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Nuestra portada de octubre la protagoniza uno de los
conjuntos de mdusica antigua mas importantes de este
pais, como es La Guirlande, que con su director Luis
Martinez Pueyo, nuestra imagen de portada, acaban de

su fallecimiento, mientras el compositor del mes es el suizo
Othmar Schoeck.
Nuestro nimero 987 se completa con la seccién de

grabar “Incipit Lamentatio”, Lamentaciones de Semana
Santa de Francisco Corselli.

Este mes entrevistamos al director Andrés Orozco-
Estrada, invitado estelar en la temporada de la Orquesta y

criticas de discos, en pequefio y gran formato, el repaso
a las plataformas EN plataFORMA, criticas de éperas y
conciertos, noticias de actualidad, entrevistas y reportajes
en pequefio formato, ademds de las paginas de opinién,

Coro Nacionales de Espana; a la chelista Sol Gabetta, que
tiene actuaciones contintas por Espafa, y al compositor
Ivdn Macias, un nombre fundamental en el mundo del
musical “serio”, un género a reivindicar.

El Tema del mes lo dedicamos a Lord Byron y su influencia
en la musica, del que conmemoramos el bicentenario de

con Mesa para 4, Las Musas, La gran ilusién, Opera e
Historia, La quinta cuerda, Semblanzas, Interferencias,
Antiqua, Doktor Faustus, Musica e inclusién, El temblor
de las corcheas y el Contrapunto, esta vez con el profesor,
gestor y director teatral César Oliva.

foto portada © Michal Novak

© Pablo Fernandez Juérez

© Werner Kmetitsch
© Julia Wesely

Entrevista
Sol Gabetta, la busqueda
que no cesa

Entrevista
Andrés Orozco-Estrada, un
maestro para la OCNE

Tema del mes
Lord Byron: su obra en la
musica

En portada
La Guirlande, una delicia en la
musica antigua
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Un nuevo cuarteto de élite,

4 el Gropius Quartett
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Auditorio
Festival Barroco de Bayreuth,
Mejor Festival 2024

Entrevista
Ivdn Macias, de Liszt a Los
pilares de la Tierra

Contrapunto
César Oliva, profesor,
gestor y director teatral
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CERCA DE TI

OCTUBRE EN
EL TEATRO REAL

Una produccién con una arrebatadora puesta en escena, un concierto y
un ballet conforman las citas con los grandes compositores de 6pera en
el mes en el que celebramos su Dia Mundial.

ADRIANA LECOUVREUR
{ Francesco Cilea
1&‘“‘ i 23 SEPT — 11 OCT
. , 7l Direccion musical _ Nicola Luisotti
[ ¢ 7‘% :% w ‘5 N (IRPATY- A 8d Direccion de escena _ David McVicar —
"' \\{ /'V” r= | ) o) 8 Coroy Orquesta Titulares del Teatro Real Fundacion
VO ESTRENO EN EL TEATRO REAL BBVA

© Cathetine Ashmore

LUDOVIC TEZIER
Voces del Real

3 OCTUBRE

Arias y escenas operisticas de Jacques Offenbach, Camille Saint-
Saéns, Jules Massenet y Richard Wagner.

Direccion de orquesta _ Marcus Merkel

Orquesta Titular del Teatro Real

© Gregor Hohenberg

EL LAGO DE LOS CISNES
SAN FRANCISCO BALLET
Musica de Piotr llich Chaikovski

15 — 22 OCT

Direccion artistica _ Tamara Rojo
Coreografia® _ Helgi Tomasson
Orquesta Titular del Teatro Real

*La coreografia del pas de deux del cisne negro y el acto Il se inspiran en Marius Petipa y Lev Ivanov

ENTRADAS EN TEATROREAL.ES EEE_IU_ El Teatro Real es una
institucion adherida

900 24 48 48 - TAQUILLAS URAL | alprogramaBono

Venta para grupos en ventatelefonica@teatroreal.es Cuttural Joven

Mecenas principal Mecenas principal Mecenas principales Mecenas
tecnolégico energético
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fundacion BBVA i N = RS Barcelo
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i MINISTERIO DIRECCION GENERAL DEL LIBRO,
DECULTURA  DEL COMICY DE LA LECTURA

Esta revista ha recibido una ayuda a la edicion del Ministerio de Cultura

GOBIERNG  MINISTERIO
DEESPANA  DECULTURA

Editorial

RITMO continua en la “Prensa historica”

| ritmo es mas que una medida musical; es el latido de la historia, el

pulso de la cultura. En este sentido, la presencia de nuestra revista

RITMO en la Biblioteca Virtual de Prensa Histérica del Ministerio de

Cultura es mas que un simple acontecimiento; es un hito, una contri-
bucidn significativa al acceso abierto y gratuito para todos y la preservacion de
la riqueza cultural y musical de Espafia.

Con la incorporacién de los nimeros de RITMO publicados en el afo 2023
a la Biblioteca Virtual de Prensa Histérica, en donde ya se encuentra el resto
de la coleccion desde 1929, nuestra revista mantiene su presencia activa en
el repertorio de publicaciones de esta plataforma, que abarcan décadas de
historia, ofreciendo a los ciudadanos una ventana a través del tiempo hacia el
panorama musical espafiol e internacional.

La Biblioteca Virtual de Prensa Historica, una iniciativa del Ministerio de Cul-
tura, es un tesoro digital que alberga una variedad incomparable de colec-
ciones histéricas y actuales de periddicos y revistas culturales de prestigio en
espafiol. Su extenso archivo no solo es impresionante en términos de volumen,
sino también en cuanto a la calidad y diversidad de sus contenidos.

Desde el nimero inaugural de noviembre de 1929 hasta el de diciembre
de 2023, la coleccion completa de RITMO esté disponible para el publico de
forma gratuita y accesible en linea (el afo en curso solo estd a la venta). Esta
oferta digital no solo democratiza el acceso a la informacion, sino que también
sirve como una herramienta invaluable para investigadores, académicos y en-
tusiastas de la musica.

Los numeros de la coleccién histérica de RITMO no solo son un registro de
la evolucion de la musica clasica en Espafa, sino también una crénica de la
sociedad y la cultura a lo largo del siglo XXy XXI. Con mas de 82.000 paginas
llenas de articulos escritos por destacados periodistas musicales y colabora-
ciones de renombrados artistas, la revista se erige como una enciclopedia viva
de la vida musical.

Desde la era del microsurco hasta la era digital, desde la republica hasta la
democracia, RITMO ha sido testigo y protagonista de los cambios y desarrollos
en el mundo de la mdsica clasica en nuestro pais. La disponibilidad, desde la
Biblioteca Virtual de Prensa Historica del Ministerio de Cultura, de esta extensa
coleccién, no solo preserva este legado invaluable, sino que también lo com-
parte con las generaciones presentes y futuras.

Los archivos de la revista, disponibles en formato PDF de alta resolucion o
para su visualizacion en linea, ofrecen una experiencia de lectura fluida y ac-
cesible. Ademas, la inclusion de indices generales (disponibles online en dos
tomos: 1929-1979 y 1980-1988 -con posterioridad a dichas fechas no se edi-
taron nuevos indices de la publicacién-) facilita la navegacién por los vastos
contenidos de la revista, ofreciendo una visién panordmica de su rica historia.

Desde nuestra Web ritmo.es se dispone de una pagina “Ritmo Histdrico”,
desde donde se accede directamente a la plataforma del Ministerio de Cultura
de Prensa Histdrica, que enlaza con la coleccién histérica de RITMO.

www.ritmo.es/revista/ritmo-historico

Este logro no habria sido posible sin el apoyo de las instituciones que res-
paldan nuestra labor editorial y sin la lealtad y el interés de nuestros lecto-
res, seguidores y anunciantes. A todos ellos, expresamos nuestro mas sincero
agradecimiento por contribuir a hacer de RITMO un referente en la difusién y
preservacion del patrimonio musical espafiol e internacional.

En un mundo donde la informacién y la cultura estédn cada vez mas digitali-
zadas, la presencia de RITMO en la Biblioteca Virtual de Prensa Histérica es un
testimonio del compromiso continuo de nuestra revista con la excelencia, la
accesibilidad y la difusién de la musica clésica y la cultura en general. Sigamos
avanzando juntos, en armonia con el ritmo de la historia.



Luis Martinez Pueyo

La Guirlande, luz en la musica antigua

por Sim6n Andueza &
Gonzalo Pérez Chamorro

Luis Martinez Pueyo, fundador de La
Guirlande y flautista de formacion,
nos revela en esta entrevista el origen
lingiistico de su ensemble: "el grupo
fue creado en 2016, afo en el que

dimos nuestros primeros conciertos y
ganamos el V Concurso Internacional de
Musica Antigua de Gijon. La Guirlande
(quirnalda en espafiol), es uno de los
principales simbolos del Dios Apolo,
signo de gloria y reconocimiento en las
artes, la sabidurfa, y los juegos. Desde un
principio quise que el nombre del grupo
tuviera relacion con la corte de Louis

XIV, el Rey Sol. Durante su reinado, los
instrumentos de viento (y especialmente
|a flauta travesera) vivieron un desarrollo
decisivo en su construccion, que mas
tarde evolucionaria a los modelos del
siglo XVIIl méas conocidos hoy en dia”.

Y con motivo de la grabacion de su
nuevo CD (ya disponible en plataformas),
“Incipit Lamentatio”, con Lamentaciones
de Semana Santa de Francisco Corselli,
nos permite descubrir una musica
bellisima, “con la huella de la obra de
Pergolesi, especialmente de su Stabat
Mater", que sin duda elevan a Luis
Martinez Pueyo y La Guirlande como un
rayo de luz en la mUsica antigua.
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Luis Martinez Pueyo y La Guirlande han publicado una nueva grabacion, “Incipit Lamentatio”, con Lamentaciones de Semana Santa de
Francisco Corselli.

Permitanos conocerle un poco mejor. ;Quién es Luis
Martinez Pueyo y de dénde proviene su interés por la
interpretacién de la musica antigua? ;Dénde terminé
su formacién musical y cudl es su especializacién?

Soy natural de Zaragoza, tierra de grandes musicos especia-
lizados en la musica antigua. Ya cuando estudiaba el grado
elemental de musica, recuerdo que mi profesor por aquel
entonces, Antonio Nuez, me trajo una fotocopia de todas las
Sonatas de J. S. Bach. Estas obras formarian parte de mi vida
desde entonces. Més tarde, durante mis estudios de grado
superior en flauta travesera en el Conservatorio Superior de
Mdsica de Aragdn, tuve la oportunidad de hacer musica de
cédmara con varios grupos centrados en musica del siglo XVIII,
y de recibir clase de profesores como Silvia Méarquez, Lina Tur
y Saskia Roures, algo que me marcé mucho en mi futuro inte-
rés por la musica antigua. Pero el momento decisivo que me
hizo decantarme por dedicarme profesionalmente a la musica
antigua fue cuando conoci a mi profesor de traverso durante
6 afios, Marc Hantai. Primero fue mi profesor en la ESMUC de
Barcelona durante dos afios, y més tarde en la Schola Can-
torum Basiliensis durante 4 afios mas. Esos 6 afios con Marc
cambiaron mi vida para siempre. Con él me especialicé en
flautas barrocas, cléasicas y romanticas. En la Schola Cantorum
Basiliensis también recibi formacién en traverso renacentista
por parte de Anne Smith y Johanna Bartz, lo que adn me ha
abierto mas el abanico de posibilidades.

