
(1970) y, sobre todo, la coral
Tercera (1975) desarrollan el
principio de la “serie infini-
ta”, una secuencia matema-
tica que, traducida a notas
musicales, combina el rigor
del modernismo con una es-
pecie de metamorfosis natu-
ral que humaniza esta musi-
ca. La Quinta (1990), por su
parte, da un giro al introducir
polos tonales que generan
apuntes melédicos que irén
ganando presencia en las
siguientes obras: la enigma-
tica Sexta (1999), ora drama-
tica, ora estética; la agresiva
Séptima (2006), y la luminosa
y lidica Octava (2011).

La de Nergard no es una
musica que se dé siempre a
la primera, pero el esfuerzo
de acercarse a ella compen-
sa sobradamente. La labor
es més facil si viene de la
mano de directores como
Oramo, Storgards y Daus-
gaard, que han hecho de la
defensa del repertorio con-
temporéaneo nérdico una de
sus sefias de identidad. Re-
comendacion plena.

Juan Carlos Moreno

N@RGARD: Sinfonias ns. 1-8. Coro y Or-

questa Sinfonica de la Radio Nacional Da-

nesa; Filarmonica de Viena; Filarménica de

Oslo / Thomas Dausgaard, Sakari Oramo y

John Storgards.

Dacapo 8.204002 « 4 CD » 238’ « DDD
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Que las producciones del
festival austriaco de Bregenz,
con el lago de Constanza como
fondo, estan preparadas para
impresionar al publico es un
hecho innegable, pero esta
vez, ademas, se va mas alla y
se busca en especial la belleza
pléstica y la sutileza, algo que
casa con el drama que acoge.
El decorado ideado por Mi-
chael Levine para esta Mada-
ma Butterfly que se presentaba
como el espectaculo central
de la edicion de 2021 recrea
un gran papel sobre el que se
plasman continuamente (con
ayuda de la tecnologia) pintu-
ras de corte oriental que dejan
a veces sin palabras por la be-
lleza del conjunto. La direccion
de Andreas Homoki es a su vez
muy cuidada, y consigue con su
movimiento actoral llenar tan
gran espacio y hacerlo a la vez
reducido e intimo.

Barno Ismatullaeva, que con
su peculiar timbre consigue
transmitir las emociones de la
simpar protagonista, convence
desde la entrada por la entrega,
del mismo modo que lo hace,
por la calidez que emana su Su-
zuki, la mezzosoprano Annalisa
Stroppa. De tintes eslavos y con
arrojo es el Pinkerton de Ed-
garas Montvidas y matizado el
Sharpless de Brin Mulligan, que
completa un reparto muy dis-
frutable. Por su parte, Enrique
Mazzola ofrece una lectura que
se adecua a la atmosfera creada
desde lo visual, con unos coros
muy precisos y una Sinfénica de
Viena de gran implicacién. Una
de las propuestas recientes de
Butterfly méas peculiares.

Pedro Coco

PUCCINI

MADAMA
BRI N

PUCCINI: Madama Butterfly. Barno Ismatullae-
va, Edgaras Montvidas, Annalisa Stroppa, Brian
Mulligan etc. Coro del Festival de Bregenz y de la
Filarmonica de Pragay Orquesta Sinfonica de Vie-
na / Enrique Mazzola. Escena: Andreas Homoki.
CMajor 762108 + DVD o 152" o DTS

* ok kK




Susan Kagan, pianista y mu-
sicéloga norteamericana, pro-
fesora de Historia de la MUsi-
ca, ha investigado la conexién
de Beethoven con sus dos im-
portantes alumnos: Ferdinand
Ries y el Archiduque Rodolfo, y
sobre este Ultimo hizo su tesis
doctoral y también ha grabado
sus composiciones. Su ultimo
proyecto ha sido grabar estos
5 CD con las Sonatas y Sona-
tinas de Ries, su Fantasia “El
suefio” y las Sonatas a cuatro
manos con el pianista ruso Vas-
sily Primakov. De esta manera,
Susan Kagan rescata y da visi-
bilidad a la figura de uno de los
compositores y pianistas mas
brillantes de su época, al que
la critica alababa por su “salva-
je romanticismo”. Su musica es
una sintesis entre el Clasicismo
y el incipiente Romanticismo.

Ferdinand Ries (1784-1838)
fue alumno y amigo de Beetho-
ven, que le protegid y le facili-
té su entrada como profesor
y concertista; también fue su
secretario y copista. El virtuo-
sismo pianistico era una nove-
dad en los conciertos publicos,
eran famosos Hummel, Dus-
sek, Kalkbrenner y Ferdinand
Ries, entre otros, y aunque
también componian sinfonias,
Operas, conciertos y piezas de
musica de camara, su produc-
cién pianistica destaca por sus
dificultades, convirtiendo al
instrumento en el lugar ade-
cuado para la exhibicién vir-
tuosa de sus intérpretes. Mas
tarde llegarian Chopin, Schu-
mann o Liszt, pero pianistas
como Ries son los que abren la
puerta a este periodo, por eso
es tan importante conocerlos,
pues asi tendremos una vision
més completa de la Historia
de la Mdsica. Susan Kagan, en
esta colecciodn, actia ademés
de como docente, como gran
pianista.

Sol Bordas

5 bl
. L6050}

Ferdinand

L4 RIES
: Complete Piano
o

Sonatas and Sonatinas

Susan Kagan
Vassily Primakov

SHIRM ANVNICRIEA

g

RIES: Sonatas y Sonatinas para piano comple-

tas. Susan Kagan, Vassily Primakov, piano.

Naxos 8.506043 ¢ 6 CD « 363’ ¢ DDD
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Giovanni Battista

SAMMARTINI

Giovanni Battista Sam-
martini (1700-1775), conoci-
do como “el milanés”, para
distinguirlo de su hermano,
Giuseppe Baldassare el
londinense”, es un intere-
santisimo compositor en
cuya obra, por si sola, se
puede rastrear cronoldgica-
mente la evolucién desde el
Barroco tardio al Preclasicis-
mo o incluso al Clasicismo.
Esto se nota, sobre todo,
en sus Sinfonias, género del
que, sin cuestionar la pater-
nidad de Haydn, se podria
considerar "abuelo”, pero
también en otras de sus
composiciones, como, sin
ir més lejos, en las Sonatas
para violin y bajo continuo
que integran el programa
de este disco, primicia dis-
cogréfica mundial, las cua-
les se sitdan, para hacernos
una idea, a medio camino
entre Tartini o Locatelli y
Nardini o Pugnani.

Estas seis Sonatas re-
ciben el sobrenombre de
“Vienesas” porque fueron
encontradas en un ma-
nuscrito conservado en la
Osterreichische Nationalbi-
bliothek de Viena. Para po-
ner en valor descubrimien-
tos como el presente, se
hace imprescindible una in-
terpretacién solvente, y eso
precisamente es lo que, por
fortuna, nos brinda el Oinos
Baroque Trio, integrado
por Stefania Gerra, violin
barroco, Simonetta Heger,
clavicémbalo y pianoforte y
Daniele Bogni, violonchelo
barroco, quienes cumplen
més que aseadamente con
sus toros en estas, aunque
sin excesivos alardes, nada
faciles partituras.

Salustio Alvarado

SAMMARTINI: Seis Sonatas Vienesas.

Oinos Baroque Trio (Stefania Gerra, violin

barroco; Simonetta Heger, clavicémbalo

y pianoforte y Daniele Bogni, violonchelo

barroco).

Dynamic CDS7959 + 62' ¢ DDD
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No es el compositor ucrania-
no Valentin Silvestrov (1937) muy
conocido, a pesar de su amplio
catélogo. Desde hace unos me-
ses establecido en Berlin (ha
tenido que huir de su Kiev natal
por la criminal guerra contra su
pais), BR Klassik nos ofrece una
grabacién en directo realizada
en 2011 para festejar su 85 ani-
versario, que se celebrd en 2022.
El Requiem fiur Larissa (1997-
1999) esté dedicado a su mujer
Larissa tras su repentino falleci-
miento en 1996, y a diferencia
de sus ilustres predecesores, no
es una musica dramética teme-
rosa del Dia del Juicio Final.

Escrita para 5 solistas, coro y
orquesta, y dividida en 7 nime-
ros, es un lamento lleno de re-
peticiones infinitas, un lamento
por la pérdida de un mundo, el
mundo compartido con su mu-
jer, y asi nos encontramos ecos
de las musicas preferidas por
ella, retrospectivas y epilogos
personales. No sigue el orden
de la misa catdlica, las palabras
divagan como en una corriente
del subconsciente y se permite
la introduccion de versos del
poeta ucraniano Shevchenko
y su poema El suefio, con una
orquestacién para tenor, arpa,
una soprano distante y un coro
aboca cerrada, con un toque de
musica folclérica que constituye
su esencia. Y también introduce
colores corales propios de la li-
turgia ortodoxa con sus bajos
profundos. El mismo afirmaba
que crefa que esta seria su ul-
tima obra. La versidon que nos
ofrece Mustonen con el fantas-
tico Coro de la Radio de Baviera
y unos solistas solventes hace
plena justicia a esta bella musi-
ca, que, probablemente, nunca
tendremos ocasion de escuchar
en directo, y que es salvada gra-
cias a este disco.

Jerénimo Marin

VALENTIN SILVESTROV

ANDRES MUSTONEN

SILVESTROV: Requiem fiir Larissa. Priska Eser,
soprano. Jutta Neumann, alto. Andreas Hirtreiter,
tenor. Wolfgang Klose, bajo. Michael Mantaj,
bajo. Chor des Bayerischen Rundfunk. Miinchner
Rundfunkorchester / Andres Mustonen.

La interpretacion (mas aun
la grabacién) en tiempos mo-
dernos del gran repertorio
solista cumple en ocasiones
la funcién de declaracién de
principios, de demostracion
personal de haber hallado una
relectura personal del texto.
El mérito de esta propuesta
consiste, en gran medida, en
el desafio de “reinventar” la
obra, de reformularla a través
de la propia identidad y libe-
rarla en el propio tiempo.

El trabajo discogréfico que
ahora se presenta data real-
mente de 2006. La frescura
desborda en el sonido de Fis-
cher a través de la interpre-
tacién de un repertorio que,
como ella misma descubre en
unas breves lineas, supone la
culminacién formativa de todo
estudiante de violin. Su téc-
nica, intachable, es puesta al
servicio de la obra: el respeto
al texto es absoluto en tem-
pi, dindmicas y articulacion; la
perfecta afinacién y la belleza
del timbre se adectan magis-
tralmente al melodismo que
siempre encierra la obra de
Tchaikovsky, tan cercana siem-
pre a la naturalidad vocal.

Sin embargo, al escuchar
este trabajo, resulta inevitable
recordar las grandes versiones
(como las de Leonid Kogan,
Isaac Stern o Gidon Kremer)
que han ido construyendo la
historia de la interpretacion
de este repertorio o plantear-
se cudl seria la vision actual
de Fischer de estas obras. En
este sentido, puede tener gran
interés el estudio de una deter-
minada escuela violinistica o el
cotejo del desarrollo madurati-
vo en el musico a través de la
evolucién en la interpretacién
de una misma obra.

Nieves Pascual Leén

TCHAIKOVSKY: Concierto para violin, Séréna-
de mélancolique, Vals-Scherzo, Souvenir d'un
lieu cher. Julia Fischer, violin. Russian National
Orchestra / Yakov Kreizberg.
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EL TRISTAN DE PETER SEIFFERT

Resulta extremadamen-
te complicado para cual-
quier oyente el tener que
enfrentarse (ademéas con
poco tiempo de diferen-
cia) a un nuevo Tristan,
después de sufrir en las
carnes la memorable lec-
tura parida por un inigua-
lable Daniel Barenboim,
que sorprendentemente
consiguié en su carrera
mejorar lo inmejorable en
lo que parece serd su ul-
tima aproximacion a tan
amada partitura (ver RIT-
MO de julio 2022). A uno
desgraciadamente  todo
lo que quede por llegar le
resultard ya gris, extinto y
mondtono, pues si uno lo
compara con su aureo pre-
decesor, la sensacién de
ostracismo, liviandad y fal-
ta de voltaje, se apoderara
irremediablemente de sus
oidos.

Si conseguimos rese-
tear y empezar de cero,
tampoco merece desaires
e incluso serad provechosa
la escucha de este, retrans-
mitido desde la Staatsoper
(2013) por la radio austria-
ca (con una toma lejana y
sin volumen, carente del
esplendor sonoro propio
de un estudio, algo que
finalmente termina por he-
rirla gravemente), que pa-
sard a la historia por ser el
Unico Tristan enlatado de
uno de los mejores tenores
wagnerianos de las Ultimas
décadas, Peter Seiffert.
Uno tiene que pellizcarse
fuerte en algunos pasajes
ante la marcada intensidad
dramética desplegada, al
leer que la batuta recae en
el superficial Franz Welser-
Mést, el aburrimiento he-
cho carne, que aqui firma
seguramente una de las
cumbres de su bostezante
carrera. Un hombre cuya
mayor virtud musical es ser
austriaco y que por aquel
afo ejercia aun como
mandamas sonoro de tan
sacrosanta casa operistica

WAGNER: Tristan und Isolde. Peter Seiffert,

Nina Stemme, Stephen Milling, Janina Baechle.

Orquestay Coro dela Opera Estatal de Viena /

Franz Welser-Most.

Orfeo 210123 ¢ 3 CD « 224" « DDD
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(la escena la firmaba David
McVicar). Sin duda, donde
més comodo se siente es
entre las amorosas y dulci-
ficadas aguas del segundo
acto, gracias en parte tam-
bién a una Filarmonica de
Viena que estd esplendo-
rosa en todos los frentes,
en especial en su sedosa y
aristocratica cuerda.

Lo mejor de este enési-
mo Tristan es Nina Stem-
me, que vuelve a regalar
una Isolda poderosa e im-
ponente en lo vocal (este
es su tercer registro). Be-
lleza de timbre (agudos
amplios y naturales), des-
bordada carga psicolégi-
ca y un abrasador aliento
trdgico con el que cine
magistralmente al perso-
naje (estd imperial en el
Liebestod). El instrumento
de Seiffert no esta disefa-
do para dar vida al héroe
celta. A su entonces falta
de agilidad y frescura, se
le unia que siempre fue un
tenor wagneriano mas liri-
co que helden, por lo que
la oscuridad y el imposible
registro grave que impo-
ne el personaje hace que
algunas veces le llegue el
agua al cuello, algo que
se acrecienta en el Ultimo
acto. Aunque merezca el
aplauso por su arrojo y
resistencia, que alcanzan
a conseguir momentos de
gran belleza, como por
ejemplo durante el éxtasis
del dio amoroso del acto
segundo. El mondtono
Marke de Stephen Milling
posee una densa y corpu-
lenta presencia vocal, pero
carece de humanidad vy
dolencia. Muy tembloroso
y titubeante el Kurwenal
de Schmeckenbecher y sin
sobresaltos la Brangane
de Janina Baechle.

Javier Extremera

B lchem

New Music for Trumpet and Ofchestra

FABIO BRUM Trumpets, Cornets, Flugelhorn, Horn
Real Orquesta Sinfénica de Sevilla » Noam Zur

De nuevo tenemos al virtuo-
so brasilefio en su tercer trabajo
para el sello Naxos, ofreciéndo-
nos difusiéon de compositores
contemporaneos. El objetivo de
este innovador album es pre-
sentar a los oyentes la rica varie-
dad de sonidos de la familia de
las trompetas y, mediante el uso
de instrumentos modernos, con
obras incluso especialmente
compuestas desarrolladas para
el proyecto durante la pande-
mia, asi como dotar a la musica
de colores y texturas Unicos. To-
das las piezas fueron arregladas
o escritas especificamente para
esta grabacion y el programa in-
cluye autores contemporéneos
brasilefios que, como alquimis-
tas de antano, intentando re-
combinar elementos, presentan
cuatro lenguajes musicales dis-
tintos en un programa forjado
durante el encierro forzoso que
llevé a una generosa hornada
de nuevas creaciones.

Tokyo Suite, de Gabriele
Roberto, traza el asombro de
un viajero deslumbrado por la
vasta metrépolis, mientras que
Las Cuatro Estaciones Brasile-
nas, de Dimitri Cervo, ofrece un
panorama colorido y enérgico
de los mundos natural y huma-
no. El viaje musical muy perso-
nal de Fabio Brum se destaca
por el contraste entre la con-
templacién talmudica de De
Profundis, de Menachem Zur,
y las reflexiones abstractas del
Concierto para trompeta “Nine
Moods” de Nicola Tescari. Du-
rante todo el recorrido, Brum
nos muestra su inconfundible
maestria al instrumento, una
serie de trompetas con distin-
tos registros y accesorios que el
intérprete brasilefio maneja con
dominio absoluto de la técnica
y la expresividad, con una Real
Orquesta Sinfénica de Sevilla
en pleno estado de forma.

Luis Suarez

ALCHEMY. NUEVA MUSICA PARA TROMPETA Y
ORQUESTA. Fabio Brum, trompetas. Real Orquesta
Sinfonica de Sevilla / Noam Zur.

;Qué es el "bolero”? ;Un
baile de origen espafiol; otro
del mismo género pulido en
Cuba?; ;juna cancién melancé-
lica?, iquizés en México, o en
ambos paises? Todo en uno
con distintas absorciones hasta
llegar a autores e intérpretes
que lo hicieron famoso, con
melodias y letras inolvidables,
bajo un ritmo inconfundible.
Muchos grandes cantantes del
mundo clasico ya abordaron el
género, al igual que otros de
la cancién ligera, con mayor o
menor fortuna. Aqui es el Trio
Arbds el que coge el relevo,
acompafnando a la cantaora
Sandra Carrasco, con arreglos
de Ricard Miralles.

El talento de Carrasco en
su ramo, rodeada de excelen-
tes musicos, no se ve aqui de
igual modo recompensado. La
expresividad de la cantante in-
terpretando viejos y nuevos bo-
leros con competentes y reno-
vados arreglos, y la excelente
aportacion del Trio Arbés, don-
de logra sus mejores resultados
en los intermedios instrumenta-
les, no se ve lo suficientemente
abarcada, incluso renunciando
al ritmo de bolero, llegando
incluso a verse estrofas mera-
mente recitadas, sin llegar a
mantener la modulacién acos-
tumbrada de los intérpretes
del género. Junto con clésicos
archiconocidos como Mira que
eres linda, pasamos a otros mas
interesantes por haber sido me-
nos frecuentados, como Llora o
Voy a apagar la luz, entre otros.
Si bien las interpretaciones de
estos diferentes elementos cul-
turales son un tema interesante,
el dlbum casi termina parecien-
do disperso, siendo las voces
de cada parte el Unico hilo con-
ductor, sin apenas contrastes y
no logrando mantener del todo
la pasion que estas piezas con-
tienen.