Tenemos entendido que usted fundé La Guirlande.
Cuéntenos qué significa este precioso nombre en fran-
cés para un grupo espafol de miusica antigua...

El grupo fue creado en 2016, afio en el que dimos nuestros
primeros conciertos y ganamos el V Concurso Internacional de
Musica Antigua de Gijon. La Guirlande (guirnalda en espanol),
es uno de los principales simbolos del Dios Apolo, signo de
gloriay reconocimiento en las artes, la sabiduria, y los juegos.

Desde un principio quise que el nombre del grupo tuviera
relacién con la corte de Louis XIV, el Rey Sol. Durante su rei-
nado, los instrumentos de viento (y especialmente la flauta
travesera) vivieron un desarrollo decisivo en su construccién,
que més tarde evolucionaria a los modelos del siglo XVIII mas
conocidos hoy en dia.

¢Cémo y con qué criterios retne al resto de compo-
nentes del grupo? ;Qué repertorio buscan interpretar
juntos?

Siempre llamo a gente que he conocido a lo largo de mi vida,
bien sea durante mis estudios en Zaragoza, ESMUC, y la Schola
Cantorum Basiliensis, o en proyectos profesionales con otras
agrupaciones, y con la que siento que tengo una conexién
especial, tanto desde el punto de vista musical, como desde
el &mbito personal. Las caracteristicas del repertorio que vaya-
mos a interpretar en cada momento juegan también un papel
determinante a la hora de elegir los componentes del grupo, ya
gue no todos nos adaptamos de igual manera a los diferentes
estilos existentes. En ese sentido, me gusta tener flexibilidad,
pudiendo variar la plantilla segun las exigencias del repertorio.

¢Cuadles son las caracteristicas esenciales de su inter-
pretacién musical? ;Cémo se distingue La Guirlande de
otra agrupaciéon musical?

Creo que nuestra caracteristica esencial es que el grupo se
centra en aquella musica del siglo XVIIl y XIX donde la flauta
desempenfia un papel fundamental. Algo que no abunda hoy
en dia, especialmente en Espafia. Por otro lado, casi todos
los miembros de La Guirlande estudiamos juntos en la Schola
Cantorum Basiliensis. Esto puede sentirse en el sonido del
grupo, ya que en la Schola aprendemos a interpretar la musi-
ca antigua de una manera muy determinada, fundamentada
sobre aspectos tedricos y practicos consolidados durante
generaciones.
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“Muestra caracteristica esencial es que el grupo se centra en
aquella musica del siglo XVIII y XIX donde la flauta desempeiia un
papel fundamental”, afirma Luis Martinez Pueyo.

Es ya de sobra conocida su labor como virtuoso solista de
la flauta travesera, a la vez que conocemos sus resultados
notables en la direccién de La Guirlande. Curiosamente es
mas habitual encontrarnos a directores de agrupaciones
similares que suelen ser violinistas o continuistas. ; Cémo
se afronta la direccién musical desde al traverso? ;Siem-
pre interpretan obras que contengan dicho instrumento?
Aqui considero importante apuntar que, aunque yo soy el di-
rector artistico de La Guirlande, no ejerzo este rol siguiendo el
modelo tradicional. No pretendo ser una autoridad impositiva,
sino mas bien una figura aglutinadora de talento, que da el
espacio necesario a cada miembro del grupo para que aporte
y desarrolle sus capacidades e ideas musicales. Siempre he
pretendido que el ambiente de trabajo dentro de La Guirlande
sea mas bien colaborativo y cooperativo, ya que creo que es un
método mucho mas enriquecedor para el resultado final. Evi-
dentemente, si llega un momento en el que no hay consenso, mi
opinién es la que prevalece. Pero siempre tras el debate. En casi
todos los programas incluimos obras en las que no hay traverso,
como sonatas para violin, violoncello o viola da gamba y bajo
continuo, o piezas para clave solo. Aparte de posibilitar el do-
sificar las fuerzas entre los diferentes miembros del grupo, esto
me permite dar todavia més libertad a cada uno de los musicos
para que desarrollen sus ideas musicales, algo que considero de
suma importancia. En estas ocasiones, y siguiendo una serie de
parédmetros que yo les he indicado previamente, son los propios
musicos los que eligen las obras que interpretaran a solo.

Acaban de presentar su nuevo CD Incipit Lamentatio,
lo que nos ha promovido este encuentro. ;Cémo se
gesta el proyecto y cémo decide emplear a solistas tan
reconocidas como Lucia Caihuela o Marine Fribourg?

El proyecto nace en el afo 2020, de nuestra colaboracién con
nuestros amigos de Ars Hispana, con los que trabajamos asidua-
mente. Ya en aquel afio presentamos este mismo proyecto a las
Becas Leonardo de la Fundacién BBVA, pero no fue hasta 2022

© PaBLO FERNANDEZ JUAREZ

da
a

que nos fue concedida dicha beca y pudimos llevar a cabo esta
grabacion. Fue Toni Pons quien me sugirié que enfocasemos
el disco en las Lamentaciones del maestro de la Real Capilla,
Francisco Corselli. Aunque para el momento de la elaboracion
del proyecto ya habian sido recuperadas varias Lamentaciones
de este maravilloso compositor, ninguna de las grabaciones
realizadas hasta la fecha incluian Lamentaciones con flautas tra-
veseras, por lo que teniamos un amplio margen de maniobra en
ese sentido, y un elemento diferenciador. La verdad es que es un
repertorio maravilloso, y espero que este trabajo de recuperacién
pueda ser seguido por otros grupos en el futuro, ya que es una
musica que merece ser rescatada del olvido. Por otra parte, la
elecciéon de Lucia Caihuela la discuti también con Toni, atendiendo
al registro de las Lamentaciones, las cuales se adaptan mejor a
una voz de mezzosoprano que a una voz de soprano. Lucia nos
parecio la candidata perfecta para afrontar este repertorio, tanto
por su registro como por su timbre de voz. Fue ella quien me re-
comendd a Marine, con la que habia cantado en varias ocasiones
anteriormente, y con la que se sentia muy comoda trabajando.

¢ Qué cree o que espera que vaya a decir la critica y el
publico de este repertorio?

El publico ya sabemos lo que va a decir porque ya hemos tenido
la oportunidad de tocar este programa en concierto en dos
ocasiones, y la gente ha salido de ambos conciertos absoluta-
mente impresionada por la calidad de las obras. En cuanto a la
critica, creo que también va a acoger de manera muy positiva
esta grabacién, ya que es una edicién muy cuidada en todos
sus aspectos: desde la toma de sonido y la interpretacién, hasta
el disefio gréfico del libreto.

¢Cémo deciden grabar especificamente las Lamentacio-
nes de Semana Santa de Francisco Corselli? Una prime-
ra grabacién mundial como es ésta, ;no supone tam-
bién un cierto riesgo en cuanto a su calidad musical?
Desde el comienzo, una de las principales lineas de actuacién de
La Guirlande ha sido la de recuperar nuestro patrimonio musical.
Para nosotros fue evidente el elegir grabar varias Lamentaciones
de Semana Santa de Francisco Corselli que incluyeran flautas trave-
seras, gracias a las posibilidades presupuestarias que nos brindaba
la Beca Leonardo de la Fundacién BBVA. Bajo mi punto de vista, no
solo no supone para nada un riesgo, sino que ademas es nuestro
deber como musicos espafioles el poner en valor esta musica y
recuperarla del olvido. Sabemos perfectamente que en Espana
tenemos compositores de una calidad extraordinaria durante todo
el siglo XVII, como el propio Francisco Corselli, José de Nebra,
José de Torres, Juan Francés de Iribarren, Francisco Hernandez
Yllana... Y que mucha de su obra todavia estd pendiente de recu-
perarse. Somos nosotros quienes tenemos que llevar a cabo esta
tarea de recuperacion, siempre con interpretaciones de calidad,
y respetuosas con las fuentes y con el compositor.

La Guirlande durante las sesiones de grabacion con las solistas
Lucia Caihuela y Marine Fribourg.



“Desde el comienzo, una de las principales
lineas de actuacidon de La Guirlande ha sido
la de recuperar nuestro patrimonio musical”

En pocas palabras, ;cémo es la musica de Corselli y
cémo podriamos definir a este musico del siglo XVIII?

Corselli fue un compositor brillante, sobre todo de 6peray musica
religiosa. Tenemos que tener en cuenta que su obra sacra esta
conformada por mas de trescientas obras, siendo alrededor de
sesenta Lamentaciones de Semana Santa. Como se podra escu-
char en nuestra grabacién, y en palabras del propio Toni Pons, es
un compositor que utiliza una gran variedad de recursos compo-
sitivos, diversidad de tempi'y técnicas instrumentales, como los
pizzicati o el uso de sordinas en los instrumentos de cuerda, todo
ello al servicio de una exégesis emotiva del texto. En cuanto al
estilo compositivo, se hace patente en estas Lamentaciones la
huella de la obra de Pergolesi, especialmente de su Stabat Mater,
que tanta difusion tuvo por toda Europa y del que se conserva
una copia en el Archivo de Musica del Real Palacio de Madrid.

El autor de las notas es uno de los musicélogos mas
reconocidos del pais, Antoni Pons, como ya lo ha citado
usted. Les congratulamos por contar con su colabora-
cion para esta grabacion y con la Asociacion Ars Hispa-
na. Cuéntenos la relevancia que supone que una institu-
cién musicolégica tan relevante respalde el proyecto...
La verdad es que trabajar con Toni Pons y Radl Angulo es un
verdadero placer. Ya hemos colaborado con ellos en varios
proyectos, y siempre tienen ideas muy buenas e interesantes,
ademas de elegir muy bien el repertorio de los programas. Por
otro lado, ellos tienen la capacidad de llegar a muchos lugares
a los cuales nosotros jamés podriamos acceder, tanto por no
conocer las fuentes, como porque no tendriamos tiempo mate-
rial para ello al estar dando conciertos, méas toda la preparacion
que ello conlleva. La sintonia es muy buena, y esperamos poder
seguir colaborando con ellos durante mucho tiempo.

La grabacién la han realizado con el sello discografico
Lindoro. ¢Es su primera colaboraciéon con ellos? ;Ha
sido un trabajo satisfactorio y les han permitido la tan
anhelada libertad artistica en su realizacién?

Si, se trata de nuestra primera colaboracién con Lindoro, y creo
que no seré la Ultima. La verdad es que ha sido un gusto trabajar
con ellos. La comunicacién ha sido siempre fécil y constante,
lo que no ocurre con otros sellos. Ademés, nos han dado total
libertad en el disefio del libreto, algo que valoramos mucho en
La Guirlande, ya que queremos desarrollar una imagen propia.

Adeléntenos, si es posible, sus planes de futuro con
La Guirlande, tanto de sus préximos compromisos en
directo, como de sus proyectos discograficos en el
horizonte...

En cuanto a conciertos, este afio nos quedan varios compromi-
sos en el extranjero. Concretamente el 3 de noviembre vamos
a Egerkingen (Suiza), para tocar nuestro programa "“Esterhéaza”
en el Mvsica Cordis Festival. Mas tarde, el 16 de noviembre,
estaremos en el Wimbledon International Music Festival (Reino
Unido), haciendo un doble concierto en el que interpretaremos
nuestros programas "“Esterhdza” y "Haydn en Londres”. Ya
para 2025 tendremos una gira de 3 conciertos en abril, en la
temporada del CNDM, en la cual colaboraremos con el mag-
nifico contratenor Alberto Miguélez Rouco, interpretando un
programa de recuperacién elaborado con nuestros colegas de
Ars Hispana, titulado "Pastor amoroso”. Ademas, estaremos en
el festival Espurnes Barroques en mayo, interpretando La Ofrenda
Musical de Johann Sebastian Bach; en el Festival En el Camino de

© MicHat Novak

“Es nuestro deber como miisicos espaiioles el poner en valor esta
musica y recuperarla del olvido”, indica Luis Martinez Pueyo.

Santiago en agosto, con nuestro programa “Bach & sons”; en el
Festival Muri Barock (Suiza) en agosto, con “Cristal bello”; en el
Musical Journeys Across Europe de Praga (Republica Checa) en
octubre, con “Spanish Travelling Virtuosi, Vol. 1”. Y més cosas que
estan por venir... Y en cuanto a las grabaciones discogréficas, ya
tenemos casi preparada la que serd nuestra cuarta grabacion, y
que espero que salga a lo largo del afio que viene o, como muy
tarde, a principios de 2026.

Como vivimos en una sociedad donde cualquiera pue-
de acceder a esta musica y a esta grabaciéon desde
cualquier rincén del planeta, recomiende desde esta
ventana un track de la nueva grabacién para comenzar
a conocer esta fantastica musica...

A mi me gusta especialmente la primera Lamentacién del
disco, “Vau. Et egressus est. Lectio Il in Caena Domini para
tiple y alto con violines y flautas (1757)", y que ocupa las dos
primeras pistas del album.

Vamos a ello... Gracias por su tiempo, ha sido un placer.

INCIPIT LAMENTATIO
i la
urg
La Guirlande
Luis Martinez Pueyo

https://laguirlande.com
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LORD BYRON

Su obra en la musica

por Rafael-Juan Poveda Jabonero

urante este afio se celebra el bicentenario de la muerte

de Lord Byron, sin duda una de las figuras mas promi-

nentes del Romanticismo universal. Su espiritu inquieto,
aventurero, avido de experimentar las diferentes posibilida-
des que le ofrece el mundo que le rodea, su caracter abierto
tanto en lo que se refiere al dmbito de la sexualidad como al
resto de las relaciones humanas, configuran una personalidad
extravagante sumamente atractiva para la sociedad en que se
desarrollé su existencia, que ya fijaba la vista en una incipiente
modernidad que comenzaba a vislumbrarse con el avance de
las primeras décadas del siglo. Una vida corta pero inusualmen-
te intensa, en la que lo humano y lo mundano convivieron en el
interior de un espiritu en permanente estudio de si mismo.

Byron fue apreciado no sélo por su obra, sino también (en
similar medida) por un estilo de vida que marcaba una pauta
seguida por el movimiento Romantico que comenzaba a impo-
nerse. A diferencia de otros escritores y artistas de su época, él
disfrutd de gran fama, ya durante su existencia, por lo esmerado
de su educacién o su propia elegancia; por todas estas caracte-
risticas su influencia fue grande, tanto en la literatura como en
el resto de las artes, no sélo en su época, sino que se acrecentd
después de él. Pintores como Delacroix o escritores como Du-
mas... A continuacién trataremos la repercusién de su obra en
la musica; también el cine se ha servido de lo tempestuoso de
su vida, o de sus creaciones para llevarlas a la gran pantalla, con
titulos ya histéricos como El malvado Lord Byron, de David Mac-
Donald (1949), u otros bastante maés actuales, como Remando al
viento, de Gonzalo Suérez (1988), centrada en el famoso episo-
dio que protagonizé el poeta inglés en tierras suizas, al lado de
los Shelley y William Polidori en el verano de 1816.

En lo que se refiere a su educacién, parece como si desde
su infancia y juventud tuviese las ideas claras de lo que real-
mente queria, pues supo ser un estudiante brillante, al tiempo
que disfrutaba de una vida plena de inquietudes en el aspecto
lddico y social. Posiblemente, Mary Gray, la institutriz con quien
comenzd a instruirse a la temprana edad de nueve afos (no
sélo en la Biblia y otros aspectos educativos, sino también en
el sexo), influyese en esta manera de entender la vida del joven.
Dotado de una gran cultura, en el mundo de las letras uno de
sus referentes fue, sin duda, Goethe. Reconocia en su propia
personalidad rasgos fausticos; en cierto modo su Manfredo
comparte muchas de esos aspectos. Dominé con gran amplitud
los clasicos, realizando él mismo sus propias versiones de de-
terminados temas. En general le atraian especialmente los que
tenian que ver con luchas de liberacion interior, personajes que
sufren algun tipo de cautiverio o situaciones de privacion de
libertad, o marginacién, bien por sus ideas, bien por sus com-
portamientos incomprendidos socialmente. Muchas veces, sus
poemas u obras teatrales son auténticas meditaciones sobre
algunos de estos mitos clasicos que fueron tratados por otros
autores anteriormente. La libertad (o ausencia de la misma), la
injusticia social o abusos de poder (recordemos que perdid la
vida participando en la Guerra de la Independencia de Grecia,
y anteriormente estuvo a punto de embarcar a Venezuela para
participar en el movimiento independentista que protagoniza-
ban Péez y Simoén Bolivar), la muerte (sin duda influido por la de
su madre y dos grandes amigos, casi simultdneas en 1811), son
temas que presidirdn una gran parte de su obra.

George Gordon Byron heredé el titulo de lord de su tio
abuelo Lord William Byron (Quinto Bardn de Byron) en 1798,
a la muerte de éste, y le acompand durante toda su vida, a

Lord Byron vestido con una indumentaria tipica albanesa, retratado
por Thomas Phillips en 1835 (National Portrait Gallery, Londres).

pesar de que él mismo tampoco lo tenia en gran estima; de
hecho, fue insultado publicamente en la camara de los lores
por su defensa del catolicismo y el hedonismo. Curiosamen-
te, la atraccién y simpatia que despertaba entre determinados
circulos sociales, sobre todo femeninos, no era extensible al
&dmbito aristocratico.

Entre la poesia y el drama

No debe resultarnos extrafio que muchos compositores (de
su misma época, inmediatamente posteriores o, incluso, con-
temporéneos) hayan tomado la obra del inglés como fuente de
inspiracién para sus propias creaciones. Desde Mendelssohn
hasta Agusti Charles, pasando por Liszt o Schénberg, forman
legién los compositores que han bebido de sus poemas, obras
teatrales, o de su propia biografia para desarrollarlos en sus par-
tituras. En Byron confluyen perfectamente el alma del poeta y
del hombre de teatro. Sus poemas, de gran extensién en nu-
merosas ocasiones, albergan una poderosa sustancia dramatica
en su interior, que los hacen muy atractivos para el compositor
por su profundo dinamismo interno. Por otra parte, la inmensa



“Berlioz compuso Harold en Italia basandose en Byron, que surgio
como consecuencia de un encargo de Paganini al compositor de una
obra para viola y orquesta” (Retrato de Berlioz por Signol, 1832).

mayoria de su obra en verso, contiene ya en si misma elementos
que la acercan a lo musical, por sus cualidades de medida y
ritmo. A pesar de su extremo romanticismo, desde el punto de
vista formal, el Byron poeta era un clasico que utilizé el penta-
metro yambico inglés de forma magistral. Ya hemos apuntado
con anterioridad la atraccién que experimentd el autor por el
mundo clasico durante toda su existencia.

Un ejemplo méximo de esto lo constituye su monélogo dra-
matico titulado El lamento de Tasso, que el Byron concibié tras
una visita a la ciudad de Ferrara en 1917. Auténtica meditacién
sobre la reclusion sufrida por el célebre poeta italiano en el
hospital de Santa Ana, segun la leyenda por unos amores pro-
hibidos con Leonora de Este, pero en la realidad como conse-
cuencia de fuertes desequilibrios mentales que le llevaron a
protagonizar ciertos incidentes en la corte. Fran Liszt se inspi-
ra en este poema para componer su Tasso: lamento y triunfo
en 1854. Con anterioridad habia elegido también este mismo
tema tratado por Goethe, para quien realizé una pieza sinféni-
ca en forma de obertura (Triunfo funebre de Tasso, 1849). Liszt
tomd cierto tema transmitido por un gondolero como motivo
expresivo de su poema sinfénico, en el que transmite la idea
byroniana del contraste entre el estado de plenitud del poeta
y su padecimiento en el presente que se desarrolla el drama,
por la reclusién ala que le ha llevado su locura. No deja de ser
paraddjico que el mismo que se encuentra redactando La Je-
rusalén liberada, se encuentre recluido por enajenacién men-
tal. En cierto modo, tanto Byron como Liszt participaron de
esta experiencia; sobre todo el primero, quien pudo advertir
en la suerte de Tasso algunas caracteristicas de su propia exis-
tencia. De hecho, en el poema, como en tantas obras suyas,
se pueden encontrar elementos autobiograficos. Recurrir a la
leyenday no a la historia como fuente para la composicién del
poema, no es sino un medio para retratar su relacion también
prohibida con su hermanastra Augusta Leigh.

del

mes

“Mas tU, cuando la magia que te dan nacimiento /

y belleza se extinga, la mitad de la sombra / obtendras que el
laurel le conceda a mi tumba. / No habra poder que,
muertos, separe nuestros nombres, / como ninguno pudo de mi
pecho arrancarte. / Leonora, serd nuestro destino /
estar unidos para siempre, aunque sea ya tarde”

(Byron, versos finales de El lamento de Tasso, 1817)

Musicas byronianas

La influencia de Lord Byron en la musica se da en todos los
géneros: orquestal, escénica, épera, Lied... Ya hemos apunta-
do en el apartado anterior la impresién que causé en Liszt el
descubrimiento del poema El lamento de Tasso, llevandole a
dar forma definitiva a su Poema sinfénico n. 2. También fijo su
atencion en Byron para el proyecto de una épera comenzada
en 1850 con el titulo de Sardandpalo, obra de teatro en cinco
actos que el inglés habia publicado en 1821 y que narra el final
de Rey Asirio que dedicé su vida al placer y la molicie. Liszt
abandoné el proyecto unos afios maés tarde; no era el géne-
ro operistico el mas apropiado del compositor, tan sélo dejo
concluida su juvenil Don Sancho. Entre las resefas de la dltima
pagina de este articulo figura una grabacion reciente de los
fragmentos que el hingaro dej6 de este proyecto.

No debe pasarse por alto el estilo satirico que Byron imprime
a muchas de sus obras, tanto poéticas como teatrales, quizas
maés atractivo que el resto para ciertos gustos actuales. El caso
de Sardanépalo es una muestra de ello, como lo es su inconclu-
so Don Juan, o Cain. También la Oda a Napoleén, que propicié
la obra de Schénberg en plena Segunda Guerra Mundial.

Antes que Liszt, en 1834, Berlioz compone Harold en Italia,
que surgié como consecuencia de un encargo de Paganini al
compositor de una obra para viola y orquesta. El resultado es
una especie de sinfonia en cuatro movimientos en los que des-
cribe diferentes situaciones del protagonista (viola) en tierras
italianas, la montana, una procesién de peregrinos, la serenata
de un montanés de los Abruzos a su amada y la desenfrenada
orgia nocturna de los bandidos. Berlioz se inspira en el dltimo
libro de Las peregrinaciones de Child Harold, que Byron habia
dejado inconcluso en 1924, cuando le sorprendié la muerte y
que Lamartine concluyé al afo siguiente. Los cuatro primeros
libros (Portugal, Espana, Albania'y Grecia) fueron escritos en-
tre 1812 y 1818. El compositor aprovecha el tema de Harold
para desarrollar una vez maés su teoria del motivo ciclico, esta
vez con la inevitable presencia de la viola.