Luis Suarez

CARRASCO
RIO ARBOS

BOLEROS. Obras de diversos autores. Sandra
Carrasco y Trio Arbos.
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onolpion CHRISTMAS CONCERT

Handel - Corelli - Mozart - Christmas Carols
Helen Donath
Regensburger.Bomspatzen
Kurt Eichhom

& X

La recuperacion del sello
Orfeo para las fechas navide-
fias de un extenso concierto
enmarcado en las veladas
dominicales de la Bayeris-
che Rundfunk, registrado en
la Philharmonie Gasteig de
Munich el 11 de diciembre
de 1988 con la soprano es-
tadounidense y Kammerséan-
gerin Helen Donath, tiene un
programa barroco y clasico
tan atractivo como variado,
que va de los extractos de El
Mesias de Haendel, en ale-
man, a villancicos o himnos
a cappella interpretados por
los famosos Gorriones de Ra-
tisbona. Este coro milenario,
que en la fecha del concierto
estaba dirigido por el herma-
no del papa Benedicto XVI,
es otro de los alicientes del
disco, pues su interpretacion
es en todo momento de un
empaste perfecto, tanto en
las populares melodias de
Navidad como, especial-
mente, en el Ave Verum mo-
zartiano o el Laudate Domi-
num de las Visperas KV 339.
La voz de Helen Donath es
ideal para este repertorio vy,
a méas de veinte afios de su
debut, suena fresca y agil,
con unos bellisimos  trinos
que convierten en un verda-
dero disfrute la escucha del
Exsultate Jubilate con que se
cierra el programa.

Este se complementa con
el famoso Concerto Grosso
“Per la notte di Natale” de
Arcangelo Corelli, que el di-
rector Kurt Eichhorn expone
de manera galante y lumino-
sa. La Orquesta de la Radio
de Munich, con experiencia
en el repertorio, supone el
perfecto acompafiamiento.

Pedro Coco

CHRISTMAS CONCERT. Obras de BACH, CORELLI,

HANDEL, MOZART, etc. Helen Donath. Regensur-

ger Domspatzeny Orquesta de la Radio de Mdnich

/ Kurt Eichhorn.

Orfeo €230091 76" « ADD
2. 0.2.8.8.9
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DE CAMINO A FILADELFIA

Si bien es cierto que Or-
mandy, antes de desembarcar
en Minneapolis, ya habia teni-
do sus primeros contactos con
la Orquesta de Filadelfia como
director, no llegaria a ser titu-
lar de la formacién pensilvana
hasta 1936, después de un lus-
tro al frente de la hoy denomi-
nada Orquesta de Minnesota.
Emil Oberhoffer fundé la or-
questa en 1903 con el nombre
de Sinfénica de Minneapolis;
él mismo se mantuvo al frente
hasta su salida en 1922, tras
varias desavenencias con la
parte administrativa de la ins-
titucién. Después de un afio,
en que Bruno Walter figurd
como director invitado, Hen-
ri Verbrugghen se hizo cargo
de la direccion musical hasta
1931, cuando fue nombrado
un Eugene Ormady, que ya
resonaba en las mentes ameri-
canas como sustituto temporal
de Toscanini en Filadelfia poco
tiempo antes.

El hingaro se mantuvo en
el podio de Minneapolis hasta
su nombramiento definitivo en
Pensilvania en 1936; es decir,
cuando ya habian transcurrido
quince afios desde que pisd
por primera vez tierras esta-
dounidenses. Si desde 1921 su
estancia en el continente ame-
ricano habia sido conveniente-
mente aprovechada para com-
pletar su formacién, no sélo
como violinista (pues ese era
su instrumento desde los ini-
cios), sino también empunan-
do la batuta, a partir de 1930
todo ese aprendizaje comien-
za a dar sus frutos; primero
circunstancialmente en la toma
de contacto con la Orquesta
de Filadelfia a que nos referia-
mos antes y, ya en 1931, con
su titularidad en Minneapolis.
No hemos de olvidar que el
entonces ya nacionalizado es-
tadounidense, es el primero
de una estimable lista de nom-
bres ilustres en figurar como
director titular de la orquesta.
Fue sucedido por Mitropoulos
y, tras él se sucedieron otros
como Dorati, Edo de Waart,
Neville Marriner... Durante el
periodo en que Skrowaczewski
regentaba el podio, en 1968,
la formacion pasé a llamarse
Orquesta de Minnesota; ac-

EUGENE ORMANDY Y LA ORQUESTA SINFO-

NICA DE MINNEAPOLIS. El album completo

para RCA. Diferentes solistas.

Sony  Classical 19439952392

o 650 o+ 11 CD '« ADD
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tualmente, tras no pocas difi-
cultades econdémicas y admi-
nistrativas, se mantiene Osmo
Vanska en el cargo.

El dlbum publicado por
Sony recoge las grabaciones
completas realizadas por el
maestro entre los afos 1934 y
1935 para RCA, y permite ha-
cernos una idea de como el
hingaro comenzaba a perfilar
un repertorio que mas tarde
irla ampliando y perfeccionan-
do durante los casi cincuenta
anos que pasé al frente de la
Orquesta de Filadelfia. Es inte-
resante por eso, por compro-
bar como desde la Segunda de
Rachmaninov aqui contenida,
hasta las Ultimas versiones de
la obra que de él conocemos,
hay un largo trayecto; como lo
habfa desde sus versiones de
los Conciertos para piano del
mismo compositor, ya en Pen-
silvania, hasta, por ejemplo, su
magistral direccion del Tercero
acompanando a Ashkenazy. Es
decir, nos sirve para estudiar el
modo en fue evolucionando
una mente musical incansable
como la de Ormandy.

Ademés de todo esto,
también encontramos algdn
momento histdrico de relieve,
como la primera grabacién
(1935) de la Segunda de Ma-
hler con toda su orquestacion,
pues Oskar Fried ya la habia
registrado en 1924 con una
formacién reducida. O una es-
timable Séptima de Bruckner,
también de 1935, muy volca-
da en torno al segundo movi-
miento; en este caso ya habia
habido otros antes en grabar la
obra (el mismo Fried también
en 1924, o Horenstein en 1928).
Y, desde luego, ya en estos pri-
meros trabajos se vislumbra el
excelente director de valses y
musica de ballet que mas tar-
de llegaria a ser. En conclusién,
otra pagina de historia de la
fonografia que no viene mal
recordar.

Rafael-Juan Poveda Jabonero

Con el hilo conductor de
los cuentos de hadas como
protagonistas de muchas de
las piezas, la soprano Regu-
la Mihlemann, que va con-
solidando con este quinto
disco para Sony Classical su
estrecha relacién con el sello,
presenta un hermoso progra-
ma de deliciosas melodias
que abarcan casi cinco siglos
de la historia de la musica.
El acompafiamiento corre a
cargo del conjunto de cédma-
ra suizo CHAARTS, que con
més de una década de vida,
también se consolida como
uno de los més originales del
panorama  centroeuropeo,
por su precision y empaste.
Los arreglos son muy cuida-
dos y, por ejemplo, destaca
el intimismo del canto a la
luna de Rusalka con el que
se abre el CD. Aun con un
instrumento mas ligero de lo
habitual para el rol, Mihle-
mann, con su buen gusto y
talento teatral, nos conquista
entre tan perfectas melodias.

Por su parte, los marcados
lazos entre Henry Purcell y
Benjamin Britten no podian
faltar en un monogréfico de
corte fantéstico como este
y la cantante suiza consigue
encontrar los lazos estilisticos
entre ambos compositores. A
ellos se une con abandono el
archiconocido lamento mon-
teverdiano, que aqui se pre-
senta exclusivamente con la
parte femenina; o, de Verdiy
de Massenet, las hadas fingi-
day real, recreadas con unos
muy bellos filados.

Para finalizar, repertorio
puramente de concierto: una
amplia y elegante seleccion
del Peer Gynt de Grieg.

Pedro Coco

¥

FAIRY TALES =

REGULA MUHL NN\E /
CHAARTS Cha rtists \
A ’ 4

FAIRY TALES. Arias de BRITTEN, DVORAK,
GRIEG, PURCELL, etc. Regula Mithlemann. CHA-
ARTS Chamber Artist.

Sony Classical 19439986672 ¢ 68" » DDD
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FIGHT FOR LIGHT

WORKS FOR PIANO, MALLETS & ORCHESTRA

ADDA SIMFONICA | JOSEP VICENT
KARIIKONEN VINCENT HOUDUK

Fight for Light, el primer pro-
yecto discogréfico del composi-
tor Jesse Passenier (entrevista-
do el mes pasado en RITMO),
editado por Navona Records
(Parma Recordings), nos propo-
ne un viaje sonoro hacia la luz,
concebida como metéfora de la
energia, el colory la claridad. El
Piano Concerto No. 1 “Levens-
drift”, que sigue la estructura
clésica del concierto para solista
y orquesta, recuerda al Concier-
to para piano en sol mayor de
Ravel (el propio Passenier cita
a Ravel en el booklet como una
de sus fuentes de inspiracion),
destaca elementos jazzisticos
tanto en el solista como en la
orquesta que, en ocasiones, pa-
rece transformarse en una Big
Band. Kari lkonen se alza como
el intérprete perfecto de este
concierto escrito para pianista
de jazz. Vibraphone & Marimba
Concerto No. 1 “Becoming the
Colour”, tiene como protago-
nista al vibrafonista holandés
Vincent Houdijk, que consigue
extraer el amplio espectro de
sonoridades que permite el uso
como solista del vibrafono (con
su particular sonido cristalino),
y de la marimba (con su tim-
bre mas amaderado). El disco
concluye con Unravelling Con-
fusion; un ddo para vibréfono
y piano, que Passenier plantea
como una conversacién musical
entre los dos solistas del pro-
yecto.

En ambas obras destaca
especialmente la  fantastica
labor realizada por Josep Vi-
cent al frente de la orquesta
ADDAe®Simfonica para recrear
el estilo compositivo del holan-
dés, en el que la musica sinfoni-
ca convive en perfecta armonia
con los ritmos y las improvisa-
ciones propias del jazz. Men-
cion especial también para la
excelente toma sonora.

Mario Gonzalez

FIGHT FOR LIGHT. Obras de Jesse PASSENIER.
Kari Ikonen. Vincent Houdijk. ADDAsSimfonica
[ Josep Vicent.

Continua, y esperemos que
por mucho tiempo, la cola-
boracién de Lisette Oropesa
con el sello Pentatone, que
de ella ya habia presentado
un delicioso recital de arias
de concierto de Mozart y una
Traviata registrada en un mo-
mento ideal para la cantante.
Ahora transita el infrecuen-
te repertorio francés de dos
compositores italianos clave
en la primera mitad del siglo
XIX: Rossini y Donizetti. Tres
Operas de cada uno sirven a
la soprano para desplegar su
arsenal, desde una precisa
coloratura, unos cautivado-
res trinos y un registro agudo
seguro y desafiante a la gran
atencion al matiz, al acento y
al canto ligado.

El personal y reconocible
timbre es ideal para heroinas
tan dispares como la aqui
més luminosa Lucie (de Lam-
mermoor), la pizpireta Marie
de La fille du Régiment (que
ya ha podido interpretar en
vivo) o la estratosférica Adéle
de Le comte Ory. De la noble
Mathilde de Guillaume Tell
destaca el estudiado recitati-
vo antes de “Sombre féret” y
deja sin aliento la intensa y ge-
nerosa selecciéon que se ofre-
ce al inicio del CD de Le siége
de Corinthe. Pamyra es un rol
de gran dificultad, que precisa
unos mimbres muy caracteris-
ticos, y el impetu, la precisién
casi acrobatica y el abandono
estan asegurados en la voz de
Oropesa: desde el recitativo
“Que vais-je devenir” a la co-
nocida “Juste ciel”.

Corrado Rovaris, al frente
de los precisos cuerpos esta-
bles de Dresde, contribuye al
éxito del recital por su gran
conocimiento del repertorio.

Pedro Coco

Rossini & Donizetti
French Bel Canto Arias
Lisette Oropesa

FRENCH BEL CANTO ARIAS. Arias de DONIZETTI
y ROSSINI Lisette Oropesa, soprano. Coro de
la Opera de Dresde y Orquesta Filarmonica de
Dresde / Corrado Rovaris.

Navona Records NV 6459 o DDD o 65
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INFERMI D’AMORE - VADYM MAKARENKO

LOST IN VENICE

VIVALDI - VERACINI - MARCELLO

Que no pase desaper-
cibido este disco del sello
espafol Eudora. A despe-
cho de su delirante y poco
atractiva portada y de su
impreciso titulo (Perdidos
en Venecia), contiene un
programa de lo mas intere-
sante, con obras de Anto-
nio Vivaldi (1678-1741) que
son inéditas o, en todo
caso, muy poco conocidas.
Se trata de los Conciertos
para violin en do mayor RV
182, en sol menor RV 320
y en mi mayor RV 263, del
Concierto para violonche-
lo en si bemol mayor RV
788, de la Sinfonia a 4 en
re mayor RV 786y del Con-
cierto para dos violines en
la mayor RV 521, a los que
se unen la Obertura n. 6 de
Francesco Veracini (1690-
1678) y el Concierto para
violin (o méas bien “concer-
to grosso”) Op. 1 n. 9 de
Benedetto Marcello (1686-
1739).

Este registro también
sirve de presentacion dis-
cogréfica a la orquesta de
camara Infermi d’Amore,
conjunto de extraordinaria
calidad, toda una revela-
ciéon. Mas que encomia-
ble es la actuacion de los
solistas, de los violinistas
Vadym Makarenko (RV 182,
320, 267 y 521) y Natalie
Carducci (RV 521), asi como
del violonchelista Bruno
Hurtado Gosélvez (RV 788),
quienes brillan en unos
conciertos vivaldianos de
deslumbrante virtuosismo
y altisimas exigencias téc-
nicas, lo que quiza explique
que hayan sido grabados
tan poquisimas veces.

Salustio Alvarado

LOST IN VENICE. Obras de VIVALDI, VE-

RACINI, MARCELLO. Vadym Makarenko,

Bruno Hurtado Gosalvez, Natalie Carducci.

Infermi d’amore.

Eudora EUDSACD2206 ¢ 65' « DDD
2. 2.0.0.0.¢

Grabado durante la pri-
mavera de 2021 tras algunos
conciertos en vivo con un
programa similar, el sello Pen-
tatone presenta ahora un es-
tupendo disco con arias para
voz grave masculina extraidas
de éperas de Wolfgang Ama-
deus Mozart y su supuesto
rival, Antonio Salieri.

Molieri ve la luz un afo y
medio después y tiene como
protagonista a uno de los ba-
jo-baritonos de mayor pres-
tigio en la actualidad para
este repertorio: Adam Pla-
chetka, que puede presumir
de haber defendido a Figaro
o a Guglielmo, a Leporello
o a Papageno desde Viena
a Nueva York, pasando por
Salzburgo o el Covent Gar-
den. La eleccién de los roles
es acertada (como lo es el
momento en que se han re-
gistrado) pues se ponen muy
de manifiesto sus virtudes:
nobleza en el rotundo timbre,
teatralidad y un fraseo muy
cuidado. A los bien enfrenta-
dos Figaro y Conde, Lepore-
llo y Don Giovanni, se suman
con un detallado espectro de
matices los héroes y villanos
de Salieri, de los que destaca
el caricaturesco y descarado
Falstaff.

Gran entusiasmo y un mar-
cado juego de dindmicas se
aprecia en la direccién de Ro-
man Valek, lider del conjunto
barroco checo que acomparia
con precisién al compatriota
y que tiene la oportunidad de
lucirse en solitario tanto en
la vigorosa obertura de Las
bodas de Figaro como en la
contrastada de La grotta di
Trofonio, donde las maderas
tienen ademds oportunidad
de alardear de precision.

Pedro Coco

Adam Plachetka

MOLIERL Arias de MOZART y SALIERI. Adam

Plachetka, baritono. Czech Emsemble Baroque

/ Roman Valek.

Pentatone PTC5186022 « 59 « DDD
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Signor Gaetaho
Javier Camarena

GLI ORIGINALI - RICCARDO FRIZZA

Después de un espléndido
disco debut de Javier Cama-
rena en Decca con arias bel-
cantistas de Garcia, Zingarelli
y Rossini, el tenor mexicano
vuelve a apostar sobre segu-
ro para su presentacion con
el sello Pentatone. Esta vez se
decide a dedicarle un mono-
grafico a uno de sus composi-
tores preferidos, Gaetano Do-
nizetti, y lo hace en el marco
del cada vez més consolidado
festival que, en su ciudad na-
tal, lleva su nombre.

El instrumento luminoso,
ductil y personal de uno de
los maés perfectos defenso-
res de roles como Nemorino
o Ernesto se atreve en este
caso con personajes que no
forman parte de su reperto-
rio, al menos hasta el momen-
to, pues aperitivos como la
espléndida y matizada esce-
na de la prisién de Devereux
(que, eso si, le acompafa
desde los inicios) o el monu-
mental “Notte d'orrore” de
Marino Faliero, que no pudo
asumir en 2020, nos hacen
desear que no se quede aqui
la aventura.

También es destacable
su labor estilistica con roles
como el de Il giovedi grasso,
de reminiscencias rossinianas,
terreno que Camarena ha fre-
cuentado con igual éxito.

El acompafnamiento es el
de un gran conocedor del re-
pertorio como Riccardo Friz-
za, a las ordenes del muy im-
plicado conjunto Gli Originali,
y, por lo tanto, las lecturas son
elegantes y muy teatrales. Si
se decidieran todos a registrar
un segundo volumen (hay mu-
chos héroes del bergamasco
que Javier Camarena podria
afrontar con igual fortuna), se-
ria una excelente noticia.

Pedro Coco

SIGNOR GAETANO. Arias de DONIZETTI. Javier

Camarena, tenor. Coro Donizetti Opera y Gli

Originali / Riccardo Frizza.

Pentatone PTC5186886 76’ « DDD
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De la docena larga de
Lieder orquestales que
escribid  Richard Strauss,
solamente se interpretan
regularmente los Vier letz-
te Lieder, el impresionan-
te testamento musical del
compositor. Del resto de
sus Lieder, los mas interpre-
tados son los escritos origi-
nalmente para vozy pianoy
orquestados posteriormen-
te por el mismo Strauss u
otros compositores. Los
once de esta seleccién (in-
usual y sabiamente breve,
mejor dejar al oyente con
ganas de mas) estan, por
tanto, entre lo méas cono-
cido y grabado del com-
positor, excepto, quiza, la
orquestacion de Malven de
Wolfgang Rihm.