No es la Unica vez que el francés recurre a Byron para una
de sus composiciones. En 1931, durante su estancia en Roma,
cae en sus manos El Corsario, un poema estructurado en tres
cantos del escritor inglés que afos méas tarde (1845) originaria
la primera versién de la obertura homénima. Més tarde, Ber-
lioz leyd El Corsario Rojo de James Fenimore Cooper, fallecido
en 1851. Al afio siguiente, el compositor rehizo la obertura de
1845 combinando la idea byroniana con el concepto de Coo-
per, dando lugar a la obra definitiva.

Berlioz, Mendelssohn, Schumann, Loewe, Liszt, Nietzsche,
Tchaikovsky, Verdi... Todos ellos son compositores que partici-
pan del espiritu del Romanticismo, personalidades del siglo XIX
cuya produccién, al igual que la obra de Byron, contintGia viva
en la actualidad. Todos ellos participan de una enorme base
cultural sobre la que, como el poeta inglés, sustentan su obra.

Manfredo

El caso de Tchaikovsky es muy significativo. Gran conocedor de
la literatura rusa y europea, lo cierto es que cuando Balakirev le
propuso componer algo sobre Manfredo, él mismo reconocié
no conocer la obra. Fue su lectura lo que definitivamente le de-
cidié a sumergirse en una composicién sobre el tema. El asun-
to venia de atras, cuando Stasov (tras escuchar Harold en Italia
en 1868 y quedar entusiasmado por personalidad de Byron)
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En Franz Liszt fantaseando al piano (1840), de Josef Danhauser, ademas de Liszt, estan presentes Musset, Alexandre Dumas (padre), George Sand,
Marie d’Agoult, Berlioz, Victor Hugo, Paganini y Rossini, todos ante un busto de Beethoven en el piano de cola y un retrato de Lord Byron en la pared.

escribe un programa basado en Manfredoy se lo propone a Ba-
lakirev. Este no comparte el entusiasmo del critico ruso y escribe
a Tchaikovsky proponiéndoselo, quien se niega en principio, no
sélo por su desconocimiento de la obra, sino por el programa
disefiado por Stasov. Finalmente accede, pero siguiendo su
propia idea del tema. En realidad, el espiritu de Manfredo es el
prototipo roméantico, en el que Byron vertié una fuerte dosis de
su propia existencia. Tampoco Tchaikovsky andaba alejado de
este prototipo, por lo que al conocerlo sintié su magnetismo. El
compositor de Cascanueces no estaba pasando precisamente
por su mejor etapa creativa, y la idea de Manfredo animé en
parte esta escasez. Los afios de composicién son 1885 y 1886,
durante la década transcurrida entre la Cuarta Sinfonia (1878) y
la Quinta (1888). La Sinfonia Manfredo no se encuentra, cierta-
mente, entre lo mejor de su autor, pero tampoco debe ser tan
denostada como muchos pretenden. El primer movimiento es
una de las grandes péginas orquestales de toda su produccion,
y el resto de la obra hay que saber encuadrarlo, pues musica y
literatura se dan cita compartiendo un mismo espacio que debe
ser organizado convenientemente. Los mayores problemas se
encuentran en el dltimo movimiento, donde lo orgiéstico y lo
lirico y dramético se alternan o superponen segin el caso. Es un
momento muy delicado, que no debe ser solucionado median-
te la amputacién, como algunos hacen. Si se considera algo tan
malo que no debe ser tocado, no se toca y punto, hay muchas
obras que pueden ser programadas en su lugar. Lo que no es
aceptable es que el movimiento no se toque integro.

Byron habia publicado Manfredo en 1817 como un poema dra-
mético en el que vuelca una fuerte carga personal, donde existen
muchos puntos de coincidencia con su propia existencia. Antes
que Tchaikovsky, Schumann quedd fuertemente impresionado
por la obray, en la antesala de su Ultima etapa, compuso su muy
particular musica escénica. Mientras que la obra del ruso se pro-
grama con habitual asiduidad, de la de Schumann sélo se pro-
grama con frecuencia su magistral Obertura, sin duda una de las
grandes paginas orquestales del autor, al nivel de sus Sinfonias.

En las resefas de la Ultima pagina del articulo hemos querido
incluir una grabacion de la obra completa, con imégenes, en una
"semi-escenificacion” estética con proyecciones. La direccién
musical, quizés un poco austera, es suficiente para hacernos una
idea de por dénde van las cosas. Schumann también tomé versos
de Byron para el hermosisimo Lied n. 15 del ciclo Myrthen, una de
las obras maestras del género.

No es facil trasladar a la musica el espiritu metafisico que
subyace en Manfredo, como tampoco lo era hacer lo propio
con Fausto. En el personaje byroniano existe ademas una lu-
cha interior contra si mismo dificil de trasladar al pentagra-
ma. Nietzsche parece querer hacérnoslo entender asi en su
Meditacién sobre Manfredo; quizas la vision musical del héroe
romantico vertida por un filésofo.

Opera

Existe un libro de Herbert Read, editado por Oleander Press en
la década de los sesenta, que lleva por titulo Lord Byron en la
Spera. No esté traducido al castellano, pero es una fuente opor-
tuna para conocer los titulos de dperas que se han inspirado en
el poeta, tanto en su vida, como en su produccién. Desde los
titulos de Verdi que aparecen en las resefias de la Ultima pagina
del este articulo, hasta la contemporénea compuesta en 2010
por el catalan Agusti Charles y titulada Verano sin verano, con
libreto de Marc Rosich e inspirada en el célebre episodio del
verano de 1816 en Suiza, con Percy y Mary Shelley y Polidori, del
cual saldran obras como Frankenstein de Shelly o El Vampiro de
Polidori. Evidentemente, el libro a que nos referimos no incluye
ni esta ni otras composiciones contemporaneas, pero es una
interesante publicacién a la que acudir.

No menos de cuarenta titulos pueden ser enumerados, en-
tre aquellas dperas que tratan de su vida, o las que se inspiran
en lagunas de sus obras. Entre estas Ultimas cabria destacar
Lord Byron, de Virgil Thomson, o Byron en Venecia del espafiol
Eduardo Aunds, con libreto de Guillermo Ferndndez-Shaw.
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SYMPHONIE FANTASTIQUE
HAR

BEL AIR

BERLIOZ: Harold en Italia. Zimmer-
mann. Orquesta de Paris / Eschenbach.
Bel Air - DVD

Byron escribié los cuatro primeros
cuadernos de Las peregrinaciones de
Childe Harold entre 1812y 1818. Mas
tarde comenzé el dedicado a ltalia,
que quedaria inconcluso a la muerte
del escritor. Lamartine se encargd de
completarlo en 1825.

Ferruccio
BUSONI
Songs

Goethe-Lieder

Zwei Lieder

Martin Bruns, Baritone
Ulrich Eisenlohr, Piano

Bayerischer
H Rifhonk

BUSONI: Canciones hebraicas.
Bruns / Eisenlohr.
Naxos - CD

Byron publicé sus 30 Melodias he-
braicas en 1815 (el afo de su boda
con Anna lsabella Noel) para que
el musico y maestro de canto Issac
Nathan las musicalizase. Después
otros compositores se interesaron por
ellas; Busoni entre los més ilustres.

R FRANZ LISZT

SARDANAPALO
MAZEPPA

atskapelle Weimar

Kirill Karabits
30

LISZT: Sardanépalo. El-Khouri, Her-
nandez, Pushniak. Staatskapelle Wei-
mar / Karabits.

Audite - CD

Byron fue uno de los autores que més
interesé a Liszt durante su vida. A co-
mienzos de la década de los cincuen-
ta dejé estos fragmentos de Sarda-
napalo; unas 110 paginas que nunca
destruyd. La obra se habia escrito en
Révena en 1821.

mes

MUSICAS INSPIRADAS EN BYRON

MUSICA INSTRUMENTALIS

§® LISZT. |

MEPHISTO-WALZER No1 \g

LISZT: Tasso: lamento e trionfo. Or-
questa de Paris / Solti.
Decca - CD

En el verano de 1817, Byron publicé
su poema El lamento de Tasso, fruto
de un viaje del escritor a Ferrara. Liszt,
atraido en principio por la visién de
Goethe, al conocer el poema del in-
glés se inspird en él para componer
su Poema sinfénico n. 2.

NIETZSCHE: Manfred-Meditation.
Dieskau, Budde.
Philips - CD

Nietzsche se sintié fuertemente atrai-
do por la obra de Byron, muy espe-
cialmente por Manfredo, que se acer-
caba a su concepto del “superhom-
bre” (al igual que la personalidad del
poeta). Esta Meditacién para piano a
4 manos es fruto de ello.

MUSICA HUMANA

= =
< o
SCHOENBERG RROT LUNAIRE
Herzgewichse - Ode to Napoleon

Christine Schafer - Pierre Boulez
David Pittman-Jennings - Ensemble InterContemporain

SCHONBERG: Oda a Napoleén.
Pittman-Jennings. Ensemble Inter-
contemporain / Boulez.

DG - CD

En 1815, Byron publica la Oda a Na-
poledn, inspirando a un Schénberg
de 1942 que ve en la figura de Hit-
ler un reflejo del emperador francés.
Compuesta para recitante, piano y
cuarteto de cuerda, la obra esta car-
gada de fuerte ironia.

SCHUMANN: Manfredo. Johann
von Bllow. Sinfénica de Dusseldorf /
Boreyko.

Arthaus - DVD

No existen muchas grabaciones del
Manfredo de Schumann completo,
y menos en imagenes. La que pro-
ponemos es una de las pocas dispo-
nibles. La obra de Byron fasciné al
compositor casi toda su vida, y entre
1848-51 compuso la partitura.

MUSICA MUNDANA

= Maurice Ravel
Cantates pour le Prix de Rome
Veronias Gens -Soptic ins Bcchle
e B M o
Chazur et Orchestre National des Pays de la Loire
Pascal Rophé

RAVEL: Myrrha. Santoni, Spyres, Im-
brailo. Pays de la Loire / Rophé.
Bis-2CD

Ravel compuso esta cantata en 1901,
para una de sus participaciones en el
Gran Premio de Roma. Inspirado en
Sardandpalo de Byron y seducido por
la tematica oriental, atractiva para él,
titula la obra con el nombre de la es-
clava favorita del rey.

TeATROX4SCALA

R
i due foSCiri

Prozi

VERDI: | due foscari. Domingo, Meli.
La Scala / Mariotti.
CMajor - Blu-ray

También en 1821 escribié Byron en
Ravena Los dos Foscari, obra teatral
de fuerte contenido psicoldgico, en la
que el joven Verdi puso sus ojos para
componer en 1844 una opera en 3
actos: la segunda colaboracién entre
Piave y el de Buseto.

EMI
CIASSICS

TCHAIKOVSKY: Sinfonia Manfredo.
Filarmonia / Muti.
Emi- CD

Tchaikovsky se mostré muy reticente
cuando Balakirev le propuso la idea
de componer una obra basada en
el personaje byroniano. Y tras leerlo
detenidamente, concluyé que en él
mismo se revelaban algunos rasgos
de Manfredo.