La soprano Hanna-Eli-
sabeth Muller dispone de
los medios necesarios para
interpretar este repertorio,
y presenta unas versiones
interesantes que difieren
en su planteamiento gene-
ral del de la mayoria de sus
colegas: en lugar de lucir
sus recursos elevandose (y
elevdndonos) con etéreas
interpretaciones, nos ofre-
ce versiones mas terrena-
les, mas intimistas (hasta
donde pueden serlo con
orquesta), mas meditativas;
como botones de muestra,
Winterweihe y September.

Christoph  Eschenbach
la secunda con su direc-
cién, la orquesta contiene
el sonido y busca el detalle.
Son versiones diferentes
(siempre respetuosas con la
partitura, hablamos de ma-
tices) y quizd sorprendan
por ello, pero son versiones
a tener en cuenta, bien tra-
bajadas y bien resueltas.

Silvia Pujalte Pifian

Sinnbild S

duss Songs
Hanna-Elisabeth Miiller

WDR Symphony Orchestra - Christoph Eschenbach

SINNBILD. Lieder de R. STRAUSS. Hanna-
Elisabeth Miiller, soprano; WDR Symphony
Orchestra / Christoph Eschenbach.
Pentatone PTC5186806 ¢ 46" « DDD
2. 0.0, 8. ¢
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Baiba Skride

plays
Solo Sonatas

Erwin Schulhoff
Paul Hindemith*
Philipp Jarnach

Eduard Erdmann

El interés que despierta la
musica de Schulhoff en tiempos
recientes parte de la percep-
ciéon cdmo este nuevo discurso
era capaz de desprenderse de
la importante impronta postro-
méntica en los albores del siglo
XX. Testigo de un lenguaje vio-
linistico heredado a través de
Reger, su Sonata despliega un
complejo abanico de recursos
técnicos con resonancias de la
escritura bachiana en el Allegro
con fuoco inicial.

Baiba Skride despliega un
impecable legato en las Varia-
ciones sobre un tema de Mozart
que Hindemith presenta en su
quinto movimiento. El habil con-
trol del arco le permite dominar
la capacidad expresiva de la ar-
ticulacion y en los largos regula-
dores demuestra la amplitud de
una gama dindmica que tiene
en el pianisimo de los agudos
su momento de mayor sutileza.
El Allegro deciso de Jarnach,
donde la cantilena se funde con
los enérgicos pasajes de dobles
cuerdas, vuelve a exigir un con-
trastante didlogo entre estos
dos caracteres musicales.

Una de las grandes dificulta-
des de la obra de Erdmann es la
de imprimir un caracter perso-
nal a cada una de las voces que
conforma el didlogo polifénico.
El Allegretto scherzando incor-
pora reminiscencias del reper-
torio popular. En las notas man-
tenidas y silencios, Skride juega
inteligentemente con la natural
reverberacién del espacio, que
contrapone al ataque decidido
de los pizzicati.

Envidiable proyecto disco-
gréfico apadrinado por el canal
cultural de la Radio alemana.
Una sélida propuesta resuelta
con solvencia y madurez por el
sonido robusto y a la vez sensi-
ble de Skride.

Nieves Pascual Le6n

El disco que quiero presen-
tarles hard las delicias de todo
amante de la musica de cdmara.
Si usted es de los que cree que
este género es demasiado inte-
lectual, lo invito a que aprecie
esta grabacion en la que, piano,
violin, a veces viola, y clarinete
hacen un maridaje exquisito.
Le aseguro que quedard sor-
prendido cuando sienta cémo,
fuerzas instrumentales tan ma-
gras, le muestren obras llenas
de emocién y color.

La interpretacion estéd a car-
go de los Wigmore Solists, una
agrupacién de cédmara de re-
ciente creacién, fundada por el
director del Wigmore Hall, John
Gilhooly y actualmente liderada
por Isabelle van Keulen (violin,
viola) y Michael Collins (piano).
Su repertorio incluye obras para
cuerdas y obras para cuerdas
con acompafamiento de vien-
tos de madera y metal.

El disco que comento, el ter-
cero en el incipiente catélogo
de grabaciones de la agrupa-
cién, contiene obras que abar-
can algo més de cien afios de
mdusica, que comienza con un
infaltable Mozart (Kegelstatt-
Trio), interpretado por estos tres
musicos con gracia juguetona;
las cuatro piezas (Méarchener-
z&hlungen Op. 132) para clarine-
te, viola y piano de Schumann,
son servidas al oido con alma
romantica, pero sin amanera-
miento; después nos ofrecen
las poco habituales Ocho Pie-
zas Op. 83 para clarinete, viola
y piano de Bruch, tocadas con
elegancia y algo de drama y el
programa finaliza con la versién
para trio de la suite de Historia
de un soldado de Stravinsky,
en la que los Wigmore Soloists
nos demuestran que el maestro
ruso no miraba de soslayo al
jazz. Una maravilla.

Juan Fernando Duarte Borrero

WIGMORIE-S

MOZART SCHUMANN BRUCH STRAVINSKY

CEARINET TRIOS

MICHAEL COLLINSelarinet
ISABELLE VAN KEULEN violin /viola
MICHAEL McHALE piano

VIOLIN UNLIMITED. Obras de SCHULHOFF
(Sonata), HINDEMITH (Sonata Op. 31/2), JAR-
NACH (Sonata Op. 13) y ERDMANN (Sonata Op.
12). Baiba Skride, violin.

WIGMORE SOLOISTS. Obras de MOZART, SCHU-
MANN, BRUCH, STRAVINSKY. Wigmore Soloists:
Michael Collins (clarinete), Isabelle van Kuelen
(violin, viola), Michael McHale (piano).

Orfeo  C10051 '« 57" '« DDD

Bis  BIS2535 '« 68" « DDD
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CASTIGLIONI
‘COMPLETE PIANO WORKS * 1
. AL6O ORVIETO 7
@

Figura singular del siglo XX italia-
no, esta primera entrega de sus
obras para piano incluyen prime-
ras grabaciones mundiales, donde
priman novedosas armonias, obras
de extrema dificultad y no muy ex-
tensas.

DVORAK
GREATEST MELODIES

ABRANGED AND PEAFORHED BY
PPETER BREINER. PIANO

Extensisima duracién para arre-
glos de las mas bellas melodias
de Dvorak por el propio arreglista,
un experto en estas lides, el poli-
facético Peter Breiner. Resultados
dispares segun la obra arreglada.

ELMAS

COMPLETE PIANO WORKS * 1

MIKAEL AYRAPETYAN

Figura armenia hoy olvidada, Ste-
phen Elmas recibié consejos de
Liszt, Massenet y Anton Rubins-
tein, siendo su piano un hermoso
ejemplo del romanticismo tardio
y de su fragilidad fisica debido su
larga enfermedad. Interpretacion
ejemplar.

CHRISTIAN FINK 4
THE GREAT ORGAN WORKS

SOREN GIESELER HYELIN LEE
PHILIPP KAUFMANN  LUKAS NAGEL

Tras dedicarle Hanssler una graba-
cién a su obra para piano y Lieder,
toca el turno ahora a sus mejores
obras para érgano, donde 4 exper-
tos en Christian Fink (1831-1911)
nos ofrecen sus densas Sonatas y
Corales.

CASTIGLIONI: Obras completas para piano
(vol. I). Aldo Orvieto (piano).

DVORAK: Las mas grandes melodias (arr. Peter
Breiner). Peter Breiner (piano).

ELMAS: Obras completas para piano (vol. I).
Mikael Ayrapetyan (piano).

FINK: Las grandes obras para érgano. Sren Gie-
seler, Hyelin Lee, Philipp Kaufmann, Lukas Nagel.

Grand Piano GP862 « 58 « DDD

Naxos 8.574371 « 81" « DDD

Grand Piano GP914 « 69" « DDD

Hanssler  HC22066 « 70"  DDD
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2 HORGINALWORKS AND TRANSCRIPTIONS
e LJEAN:PIERRE ARMENGAUD

Un reputado maestro como Ar-
mengaud ofrece obras de Franck,
desde el Preludio Coral y Fuga,
hasta rarezas arregladas como Les
Eolides o Priére Op. 20 (arreglo de
Blanche Selva), con un sonido seco
pero de trato serio y concentrado.

Herbert

HOWELLS

Piano Music * 2

E
Sonatina

Matthew
Schellhorn,
Piano

Segunda entrega que no supera
la calidad de la primera, donde
la musica de Herbert Howells era
claramente superior; en esta, las
piezas breves sustituyen los ciclos
de la anterior, aunque la calidad
interpretativa es pareja.

me Op. 300
endbliithen Op. 121

Luigi Gerosa, piano

Charles Mayer fue alumno de John
Field, y estos dos ciclos, Suefios de
juventud'y Flores de juventud nos
transportan a un remoto universo
schumanniano, donde el piano
traza un puente con las grandes
obras del romanticismo del siglo
XIX.

Una gozada escuchar el maravillo-
so canto de Diana Damrau en un
primer CD de villancicos clasicos
y un segundo con los habituales
y excelsos Bach, Haendel, Mozart,
Franck, etc. Imprescindible si cree
que la Navidad tiene su banda so-
nora.

FRANCK: Obras para piano. Jean-Pierre Ar-
mengaud (piano).

HOWELLS: Obras para piano (vol. IT). Matthew
Schellhorn (piano).

MAYER: Jugendtraume Op. 300; Jugendbliithen
Op. 121. Luigi Gerosa, piano.

MY CHRISTMAS. Diana Damrau. NDR Radiophil-
harmonie / Richard Whilds & Riccardo Minasi.

Grand Piano GP906 + 69° + DDD

Naxos 8.571383 « 69" ¢ DDD

Dynamic CDS7980 « 69 « DDD

Erato 5419728612 « 141" « DDD
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Tres creaciones de Blazewicz
(2012), Majkusiak (1983) y Przyb-
ylski (1973) con el acordedn como
solista en concierto, una visién
muy peculiar y por momentos mas
espectacular que sincera, con unos
tintes muy coloristas.

POLISH ACCORDION CONCERTOS. Klaudiusz
Baran, Polish Radio Symphony Orchestra / Mi-
chal Klauza.

El manido titulo de este disco en-
cierra interpretaciones de la geor-
giana Mariam Batsashvili de gran
poderio (Muerte de Isolda, Prelu-
dio, Aria y Final de Franck), aunque
abusa en exceso de la variedad y
de la pieza breve. Portentoso so-
nido.

ROMANTIC PIANO MASTERS. Mariam Batsas-
hvili (piano).

Christmas Carols
Through the Ages

The Edison Singers
Noel Edison

Un recorrido de la mano de los
sensacionales Edison Singers por
villancicos de diversos siglos, con
un tratamiento coral y melddico
excepcional, a pesar de la mono-
tonia tematica del disco en si.

THE FIRST NOWELL - CHRISTMAS CAROLS
THROUGH THE AGES. The Edison Singers /
Noel Edison.

E Laureate Series * Piano

Valentin
Malinin

ner
e International

el
ST/MALININ
NADOS

B8 PROKOFIEV
SCRIABIN

rd
Y

Quien fue el ganador de la edicion
2021 del Concurso Internacional
de Jaén ofrece un Quinteto de
Shostakovich (con el Bretén) de
gran fiereza y hondura (grabado
en vivo), asi como desborda vir-
tuosismo en los Estudios Op. 2 de
Prokofiev. A seguir.

VALENTIN MALININ. PRIMER PREMIO CONCUR-
S0 JAEN 2021. Cuarteto Bretén.

Naxos 8.574431 + 64" « DDD

Warner Classics 9029629061 ¢ 69" « DDD

Naxos 8.574475 « 60" + DDD

Naxos 8.574468 ¢ 62" « DDD
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Si os gusta la tecnologia, se-
guramente estéis habitua-
dos a leer algunas reflexiones
criticando la escasa evolucién
del dltimo modelo de teléfono
inteligente sobre su predecesor,
o clamando al cielo por esa su-
puesta falta de avances, que les
conduce a cierto hastio y a una
falsa sensacion de insatisfaccion,
sobre todo en esta época de
vertiginosa aceleracién de todas
las cosas, de urgente necesidad
de innovacién y evolucién, don-
de no concebimos que lo que ya
es perfecto permanezca inmuta-
ble. La dialéctica es antigua y el
asunto tiene trampa, asi como
sencilla explicacion, porque en
ocasiones es verdaderamente
dificil mejorar lo que ya es ex-
traordinario; y si afadimos la
variable “urgencia”, entonces
resulta imposible obtener el ne-
cesario tiempo de maduraciéony
reposo de las mejoras.

Imagino que ya sabéis por dén-
de voy; habrd quien legitima-
mente piense que este proyecto
bachiano es “mas de lo mismo”,
que se enroque en la critica des-
piadada porque este Bach no es
novedoso, o se moleste por no
encontrar audacias jamas vistas
en la lectura de Lutz, o en la
ejecucién de los (muchisimos)
intérpretes, o que lamente la
similitud con alguna tradicién
candnica que ya habiamos es-
cuchado antes en Gardiners,
Suzukis, Herreweghes y tantos
otros. Y seguramente tendran
razén, pero se habran quedado
en los érboles previos al bosque,
en una vision incompleta que
obvia la verdadera realidad: este
proyecto (en su conjunto) y esta
caja de DVD (en concreto) son
ese movil caro, cumbre de la
evolucién, que incorpora todos
los posibles avances conocidos
por el ser humano, que tiene el
encanto (;o el aburrimiento?) de
la perfeccion. No toques lo que
funciona, no se puede mejorar lo
que es perfecto.

Bueno, pues ya lo hemos dicho,
ahora puedes ahorrarte el resto
de la lectura o venir a llamarme

Critica

Discos

EL MOVIL MAS CARO

inmovilista, que estara bien (pe-
ro en Twitter, eso si, que es el
sitio de discutir). Pero si decides
quedarte, te cuento mis motivos
para tener tan elevada estima
de este proyecto, a la vez que
intento responder a la pregun-
ta de qué insignificante critica
se puede hacer ante semejante
magnificencia y perfeccién.
Sobre el primer punto, hay mu-
chas claves, pero elegimos una:
la Fundacién Bach Stiftung ma-
neja un proyecto faradnico, con
planes de mantener sus lanza-
mientos hasta 2030. De momen-
to, el nivel estd confortablemen-
te asentado en el Olimpo de
la perfeccién, sin que existan
nubes en el horizonte que ha-
gan sospechar imposibilidad de
mantenerlo. Y estamos hablando
de més de doscientas cantatas,
que “se orientan con absoluta
precision al sentido de la pala-
bra”, objetivo que alcanzan apo-
yandose en un estudio teoldgico
para desmenuzar previamente
la cantata al oyente y facilitar la
comprension del texto, con una
ejecucion estructurada en inter-
pretacion, disertacion y nueva
interpretacion.

Me consta que en Espana ha
existido un proyecto con idéntico
objetivo de difusion musical al de
esta fundacion (e incluso anterior
en el tiempo), aunque con meno-
res pretensiones (grabaciones y
publicaciones quedaban fuera),
que lamentablemente se abortd
por cuestiones econdmicas tras
un buen nimero de Cantatas, lo
que me lleva a vigilar este con
profunda y sincera admiracién,
a la vez que sana envidia.

Aqui se percibe una dotacion
presupuestaria magnifica e in-
usual en los tiempos que corren
(sobre todo en el caso de la lla-
mada musica antigua), que expli-
ca muchas cosas, pero no resta
ningdn mérito a los resultados,
déndose las circunstancias para
que un grupo de profesionales
entusiastas trabaje con dedica-
cién el objetivo de difundir Bach.
Dice el presidente de la Funda-
cién que estéan “al servicio de la

“La Fundacion Bach Stiftung maneja un

proyecto faradnico, con planes de mantener sus
lanzamientos hasta 2030; de momento, el nivel

esta confortablemente asentado en el Olimpo de la
perfeccion, sin que existan nubes en el horizonte que
hagan sospechar imposibilidad de mantenerlo”

palabra”, y para ello disfrutan de
un engranaje perfecto, en el que
todas las cuestiones externas
(administracion, logistica, orga-
nizacién) funcionan con idilica
lubricacién, para que la musica
brille en todo su esplendor.
Respecto a la critica, seamos
honestos: se pueden poner muy,
muy pocas objeciones a esta
produccién, aun intentandolo
y poniéndonos quisquillosos.
Fijaos, que incluso me parecié
escuchar algun ligero desajuste
en el coral inicial en una primera
y répida pasada a la BWV 27, y
admito que casi hasta me alegré
de poder sacarles algun defecto,
por nimio que fuera, porque nos
acercaria a esta gente a lo hu-
mano. Pero nada, los desajustes
son inconcebibles en este per-
fectisimo reloj suizo con espiritu
expresivo mas sureno.

De las virtudes ya hemos habla-
do de pasada: las tiene todas,
luego se puede aportar poco
por ahi. Lutz es muy consciente
de lo que se trae entre manos
y compara cada Cantata con
"una subida al Himalaya”. Nunca
he estado en el Himalaya, pero
si conozco las dificultades de
preparar una Cantata de Bach,
de modo que ratificamos y cele-
bramos la meticulosa seriedad
con que trabaja esta gente.

No tiene demasiado sentido
analizar disco por disco, sobre
todo porque el pack de once
es indivisible. Pero no temas, la
probabilidad de que te sientas
defraudado con alguno de ellos
fluctéa entre remota e imposible,
porque el cuidado por el detalle
es infinito, aunque sin llegar a
los extremos de falsear resulta-
dos en postproduccién, como
si se hace en otros géneros; y la
musica es siempre sublime, sin
discusion posible.

Tenemos el omnipresente re-
curso bachiano de hacer reinar
el motivo del coral en alguna
de las voces, sobre base de de-
licioso contrapunto adjudicado
al resto de cantantes y orques-
ta, que resulta un placer indes-
criptible cada vez que aparece,
y son muchas. Tenemos a un
bajo magnifico en la 122, con
un equilibrio perfecto entre ex-
presidn, musicalidad, austeridad,
emocion... Es que esto es Bachy
los intérpretes son “muy Bach”,
oiga. Y trios increibles, que tam-
bién tenemos, si. Y a lo largo
de los once DVD, da igual si el
peso musical lo lleva més el coro,
los solistas o la orquesta, por-

que la sensacion siempre es de
equilibrio pleno, de experiencia
puramente bachiana y trascen-
dente mas alla de lo explicable.
Y también tenemos a un tenor en
la 45 que "exige” ser comparado
con esos otros tenores (los que
aprietan hasta la extenuacion
para dar los saltos imposibles),
para darnos cuenta de que aqui
hay un sefor que lo hace facil,
que fluye sobre las lineas. Porque
Bach no es facil, pero tiene que
parecerlo. Y estén los recitativos,
que nadie los escribe como el
Kantor (sin ser yo el mayor fan
de los recitativos) y aqui brillan
con una luz especial.

No nos vamos a olvidar de la pre-
cisién quirdrgica de esa magnifi-
ca tromba da tirarsi'y su musicali-
dad completa en la 77, ni mucho
menos del preciosismo del tenor
en la 37, al que uno puede ima-
ginar sin esfuerzo siendo elegido
directamente por el dedo del
Kantor: “Bernhard, el Der Glaube
ist das Pfand der Liebe (La fe es
la prenda del amor) lo cantas td,
que lo bordas”. Ni del comienzo
sublime de la 3, ni...

El pack es sencillamente espec-
tacular y a mi me faltan califi-
cativos. En resumen, todo gira
en torno a eso tan intangible
que podriamos llamar “transmitir
Bach”, indudablemente uno de
los cometidos més elevados a los
que puede enfrentarse musico y
oyente, para el que la maquinaria
de Lutz y sus huestes cumple
con excelencia. Asi que, como
siempre, nos frotamos las manos
pensando que queda carrete
para seguir disfrutando hasta
2030, por lo menos.

Alvaro de Dios

BACH|
AL

BACH ER LEBT XIV. Cantatas de BACH
(BWV 3, 27, 37, 45, 65, 77, 120,
122, 145, 192, 215). Coro y Orquesta
de la Fundacion ].S. Bach / Rudolf Lutz.
J. S. Bach-Stiftung B941 « 11 DVD
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LA OBJETIVIDAD AL SERVICIO DE LA MUSICA

La firma SWR Classic continta
editando documentos que
alberga en sus archivos de la
radio dedicados a uno de sus
més insignes directores. Hans
Rosbaud es el protagonista de
estos cuatro CD, de duracién
mas que generosa, que nos per-
miten realizar una aproximacién
a la labor llevada a cabo por el
director al frente de la orquesta,
en lo que se refiere a la musica
francesa del siglo XX. Por estos
discos circulan nombres que van
desde Debussy hasta Maurice
Jarre, y todos ellos pasan por el
particular filtro de anélisis que
define el trabajo de Rosbaud. Es
precisamente la objetividad una
de las sefias de identidad del
director, pero puesta al servicio
del contenido musical, pues no
debe confundirmnos su minucioso
sentido analitico con un perjuicio
hacia la intensidad del discur-
S0 sonoro, que sabe mantener
con pulso firme y contundente.
Evidentemente, el estilo de Ros-
baud se adapta mejor a unos
compositores que a otros, muy
especialmente si éstos son sus
contemporaneos, pero siempre
consigue despertar interés por
el lado del escrupuloso anélisis al
que somete a la partitura.

Debussy

Todo el primer CD esta dedicado
a Debussy. Quizas sea esta musica
una de las que peor se adapten al
estilo de Rosbaud; no obstante,
bajo nuestro punto de vista, des-
pierta gran interés esta forma de
acercarse al compositor, no muy
alejada de lo que otros ofrecian,
como Boulez (uno de los més
ilustres). En el caso del graciense,
si cabe, todo es mas analitico, de
espiritu alemén, dejando poco
espacio para el aspecto descrip-
tivo de estas obras. Asi, este Pre-

“El estilo de Rosbaud
se adapta mejor a
unos compositores
que a otros, muy
especialmente

si éstos son sus
contemporaneos,
consiguiendo
despertar interés por
el lado del escrupuloso
analisis al que somete
a la partitura”

El director Hans Rosbaud junto a Igor Stravinsky, un compositor contemporaneo al director.

ludio a la siesta de un fauno no
estd orientado a la bdsqueda de
sensaciones, ni a la delectacion
sonora, sino que nos presenta
la mUsica desnuda, tal cual, para
que cada uno elabore sus propias
impresiones. Lo mismo sucede
con estas versiones de Jeux o El
Mar, en las que el director parece
querer despojar todo aditamento
que haya podido adherirse a la
partitura. Todo esto se encuentra
bastante alejado de la idea de
impresionismo y, desde luego, en
ningn momento queremos decir
que sea el mejor Debussy, pero si
hemos de resaltar la importancia
de esta forma de entender la
musica del compositor, con unos
mimbres muy poco frecuentes.

Ravel & Roussel

El segundo de los CD estéa dedi-
cado a Ravel y Roussel. Del com-
positor vasco-francés podriamos
decir casi lo mismo que de De-
bussy, aunque con matices, pues
es indudable que las propuestas
de Rosbaud maridan mejor con
una obra como Alborada del
gracioso que con Mi madre la
Oca. En este Ultimo caso, es muy
ilustrativo escuchar como hace el
director aleméan secciones como
Laideronnette o las Conversa-
ciones entre la Bella y la Bestia,
para entender el objetivo sonoro
que perseguia; al tiempo que se
puede comprobar la poca magia
que imprimia al Jardin méagico
con que concluye la obra.

La musica de Roussel parece ir
méas a tono con el caracter de
la direccién de Rosbaud. Tanto
el Concierto para pequefia or-
questa, como la Suite en fa, estan
servidos con verdadero espiritu
e imaginacién, pero lo que mas

sorprende es la austeridad con
esta dicha toda la Tercera Sinfonia
del compositor, una obra en que
Rosbaud parece renunciar a la
exuberancia y decantarse por una
concrecién que parece emular a la
Segunda Escuela de Viena.

Ibert, Milhaud, Jarre...

Con lbert y Milhaud pasa algo
parecido a lo de Roussel. Tanto la
musica de uno como la del otro,
se prestan mejor a las premisas
de Rosbaud, quien no pierde
ocasion para aplicar su particular
bisturi en unas obras que tienen
mucho de divertimento. Con su
version de Chronochromie de
Messiaen, el dlbum alcanza uno
de sus puntos de mayor interés.
Una grabacién de 1960, en la
que el alemén estructura la obra
llegando a ofrecer una especie
de psicoanélisis del sonido, pio-
nera en la discografia de uno
de los grandes compositores
de la segunda mitad del siglo
XX. En el disco aun hay cabida
para los tres intensos minutos
del Concertino para percusién y
cuerdas de Jarre, el niUmero on-
ce de una composicién colectiva
que lleva por titulo Divertimento
para Mozart.

Honegger & Mihalovici

Este cuarto y Ultimo CD presen-
ta el otro punto culminante del
dlbum. Dos interesantes com-
posiciones de Marcel Mihalovici
(compositor de origen rumano,
alumno de Enescu, que se instald
en Paris en 1921y posteriormente
obtuvo la nacionalidad francesa),
que comparten espacio con la
Tercera de Honegger. La Segun-
da Sinfonia del rumano-francés,
compuesta para cuerda, conoce

en este registro su estreno abso-
luto. Rosbaud, tanto en esta obra
como en Toccata, para piano y or-
questa, parece emplearse comossi
de composiciones perfectamente
situadas en el repertorio se trata-
se, obteniendo sendas versiones
que pueden considerarse como
piedra de toque para quienes
quieran conocer esta musica. La
Tercera de Honegger que ofrece
el de Graz es aspera, repleta del
pensamiento del compositor en
aquel espeso momento de su
creacion. Rosbaud la entiende
como la cima del ciclo sinfénico
del suizoy asi nos la transmite, co-
mo una perpetua lucha, fisica en
el primer movimiento, espiritual
en el segundo y casi apocaliptica
en la primera seccién del tercero,
que tan solo consigue el reposo
total en el célido final de la obra.
En conclusién, otro interesante
album con Hans Rosbaud como
protagonista.

Rafael-Juan Poveda Jabonero

SUDWESTFUNK- SWR» CLASS1C
ORCHESTER

BADEN-BADEN

HANS ROSBAUD DIRIGE MUSICA FRAN-

CESA. Obras de DEBUSSY, IBERT,

JARRE, HONEGGER, etc. Orquesta de la

Radio del Suroeste, Baden-Baden.

SWR Classic 19115 ¢ 311" ¢ 4 CD « ADD
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TITANIC TENTHS

Jaap van Zweden

conducts

Shostakovich and Mahler

1 SHOSTAKOVICH '
Symphony No. 10

MAHLER

Symphony No. 10 (Concert version ed. Mengelberg/Dopper)

Hong Kong Philharmonic Orchestra ¢ Jaap van Zweden
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UN ENCUENTRO DE DOS CORAZONES FRAGILES

Ya que hablamos de Mabhler,
seamos pedantes: Plutarco
habria disfrutado con ¢l y con
Mariss Jansons. Vidas con parale-
lismos evidentes. Los dos fueron
celebrados como grandisimos
directores. También arrastraron
fama (bien merecida) de quis-
quillosos con los elementos que
rodean al espectéculo (empezan-
do por las condiciones acUsticas).
Ambos eran de ascendencia ju-
dia; Gustav sufrid el antisemi-
tismo en forma de zancadillas
miserables y Mariss viniendo al
mundo casi a escondidas en el
contexto de la persecuciéon nazi.
También poseyeron corazones
fragiles que terminaron por lle-
varlos a la tumba. Por fuerza,
aunque en épocas diferentes, es-
tos maestros debian encontrarse.
BR Klassik nos ofrece en un cofre
de 12 CD la gran aventura ma-
hleriana de Jansons: la integral
sinfénica. Bueno, la integral de
Sinfonias que el bohemio llegd a
terminar. La Décima queda fuera,
tanto su Adagio (la Unica parte
concluida por el compositor) co-
mo cualquiera de sus polémicas
versiones “completadas”. Y esto
no es una falta. No lo es porque
el objeto que escuchamos es una
maravilla en la que nada se echa
de menos. Jansons no aborda
el legado de Mahler. Directa-
mente, se lo apropia. El mejor
homenaje que puede hacer un
intérprete. El letén demuestra
una fuerza extraordinaria y conti-
nua en cada una de las partituras,
pero jamés aparece el exceso. No
parece interesarle ni la exclama-
cién romantica ni acentuar ciertos
"efectos especiales” que Mahler
repartia entre la orquesta (Walter
seria un modelo de lo primero y
Bernstein de lo segundo). ;Qué
mas da? Jansons ofrece muchas
otras cosas.

Para empezar, la fuerza ya citada,
imperecedera. Para continuar,
una claridad expositiva que evita
el "efecto polvorén” que tantas
veces puede tener Mahler en
malas manos. Unos tempi sin
restos de estatismo, pero sin
caer jaméas en la precipitacion.
Un sonido orquestal bello, pero
nunca cursi. Y, para dar la puntilla,
le otorga importancia a contra-
temas que, por lo habitual, se
pierden en el magma sonoro.
Estos rasgos aparecen, repito, en
todas estas paginas. En ninguna
parece bajarse el liston. Aplicar
esta coherencia a un corpus tan
monumental no esté al alcance
de todos los profesionales. Y mas

© PETER MEISEL

“Mariss Jansons y Mahler poseyeron corazones fragiles que terminaron por llevarlos a la tumba; por fuerza, aunque en
épocas diferentes, estos maestros debian encontrarse”.

si tenemos en cuenta que nos
hallamos ante interpretaciones
grabadas entre 2007 y 2016. En
nueve afios, una mente cualquie-
ra puede experimentar decenas
de cambios de posturas; una
mente artistica (por lo comin
poco dada al conformismo), mas
todavia. La de Jansons era de
otro tipo. Y no porque se tratase
de un cerebro gris y cuadricula-
do; en cada Sinfonia brinda por
la emocién, ni un compas resulta
aséptico. La mente que le reserva
el director al compositor es un
ejemplo perfecto de madurez,
es decir, de aprovechamiento de
la experiencia. Jansons, a esas
alturas, ya sabia perfectamente
quién era 'y qué queria.

El comienzo de la Primera, por
ejemplo, no lo enfoca como un
espacio inquietante y casi inmo-
vil (como ocurre habitualmente),
sino como la preparacion a un
movimiento vehemente. En cuan-
to a la propia esencia lingUistica
de Mabhler, recordemos que el
compositor creaba discursos ab-
solutamente imprevisibles gra-
cias a sus exploraciones tonales.
En este sentido, podria recordar
a Nielsen, aunque con la diferen-
cia de que Carl las practicaba a
través de la sintesis y Gustav en
amplios, amplisimos desarrollos
tematicos. Jansons, en lo que se
refiere a estos juegos de tonali-
dades, provoca que las flexiones
entre luminosas y oscuras entren
aritmo de cuchillada. Se le agra-
dece esa letalidad tan firme y, a
la vez, contundente, lejos de la
morosidad propia de los sadi-
cos. Una muestra clara de esta
batalla colorista la encontramos
en la Cuarta, con ese Sol Mayor

de partida que, en compositores
y directores diferentes, puede
sonar vulgar, pero que Mahler y
Jansons desnudan sin despeinar-
se hasta lo més turbador.

El director, obviamente, necesita
de unos cémplices a la altura, y
los tiene. Para empezar, a sus
queridos bavaros de orquesta
y coro, agrupacion con la que
consiguié un record de perma-
nencia (por algo serfa, claro). Para
continuar, con unos solistas que
sacrifican ombligos para subrayar
las ideas del maestro (este tipo
de humildad en cantantes es
casi milagrosa): Harteros, Fink,
Stutzmann, Persson y los ocho
de esa apotedsica Octava que
son Robinson, Brewer, Prohaska,
Baechie, Fujimura, Botha, Volle y
Anger. Todos, desde la orquesta
hasta el coro pasando por los so-
listas, edifican un templo macizo,
coherente, lleno de potencia y
virtuosismo, junto al director.

Lo més sorprendente de todo:
se trata de grabaciones en vivo.
Por supuesto que los técnicos de
sonido pueden "arreglar” cier-
tos errores del directo, pero en
el mundo de la clésica todavia
existe cierto rigor a la hora de
trampear, y més en un sello como
este. Ademas, ningln ingeniero
podria llegar a crear una cali-
dad esencial como la que nace
de Jansons y compafiia. "Quod
natura non dat, Salamantica non
praestat”, pero en versién téc-
nica.

El cofre se completa con dos
discos de extras en los que, entre
otras cosas, podemos asomarnos
a ensayos para disfrutar de Jan-
sons abordando, por ejemplo, el
célebre Adagietto de la Quinta.

Podriamos ponerle alguna pega
a este cofre. Por ejemplo, que
la Tercera aparezca troceada en
dos discos de manera algo des-
proporcionada, pero en realidad
caerfamos en una discusién algo
cufiadil (y, por lo tanto, ridicula).
Alfiny al cabo, Mahler compuso
para dos seres en concreto: para
si mismo y para la Humanidad.
Seguramente intuia que su pre-
sente no le pertenecia y que la
Humanidad deseada estaba por
llegar. De ahi que sus Sinfonias
rompieran todos los esquemas
candnicos a pesar del riesgo de
incomprensién, y que los discur-
sos adquirieran longitudes que ni
entonces ni ahora son faciles de
asimilar (ni por el publico ni por
los formatos). Eso si: si hubiese
sabido que, en el futuro, iba a
nacer un campedn de su legado
como Jansons, el corazén le ha-
bria dolido menos.

Juan Gémez Espinosa

12605
e Resadings

BONIS:
Pobennitschite
Snterviens

MARISS JANSONS
MAHLER sywponies 1-9

Chor & Symphoniearchester des Bayerischen Rundfunks

MAHLER: Sinfonias 1-9. Chor und Sym-
phonieorchester das Bayerischen Run-

dfunks / Mariss Jansons.
BR Klassik » 900719 « 12 CD o 845
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VN CARLO
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Salome Jicia
Giorgio Misseri
Nicola Ulivieri
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Orchestra e Coro
dell Opera

Carlo Felice
Genova

Donato Renzetti,
conductor

Hugo de Ana,
director
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Novedades

Novedades repertorio infrecuente

Reediciones

Critica

EN plataFORMA

Repaso mensual a las grabaciones disponibles en plataformas
por Juan Berberana

Renaud Capug rtha Argerich

Beethoven - Schumann - Franck

Tres de las Sonatas para violin y pia-
no mas celebradas de la historia en
manos de una vibrante Argerich y un
entregado Capucon. En vivo, des-
de Aix en Provence. Sencillamente
espectacular. Esta mujer nos sigue
asombrando...

BEETHOVEN/FRANCK/SCHUMANN: Sonatas
para violin y piano. Renaud Capugon & Martha
Argerich.

Roth lo vuelve a conseguir. Tras sus
excepcionales lecturas de Stravinsky
y Strauss, continla en Debussy tras
su celebrado Pelleas. Una infrecuente
Suite de juventud y La mer. Brillante,
intenso y original. Sonido en vivo es-
pectacular.

MASCAGNI

ANITA BACHTEUSHT RETE | A SALSI
Riccann CHICAGD SYMPHONY ORCHESTRA & CHORUS

Casi 40 afos después, Muti vuelve a
grabar Cavalleria. Ningin solista ac-
tual alcanza a Caballé/Carreras, pero
la Sinfénica de Chicago y su increible
coro pueden ser un argumento y, eso
si, Muti se muestra mas reposado.

DE ROUEN NORMANDIE

|| BenGLasssera

Alpha logra una Clemenza en la que
todo funciona. Una lectura moderna,
con sabios tintes historicistas. Solistas
de primer nivel (un Tito “viril”) y un
sonido primoroso. No hay tantas Cle-
menzas de calidad.

DEBUSSY: Primera Suite. La mer. Les Siécles /
Francois-Xavier Roth.

MASCAGNI: Cavalleria Rusticana. Solistas, Coro
y Sinfonica Chicago / Riccardo Muti.

MOZART: La clemenza di Tito. Solistas, Opera
Rouen Normandie / Ben Glassberg.

DG / Disponible desde 18-11-2022

HM / Disponible desde 25-11-22

CSO / Disponible desde 28-10-22

Alpha / Disponible desde 11-11-22
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LUIGI BOCCHERINI
THE SIX SYMPHONIES
4. Quatro opxs

LU

Boccherini tenia su propia visidén del
mundo sinfénico, condicionado por
la parquedad de medios (desde su
cuasi exilio en Arenas de San Pedro).
Esta recreacion (incluso en acustica)
es un hallazgo total. Imprescindible.