WOLF: Dos Lieder. Dieskau / Baren-
boim.
DG -6CD

Compuestos en 1897, en la Ultima
etapa de Wolf, estos dos poemas
byronianos se incluyen entre la corta
serie de Cuatro poemas de Heine,
Shakespeare y Byron. El compositor
emplea procedimientos que intuyen
ya un incipiente impresionismo.

VERDI

IL CORSARO

CABALLE . CARRES ORMAN

VERDI: Il Corsaro. Carreras, Norman,
Caballé. Filarmonia / Gardelli.
Philips - 2 CD

Byron escribié El Corsario en 1814,
mientras pasaba una temporada con
su hermanastra Augusta Leigh. Los
tres cantos que estructura este exten-
so poema son convertidos por Piave
y Verdi en la 6pera homénima estre-
nada en 1848.



Andrés Orozco-Estrada

Entusiasmo sonoro

por Lorena Jiménez

na antena de televisor fue su

primera batuta cuando, con

seis afos, en el salon de su
casa del barrio Manrique de Medellin, el
pequeo Andrés se imaginaba dirigiendo
la Serenata Nocturna de Mozart, que
sonaba en el cassette de una vieja
grabadora; no dejo de sofiar despierto
en la adolescencia y se veia a si mismo
dirigiendo orquestas imaginarias. Hoy,
el director colombiano forma parte
de ese selectivo grupo de batutas,
cuya presencia es habitual al frente
de las orquestas mas prestigiosas del
mundo. Ha sido titular de la Tonkiinstler-
Orchester, la Orquesta Sinfonica de
Euskadi, la Orquesta Sinfonica de la Radio
de Frankfurt (hr-Sinfonieorchester), la
Orquesta Sinfénica de Viena y la Houston
Symphony Orchestra. En la actualidad, es
el director titular de la Orchestra Sinfonica
Nazionale della Raiy, a partir de la
temporada 2025/26, asumira el cargo de
GMD (Generalmusikdirektor) de la ciudad
de Colonia y Giirzenich-Kapellmeister.
Una nueva oportunidad en la trayectoria
profesional del director de sonrisa ancha,
indiscutible magnetismo y un entusiasmo
fuera de toda duda, que siempre ha
aprovechado su energia vital para
asumir nuevos retos, como cuando con
19 afos, y la ilusion en la maleta de ser
admitido en la Universitat fur Musik und
darstellende Kunst Wien para estudiar
direccion musical, abandoné Colombia y
se trasladd a Viena.
Orozco-Estrada no se hace esperar,
responde al momento y a la hora en
punto a la que estabamos citados al
teléfono, las cuatro de la tarde. Su voz
suena cercana y jovial desde su hotel
en Amsterdam, donde va a inaugurar
la temporada de conciertos de la Royal
Concertgebouw Orchestra. Bastan unos
minutos de conversacion con Orozco-
Estrada para comprobar que es un
hombre generoso y atento a quien tiene
al otro lado del teléfono y un conversador
infatigable y vivaz que, libre de los
arrebatos de ego de otros colegas, pone
en cada una de sus palabras un profundo
acento de sinceridad.
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Entrevista

Andrés Orozco-Estrada

En su debut al frente de la Orquesta y Coro Nacionales
de Espana: Die erste Walpurgisnacht, una de las obras
corales mas conocidas de Mendelssohn. ;Qué destacaria
de esta obra basada en la dramatica balada de Goethe?

A mi la obra me gusta mucho... Es una obra un poco extrafa,
porque es como una cantata, pero no tiene un texto sacro; y
tampoco es un oratorio... Y es muy peculiar la manera en la
que Mendelssohn describe a través de la musica los momentos
del texto, porque no sdlo es genial la manera en la que crea
esas melodias y armonias tan bellas, sino también cémo crea
los colores... Es una caracteristica de Mendelssohn, que tam-
bién podemos apreciar en algunas obras como la [taliana o la
Escocesa... Ademas, es una partitura bellisima para el coro...
No es muy intensa, son 35 o 40 minutos como méximo, pero
tiene varios momentos muy bonitos, con el coro mostrando
diferentes facetas de los buenos, los malos, las brujas; funciona
muy bien... Es cierto que es conocida, pero se toca poco... No
sé cuando se habra tocado la Ultima vez en Madrid...

Uno de sus mas entusiastas admiradores, tras asistir al
estreno de Leipzig dirigido por el propio Mendelssohn,
fue Berlioz, a quien también ha incluido en este programa
con la Sinfonia Fantastica, ;qué subrayaria de esta sinfo-
nia programatica? ;Podemos hablar de ciertas similitudes
entre esta Sinfonia y la Pastoral de Beethoven?

Sugeri incluir también esta Sinfonia en el programa porque me
parece que, sobre todo, al final, con toda esa parte tan descripti-
va, con las brujas y con el Sabbat, se parece un poco al tema de la
Walpurgisnacht, la noche donde salen a danzar todas las brujas. ..
Me gustd esa combinacién, aunque, por supuesto, son lenguajes
muy diferentes... En cuanto a la obra de Berlioz como tal, hay
muchas cosas; el programa mismo y la manera tan innovadora y
genial que Berlioz encontré para desarrollar esto que llamariamos
el Leitmotiv, que no es que se lo haya inventado Berlioz... Si co-
ges una Sinfonia de Haydn, practicamente hace lo mismo; tiene
un motivo y con ese motivo hace toda la Sinfonia, pero lo que
mas me gusta de la Fantastica de Berlioz es esa gran dosis de
emocién, de historia... Y, con respecto a la Pastoral, uno, si quiere,
siempre puede encontrar similitudes en toda la musica, pero las
obras, como tal, no tienen mucha relacién... Si es cierto que
marcan un momento histérico porque son las primeras obras con
titulo, con programa y con una pequefia o gran historia... Y, en
ese sentido, si tendrian cierta similitud, pero Berlioz es un formato
de orquesta tremendamente grande y, desde el punto de vista de
la orquestacion, Berlioz crea con esta Sinfonia una obra maestra
que marca parte de la historia de la musica sinfénica... Mahler o
cualquiera mas adelante retoma muchas de estas ideas...

¢ Qué recuerdos guarda de su época como titular de la
Sinfénica de Euskadi (2009-2013)?

Son recuerdos muy bellos... Lo que pasa es que ya fue hace mu-
cho tiempo... Cuando estés dirigiendo en tantas partes, la vida
se hace més intensa; vas pasando por muchos lugares y, aunque
puede que en afnos no sea tanto, para mi es un recuerdo de
hace muchos afos. Pero es un recuerdo que siempre llevaré en
un lugar especial porque fue la primera orquesta, en paralelo
con la TonkUnstler en Viena; dos orquestas grandes, de formato
sinfénico, de gran repertorio y gran nivel, donde me dieron la
oportunidad de comenzar... Yo tenia 31 afos, si no recuerdo
mal, cuando fui titular alli en San Sebastian... Ademas, es una
ciudad bellisima y toda la regién es encantadora; los auditorios,
el publico, la cultura, la comida... (Risas). Y lo recuerdo con
mucha gratitud. Es una pena (son esas cosas de la vida), pero
nunca he vuelto alli, nunca he estado dirigiendo a la orquesta y
nunca he vuelto a pasar por el Pais Vasco...

Actualmente, dirige las orquestas mas importantes de
Europa y ha sido director titular en Frankfurt y en Viena,
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Andrés Orozco-Estrada dirige en octubre un programa
Mendelssohn y Berlioz con la Orquesta y Coro Nacionales
de Espafia.

ademas de dirigir a las principales orquestas estadouniden-
ses como la Philadelphia Orchestra o la Chicago Symphony
Orchestra y haber sido titular de la Sinfénica de Houston...
Desde su experiencia, ;cudles son las principales diferen-
cias entre las orquestas europeas y las americanas?

Yo creo que eso ha ido cambiando, porque, a diferencia de hace
unos afos, cuando empecé a trabajar en Estados Unidos, el mun-
do en el que vivimos hoy es un mundo mucho mas conectado...
Recuerdo una semana en Chicago con Hilary Hahn, haciendo el
Concierto para violin de Dvorédk, que habiamos hecho antes en
Frankfurt, y como quedd en YouTube, las orquestas decian: “ah
si... yo los vi alli...”. Asi que uno ya sabe un poco del otro, y de
cdmo toca y de cdmo suena una interpretacion... Pero, en gene-
ral, se puede decir que hay ciertas caracteristicas muy americanas
como, por ejemplo, el sonido de la seccion de metales, trompetas,
trombones, las mismas trompas son muy brillantes, y es un sonido
muy caracteristico... Y digo, en general, porque también han te-
nido sus cambios; el primer trompeta de la orquesta de Chicago,
por ejemplo, es un espafol... Y cuando estuve en Nueva York, el
segundo clarinete, maravilloso, es espafiol también. Hoy en dia,
en todas las orquestas de Europa encuentras siempre cuatro o
mas espanoles; y muchos en los vientos... Pero respondiendo a
su pregunta; en la mentalidad americana de las orquestas y, creo
que esto tiene que ver un poco con la sociedad, siempre hay una
jerarquia, todo estda muy estructurado. La figura del jefe, o como
se quiera llamar, se respeta mucho, y si eres el director o si eres el
titular de una orquesta, tu tienes la Gltima palabra... En Europa,
sobre todo en las orquestas alemanas y del centro de Europa, hay
que ganarse esa confianza... Si usted mira los directores titulares
de las orquestas americanas y los compara con las orquestas
europeas, se va a dar cuenta... Por ejemplo, el director titular, en
este momento, de Cleveland, Welser-Mést, lleva mas de veinte
afios... Yo no recuerdo en Europa, ya sea una orquesta famosa o
menos famosa, a un titular que haya estado veinte afos... Quiz3,
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“En Europa, sobre todo en las orquestas alemanas y del centro de Europa, hay que ganarse la confianza”, afirma Andrés Orozco-Estrada.

el que mas tiempo estuvo fue Barenboim en Berlin. Creo que
tiene mucho que ver, precisamente, con la mentalidad...

Y hablando de orquestas alemanas, la préxima tempo-
rada iniciard su cargo como Generalmusikdirektor der
Stadt Ko&ln & Giirzenich-Kapellmeister, ;qué significa
para Orozco-Estada este nuevo reto? ;Cuales son sus
proyectos?