P

LZRUMB
f (%f Dream Sequence
I\ e
= 43\
Z &

Ensemble Dreamtiger
Rohan de Saram celio

En febrero nos dejé George Crumb,
uno de los mas interesantes compo-
sitores de EE.UU. No esta de mas re-
visar algunas de sus obras maestras,
como la alucinante Vox Belaenae.
Junto a Black Angels, su mejor crea-
cion.

BOCCHERINI: Sinfonias Op. 35. Orchestra 18th

CRUMB: Vox Belaenae y otras obras. Ensemble

Tampoco estd de mas revisitar la
obra de Penderecki (fallecido en
2020). Nueva grabacion de su Sinfo-
nia n. 2. Junto al Concierto para violin
(finales afos 70) simboliza su renun-
cia a la vanguardia mas rupturista, a
la que nunca regreso.

PENDERECKI: Sinfonia n. 2. Concierto pia-
no. Barry Douglas. Org. Fil. Varsovia / Andrey

The Verbier Festival Celebrates

Rodion Shchedrin n

De pocos compositores de la antigua
URSS se puede decir que sus obras
mejoraron tras la caida del régimen.
Shchedrin (1932) es el mejor ejemplo
y este homenaje lo demuestra. Pue-
de que su afinidad con aquel régi-
men tenga algo que ver...

SHCHEDRIN: “At Ninety” (Obras posteriores al

Century / Marc Destrubé. Dreamtiger. Boreyko. 2000). Festival Verbier / Neeme Jarvi.
Glossa / Disponible desde 18-11-22 First Hand / Disponible desde 18-11-22 FN / Disponible desde 18-11-22 DG/  Disponible 25-11-22
2 8.8.8.8. 2. 0.2.8.8.9 %k k 2 2.8.8.8.9
W i: %' E' RENAUD CAPUCON - MARTHA ARGERICH
PRELUDES
Berceuse héroique
Estampes

Warner reedita (48 CD, con noveda-
des y sonido mejorado) las graba-
ciones que Walter Gieseking realizd
antes y después de la guerra. Quiza
donde nadie le ha superado es en el
piano impresionista y, sin duda, en los
Preludes.

Barenboim paso 15 afos en Paris in-
tentando que su orquesta se incorpo-
rara al club de las mejores. En el re-
pertorio francés dejé buenos legados
(Berlioz). Sorprende la “mediania” en
el impresionista. Ni el argentino hacia
milagros...

DEBUSSY: Preludes. Estampes... Walter
Gieseking.

RAVEL: Obras orquestales. Orquesta Paris /
Daniel Barenboim.

También Decca reedita las grabacio-
nes de la vienesa Ingrid Haebler (58
CD). Su piano objetivo ha envejecido
peor que el del francés. En Schubert
simboliza la tradicién y la neutralidad.
Para los nostélgicos...

SCHUBERT: Impromptus. Ingrid Haebler.

Warner “contraprograma” el CD de
Argerich/Capucon (DG) con esta re-
edicion del amplio legado sonoro de
Argerich en Lugano. También en vivo
y, también, impresionante. Quizés
mas jovenes y osados, si cabe. Im-
prescindible.

SCHUMANN: Sonatas para violin y piano. Ren-
aud Capucon & Martha Argerich.

Warner /  Disponible  25-11-22

DG / Disponible desde 02-12-2022

Decca /  Disponible  25-11-22

Warner /  Disponible  25-11-22
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La Cellissima

MARIA KLIEGEL’s

unparalleled lifetime legacy

TR
NAXOS
1 T T T

MARIA
KLIEGEL

A N N
E

IVERSARY
DITION

BACH + BARCHET + BEETHOVEN ¢ BRAHMS
BRUCH ¢ CASTELNUOVO-TEDESCO ¢ CHOPIN
DOHNANYI ¢+ ELGAR ¢+ FAURE ¢+ GUBAIDULINA
HUGUET Y TAGELL ¢+ KODALY ¢ LALO
MENDELSSOHN ¢+ ONSLOW ¢ POPPER
SAINT-SAENS ¢ SCHNITTKE ¢+ SCHUMANN
SENAILLE ¢+ SHOSTAKOVICH ¢+ TCHAIKOVSKY

CMdstea,

DIRECTA

www.musicadirecta.es



Mesa para 4

LA MESA DE ENERO

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

musica y de la cultura que respondan a la pregunta tematica que mensualmente nos
proponemos cocinar, y a la que a nuestros lectores invitamos a participar desde las redes
sociales. jPor qué? Primero, por la curiosidad de saber los gustos y apetitos musicales
de los sefores y sefioras abajo firmantes; segundo, el lector, el interesado en definitiva,
podra conocer de primera mano las sugestivas opiniones y su conocimiento se enrique-
cerd con las respuestas abajo dadas. Aunque las respuestas vengan de una meditada re-
flexion, quiza no sean definitivas y sin animo de pontificar, puesto que cada participante,

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

“10 o6peras que te gustaria
ver (en el Teatro Real)”

TERESA ADRAN *

Musicologa y divulgadora musical

Rigoletto / Verdi
Turandot / Puccini
Bastian y Bastiana / Mozart
Orfeo / Monteverdi
Trop de femmes / Viardot
La bruja / Chapi
Einstein on the beach / Glass
Motezuma / Vivaldi
La serva padrona / Pergolesi
El barbero de Sevilla / Paisiello
*No en el Teatro Real

ALVARO DEL AMO

Escritor

Palestrina / Pfitzner
Edipo / Enescu
Matias el Pintor / Hindemith
El rapto en el serrallo / Mozart
Manon Lescaut / Puccini
El Minotauro / Birtwistle
Albert Herring / Britten
Guillermo Tell / Rossini
Tenorio / Tomas Marco
Les Troyens / Berlioz

ARTURO REVERTER

Critico

Mose in Egitto / Rossini
Oberon / Weber
Beatrice di Tenda / Bellini
Sancia di Castiglia / Donizetti
| masnadieri / Verdi
La bataglia di Legnano / Verdi

FRANCISCO VILLALBA

Critico

Die Meistersinger von Nirmberg / Wagner
Guillermo Tell / Rossini
Les Troyens / Berlioz
Der Freischtitz / Weber
Khovanchina / Mussorgsky
El Principe Igor / Borodin

Las hgdas / Wagner El castillo de Barbazul / Barték
Penélope / Fauré Medea / Cherubini
Edipo / Enescu | Capuletti e | Montecchi / Bellini
Albert Herring / Britten Die Liebe der Danae / R. Strauss

—

SOBREMESA

Comenzamos el nuevo afno convocando a cuatro queridos comensales con una pregunta muy concreta: ;Qué
dperas te gustaria ver (en el Teatro Real)? El paréntesis ayuda a aclarar que, salvo Teresa Adran, tanto Alvaro del
Amo, Arturo Reverter y Francisco Villalba citan diez titulos no representados aun en el Teatro Real, al menos en
lo que a las temporadas de 6peras regulares se refiere (Maestros Cantores si fue representada en el Teatro Real
con Barenboim en el foso, en aquellos veranos con la visita de la Staatsoper Unter den Linden durante varios
anos consecutivos).
Por tanto, Teresa nos aclara que “algunos titulos, por llamativo que parezca, no los he podido disfrutar en directo y por eso estan
entre esas cosas pendientes de hacer, mientras la salud lo permita. Hay algunos que no son estrictamente peras, pero que se
suelen programar en las temporadas de los teatros, por eso las he considerado”. Ha sido una confidencia intima el citarnos estos
titulos que ella ain no ha podido ver en directo.
Como vemos, algunos de los titulos son obras maestras muy consolidadas, caso de Palestrina, Edipo, Matias el Pintor, El rapto en
el serrallo (su primera media hora es del mejor Mozart), Manon Lescaut (Puccini en estado puro) Guillermo Tell (larga pero gozosa),
Der Freischiitz (6pera mégica), Khovanchina, El Principe Igor, El castillo de Barbazul (se escuché en Madrid recientemente semi-
escenificada con la Orquesta Nacional de Espania), Medea, | Capuletti e | Montecchi o la incomparable Les Troyens de Berlioz, autor
muy poco frecuente en Espana, a pesar de su amplia produccion operistica.
Y como es habitual, hay consenso en algunos titulos, en este caso solo tres: Edipo (Enescu), Albert Herring (Britten, un compositor
muy bien tratado en el Teatro Real) y Les Troyens (Berlioz).

Les invitamos a opinar y a que nos revelen cudles son, en su opinion, sus diez 6peras pendientes para ver en directo, bien en el Teatro Real o en
otro escenario, que pueden hacerlo en Twitter o Facebook, citando nuestra cuenta:

D @RevistaRITMO
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TAMBORES LEJANOS

iSonad, timbales! jResonad, trompetas!

por Onofre Serer Olivares

| Oratorio de Navi-
dad de Johann Se-

reales simplemente se
estaba reutilizando para
celebrar el nacimiento

bastian Bach se repite
anualmente y podria de-

L
Me

i

de otro rey; por tanto,

cirse que pertenece a la

los timbales y trompe-

TTT

Navidad, como el éarbol

b

tas podian usarse como

de Navidad o el pesebre.

insignias de la realeza

B? S g

Los motivos musicales

b G G

y glorificar al "Rey” Je-

sus.

del inicio son tan popu-

lares como el “Himno a
la alegria” de Beetho-

Para la interpretacion

de estas piezas musica-

ven o el “O Fortuna” del

les en los timbales, la

Carmina Burana de Orff.
Escrito en 1723y 1724
y estrenado en su tota-

técnica utilizada entre
los siglos XVI y XIX era
conocida como Schalg-

lidad en la temporada
navidefia de 1734-1735,
recurre con frecuencia a
los corales. De hecho, de
los 64 movimientos de las seis Cantatas, 14 son corales. Re-
cordemos que el coral fue un invento de Martin Lutero, que
queria crear un tipo de musica eclesiastica en la que pudiera
participar la comunidad. Es una melodia parecida a un him-
no que se canta en aleman, el idioma que hablaba Lutero, y
estd acompanada basicamente por un érgano o coro.

Aunque Bach consideraba que esas seis Cantatas forma-
ban una gran unidad, no pensaba que se interpretarian una
detrés de otra en una sola sesién. Concebia su Oratorio de
Navidad de la misma manera que Wagner concebiria Der
Ring des Nibelungen: como una serie de obras indepen-
dientes, cada una de las cuales es estéticamente satisfacto-
ria en si misma, pero que podrian ganar en impacto acumu-
lativo cuando se escucharan una tras otra en el transcurso
de varios dias, con tiempo libre entre ellas para refrescar los
oidos y la mente.

Por aquel entonces, no sélo habia dos, sino tres dias fes-
tivos. Asi pues, a la primera Cantata, creada para el Primer
dia de Navidad, le siguié las compuestas para el Segundo
dia de las Fiestas de Navidad y Tercer dia de Navidad. A
continuacion, la cuarta se escribié para el dia de Afio Nuevo,
la quinta Cantata estaba destinada al domingo siguiente al
dia de Ano Nuevo y la sexta, como conclusion de la serie,
estaba destinada a la fiesta de la Epifania.

Del mismo modo, Bach escribié dos importantes Canta-
tas de felicitacion para la corte de Dresde en 1733. La pri-
mera Cantata (BWV 214), la que nos concierne en este arti-
culo, estaba destinada al cumpleanos de la reina Maria Jo-
sefa, el 8 de diciembre:

“iSonad, timbales! jResonad, trompetas!
iSonoras cuerdas, el aire llenad!
Entonad cantos, alegres poetas, jque viva la reinal,
con gozo se grite.
iQue viva la reina, desea Sajonia,
que viva la reina, florezca y prospere!”

Como se puede apreciar, el primer nimero del Oratorio
de Navidad BWV 248, titulado “Jauchzet, jfrohlocket! auf,
preiset die Tage” (“Grita de alegria, exulta, levantate, glori-
fica el dia”) y el comienzo de la Cantata Ténet, jihr Pauken!
Erschallet, Trompeten! BWV 214 son idénticos. La musica
originalmente destinada a los cumpleafios y coronaciones

Manuscrito de la primera pagina del Oratorio de Navidad de Johann Sebastian Bach
(Staatsbibliothek zu Berlin).

manieren. Este término
hace referencia a la orna-
mentacion de las partes
escritas en este instru-
mento. Debido al alto grado de exclusividad que habia
para aprender a tocar a causa de los gremios en los que se
desarrollaba y se cultivaba este arte, sélo en raras ocasiones
se explicaba o se recogia en ejemplos musicales. La fanfarria
inicial forma la inconfundible obertura del Weihnachtsorato-
rium, que al igual que el Messiah de Haendel, es la defini-
cién musical de la Navidad.

En la Biblioteca Estatal de Berlin se encuentra el manus-
crito de la Cantata BWV 214. En él se puede observar la
revision por parte del propio compositor en los compases
iniciales. Originalmente, se
aprecia claramente el tipo de
solo de timbal preliminar que
solia utilizarse en las cantatas
barrocas, y acorde a la atmés-
fera de la fanfarria aludida por
esta apertura, invita al timba-
lero a improvisar.

Sin embargo, Bach volvié
a estudiar ese mismo pasaje,
anadiendo fusas en el com-
pas tres y sustituyendo el mo-
vimiento continuo original de
los compases 2 y 4 por silencios, los cuales, obviamente, no
incitan a adornos, a diferencia de las fusas mencionadas. Asi
pues, el timbalero debia entender que no debia adornar
este inicio a su gusto, sino que debia ser tal y como lo habia
especificado Bach.

No sabemos si el Oratorio de Navidad de Bach, ya sean
sus Cantatas individuales o el ciclo completo, se presenté
alguna vez en vida del compositor después de la fiesta de
Navidad de 1734-35. Sin embargo, no cabe duda de que
la obra cayé répidamente en el olvido y no se escuchd du-
rante el siglo siguiente a la muerte del compositor. Incluso
después de que Mendelssohn iniciara el renacimiento de
Bach con su interpretacién de la Pasion segin San Mateo
en Berlin en 1829, el Oratorio de Navidad esperaria casi tres
décadas més para ser redescubierto a través de una inter-
pretacion completa, también en Berlin, en 1857. jFeliz afio!

del Weihnachtsoratorium,

musical de la Navidad”

Onofre Sereren |- @onofreserer

“La fanfarria inicial forma
la inconfundible obertura

que al igual que el Messiah
de Haendel, es la definicion
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LA QUINTA CUERDA

Strad y mitomania

por Paulino Toribio

los bancos cedan y presten
violines, violas y cellos de gran
valor a sus musicos, y hay una
serie de instituciones y mecenas
dedicados a comprar estos
instrumentos que van aportando
a determinados artistas
dependiendo de sus necesidades
y de su valia”

rank Almond, concertino de la Orquesta Sinfénica de

Milwaukee, agarraba con firmeza el estuche de su violin,
habia terminado el ensayo y se dirigia al aparcamiento. Es-
taba casi exhausto, por su mente circulaban los pasajes mas
intrincados y caminaba como ausente, distraido, aunque or-
gulloso del trabajo realizado. Se acercaron dos individuos,
uno de ellos le preguntd por unas entradas, mientras tanto el
otro sacd una pistola eléctrica y le provocd una descarga en el
cuello. Cuando despertd, rodeado de gente, su Stradivarius
“Lipinsky” habia desaparecido. El legendario violin de Tartini
ya no estaba.

Esto es veridico, forma parte de la atracciéon que provocan
los grandes instrumentos de la lutheria, tanto para bien como
para mal, desde el coleccionista, mecenas del arte, musico
abanderado, hasta el delincuente organizado.

No son muchos los musicos que disfrutan de la cesion de
un portentoso instrumento. Frank Peter Zimmermann cuenta
con “Lady Inchiquin”, Stradivarius que tuvo que devolver por-
que el banco depositario entré en quiebra y con el “General
Dupont”, Stradivarius de 1727, que habia pertenecido a Ar-
thur Grumiaux. En nuestro pais, Pablo Ferrandez, cellista, es
“poseedor” de dos Strad, uno de 1689, cedido de por vida
por un mecenas anonimo, y el “Lord Aylesford” (1696), en
préstamo por la Nippon Music Foundation, cello que perte-
necié a Janos Starker. Por otra parte, Asier Polo es depositario
de un magnifico Francesco Ruggieri (Cremona, 1689), cedido
por la Fundacién Banco Santander.

JesuUs Reina realizé la grabacién integral para violin y or-
questa de Jesls de Monasterio con el Stradivarius “Firebird”,
también tuvo en sus manos el “Ex Von Beckerath” (1720), el
“Ex De Anna” y el "Walter Hamma". Mientras realizaba sus
estudios en la Manhattan School of Music de Nueva York, le

pidieron que probara el

. : : llamado “The Penny”
En EE.UU es mds habitual que para la Casa de Subastas
Christies.

En EE.UU es més habi-
tual que los bancos cedan
y presten violines, violas
y cellos de gran valor a
sus musicos. Es mas, hay
una serie de instituciones
y mecenas dedicados a
comprar estos instrumen-
tos que van aportando a
determinados artistas de-
pendiendo de sus necesi-
dades y de su valia.

Los asidticos estén
invirtiendo grandes can-
tidades en lutheria de calidad, la Nippon Music Foundation
posee quince violines, una viola y tres cellos, todos ellos Stra-
divarius, ademas de dos violines Guarneri del Gesu, lo que
hace un total de veintiin instrumentos de altisimo rango. Or-
ganiza asimismo conciertos por todo el mundo y cede gra-
tuitamente algunas de estas joyas a jévenes promesas en el
&dmbito internacional. La Ultima de sus donaciones es el Strad
“"Camposelice”, de 1710, que permanece en manos de nues-
tra talentosa Maria Duefias. Otra de sus actividades es el lla-
mado “Encuentro con Stradivari”, en el que rednen a diez de
estos instrumentos junto a sus intérpretes.

Evidentemente hay una mitomania que hace que deter-
minados luthieres se sobrevaloren por encima de otros, lo

“Evidentemente hay una mitomania que hace que determinados
luthieres se sobrevaloren por encima de otros, lo que provoca una
escalada de precios incontrolada”.

que provoca una escalada de precios incontrolada. Son pie-
zas Unicas, estan contabilizadas, tienen nombre y apellidos,
lo que hoy cuesta 10 millones, dentro de 10 afios costara 15
o 20. Ahora bien, esto no es ébice para que muchos otros
luthieres, antiguos y modernos, presenten unos trabajos fan-
tasticos.

Nos llama la atencién el nombre propio que adquiere cada
uno de estos tétem, incluso van cambiando dependiendo de
las manos depositarias. En un futuro hablaremos del Ruggieri
“Asier Polo”, del Stradivarius “Ferrdndez”, “Maria Duefias”,
etc. Cada instrumento va modelando su personalidad, su his-
toria, su idiosincrasia, en el mejor de los casos, va pasando de
unas manos a otras. Cuando Frank Peter Zimmermann tuvo
que devolver el “Lady Inchiquin” o cuando a Frank Almond le
fue arrebatado su “Lipinsky”, la sensacion de vacio no la suple
cualquier otro violin. Hay una relaciéon muy estrecha entre el
musico y su instrumento.

Es el dia a dia, muchas horas de estudio, ensayos, concier-
tos. A veces da la sensacién de que nos miramos a un espejo
cuando abrimos el estuche de nuestro violin. Es tal la simbiosis
que se establece, que podriamos dialogar sin parar o simple-
mente observarnos el uno al otro. De un material aparente-
mente inerte, unas maderas viejas y unas cuerdas, surge un
caudal infinito de sensaciones, de colores, de armonfas. El ins-
trumento es un medio pero también un depositario de nues-
tras inquietudes, anhelos, pasiones.

A dia de hoy, si los bancos, las grandes fundaciones y los
mecenas no insisten en su labor de inversién y donacién, es-
tas joyas de la lutheria, debido a su incremento constante de
precio, estaran irremediablemente depositadas en alguna fria
y oscura caja de seguridad.

Paulino Toribio es miembro fundador de la ORCAM, profesor de
violin en el CPM Joaquin Turina de Madrid, fildlogo y escritor




OPERA: DERECHO E HISTORIA

Anton Webern, asesinado por un soldado americano

por Pedro Beltran

a Primera Escuela de Viena estuvo integrada por Mozart,

Haydn y Beethoven. La Segunda por Schoenberg, Webern
y Berg. Anton Webern fue el mas radical de los tres, compo-
sitor con una enorme influencia en la segunda mitad del siglo
XX, un modelo para muchos. Lo maté de un disparo un sol-
dado del ejército de Estados Unidos en septiembre de 1945,
cinco meses después de terminar la Segunda Guerra Mundial.

Webern nacié en Viena en 1883 y en 1904 conocid a
Schoenberg. Se convirtid, junto a Berg, en su principal alumno.
Los tres establecieron una relacion muy sélida, esencial en la
musica del siglo XX. Webern tenia una veneracion total por
Schoenberg, hasta el punto que parecia estar enamorado de
él; era una pasién artistica, ya que Webern fue siempre hete-
rosexual y tuvo cuatro hijos en su matrimonio.

Schoenberg inventé el dodecafonismo, aunque Webern
fue maés riguroso en su aplicacion que Schoenberg, que se
tomé mas libertades y Berg nunca lo uso con exclusividad.
Su innovador sistema de organizacion del ritmo y la dindmica
ejercieron una gran influencia en Boulez, Stockhausen, los
compositores seriales de la escuela de Darmstadt y en otros
muchos de la segunda mitad del siglo XX.

La llegada de los nazis al poder fue un desastre para We-
bern. Schoenberg era judio y se vio obligado a emigrar a Es-
tados Unidos en 1933. Webern era cien por cien ario, pero su
asociacion con Schoenberg le llevo a ser considerado también
como judio. Hitler detestaba su musica, que fue prohibida en
Alemania.

Berg murié en 1935 con sélo 50 afos de edad, debido a las
complicaciones de una herida causada por una picadura de
abeja, por lo que Webern quedd animicamente destrozado.
Tenia que dirigir, el 19 de abril de
1936 en Barcelona, a la Orquesta
Pau Casals en el estreno mundial
del genial Concierto para violin de
Berg. Profundamente afectado por
su muerte, se sintié incapaz y re-
nuncié el dia anterior, por lo que
fue sustituido. Barcelona tuvo el
honor de escuchar por primera
vez una obra que Webern grabaria
poco después dirigiendo a la BBC
Symphony.

La anexion de Austria por Hit-
ler en 1938 empeord aln mas las
cosas. Fue incluido en una expo-
sicion de arte degenerado y ya no podia siquiera dirigir. La
paradoja es que Webern sentia gran afinidad por los nazis
y hablaba con gran entusiasmo de Hitler. Pero era un amor
unidireccional. Webern se quedd en Austria y pasé hambre
durante la Guerra, sufriendo de malnutricién y episodios cons-
tantes de disenteria. Su hijo Peter, soldado del ejército aleman,
muri6 en la retirada del frente ruso en febrero de 1945 en un
ataque a un tren.

El 15 de septiembre de 1945, Webern estaba en casa de su
hija cerca de Salzburgo, en la zona de Austria controlada por
el ejército de Estados Unidos. Webern cenaba en el pueblo de
Mittersill junto a un lago en una vivienda de planta baja al lado
del mercado, en la calle Am Markt 101. El compositor salié a
fumar un cigarrillo a la calle y, al encender el mechero, el sol-
dado Raymond Norwood Bell le dispar tres veces. Ich wurde
erschossen (“me han disparado”), dijo Webern entrando ren-
queante y malherido en la casa. Su hija le puso en una cama,

“Webern murié de un
disparo de un soldado
del ejército de Estados
Unidos en septiembre

de 1945, cinco meses

después de terminar
la Segunda Guerra
Mundial”

© MAHLER FOUNDATION

Erwin Stein, Anton Webern y Arnold Schoenberg en Holanda en 1911 (de
izquierda a derecha).

mientras sangraba profusamente. Es ist aus (“se acabd”), estas
fueron sus Ultimas palabras cuando llegaba la ayuda médica,
pero Webern ya habia muerto. Los tres agujeros de bala
permanecen en la fachada de la casa, justo a la derecha de la
puerta principal.

El soldado homicida era cocinero en su pueblo natal de
Wayne en Carolina del Norte y durante la guerra estuvo casi
todo el tiempo cocinando. Tenia escasa experiencia en el uso
de armas. Tras el homicidio, se abrié una investigacién por
el ejército de Estados Unidos. El soldado regresé a su pais y
fue cocinero en un restaurante en Mount Olive en Carolina el
Norte. Su mujer relaté afios después que desde su vuelta se
convirtio en un alcohdlico y que siempre que se emborrachaba
recordaba la muerte de Webem. Fallecié con 32 afos de edad
en septiembre de 1955, diez afios después del homicidio.

Profundamente afectado por la muerte de Webern, Ernst
Krenek, el autor de la épera Karl V, escribié en enero de 1946
su Elegia a Webern, una pieza de gran impacto emocional.
Combina el atonalismo con una expresividad conmovedors,
particularmente en el movimiento central, incluyendo ademas
una marcha fdnebre de connotaciones malherianas. Krenek
fue el segundo de los cinco maridos de Anna Mahler, la escul-
tora hija de Gustav Mahler.

En 1959, el musicélogo americano de origen aleméan Hans
Moldenahuaer publico, tras un trabajo de investigacion, su
libro The Death of Anton Webern: A drama in documents. Ba-
séndose en este libro, el compositor Michael Deyanira ha
escrito la 6pera The Death of Webern, que fue estrenada en
Nueva York. La grabacién de esta obra ha sido muy elogiada
en la revista Opera News.

En un ejercicio de ciencia ficcion musical podriamos imagi-
narnos un encuentro en California entre Schoenberg y Webern
tras la guerra y las geniales obras que Webern podria haber
escrito en los afios cincuenta y sesenta. Hubiera sido uno de
los principales compositores de la segunda mitad del siglo
XX. Lo impidié un estipido soldado homicida del ejército de
Estados Unidos. jQué pena!

Pedro Beltran es Presidente de la Asociacion Europea
de Abogados
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LA GRAN ILUSION

por Genma Sanchez Mugarra

El Serior de los Anillos, la metafora del oro

n el principio fue Tolkien. O no. Fue Wagner. Tampoco.

Tolkien se consideraba a si mismo un hobbit, sobre todo
por la relacion con la naturaleza. Excepto por la estatura,
claro, y porque le gustaba la calma y la vida tranquila y por
supuesto la cerveza. Sin embargo, parece que el término
hobbit no fue invencién suya, pues ya aparecia en un dic-
cionario del siglo XIX con el significado de “personas pe-
quenas”. Existen enormes similitudes entre El Sefior de los
Anillos y El Anillo del Nibelungo. Esencialmente se trata de
un anillo poseedor de una maldicién que ha de ser destrui-
do en el mismo lugar donde fue forjado. Pero no solo eso:
los nibelungos son enanos que trabajan en el interior de la
tierra con los metales. Gigantes y dioses en el Anillo y Ma-
gos y Senores oscuros en la obra de Tolkien. Doncellas del
Rin y Reinas Elfas, mediadoras con los hombres. Invisibilidad
del manto de Sigfrido y del anillo...

Tolkien renegd, en numerosas ocasiones, de la compara-
cién con el musico, seguramente por la utilizacion que los na-
zis hicieron de su musica, pero lo cierto es que hay constancia
de que asistié a la representacion de la obra del compositor
aleman y, ademas, en una de las tertulias que tenia con otros
amigos amantes de la cultura, como C.S. Lewis (autor de Las
Crénicas de Narnia), recitaron en voz alta el libreto de La
valkiria. Otro elemento que comparten es la utilizaciéon del
Leitmotiv. En El Sefior de los Anillos podemos distinguir mas
de cien temas: elfos, la comarca, motivo del bien y del mal...
También hay diferencias: en Wagner los principios morales
no son nitidos, mientras que Tolkien desdibuja el sexo.

Peter Jackson fue el encargado de llevar al cine la trilogia
en 2001 y, con posterioridad, otras obras del escritor. Escri-
bio, dirigié y produjo las tres peliculas siendo fiel a los libros.
Ambientadas en la Tierra Media, cuentan las peripecias de
Frodo (; freedom-sabio?), en su empefio por destruir el anillo
maldito y aniquilar al Sefior Oscuro, Sauron.

La Sinfonica de Bilbao interpretd la musica de EI Serior de los
Anillos: la comunidad del Anillo.

Esta introduccion nos sirve para comentar el concierto
ofrecido en el Palacio Euskalduna, que en un momento
dado se perdié el sonido de la pelicula y el publico, nu-
merosisimo y mayoritariamente joven y entregado, rompid
en aplausos y todo continué con normalidad. La mara-
villosa banda sonora fue compuesta por Howard Shore,
concebida como una épera contada en tres partes con
numerosos leitmotivs y grandes fuerzas vocales y orques-
tales. La Orquesta Sinfénica de Bilbao estuvo ampliada
con instrumentos populares y folkléricos como el Dulcimer
(instrumento con un gran ndmero de cuerdas sobre una
caja de resonancia, cuatro patas y dos martillos) y la flauta
irlandesa (de seis agujeros con diferentes versiones segin
los tonos), facilmente identificable con la pelicula. Magni-
ficamente dirigida por Shih-Hung Young, estuvo a la altura
interpretando una musica contemporanea, artificialmente
envejecida para reflejar con exactitud el mundo de Tolkien,
a veces con instrumentos solistas y con una espléndida
participacion de los metales y la percusion.

Labor minuciosa del director taiwanés, con gesto expre-
sivo, pasién y lirismo cuando se requeria y energia y sutile-
za en otros momentos. Al parecer ejerce como delegado
del propio compositor para dirigir su obra en la que los
temas se entremezclan y enfrentan, afan perfectamente re-
flejado por el trabajo de los intérpretes. Unimos a todo ello
la estupenda interpretacién de los coros: masculino, feme-
nino e infantil de la Sociedad Coral de Bilbao. Creada en
1866, es una entidad cultural con el enorme mérito de no
ser profesional (algo que no estaria mal subsanar, también
la cultura deberia estar mas valorada), que estéd compuesta
por tres coros y una escuela de musica y ha promocionado
tanto las composiciones vascas como cantado obras como
el Requiem de Ligeti. Estuvieron acompafnados por la im-
presionante soprano inglesa Grace Davidson, especialista
en musica renacentista, barroca y bandas sonoras. Voz de
una gran pureza y finura que se ajustaba a los personajes y
melodias que acompanaba.

Alegoria del Oro: tanto Wagner como Tolkien crearon,
o mejor dicho recrearon, mitos que provenian de anti-
guos escritos como El Cantar de los Nibelungos, Eddas y
leyendas celtas. El mito es siempre metafdrico, intencio-
nado y nos sitda ante un problema concreto que refleja
situaciones cotidianas profundas a las que se enfrenta una
sociedad en un momento determinado. En este caso la
materia es el Oro, que se convierte en anillo, que refleja la
acumulacién de riquezas y el ejercicio sin limites del poder
adquirido.

Recordemos una reciente pelicula, Titane, de Julia
Ducornau: film con metal, mucho metal, titanio, o herme-
néutica de Titdn, miembro de los Titannes. Llena de fan-
tasia, humor, sentimientos exagerados, representacién de
comportamientos cotidianos como todos los mitos: miedo,
dolor, amor, celos, deseos... Luego, desgraciadamente,
vino el dogma: sistema de pensamiento que no puede
ponerse en duda y que limita la libertad con estructuras
disciplinarias y represivas.

Orquesta Sinfénica de Bilbao / Shih-Hung Young
Grace Davidson - Sociedad Coral de Bilbao
El sefior de los Anillos: la comunidad del Anillo
Palacio Euskalduna
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SIETE CANCIONES POPULARES ESPANOLAS

Las mujeres detras del ciclo de canciones de Manuel de Falla

por Virginia Sdnchez Rodriguez

En el afo 1914, Manuel de Falla (1876-1946) finalizé la que se
convertiria en una de sus obras méas conocidas e interpreta-
das: las Siete canciones populares espanolas. Este set de siete
piezas ("El pafio moruno”, “Seguidilla murciana”, “Asturiana”,
“Jota”, “Nana”, “Cancién” y “Polo”) fue escrito durante su
estancia en Paris, justo antes de su regreso a Espana debido
al estallido de la | Guerra Mundial. Las canciones destacan por
su delicadeza, por su sencillez estructural, por su innovacién ar-
monica y por la estilizada incorporacion de material melédico
procedente del mundo tradicional.
Falla se inspiré no solo en cantos
que formaban parte de su imagi-
nario, sino también en melodias
procedentes de cancioneros, como
Ecos de Esparia de José Inzenga
(1828-1891) o 100 cantos populares
asturianos (1890) escritos y armoni-
zados por José Hurtado (1853-;7),
entre otros, demostrando que era
un gran conocedor de los géneros
populares.

A pesar de su celebridad, proba-
blemente resulten menos conocidas
las mujeres vinculadas al origen y a
la difusién histérica de esta compo-
sicién, algunas de ellas quedando
relegadas al olvido, a pesar de su
calidad y visibilidad social en la
época de Falla.

De entrada, las Siete canciones
populares espariolas fueron dedica-
das a Ida Godebska (1872-1935), co-
mo se puede observar en la edicién
impresa. Godebska no solo era la
esposa de Cyprien Godebski (1875-
1937) (“Cipa”), intelectual francés e
hijo del escultor Cyprien Godebski
(1835-1948), sino que fue la anfitriona de una de las tertulias
mas célebres del Paris de comienzos del siglo XX. Esto de-
muestra que el musico espafiol formaba parte del circulo social
y cultural mas exquisito de la capital francesa.

Segun Jaime Pahissa (1880-1969), la composicién habia
sido escrita para atender la peticién de nuevo repertorio por
parte de una artista malaguefa de la compania de |'Opéra-
Comique, sin entrar en detalles. Por el contrario, si conocemos
bien el nombre de la cantante encargada de su estreno, Luisa
Vela (1884-1938), soprano de gran extensién, esposa de Emilio
Sagi Barba (1876-1949) y una de las voces méas apreciadas del
panorama musical espafiol en el momento del estreno de las
Siete canciones. La premiére, que se produjo en el Ateneo de
Madrid el 15 de enero de 1915, formé parte de un Concierto-
Homenaje a Falla y Joaquin Turina (1882-1949) y conté con el
acompafiamiento pianistico del autor.

Tras su estreno, ademas de Vela, la soprano aragonesa Jo-
sefina Revillo (1893-1973) también interpretd la obra en varias
ocasiones. De hecho, Revillo realizd su debut precisamente
interpretando la composicion falliana en el concierto de in-
auguracién de la Sociedad Nacional de Musica, celebrado en
el Hotel Ritz el 23 de enero de 1915, también acompanada al
piano por el compositor.

Mas alld de nacionalidades, la cantante polaca Aga Lahows-
ka (1892-c.1962) fue otra de las artistas vinculadas. De hecho,
las Siete canciones fueron masivamente cantadas, junto a Falla,
como parte de una gira que se desarrollé por diversas ciudades
espanolas en diciembre de 1917. Y afios después, fue Conchita

Sfrfuie

En La familia de Cipa Godebski (1903, Pierre Bonnard), Ida Godebska,
dedicataria de las Siete canciones populares espaiiolas, se nos
presenta en el centro del cuadro.

Badia (1897-1975) quien se ocupd de su interpretacién en
1926, en varias actuaciones, siempre junto al andaluz. Ahora
bien, aunque fueron muchas las cantantes vinculadas a esta
composicion en su germen y en su divulgacién, el nombre de
Maria Barrientos es el que, quiza, se encuentra mas vinculado
a esta obra.

Maria Barrientos (1884-1946) fue una de las sopranos mas
aclamadas y exitosas del primer tercio del siglo XX. Actué en
los mejores teatros del mundo encarnando los principales pa-
peles de soprano de coloratura
y, aunque debutd siendo muy
joven, logré convertirse en una
figura especialmente reconoci-
da en el dambito internacional
tras cantar en el Teatro alla
Scala de Milan en 1904 y de
acuerdo con sus contratos en
coliseos como el Metropolitan
Opera House de Nueva York
o el Gran Teatro del Liceo de
Barcelona, logrando siempre el
reconocimiento del soberano y
el favor de los criticos.

Ademas de triunfar en la
Spera, Barrientos también de-
dicdé una parte de su vida a
la difusién de la cancién liri-
ca. A este respecto, las Siete
canciones populares espariolas
ocupan un lugar especial en su
legado, gracias a la grabacién
discogréfica que protagonizé
junto a Falla. Los discos, que
quedaron impresionados entre
1928 y 1930 para Columbia,
tras superar numerosas dificul-
tades, no solo permiten cons-
tatar la maestria de Barrientos ante este repertorio, sino que,
ademaés, han pasado a la historia por ser los Unicos registros
sonoros de esta obra con el propio Falla ante el piano. Pero
Barrientos no solo disfrutd de una relacién profesional con
el musico gaditano, de acuerdo con la proyeccién de otros
proyectos junto a la cantante (que no pudieron materializarse),
sino también personal. Ambos disfrutaron de una estrecha
amistad, como se puede comprobar a través de las epistolas
intercambiadas entre ambos conservadas en el Archivo Ma-
nuel de Falla de Granada y como expongo en mi dltimo libro,
Maria Barrientos y las Siete canciones populares espariolas
(editorial Alpuerto, 2021).