Para mi, lo interesante en este cargo son varias cosas... Primero,
es una orquesta que toca muy bien y, ademaés, es una orquesta
de dpera, lo que siempre le da una caracteristica muy especial
al sonido de las orquestas que viven en ese doble mundo...
Esto no quiere decir que sea mejor que otra orquesta que sea
solamente sinfénica, pero si le da una manera muy diferente de
hacer musica y de aproximarse a la partitura; la flexibilidad, el
color... Elmundo de la épera es muy distinto; estén los cantantes,
la escena... Hay tantas variables, que eso hace que la mentali-
dad y la manera de trabajar sean muy diferentes. Y tener esta
oportunidad, personalmente, me gusta mucho porque es todo
un reto, después de haber estado dirigiendo una orquesta de
radio, o sea, una orquesta muy centrada en un programa, donde
todo es muy milimétrico y meticuloso... Y, como usted dice, seré
también el Director de la Opera, un cargo que implica la gran
responsabilidad de hacer, como minimo, dos titulos de épera por
temporada... Y eso es una oportunidad que me alegra muchisi-
mo, porque aunque siempre me ha gustado la épera y cada vez
aprendo maés, nunca he estado al frente de una orquesta y de un
teatro como Generalmusikdirektor... Ademas, puedo combinar

“En Die erste Walpurgisnacht, que dirigiré
ala Orquesta y Coro Nacionales de Espafia,
Mendelssohn crea esas melodias y armonias
tan bellas, que es una caracteristica suya, que
podemos apreciar en algunas obras como la
Italiana o la Escocesa”

estas dos actividades con la orquesta en una ciudad con una
mentalidad tan alegre, abierta y espontanea... Es obvio que la
calidad es siempre el principal objetivo como director de orques-
ta, pero también es muy importante la manera de hacer musica
y lo que se puede aportar desde el punto de vista emocional...
Es decir, que cuando salgamos a tocar, se sienta que estamos
haciendo un intercambio de emociones, que no sea una cues-
tion solamente muy técnica o mecénica... Para mi, eso es muy
importante, y creo que esta orquesta tiene ese potencial. Estoy
deseando empezar ya el afio entrante con ese nuevo proyecto...

Una de esas orquestas que combinan sinfénico y épera es
la legendaria Staatskapelle Dresden, con la que acaba de
dirigir Le nozze di figaro en la Semperoper...

Si, si, y fue algo bellisimo porque el sonido de esa orquesta es
un sonido muy caracteristico, sobre todo esa cuerda tan homo-
génea y compacta... Un sonido que reconoces, pero que no es
anticuado. Y, ademas, me pasé una cosa muy bonita... Hoy en
dia, Mozart, como usted sabe, si se quiere (es una decision que
se toma desde la parte artistica), con todo lo que esos grandes
maestros como Harnoncourt o Gardiner nos han ensefiado a re-
descubrir, se puede tocar de una manera muy diferente a como
se tocaba hace veinte o treinta afios... Y me alegré muchisimo
encontrar una orquesta gue, aungue teniamos pocos ensayos
(es lo normal en ese tipo de teatros cuando se hacen reposicio-
nes), yo notaba toda esa frescura en esa manera muy moderna
de tocar Mozart... Practicamente sélo tuvimos un ensayo cuan-
do pasamos toda la épera y, un par de dias més tarde, fue ya el
estreno... Y recuerdo que en las funciones, simplemente con el
gesto, notaba como la orquesta leia, interpretaba y seguia to-
das estas ideas... Y esa concentracion tan absoluta, es decir, sin
perder la brillantez y el nivel técnico, pero con grandes dosis de
flexibilidad, me encanté... De hecho, antes de tener mi primer
ensayo en Madrid, regreso alli para mi dltimo concierto con la
Staatskapelle en un programa sinfénico... Asi que, una vez mas,
tendré la oportunidad de trabajar con ellos. Es una orquesta
con ese sonido tan alemén y tan bien cuidado, que ha sido muy
importante en la historia de la musica, con Wagner, Strauss...



Entrevista

Andrés Orozco-Estrada

¢Y qué habilidades tiene que tener un director para
conseguir establecer una buena relacién con la orquesta
cuando es director invitado y dispone de poco tiempo
de ensayo?

iMuy buena preguntal... Yo creo que hay dos cosas que son ele-
mentales... Primero de todo, tenemos que saber muy bien qué es
lo que queremos y conocer muy bien la partitura, eso es fundamen-
tal... Voy a poner como ejemplo mi caso la semana pasada con
ese Figaro... Si yo no conozco bien la partitura, no sé exactamente
lo que quiero para poder estar atento a lo que el cantante hace,
si respira o0 no respira, cdmo te responde la orquesta, quién esta
tocando... Y a eso yo le anadiria también, sobre todo, en ese
contexto de poco tiempo de ensayos, esa combinacién de lo que
quieres musicalmente y cémo lo transmites a través del gesto. Si
a la persona que esté al frente no se le entiende, no quiere decir
que no vaya a funcionar; puede funcionar... No todos los directores
han sido grandes virtuosos de la batuta y, sin embargo, tenemos
grandisimos maestros y maestras que hacen musica con otros
recursos, pero, en la mayoria de los casos, las orquestas confian
en la persona que esté al frente y esa persona tiene que responder
y saber exactamente cémo se marca para que se le entienda... Y
luego, adicional a eso, esté la personalidad del que estd al frente
de ese grupo de musicos... En mi caso, sigo aprendiendo cada dia
mas y mas... espero... por lo menos lo intento... Y, en ese sentido,
yo creo que también es muy importante la interaccion, y el respeto
hacia los musicos para que, a la hora de hacer musica, el resultado
sea la combinacion de mis ideas y lo que los musicos te ofrecen...
Por ejemplo, con esa orquesta en Dresde o aqui en Amsterdam
con la Concertgebouw, que son orquestas en las que los musicos
te ofrecen a ti multitud de cosas y tu tienes que estar atento y escu-
char. Hay que partir de tener un oido muy abierto, muy dispuesto...

Volvamos la vista atras, ;como empezé todo?

Yo comencé a dirigir sin estudiar, cuando era muy pequefio, con 13
o 14 afos... Lo disfrutaba mucho y lo hacia como un juego; jugaba
a ser director de orquesta, como cuando uno es pequefo y juega
aser Messi... En ese momento, para mi la batuta era como la capa
de un superhéroe (risas)... Asi es como empecé a dirigir, como
un juego, y lo bonito fue que me dieron la oportunidad de jugar,
dirigiendo la orquesta de cédmara, donde tocaba el violin. Todo
esto lo menciono porque me gusta compartirlo con los directores
jovenes... La musica, en sus inicios, siempre es totalmente emo-
cional y tiene que ver con la belleza, la alegria de que el corazon
se te mueve mas rapido, te saca una sonrisa, una emocion... Toda
esa parte emocional fue el inicio y, para mi, fue muy importante...

Antes mencionaba la técnica; en Viena estudié con Uros
Lajovic, alumno del legendario Hans Swarowsky, ;qué
aprendioé de él?

Cuando llego a Viena, me encuentro con un Maestro como
Lajovic, que me enseid muchas cosas, pero creo que una de
las més importantes es... que me costé mucho, sobre todo al
comienzo, porque venia con muchas ideas de lo que yo crefa que
eraun director... Llegué a Viena cuando tenia 19 afios, lo que pasa
es que, a esa corta edad, ya habia dirigido una orquesta de nifos,
una pre-orquesta y una orquesta de jévenes en Colombia... Asi
que pensaba que ya era mas o menos un director (risas)... Y ob-
viamente, cuando llegué a Viena, tuve que aprender y entender
pues que no... En el fondo, si era un director, pero obviamente
me faltaba todo lo que necesita un director para ser un director
profesional... Y aprendi muchas cosas, como, por ejemplo, a ir
equilibrando poco a poco toda esa energia, toda esa emotividad;
a reducir un poco los gestos y a estar un poco mas organizado. ..
También aprendi a entender la musica desde un punto de vista
mas analitico, entendiendo sus estructuras, analizando el por qué
arménicamente, ritmicamente... Lajovic decia una cosa que yo
siempre comparto y es que cada persona tiene un talento. Es de-
cir, naces con cierto talento, y ese talento no es que acabe pero
tampoco necesariamente crece, lo Unico que hace que crezca
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“La calidad es siempre el principal objetivo como director de
orquesta, pero también es importante la manera de hacer misica
y lo que se aporta emocionalmente”, indica el director.

es el conocimiento... No es que tl puedas llegar cada vez més
alto porque te vuelvas cada vez mas talentoso, sino porque cada
vez sabes mas, y al saber mas, ese talento se potencia mas... Yo
tendria, digamos, algin talento natural, o como se quiera llamar,
pero eso no es suficiente si no lo soportas con conocimiento y
estudio... Técnicamente también aprendi la técnica precisa,
clara, que se entienda... En fin, aprendi muchas cosas...

Y también comenzé a cantar en un coro...

Si, si... Empecé a cantar en un coro amateur muy famoso de Viena,
que se llama Wiener Singverein, y que es el coro de esa famosa
sala... Me presenté al coro y estuve alli cantando varios afios y
fue una experiencia maravillosa; el director es espectacular y
hace que el coro suene como un gran coro profesional y, ademas,
hacen siempre repertorios con las grandes orquestas que vienen
de fuera... Recuerdo que mi primera actuacién con el coro fue
con la Filarménica de Oslo, cuando Mariss Jansons era su titulary
la orquesta estaba en su gran momento... Estuvimos de gira por
Europa haciendo el Requiem de Verdi y la Segunda Sinfonia de
Mahler... Yo habia llegado en marzo a Viena y esto fue en junio,
y entendi que ahi tenfa una fuente de conocimiento tremenda...

Supongo que también aproveché esos primeros afios de
Viena para asistir a los ensayos de los Wiener...

Si, iba a muchos ensayos de todas las orquestas y, especialmen-
te, de la Filarmonica de Viena... Siempre iba a ver a los grandes
Maestros y lo sigo haciendo cuando puedo, aunque ahora no
me queda mucho tiempo, pero siempre lo intento, porque es
bellisimo y aprendes mucho... Aprendi muchisimas cosas del
Maestro Thielemann o Abbado ensayando con la Filarménica
de Viena, que mas adelante me sirvid para aprender lo que es
ser director, la figura, lo que representa...

Y ahora, otra de sus facetas es la de profesor de direccién
orquestal...

Si, ahora tengo una pequena clase de direccion; eso no se cuenta
mucho, pero tengo esa fortuna, porque hace un par de afios me
nombraron profesor de la universidad donde estudié... Recuerdo
cuando caminaba por esos mismos pasillos, para ir a los ensayos,
nervioso yendo a los exadmenes, a las clases de piano, sufriendo el
momento del estudio... Y ahora paso por alli como profesor; intento
recoger todas esas experiencias y todo lo que he aprendido, tratando
de compartirlo con las personas que estan ahi'y te regalan su tiempo
y su talento y sus ganas e interés... Asi que intento recompensarles y
ayudarles para que encuentren también su propio camino...

Gracias por su tiempo, le deseamos una feliz estancia en
nuestro pais para dirigir a la Orquesta y Coros Nacionales
de Espania.



por Dario Fernandez Ruiz

a violonchelista Sol Gabetta
L(Villa Maria, Argentina, 1981)

clausuré la pasada edicion del
Festival Internacional de Santander
con una aplaudida interpretacion
del Concierto para violonchelo y
orquesta en re menor de Eduard
Lalo junto a la Filarménica de
Radio Francia y a las érdenes de
Mikko Franck. La ocasion supuso
su regreso a la capital cantabra, en
cuyo Palacio de Festivales debutd
hace treinta afios cuando todavia
era alumna de la Escuela Superior
de Msica Reina Sofia (1992-94).
La nifia inquieta y decidida de
entonces es hoy una mujer menuda,
rebosante de energia y cordialisima
en el trato. A través del teléfono,
su voz transmite a borbotones
entusiasmo y pasion por lo que
hace, ya se trate de rescatar la
figura de su colega francesa Lisa
Barbier Cristiani (protagonista de
su proximo proyecto discogréfico)
o de evocar sus afios de formacion
en Madrid de la mano de Ivan
Monighetti y Paloma O'Shea, por
quienes siente tanta admiracion
como agradecimiento. Su
permanente actitud de blsqueda
le ha procurado una exitosa carrera
internacional que pretende apurar
mientras el cuerpo aguante y
las ganas de viajar no decaigan.
Entonces, retomara con mayor
intensidad su tarea docente, a la
que ahora se dedica puntualmente
y cuyo proximo hito tendré lugar
el préximo mes de abril con unas
clases magistrales en la Escuela
Reina Sofia de Madrid, donde
empez6 todo.