Asi, en el caso de las Siete canciones populares espariolas
de Manuel de Falla, y haciendo referencia al refréan, podriamos
decir que, detrds de una gran obra, siempre hay también
grandes mujeres.

Virginia Sanchez Rodriguez

Doctora en Musicologia y Profesora
Contratada Doctora de la Universi-
dad de Castilla-La Mancha. Miembro
del Centro de Investigacion y Docu-
mentacion Musical (CIDoM). Espe-
cialista en la recuperacién de mujeres
musicas.
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INTERFERENCIAS

por Ana Vega Toscano

Xenakis, arte y ciencia

Hemos llegado al
cierre del afo
Xenakis: se ha cum-
plido un siglo del na-
cimiento de un autor
que refleja muy bien
muchas de las carac-
teristicas de nuestro
tiempo. En primer
lugar, su interés por
romper barreras vy
fronteras entre disci-
plinas, para iniciar ca-
minos expresivos que
prefiguran claramen-
te el espacio artistico
intermedio.

En buena medida,
el mundo de las ins-
talaciones y perfor-
mances, que hoy son
fundamentales tanto
para la musica como
para las artes escéni-
cas o las plasticas, tienen un interesante punto de inflexion
en su concepto del politopo, encuentro de las artes visua-
les y sonoras con el espacio. En los que creé para Persé-
polis, Micenas o Cluny habia claramente una vision artistica
de resonancias draméticas, grandes representaciones que
unian el pasado y el presente con una poderosa presencia
de la historia y de las claves eternas del alma humana, has-
ta el extremo de que incluso
realiz6 algunos, con claras
resonancias metafisicas.

© MARION KALTER BRIDGEMAN

“Xenakis mantuvo la

“Hemos llegado al cierre del aiio Xenakis: se ha cumplido un siglo del nacimiento de un autor
que refleja muy bien muchas de las caracteristicas de nuestro tiempo”.

pues, como muy bien
vislumbraba el pro-
pio lannis Xenakis,
sélo se trata de un
nuevo instrumento
que siempre tendra
detrés el aliento hu-
mano, Unico e impre-
decible. Ingeniero
de formacion, logré
unificar la practica de
la arquitectura y la
musica, con el princi-
pio de la abstraccion
surgida de las mate-
méticas, utilizada casi
con el sentido sacro
de los pitagoricos.

En mi documental
radiofénico  Xenakis,
la alianza entre arte y
ciencia, estrenado en
Documentos RNE,
me acerqué a su bio-
grafia para recrear en primera persona momentos impor-
tantes de su vida y pensamiento, que nos llevaran a enten-
der mejor su creacion. En numerosas ocasiones recordd
que fueron sus experiencias en la juventud, en especial los
dramaticos momentos vividos durante la || Guerra Mundial,
los que marcaron muchas de sus posteriores creaciones
visuales y sonoras. Asi, tanto el fabuloso espectéculo de
la naturaleza y sus fuerzas
teldricas como la terrible
experiencia de la guerra,

pasion por subrayar

la alianza entre arte y
ciencia, dos caminos
indisolublemente unidos
en el conocimiento del
ser humano”

Por otra parte, su pasién por
subrayar la alianza entre arte
y ciencia, dos caminos indi-
solublemente unidos en el
conocimiento del ser huma-
no, dos vias que se comuni-
can y complementan desde
los albores de la humanidad;
de hecho, su tesis doctoral,

le inspiraron muchas de
sus obras, como Metas-
tasis o Pithoprakta, y tam-
bién sus politopos.

Es lamentable, sin embar-
go, el poco conocimiento
e interés del publico ge-
neral ante personalidades
tan influyentes a un nivel

“Xenakis fue un visionario
para la realidad que hoy en
dia vivimos con la apertura
de un arte apoyado en los
logros de la inteligencia
artificial”

realizada ya en plena ma-

durez de su carrera, tuvo

el acertado titulo de Arte y
ciencia: aleaciones, pues ambas formas de conocimiento
pueden y deben unirse, pero siguen manteniendo su iden-
tidad y caracteristicas propias.
Este hecho hizo su mente especialmente abierta ante las
fascinantes posibilidades de la tecnologia, y en especial
de la informética; fue verdaderamente visionario para la
realidad que hoy en dia vivimos con la apertura de un
arte apoyado en los logros de la inteligencia artificial,

profundo en nuestra cul-

tura actual. Figuras que ya son centenarias siguen pare-
ciendo todavia demasiado complejas y dificiles para una
gran parte de la gente, todavia incapaz de asimilar buena
parte de la musica creada ya en el siglo pasado, aunque
sean la expresion auténtica de nuestro tiempo. Hay todavia
mucha labor por realizar en ese camino.

Ana Vega Toscano en IL 3 @anavegatoscano

Xenakis, la alianza entre arte y ciencia (Documentos RNE)

www.rtve.es/television/20221125/xenakis-alianza-entre-arte-ciencia/2409906.shtml
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Criatura de isla

por Raquel Acinas

primera vista, podria parecer

que estas niflas estan interpre-
tando al piano una pieza a cuatro
manos. Una observacion mas dete-
nida, sin embargo, nos lleva a descu-
brir que sélo toca la que se encuentra
en primer término, y la otra, algo més
retirada del instrumento, sigue una
partitura que queda fuera del plano,
mientras las manos de su hermana
mayor se deslizan por el teclado ha-
ciendo sonar las notas. Notas que
bien podrian haber sido escritas por
Ernesto Lecuona (una de sus muchas
obras para piano, o tal vez alguna ro-
manza de Zarzuela), ya que estamos
ante el estilo Unico e inconfundible
de la pintora cubana Amelia Pelaez
(1896-1968).

Nacida en Yaguajay, provincia de
Las Villas, comienza su formacién en
la Academia Nacional de Bellas Artes
de San Alejandro, en La Habana,
donde recibe clases de Leopoldo
Romanach (1862-1951), uno de los
grandes maestros cubanos del fin de
siglo. Tras asistir a un curso de perfec-
cionamiento en la Art Students Lea-
gue de Nueva York, se establece en
Paris, donde estudiaré en la Escuela Superior de Bellas Artes
y en la Escuela del Louvre. Ademas de profundizar en el arte
de Cézanne, Braque y Matisse, que la impresionan, tomara
clases con la pintora rusa Alexandra Exter (1882-1949), cuyas
ensefianzas, segun declard la propia Peldez, serian decisivas
en su formacién técnica. Algunas obras de Exter se pueden
contemplar hasta el 30 de abril de 2023 en la exposiciéon que
el Museo Thyssen dedica a la
vanguardia ucraniana.

La primera y exitosa expo-
sicién individual de Amelia
Peldez tiene lugar en plena
rive gauche parisina, en la
emblematica Galeria Zak. Es-
ta galerfa fue fundada por
Jadwiga Zak (1885-1943), la
viuda del pintor ruso Euge-
ne Zak, al morir su esposo.
Especializada en arte de van-
guardia, en ella expusieron
figuras de la modernidad co-
mo Wassily Kandinsky, Diego
Rivera, Amadeo Modigliani o
Marc Chagall. El Retrato de
mujer con sombrero, hoy en una coleccidn particular, muestra
a Madame Zak, pintada por su marido, en el auge de su belle-
za. Los ojos, melancdlicos, parecen perdidos en secretos pen-
samientos. Durante la Segunda Guerra Mundial, ella y su hijo
fueron deportados a Auchswitz, de donde nunca saldrian.

Tras su fructifera etapa en Paris, Amelia Peldez regresa a
Cuba, y expone los resultados de su aprendizaje europeo en
el Lyceum de La Habana. Esta institucion, fundada por catorce
mujeres ilustradas, nace en 1929 con la voluntad de ser “una
asociacion femenina de indole cultural y social, similar a otras

“Podria parecer que estas
nifas estan interpretando
al piano una pieza a cuatro
manos, pero solo toca la
que se encuentra en primer
término; estamos ante el
estilo Unico e inconfundible
de la pintora cubana Amelia
Peldez”

Amelia Pelaez, Dos hermanas, 1946 (Coleccion
particular).

existentes en diversas ciudades
de Europa”. La Gran Guerra ha-
bia provocado en Occidente una
sacudida que fue caldo de cultivo
para revoluciones y diversos mo-
vimientos sociales y artisticos. El
feminismo experimentd entonces
un extraordinario impulso, logran-
do introducir en el debate publico
los derechos de las mujeres. Cuba
no fue ajena a esta circunstancia,
y de ello son ejemplo, ademas
del Lyceum de La Habana, los su-
cesivos Congresos Nacionales de
Mujeres celebrados desde 1923,
el Comité de Defensa del Voto
Femenino o la Alianza Nacional
Feminista de Cuba, liderada por
la poeta e intelectual Dulce Maria
Borrero (1883-1945).

El Lyceum de La Habana tenfa su
sede en una vieja casa colonial del
barrio del Vedado, y durante casi
cuarenta anos fue uno de los prin-
cipales centros de actividad cultural
de la capital. Alli se presentaban li-
bros, se organizaban exposiciones,
se celebraban debates, conferen-
cias y conciertos, siempre abiertos
al publico sin importar su sexo ni clase social.

En sus primeros afios parisinos, Peldez pintaba figuras
de mujer, paisajes y naturalezas muertas, pero es este Ulti-
mo género al que mas se dedicara a lo largo de su carrera.
Construidas siempre sobre una rigida estructura compositiva,
sus pinturas irdn incorporando progresivamente la luz y el
colorido propios de su isla natal, y una gruesa linea negra
que delimita las formas se convertird en caracteristica de su
estilo. Jugosas frutas tropicales, ventanas bafiadas por el sol
caribefo y exuberantes vegetaciones llenan sus cuadros, a
menudo mas semejantes a vidrieras por sus vivos colores y
los contornos negros a modo de emplomado. Amelia tam-
bién fue una destacada muralista: a finales de la década de
los treinta decora escuelas en La Habana y Santa Clara, y ya
en los cincuenta, con la técnica de las teselas cerdmicas, llena
de frutas cubanas el exterior del Hotel Habana Libre y de
abstraccion el Tribunal de Cuentas. También fundd su propio
taller de ceramica.

Amelia Peldez revolucioné la pintura cubana incorporando
las novedades de las vanguardias europeas, y creé un lengua-
je propio que nunca dejo de reflejar la identidad de su cultura.
El bello poema que Nicolas Guillén dedicé a la artista es quiza
el mejor resumen de su mundo plastico. Sin embargo, es un
titulo de la poeta cubana Dulce Maria Loynaz (1902-1997) el
elegido para encabezar este texto. Ella, al igual que Amelia
Peldez (aunque por distintas razones) nunca abandoné Cuba.
Cada una a su manera, ambas fueron islas en su isla, rodeadas
de mar por todas partes.

Raquel Acinas Martin en |- (6] @visidarte

www.raquelacinas.es
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EL TEMBLOR DE LAS CORCHEAS

por Arnoldo Liberman

Marcel Proust: melémano, hechicero y

nio

Es una alegria y un desafio escribir algunas palabras sobre
el novelista que podria considerarse el més notable de los
melémanos y del que en 2022 se cumplieron cien afos de su
muerte: Marcel Proust. Autor, ademaés, de uno de los pentagra-
mas imaginarios mas relevantes de la historia de la literatura: la
sonata Vinteuil. Entro en matices. Proust es autor de la obra mas
notable de la historia de las letras: A la busqueda del tiempo
perdido, siete partes o tomos, 3.000 paginas, millén y medio
de palabras, que pueden leerse independientemente, pero
que, claro, ganan en densidad humana y filoséfica cuando se
las lee “de un tirén"”, como aconsejaba el mismo Proust (si nos
da el aliento, “Sdlo hay que sentarse”, decia su abuela). Natu-
ralmente, Proust no escribe para asméticos como él, a quienes
no les da el resuello para leer tan largas parrafadas de una vez.
El escritor Anatole France (homenajeado en dichas paginas)
decia que "“Proust era muy largo y la vida muy corta” como para
dedicar tiempo a su lectura. No obstante, leer esta magna obra
es introducirse en un pentagrama Unico, no sélo por la presencia
insistente de la musica, sino por la musicalidad de una prosa que
parece hecha por corcheas con esa cadencia asmatica que sélo
Proust pudo diagramar. Si hemos olvidado lo que es una prosa
musical, Proust se hard cargo de recordédrnoslo, sin puntos y
aparte, como un andante continuum, como una Heptalogia que
anhela “la obra de arte total”, como la sofiaba Wagner, el com-
positor citado mas de 80 veces por nuestro autor.

Proust “nos adentra en la oscura reserva en la que habiamos
olvidado las melodias inscritas en nuestra memoria y que ésta
no ha descifrado”, escribe Olga Amaris Duarte, autora de Una
poética del exilio: Hannah Arendt y Maria Zambrano y de un
notable e inteligente ensayo titulado Marcel Proust: el tiempo
en su tiempo, donde destaca, justamente, la presencia cons-
tante de la musica en la obra del francés. Dice Olga: “Proust
hace que los compositores y virtuosos de la musica se convier-
tan en personajes de la novela. Y no es simple diletantismo o
melomania, sino el deseo de hacer de En busca del tiempo
perdido una sinfonia en la que cada estrofa musical se repita,
al menos, dos veces, las necesarias para propiciar un orden que
seré vivido-sentido-pensado de forma secuencial”. Ella misma
cita a André Coeuroy cuando asegura en La musica en la obra
de Marcel Proust, que el autor “organiza un mundo de ruidos
desorganizados y lo hace de forma tan perspicaz y tan precisa
que acaba convirtiéndolo en una partitura en donde dialogan,
sin destemples, el Romanticismo, el Idealismo de Wagner y de
Schopenhauer y el Formalismo moderno. La imaginaria sonata
para violin y piano compuesta por el ficticio Monsieur Vinteuil
sirve de estribillo directriz para marcar un ritmo propio, una
armonia bemolada y hechizada que se eleva multiforme e in-
divisa ante los lectores, también ellos multiformes e indivisos”.
Comparto con Olga esta licida reflexion y es cierto que poco
importa (salvo para los detectives de corcheas) que se trate de
la Sonata en la mayor de César Franck, popular en los salones
parisinos finiseculares a los que Proust asistia puntualmente
buscando “material” para su imaginario, o de la Sonata en re
menor de Saint-Saéns o que el amigo-amante de Proust, el
compositor y pianista Reynaldo Hahn la llegase a interpretar en
alguna ocasion.

“Su valor se encuentra en la abstraccién metafisica que re-
presenta y que permite al autor ensayar cientos de fugas del tic-
tac del tiempo, recobrando ese otro compas de la melodia vital
que se sucede sin intermitencias. En la sinestesia voluptuosa
del universo de Proust, la musica tiene la virtud de ensanchar el
alma, igual que ciertos perfumes de rosa dilatan la nariz”. Expre-
sivo parrafo de Olga Amaris Duarte, una pensadora de fuste. Y si
yo, como psicoanalista, tengo como perspectiva e ilusién Ultima
atemperar el sufrimiento humano, existe esta otra forma de

terapia que es leer a una ensayista profunda y sagaz, que huye
de lo fortuito y se centra en lo esencial, esa forma del despabi-
lamiento que no es frecuente encontrar en los merodeadores
de la cultura. Olga es de los analistas sui generis que espolean
la imaginacién humana, cosa que igualmente me sucedié con
el dltimo libro de la vasca Lierni Irizar, Las palabras que me
sonaron. El bello e intrigante vinculo entre la literatura y la mu-
sica es el contenido manifiesto de la obra de Proust, porque su
imaginario musical (dice Teo Sanz) dibuja que “este arte infinito
posee la facultad de despertar en nosotros, a diferencia de otros
que tienen por objeto lo finito (pintura, escultura, etc.), el fondo
misterioso de nuestra alma. Al igual que Mallarmé estima que el
lenguaje musical esta revestido de un caracter sagrado muy difi-
cil de expresar por medio de la literatura, no obstante la funcién
de la musica, especialmente la experiencia intuitiva y emocional
que su audicién conlleva, resulta esencial a su obra”. Su ima-
ginario musical, puesto en este caso en el amor del personaje
principal de En busca del tiempo perdido, Charles Swann, por la
prostituta, la cocotte Odette, asociado visceralmente a la “breve
frase” de la sonata de Vinteuil, que se convierte, dice Sanz, en
el "himno nacional de su pasién”, conforma todo ello, a través
de este compositor virtual y quimérico, musico por excelencia
del capitulo La prisionera, una de las partes de la Heptalogia,
que gesta el Septeto (el amor de Proust también a Beethoven,
sobre todo a sus Ultimos Cuartetos, hace que me tiente poner
Septimino), revela al Narrador de la gran obra en un ejercicio de
la memoria involuntaria tipicamente proustiano: lo conocido en
lo desconocido, lo perdido en lo recobrado.

Swann descubre la “breve frase” del andante de la sonata
en una velada dada por Madame Verdurin, y un afio mas tarde
en una version pianistica del joven intérprete Dechambre (no
hemos podido confirmar si se trata de Amédée Dechambre,
quien llegd a ser un famoso médico de la época). Esas notas tan
visceralmente sentidas abren “méas ampliamente el alma” y le
proponen “voluptuosidades particulares que nunca habia ima-
ginado antes de oirla”. A partir de ese momento Swann siente
que no puede prescindir de ella, aunque no sepa si volveré a
escucharla, ya que desconoce la obra a la que pertenece. Su
estremecimiento es absolutamente emocional, intuitivo y el pla-
cer que le causa es intraducible, pero algo le dice que acaba de
vivir un acontecimiento. Insisto, no un matiz ni una noticia, sino
un acontecimiento. La emergencia imprevisible de una memoria
involuntaria que sostiene la idea de que la realidad casi no exis-
te, sélo quedan de ella impresiones que se graban de un modo
no racional y vuelven a nosotros a modo de asalto de nuestra
conciencia. Estas impresiones arborescentes que llevan la frase
al limite del lenguaje, en trance permanente.

Entre la primera frase de la obra (la méas corta de los siete
tomos) y la més larga del mundo (en el centro mismo del cuarto
tomo de Sodoma y Gomorra), Proust teje un encaje fascinante,
una cantata a mas de doscientas voces, un despliegue coral que
somete al melémano a una captura en y por el lenguaje, en y
por la corchea, que es uno de los asombros que nos sobrecogen
cuando, pagina a pagina, vamos hilvanando una rapsodia infinita.
Mahler dijo varias veces “no ha llegado mi tiempo”, hasta que el
tiempo diagramd la eternidad de sus pentagramas. Con Proust ha
sucedido lo mismo y eso quizé es lo que hizo que René Char lo
llamara “el poeta Proust”, aquel que desborda una promesa por
todos lados. Lo dice Anne Dufourmantelle en su libro En caso de
amor, donde afirma que vivir es abrir una brecha en lo inespera-
do, no haber dejado nunca de lamentar lo que no tuvo lugar, lo
que se escapa antes de comenzar. Quiza por eso nunca llegamos
al final del trayecto (como veremos al término de estas palabras)
porque no se trata de la palabra Fin sino de la palabra Continuara.
En esta reflexién siempre he sostenido que todas las Sinfonias de




Mahler son una sola sinfonia que no tiene fin y por eso su Décima
estd interrumpida por su muerte. En Proust, como en la vida mis-
ma, el tiempo corroe y cincela los cuerpos, los pentagramas y los
rostros: es un artista de la destruccion en una accién constante,
minuciosa y cotidiana. Es como la gota que horada la piedra.

Swann, que sabe poco de musica, escucha la “breve frase”
con una impresién incierta, “una de esas impresiones que tal vez
son, sin embargo, las Unicas puramente musicales, enteramente
Unicas y originales, irreductibles a cualquier a cualquier otro or-
den de impresiones”. Es facil considerar la “breve frase” como
un leitmotiv, dada la inclinaciéon musical de Proust por Wagner.
Mucho se ha hablado, quizé excesivamente, de los modelos que
inspiraron a Proust dicha “breve frase” de la sonata de Vinteuil.
Incluso existe una carta del autor a Jacques de Lacretelle (escri-
tor francés, Gran Premio de la Novela de la Academia Francesa,
simpatizante de las teorfas racistas de Gobineau), en la que le
dice: “es la frase encantadora pero finalmente mediocre de
una sonata para violin y piano de Saint-Saéns, musico que no
me gusta”. Y luego cita una serie de fuentes relacionadas con
la aparicién de la frase a lo largo de la novela: El Hechizo del
Viernes Santo de Wagner, la Sonata de Franck interpretada por
Enescu “cuando el piano y el violin gimen como dos péjaros
que se responden”, el Preludio de Lohengrin, un fragmento de
Schubert y unos compases arrebatadores de una obra pianistica:
la Balada Op. 19 de Fauré.

Frente a este mish mash (como decia mi abuela) de origenes
y corcheas, uno tiene el instinto de pensar que Proust, como en
otras ocasiones, exagera o directamente engana o se burla. Sea
lo que fuere, es evidente que en su obra la musica adquiere un
rango ficticio pero mitoldgico, siempre superior, que nos incita
a adentrarnos en una realidad distinta, una realidad invisible que
nos permite, aunque sea de manera fugaz, gozar de impresio-
nes entranables y conmovedoras como sélo puede brindar la
musica. Lo que importa fundamentalmente es que Proust es-
cribia con corcheas en la cabeza. Es emocionante leer, para los
que somos wagnerianos, qué relieve adquiere el célebre solo de
corno inglés de Tristén e Isolda en La prisioneray que fusiona la
concepcion musical de Proust con la del autor de Parsifal.

La sonata de Vinteuil es evocada principalmente en la segun-
da parte del primer capitulo, en los momentos del tumultuoso
amor con Odette. Swann escuchara dichos compases varias
veces durante esta secuencia y eso no sélo cambia su relacion
intima con la musica, sino que acompanaré los sucesivos cam-
bios de su amor por Odette. Una pequefa frase musical que
llevard su amor mas alléd de la realidad y el tiempo. Esta expe-
riencia es similar a la famosa escena de la magdalena (que no
tenemos espacio para desarrollar), que lo vincula directamente
con el pasado y que le produce un éxtasis emocional y sensual
que ha hecho historia en el desarrollo de la novelistica (“me
abrié el alma totalmente” y le hizo consciente de la realidad
oculta o subliminal que habia olvidado). Cuando comienza la
sonata, Swann no esté listo, ella lo sorprende. Este momento
es cuando la sonata juega el papel mas importante en su vida:
todo se le revela mientras la escucha. Swann siente que Vinteuil
debe haber experimentado un sufrimiento comparable al suyo
en los recuerdos de los dias felices con Odette. Revive su amor
por ella, pero también los celos y su incapacidad para llegar
realmente a esa mujer que lo obsesiona.

En la musica hay una estabilidad, una continuum, una perse-
verancia que Swann nunca conocié en su amor por Odette, es
decir, la musica nunca nos abandona y con ella si se puede revivir
el tiempo perdido. “Cuando el pianista acabd de tocar, Swann
estuvo con él méas amable que con nadie, debido a lo siguiente: el
afo antes habia oido en una reunién una obra para piano y violin.
Primeramente sélo sabored la calidad material de los sonidos
segregados por los instrumentos. Le gusté ya mucho ver cémo
de pronto por bajo la linea del violin, delgada, resistente, densa y
directriz, se elevaba, como en liquido tumulto, la masa de la parte
del piano, multiforme, indiviso, plano y entrecortado, igual que la
parda agitacion de las olas, hechizada y bemolada por la luz de la
luna. Pero en un momento dado, sin poder distinguir claramente
un contorno, ni dar un nombre a lo que le agradaba, seducido de
golpe, quiso coger una frase o una armonia. No sabia exactamen-

te lo que era lo que, al pasar, le ensanché el alma, lo mismo que
algunos perfumes de rosas que rondan por la himeda atmdésfera
de la noche tienen la virtud de dilatarnos la nariz. Quizé por no
saber musica le fue posible sentir una impresion tan confusa, una
impresién de esas que acaso son las Unicas puramente musicales,
concentradas, absolutamente originales e irreductibles a otro
orden cualquiera de impresiones”.

En la obra, Proust habla de un escritor ficticio admirado,
Bergotte, que se suele asociar con Anatole France, o un pintor,
Elstir, que bien podria ser Paul César Helleu, el notable dibujan-
te de bellas mujeres de la sociedad parisina. Y con ellos como
pivote vertebral, Proust expresa sus ideas sobre el arte y las
emociones que le provocan las obras que lee o contempla. Pero
también surge un musico, Vinteuil, probablemente el personaje
artista mas importante y recurrente de la novela, de tal modo
que él o sus obras se convierten en representaciones, en sim-
bolos de algunos de los acontecimientos que suceden en ella.
La sonata de Vinteuil seria el cantico, el pentagrama, la banda
sonora, quiza la metéfora, de una de las mas grandes historias
de amor y desamor jamés escritas: la protagonizada por Swann
y Odette, donde “la pequena frase”, de tan hondo impacto
en el protagonista, se repetird mas adelante, en las Gltimas
secuencias, inscrita en una obra musical mayor: el septeto de
Vinteuil, que tuve la tentacién de llamar Septimino. Lo notable
de la sensibilidad de Proust queda dibujada por esta anécdota:
en cierta ocasion acudié a escuchar una interpretacion de los
Gltimos Cuartetos de Beethoven que se habian puesto de moda
en Paris y, al finalizar, sorprendié a los intérpretes (el Cuarte-
to Capet) al expresar, con palabras sencillas pero sutiles, las
emociones que le habia provocado. Afos después Capet diria
que jamas habia oido una explicacién tan profunda del genio
beethoveniano y de dicha interpretacion. “La frase despertaba
en él la sed de una ilusidon desconocida; pero no le daba nada
para saciarla”, de modo que aquellas partes del alma de Swann,
en donde la frase iba borrando las preocupaciones por los inte-
reses materiales, por las consideraciones humanas y corrientes,
se quedaban vacias, en blanco, y Swann podia inscribir en ellas
el nombre de Odette. Ademas, la frase infundia su misteriosa
esencia en aquello que podia tener de falaz y de pobre el afecto
de Odette. Y al mirar el rostro que ponia Swann cuando la oia,
podriamos decir “que estaba absorbiendo un anestésico que le
ensanchaba la respiracion y, en efecto, el placer que habria sen-
tido respirando perfumes, entrando en contacto con un mundo
que no esta hecho para nosotros, que nos parece informe, por-
que no lo ven nuestros ojos y sin significacion porque escapa a
nuestra inteligencia y sélo la percibimos en un sentido Unico”.

Con palabras de sentido similares, Proust se refiere a la se-
cuencia de la magdalena. ;Quién es el personaje de Vinteuil?
Dice George D. Painter en su famosa biografia de Proust: “Por
su caracter timido y noble, con alternativas reacciones de humil-
dad e inocente vanidad, asi como por el hecho de ser un gran
compositor injustamente relegado, Unico y desconocido hasta
después de su muerte, se parece a César Franck y a ningdn
otro”. En 1916, Proust dijo en una conversacion: “Vinteuil simbo-
liza a los grandes compositores del tipo César Franck”.

iCudles eran las preferencias musicales de Proust? Los
estudiosos y proustdgrafos hablan de tres tipos de musica: la
musica impresionista de Debussy; la musica como lenguaje que
apreciamos en la obra de Wagner (con los leitmotivs, esos frag-
mentos recurrentes que signan con corcheas a un personaje); y
los Gltimos Cuartetos de Beethoven, la idea més pura de la mu-
sica en oposicion a lo que hacian Wagner o Debussy. Me siento
obligado a terminar, pero esta concepcién del tiempo (el mismo
Proust pronuncia la palabra Fin cuando considera finalizada su
obra) es una conclusiéon provisoria y anémica, porque el Fin no
existe cuando se trata de indagar en el alma humana, ese imén
que es colofén, ese paradero que es consumacion, ese desen-
lace que es tiempo recobrado, es decir, nueva vida. No se trata
de postrimerias sino de venero, de experiencia transfigurada,
de corchea siempre inédita. Pongo la palabra Fin pero no creo
en ella. Una corchea es eterna. Y nunca se repite a si misma. Por
eso debemos poner atencién cuando nos miramos al espejo y
vemos una corchea: no es alucinacién, es musica.




Preguntamos a...

El director del espléndido pro-
grama Un libro una hora nos vi-
sita en este primer contrapunto
de 2023, y nos recomienda “mas
programas culturales y mas re-
ferentes culturales y sociales”.

Contrapunto

por Gonzalo Pérez Chamorro

¢Recuerda cudl ha sido la dltima misica que ha escuchado?

El Concierto n. 2 de Rachmaninov, porque vi un documental sobre un
pianista que se preparaba para interpretarlo. Y si hablamos de pop,
Starman, de David Bowie.

¢Y recuerda cudl pudo ser la primera?

Recuerdo la espera hasta que empezaba la pelicula en el cine Benlliure
de Madrid, cuando mi madre nos llevaba, y sonaba una musica que me
encantaba. Luego descubri que era Mozart.

Teatro, cine, pintura, poesia... ;A qué nivel pondria la musica con
las demas artes?

Al mismo, por supuesto. La musica es esencial y ha construido nuestra
cultura de la misma forma que el resto de las artes.

Qué habria que hacer para que la musica fuera pan de cada dia...

Tal vez hacerla méas accesible. Y tal vez depende del ritmo de vida que
llevamos. Es dificil que en este mundo encontremos ese espacio para
escuchar musica, pasa lo mismo con la lectura.

¢Cémo suele escuchar musica?

Normalmente trabajando, mientras escribo. Antes también leia escu-
chando musica, ahora no puedo.

¢Qué 6pera (o cualquier obra musical, etc.) le hubiera gustado com-
poner?
Las Variaciones Goldberg (o cualquier cosa de Bach).

¢ Qué personaje le hubiera gustado cantar o interpretar en el es-
cenario?

No sé si hay un personaje, pero hay una cosa que me fascinaria hacer,
y es tocar un instrumento. Especialmente el piano. Salir a escena, sen-
tarme delante de un piano de cola y tocar. Siempre he admirado esa
forma de comunicacion, ese talento para interpretar.

¢Teatro o sala de conciertos favorita?
Seguramente el Teatro Real.

¢Un instrumento?

El piano.

&Y un intérprete?

Me asombra Glenn Gould, con sus tarareos.

¢Un libro de musica?

No es un libro de musica, pero si un libro con un musico de protago-
nista: Las intermitencias de la muerte, de Saramago, que acabo de leer
y que hemos hecho en Un libro una hora y donde la musica, la inter-
pretacion de una pieza de Bach, es capaz de vencer hasta a la muerte.

Por cierto, qué libro o libros tiene abierto ahora en su mesa de
lectura...

Tengo muchisimos libros empezados: los del programa (Jane Eyre, de
Charlotte Bronte), los del trabajo (La luz perdida, de Nino Haratischwi-
liy, una maravilla) y los que leo por placer, como La mentira, de Marta
Fernandez, La familia, de Sara Mesa y El proceso de Roberto Lanza, de
Ronaldo Menéndez.

¢Y una pelicula con o sobre musica?

Cémo no citar Amadeus, Shine o Todas las mafanas del mundo. Una
pelicula que no he vuelto a ver pero que me impacté fue El trompe-
tista, con Kirk Douglas, sobre un hombre enloquecido por sacar de su
trompeta un sonido imposible.

ANTONIO MARTINEZ ASENSIO

¢Una banda sonora?
La llegada, de Max Richter; Interestellar, de Hans Zimmer; La teoria
del todo, de Jéhann Jéhannsson; Déjame entrar, de Johan Soderquist

y Ultimamente me quedé enganchado a Mon chien Stupide, de Brad
Mehldau.

¢Cuadl es el gran compositor de misica espafola?
Creo que Manuel de Falla.

¢Una melodia?
Anda, de Luis Eduardo Aute.

¢Con qué musica le gustaria despedirse de este mundo?
Con una escrita dentro de muchos afios. Si no, con Bach.

¢Un refran?
“Més vale tarde que nunca”.

¢Una ciudad?
Madrid (aunque me he enamorado de San Sebastian).

Como director del sensacional programa Un libro, una hora (Cade-
na SER), ;qué ha supuesto la aparicién del podcast para un progra-
ma de radio?

Para nosotros el podcast es la posibilidad de relacionarnos con nues-
tros oyentes més alla de la hora de emisién. Son mayoria los que nos
escuchan en podcast. Y con nuestro programa nos ocurre que cuando
nos descubren empiezan a escuchar los libros que maés les gustan
(tenemos ya cerca de 200 capitulos), con lo que es un didlogo que se
mantiene siempre vivo. Pero sobre todo, la importancia del podcast
estd en que de pronto el audio se ha colocado en la primera linea de
consumo de contenidos. Y eso es muy importante.

¢Cudles son los criterios de seleccién para cada libro en Un libro,
una hora?

Nuestra ambicion es contar las grandes obras de |a literatura universal.
Hemos hecho mucho siglo XIX' y mucho principio del XX, pero vamos
abriendo la mano hacia obras mas modernas que ya son “clésicos”,
como algunos premios Nobel: Saramago, Coetzee o Annie Ernaux.
Tenemos que hacer més hispanoamericanos y profundizar en obras
menos conocidas. Y luego hay un tema de duracién. Para contar una
novela en una hora no puede ser muy larga. No nos atrevemos todavia
con Los miserables o Guerra y paz.

Seguro que antes le han hecho esta pregunta, ;pero diganos con
que libro el programa tuvo un instante inolvidable?

Fue muy especial el capitulo que dedicamos a Lolita, de Nabokov, pero
también creo que quedd muy bien La caverna, de Saramago y, de los
Ultimos, La casa de los espiritus.

¢ Qué cree que le sobra a este pais? ;O qué le falta?

Le falta cultura y educacion. Le hace falta saber escuchar y aprender a
pensar. Somos un pais facil de manipular. Nos hacen falta més progra-
mas culturales y mas referentes culturales y sociales.

Hablenos de un trance cultural o musical en su vida que se le haya
quedado grabado...

Los mejores momentos, la mayor sensacién de placer estético e in-
telectual, la he tenido siempre en la soledad de una lectura. Y ahora
que estoy releyendo muchos libros que habia leido en la adoles-
cencia y la juventud, para hacerlos en el programa, estoy haciendo
lecturas tan diferentes y tan luminosas que me estén sorprendiendo.
Me ha pasado con El corazén de las tinieblas, un libro que recuerdo
oscuro y complejo y que con esta edad me ha parecido todo lo
contrario, licido y brillante. La lectura es una emocién que intento
transmitir en el programa y que no podemos perder, por mucho
audio que escuchemos.

Si pudiera retroceder a un momento de la historia de la humanidad,
¢dénde iria Antonio Martinez Asensio?

A la Grecia Clésica.
¢Qué cosa le molesta en su vida diaria?
El griterio, la mala educacion. Y el ruido.

Cémo es Antonio Martinez Asensio, definase en pocas palabras...
Soy una persona en constante aprendizaje.
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MAHLER: Sinfonias 1-9.
Chor und Symphonieorchester
das Bayerischen Rundfunks /
Mariss Jansons.

CD BR Klassik

MARISS JANSONS
MANLER sroiowes 2

3

BACH ER LEBT XIV.
Cantatas de BACH.
Coro y Orquesta Fundacién
J.S. Bach / Rudolf Lutz.
DVD J.S. Bach-Stiftung

OTTAVIO
DANTONE

HAENDEL: Concerti Grossi Op. 3y Op. 6.
Accademia Bizantina / Ottavio Dantone,
clave y direccién.

CD HDB Sonus

a4

JANACEK: Jenufa.
Asmik Grigorian, Karita Mattila...
Royal Opera House / H. Nanasi.

Escena: C. Guth.
DVD Opus Arte

5

SIGNOR GAETANO.
Arias de DONIZETTI.
Javier Camarena. Gli Originali /
Riccardo Frizza.

CD Pentatone

6

BRAHMS: Concierto doble.
CLARA SCHUMANN: Trio.
Orkis, Mutter, Ferrandez.
Filarmonica Checa / M. Honeck.
CD Sony Classical

7

MAHLER: Sinfonia n. 2
(arr. José Luis Turina).
Orquesta y Coro Nacionales
de Espafia / David Afkham.
CD OCNE

ALCHEMY. Fabio Brum,
trompetas. Real Orquesta
Sinfénica de Sevilla/ Noam Zur.
CD Naxos

9

N@RGARD: Sinfonias ns. 1-8.
Orquestas / Thomas Dausgaard,
Sakari Oramo, John Storgards.
CD Dacapo

PiRBION 10d

sowouduihs 8

FIGHT FOR LIGHT.
Obras de Jesse PASSENIER.
Kari Ikonen. Vincent Houdijk.
ADDA:-Simfonica / Josep Vicent. E
CD Navona Records e
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