Sol Gabetta

La busqueda que no cesa
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Sol

Me gustaria remontarnos al pasado méas remoto, el del
primer contacto con el violonchelo. ;Qué le motivé a de-
dicarse a este instrumento?

El primer contacto con la musica en general vino siendo muy
pequefita, con el método Suzuki, al principio con el violin, un
poco con el piano y luego llegd el chelo; fue un crecimiento
lento, muy natural, sin presién. A los siete afos, el violin pasé
a un segundo plano y me quedd claro que mi instrumento era
el chelo; habia empezado a los cuatro y medio y todo me era
mucho maés natural, mas facil con él. Yo creo que habia algo que
lo hacia més apropiado fisicamente para mis manos...

Comprendo. Parece que tuvo las cosas claras desde muy
pronto...

Bueno, la cosa se aclard definitivamente en el momento en que
fuimos a Madrid y conoci la Escuela Superior de Mdsica Reina
Sofiay a lvan Monighetti.

¢Qué recuerdos tiene de aquellos afios? ;Qué es lo que
supuso a nivel personal su paso por la Escuela?

La verdad es que tengo muy, muy buenos recuerdos de la Escuela.
Era pequenia, eran sus primeros afnos, pero se notaba que nacia
con mucha visién, como siempre ha ocurrido con las iniciativas de
Paloma O'Shea. Le estoy muy agradecida. Tener una persona asi
en Espafa es un lujo y para mi es un gran orgullo haber tenido la
suerte de conocer tan joven en mivida a una persona tan visiona-
ria. Creo que el hecho de que fichase a grandes profesores para
la Escuela es admirable, pero ain més lo es su energia y su idea
de traer el mayor nivel posible a un pais.

Apenas diez afios después, obtiene el premio Credit Suis-
se. ;Qué repercusién tuvo aquello en lo profesional?

Hay mucha gente de gran renombre internacional que ha
ganado el premio. A veces, como en el caso de Patricia Kopat-
chinskaya, Vilde Frang o el mio, lo recibimos muy, muy al inicio
de nuestra carrera y eso supone un paso enorme. El hecho
de poder tocar con la Filarménica de Viena, con una persona
como Valery Gergiev, obviamente me abrié muchisimas puer-
tas y me dio ocasiones para desarrollar mi carrera en poco
tiempo de manera muy potente. Cuando una persona lo gana
ya en una fase méas avanzada de su carrera, no sé qué efecto
puede tener, pero para cualquiera de nosotros la posibilidad
de tocar con la Filarménica de Viena no era algo que uno pu-
diera disfrutar tan joven normalmente. Fue un momento clave
en mi carrera.

Me alegro de que haya hecho referencia a ese concierto
con la Filarménica de Viena y Valery Gergiev, porque no
tenia claro que una cosa hubiera tenido como consecuen-
cia la otra.

Si, lo tuvo. Pero lo bueno del premio es que ademaés hay un
seguimiento de la persona. En el concurso, hay una parte que es
una charla personal de una hora, hora y media, porque quieren
saber qué personalidad tienes, a quién lanzan al mercado. Pienso
que buscan a alguien un poco visionario, alguien que también
tenga previsto a dénde llegar.

Creo que si hubieran visto a la Sol Gabetta que, siendo
todavia una nifa, dio aquellos conciertos en Santander, no
habrian necesitado nada mas...

Muchas gracias, pero, mire, cuando me preguntan por los jove-
nes de la generacion de hoy en dia, siempre digo que lo que
intento con mis propios alumnos es que cada persona sea mas
individual en la manera de pensar, porque creo que todo esta
en el caracter de cada uno. A dénde quiere uno llegar. Y eso
empieza desde muy joven.

Entrevista
Gabetta

Todos esos jévenes tocan muy bien ahora...

Efectivamente. Todos los veranos doy una serie de conciertos en
mi festival con gente joven, de entre quince y veinticinco afios.
Hacemos musica de cdmara a un nivel increible, porque el de
hoy es altisimo en orquestas y solistas. No podemos decir que
haya falta de nivel. Pero si es un poco preocupante ver que la
gente joven se pasa horas y horas haciendo su propia publicidad
en Instagram o Facebook, horas que no dedican a otra cosa,
como podria ser un desarrollo, un estudio personal, intentar
comprender lo que uno es y a donde uno quiere llegar. Al final,
por méas que toquen muy bien, ves que hay menos desarrollo del
propio artista, no hay una evolucién en su manera de tocar... Y
es que todo eso lleva tiempo: hay que estar en una [actitud de]
busqueda, hay que escuchar conciertos y hay que encontrar un
equilibrio entre ese promocionarse todo el dia y esa busqueda.
Lamentablemente, el dia tiene veinticuatro horas para todo el
mundo y encontrar nuevos proyectos es algo que lleva muchi-
simo tiempo.

Hablando de proyectos, supongo que usted esté embarca-
da en alguno ahora mismo...

Si. En 2025 verd la luz uno en torno a la violonchelista francesa
Lisa Barbier Cristiani en el que llevo trabajando desde que of
hablar de ella por primera vez, hace diez afios. Entonces, empe-
cé a buscar repertorio y con quién tocar, a averiguar qué obras
estaban asociadas a ellay qué compositores tenia a su alrededor.
Me llevé muchisimo tiempo, aunque evidentemente no le dedi-
qué las veinticuatro horas del dia. Creo que en estos diez afos,
me he hecho més capaz, me conozco més y sé identificar mis
debilidades, en qué cosas soy mas o menos fuerte. No concebi
el proyecto como un producto de venta, aunque pueda haber
quien lo vea como “jAh, fantéstico, la primera mujer chelista!”.
No, no lo hice por eso. A medida que fui conociendo su reperto-
rio y su vida, me di cuenta de que tenia, de que tengo en comun
con ella ese espiritu de bdsqueda que le comenté antes. Ella solo
vivid treinta afios; tenia mucho de pionera; viajaba ella sola con
su arte; con su Stradivarius, atravesé Rusia y llegé hasta China...
Hablamos del afio 1830, aproximadamente. Estaba convencida
de que todo el mundo debia escuchar musica clasica... Me
impresiond muchisimo.

¢Hasta qué punto se identifica con ella?

Nuestros viajes fueron un poco al revés, porque mi familia viene
de Rusia y yo de Argentina me fui a Francia, mientras que ella se
marché de Francia a Rusia, pero si es verdad que compartimos
esa conviccion y la misma determinacién. Incluso he tocado su
violonchelo, que esté en el Museo del Violin de Cremona. Pero
no sabemos mucho mas de ella; puede que fuera hija ilegitima,
pero sus cartas se quemaron y hay mucha confusion. En cualquier
caso, tengo una vida mucho mas estable, aunque siempre me ha
parecido interesante aprender de experiencias como las suyas
y pienso que las cosas no se hacen solas: si uno quiere realizar
algo, tiene que ponerse a ello.

Ha hablado dos veces de la eleccién del repertorio. ;Cé-
mo se las arregla para preparar y abordar correctamente
estilos tan diversos, para moverse entre ese repertorio
tradicional y otro mas moderno o contemporéneo?

Muy buena pregunta, porque probablemente ahi radica el
aspecto mas dificil para un musico: tocar un poco de cada tipo
de estilo e interpretarlo de la mejor manera. El repertorio es muy
vasto, pero entran en juego las influencias que uno va recibiendo
a lo largo del tiempo. A mi, por ejemplo, en el Barroco y el Cla-
sicismo, me influyé muchisimo el trabajo con Giovanni Antonini,
con |l Giardino Armonico. Por otro lado, la influencia rusa que
tuve en mi vida fue enorme y pienso que mi arte de toque tiene
muchos aspectos reconocibles de esa escuela. En cuanto a los
compositores de hoy en dia, creo que no hay que olvidarlos: [co-
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nocer su musica] supone un crecimiento mutuo y también algo
muy necesario para el publico. Hay musica buena y otra que no
lo es tanto, pero eso ha pasado siempre; antes era mas melédica,
hoy lo es menos: nada mas. El pdblico se nos ha quedado en
otra época porque lamentablemente los organizadores no tienen
la confianza suficiente para programar una nueva composicién
junto a una Sinfonia de Tchaikovsky. En Alemania, hay algunos
que lo hacen, pero son pocos en comparacion con la época de
Stravinsky, por ejemplo. Le puedo decir que Ultimamente he tra-
bajado con un compositor espafiol, Francisco Coll, y hemos dado
un paso importante llevando el Concierto que escribié para mi
ante seis mil personas en los Proms de Londres. Es un concierto
técnicamente muy dificil, pero muy bien escrito y muy lucido, con
una gran cadencia para el chelo. A la gente le encanté y fue un
gran éxito. Y hace poco me compuso un Tango para violonchelo
solo del que he subido un fragmento a mi cuenta de Instagram.
Tenemos una relacion muy buena y él sabe que me tiene a su
disposicion para ayudarle a dar a conocer su obra...

Precisamente, su ultimo disco de Mendelssohn junto a
Bertrand Chamayou para Sony, incluye una pieza de él.
Tuve la oportunidad de escucharlo y resefiarlo para RITMO
y recuerdo que escribi algo asi como que ojala todos los
discos que se hicieran estuvieran tan bien planificados y
ejecutados como ese...

Se lo agradezco mucho y realmente me encanta oir eso, porque
para nosotros también fue practicamente el primer disco que he-
mos podido realizar con tiempo. Desde que empezamos a plani-
ficarlo hasta que terminamos de grabarlo, creo que nos llevd dos
afnos. jSony casi nos mata! La idea de Mendelssohn les parecié
muy interesante, aunque después empecé con propuestas como
“no, hay que hacerlo con instrumentos de época, que serd mucho
més interesante”... Excepto alguna cosa como el Andante assai,
que era completamente nuevo para nosotros, habiamos tocado
todo el repertorio muchas veces durante los Ultimos veinte afios,
asi que se puede decir que el disco es casi como un concierto en
vivo, porque los movimientos estan practicamente enteros; sélo
hemos corregido pequenas cosas. Como le digo, para nosotros
también fue una grabacion completamente diferente, pensaday
realizada de otra manera; nunca habiamos grabado asi.

Pero en el disco hay mas que Mendelssohn...

Efectivamente. Cuando ya llevdbamos un afio con el proyecto,
les planteé el tema de incluir composiciones nuevas... Les dije
“Ah, no, no, pues no, no se termind, porque ahora tengo esta
idea y quiero desarrollarla con cuatro compositores”. Cuando les
dije los nombres, me contestaron “; Pero td estés loca? En menos
de seis meses o en un afo no te va a escribir nadie”. Empecé
a llamar a uno, a hablar con el otro y nos dispusimos a esperar.
Francisco [Coll] fue el mas rapido. jYa teniamos algo! Dos meses
después, Wolfgang Rihm me envié dos Lieder ohne Worte. Heinz
Holliger se demoré mucho porque preferia hacer algo sobre
Schumann y ya casi al final llegé la obra de Widmann. Sony tenia
el tiempo muy justo, pero yo queria tener al menos cuatro obras,
una por compositor y jal final, tuvimos mas, porque Holliger y
Rihm nos escribieron cinco obras en totall Fue un disco que
nos llevé muchisimo tiempo, pero lo realizamos como nosotros
queriamos y yo también me digo que asi tendrian que ser los
discos, tedricamente.

Teniendo en cuenta su experiencia docente, no me perdo-
naria si dejara pasar la oportunidad de preguntarle qué le
resulta mas dificil, aprender o ensefiar.

Muy buena pregunta. Pienso que ensefiar es otro arte, otro asunto.
Hay que tener empatia con la persona, con el alumno. Yo procedo
de la escuela rusa, que, si le soy sincera, es una escuela muy dura,
muy exigente, en la que no se lleva mucho eso de la empatia,
pero he tenido una suerte espectacular con lvan Monighetti, por-

que él siempre me ha tratado como un padre. De hecho, cuando
yo tenia veinticuatro afos y estaba estudiando en Berlin, me llamé
para que fuese su ayudante en Basilea. Todavia tenia mucho que
aprender sobre cémo acercarme a otro ser humano, porque la
palabra que uno usa funciona para uno y no para el otro. O la
manera de tocar: los alumnos te ven y algunos te copian muy
bien, pero otros no lo captan. {Son tantos y tan diferentes los
asuntos que un profesor puede trabajar! Pero si no tienes pasion
por eso, no puedes ser profesor. Al principio acababa las clases
exhausta y decia "prefiero tocar porque termino mucho menos
cansada”. Entonces, me preguntaba cémo era posible que él
ensefiase diez horas. Me dijo que todo depende de cuanto te das
porque un alumno te coge toda la energia. jEs normal, para eso
estd ahil... Ensefar es algo que aporté muchisimo a mi manera de
tocar, porque te obliga a tener mucha més empatia con la persona
que tienes enfrente y también con el arte de esa otra persona. De
repente, te viene un alumno, coge un pasaje que tU tocabas asi
desde hace veinte afios y lo toca de otra manera. Dices "A ver,
jpor qué de esta manera?”. Y entonces, abres un poco los ojos.
Es muy interesante. Como un espejo. Una imagen que va y viene.

¢Sigue ensefiando?

Si, por supuesto, pero, como digo, es una actividad muy exigente
y ahora no lo hago tanto. Creo que estoy en el punto més alto de
mi carrera como intérprete, me siento muy a gusto dando concier-
tos, con una técnica ya establecida y motricidad fina en las manos.
Ademas, la cabeza me funciona bien y todavia me siento con la
energia necesaria para viajar. Pero no me gusta dejar la ensefianza.
Por eso, sigo en la Academia de Basilea con un grupo de alumnos
de gran nivel. jY, a propésito, vendré a Madrid el préximo mes de
abril y volveré a la Escuela Superior de MUsica Reina Soffa! Tocaré
un concierto a duo con Patricia Kopatchinskaya en el Auditorio y
después, me quedaré unos dias para dar unas masterclasses.

Sin duda, serd un momento muy especial, una vuelta a sus
comienzos. Deje que termine preguntandole sobre unas
declaraciones suyas que he leido en Internet: “Uno de los
errores mas grandes que puede cometer el intérprete es
tratar de meterse dentro del sentimiento del compositor.
Afortunadamente la musica permite que nos pongamos
en ambiente a través de la partitura, que es el testamento
de su autor. El otro error en el que podemos caer es el de
interpretarnos a nosotros mismos”...

Creo que entonces era mas joven y mas extrema. Lo que proba-
blemente quise decir fue que hay que mantener cierta calma sobre
la escenay, al mismo tiempo, hay que ser muy activa en la busque-
da del sonido. Fisicamente, no soy una intérprete que se mueva
mucho. Pienso que he logrado mas canalizar un poco mi energiay
que todo pase por el sonido, por la parte fisica de lo que realiza un
dedo sobre una cuerda o una mano sobre un arco. Creo que antes
€s0 no era exactamente asi. Y en cuanto a la obra, te la tienes que
apropiar, la tienes que hacer tuya, sin que por ello deje de ser la
musica de Tchaikovsky, Elgar o Martinu. Hoy en dia, para mi hay
algo evidente que no lo era cuando tenia veinte afos y es que hay
cierto repertorio con el que uno logra esto més facilmente que con
otro; se da una afinidad hacia cierta musica con la que a veces, por
ciertas razones de la vida, encuentras un camino. Yo no tenia tanta
afinidad con Martinu, pero, de repente, vi mucho potencial en mi
manera de tocar su concierto, una obra que todavia no estaba muy
extendida. Fui a Nueva York, lo toqué con la Filarménicay la gente
se volvié loca. Esa conviccion del intérprete es muy importante:
cuando tU estds convencido de que con esa obra puedes hacer
algo mégico, pues efectivamente ocurre algo magico.

La conversacién continda unos minutos mas, en los que
recordamos su paso por Santander treinta afios atras y
anticipamos su regreso. Agradecidos y expectantes, nos
emplazamos para ese dia, que culminaria con un sonoro
éxito. Otro mas.
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[van Macias

De Franz Liszt a Los pilares de la Tierra

por Juan Antonio Llorente

nubense de Moguer, a sus 42

afios una biografia lo define

como compositor, director y
pianista, actividad esta Ultima en la
que despunté en los comienzos de su
trayectoria hasta desembocar en el
grupo de cabeza de los compositores
de teatro musical de nuestros dias.
Consagrado como tal desde que,
en 2018, El médico se convirtiera
en el musical méas premiado de la
temporada en Espana.
Con cuatro afnos comenz6 los estudios
de piano con su madre; con trece,
conseguia el Premio Honorifico fin de
carrera, y el titulo, por unanimidad,
de profesor con Matricula de
Honor: la misma calificacion que
recibiria como profesor superior. Tras
completar su formacion con grandes
nombres del pianismo internacional,
fue galardonado en més de veinte
concursos, presentandose como
solista en los principales auditorios del
mundo, reconociéndosele en el Festival
Piano aux Jacobins de Toulouse como
uno de los mejores pianistas europeos
"por su enorme personalidad y
carisma”. Con 18 afios dio rienda suelta
a su pasion docente creando el Liceo
Municipal de Moguer, hoy modelo
en formacion musical y escénica. Su
conversion, como la caida paulina del
caballo, se produjo tras su paso en
Boston por el Master en Composicion
e Instrumentacion de Msica para
Cine y Television, reorientando sus
intereses hacia el musical, género que
descubrié en su infancia, le deslumbré
en su adolescencia y en el que hoy se
acredita entre las primeras figuras con
rango internacional. Su mayor apuesta
se materializara el 20 de noviembre
con el estreno de su proyecto mas
ambicioso: Los pilares de la Tierra,
basada en el best seller homénimo
de Ken Follett, que ha confirmado su
presencia en ese dia.
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Ilvan Macias

Hay que ser muy valiente para lanzarse a escribir musi-
cales sin un corpus de composiciones previas...

He escrito algunas obras de cémara, pero en lo que real-
mente estoy centrado es en el teatro musical. Porque hay un
camino muy importante por hacer en ese terreno en Espana,
donde percibo un paréntesis, y esto es una reflexion muy
profunda, entre la zarzuela, la 6pera del pueblo, en la que
fuimos absolutos creadores, y la llegada de los musicales, en
los que existe un vacio creativo muy importante, siendo en
ese apartado Madrid la tercera o cuarta ciudad del mundo,
como dicen, aunque yo pueda discrepar. Lo innegable es
que lo es por el nimero de titulos que se simultanean. Sin
embargo, no hay espectéculos de creacién. Ahi nace nuestro
planteamiento: si el publico consume ese tipo de teatro es
porque le ha gustado. Siendo asi, jpor qué no puede haber
una escuela propia? O retomar aquella época creativa a la
que me referiay, en vez de importar, exportar.

Su formacién en el Berklee College of Music de Boston,
¢fue crucial?

Como me gusta mucho estudiar y me fascina la muasica de
cine, lo hice por adquirir recursos para lo que pudiera venir.
Luego llegd la aplicacién al teatro. Pero ambas actividades
no estaban relacionadas en el primer momento.

Bandas sonoras tampoco ha escrito...

Porque no ha caido en mis manos el proyecto audiovisual
que me ilusione, en un momento en que tengo tantisimo
trabajo. Aunque tienes que comer, cuando eres musico,
cuando eres artista, no sélo el tema econdmico te mueve. De
las propuestas que me han llegado, hay una interesante, que
estd parada y no sé si saldré adelante. Es la Unica que hasta
ahora me ha movido a decir: en esta historia me gustaria
estar involucrado. Pero es un territorio en el que exploraré,
cuando llegue el momento. En la paciencia va la virtud, y
como hay que saber elegir bien los companeros de viaje y las
aventuras en que te comprometes, el primer paso que dé en
esa direccién tiene que ser lo suficientemente serio.

Que El médico se haya representado en la Republica
Checa y, recientemente, en una gira por Alemania, ;es
razén para considerarle referencia del "musical espafiol”?

Mas alla de que son cinco musicales estrenados en Esparia los
que acumulo, que me cuelguen esos titulos afecta cero a mi
actividad. Mi dia a dia es musica, amigos y estudios. Lo que no
quita que apostemos, en plural, por ser generadores no sélo
de teatro musical espafol exportable, porque queremos hacer
mas cosas que enriquezcan nuestro Patrimonio cultural. Si E/
tiempo entre costuras bebe claramente de la influencia musi-
cal espanola, el resto de mis obras no. Aun asi, una periodista
norteamericana me decia que, analizada desde fuera, para
ella El médico es una obra claramente europea escrita por un
espaniol, algo de lo que yo no soy consciente. Cuando me lo
dijo, me puse a escucharlo, porque mi primer critico tengo que
seryo. Y si lo empiezas a analizar, si hay ciertas reminiscencias,
porque la manera de escribir y la de orquestar son otras. La
influencia americana existe porque he visto esos espectéculos,
pero no es mi formacién, mi dia a dia. Vivo en Huelva, en el
mar, y eso tiene que afectar en alguna manera.

Cuando dice hacer mas cosas, ¢a qué se refiere? ;Zar-
zuela? ;Opera?

Me encantaria escribir zarzuela, épera... Y hacer teatro con
mucha base musical sin que sea cantado. Y danza... Al final,
me gusta tocar todas las disciplinas. Estamos muy centrados
en el teatro musical porque esté funcionando y tenemos los
préximos tres o cuatro afios repletos de proyectos. Hablando
con el productor me empecé a reir, porque cinéndonos a la

temporada que viene, es casi imposible hacer todo lo que él
pretende en un afo. Aunque luego acaben siendo dos. Esto
significa que hay demanda, y si lo piden es porque funciona.
La pescadilla que se muerde la cola. Se consume producto
propio, porque conecta de manera diferente, no me cabe
la menor duda. El tiempo entre costuras estéd funcionando
tan bien porque el espectador conecta el doble al tratarse
de musica escrita por un espafol para una historia escrita
por una espanfola. La audiencia conecta de forma distinta a
cuando la historia no nos toca para nada.

i , ¢le pu itir ma asi
Al espaiiol no lector, ;le puede transmitir mas la musica
que el texto si no conoce el libro?

Creo que si. Si hablamos de Los pilares de la Tierra, podria
ser la musica “para un libro”, por estar extraida de la emocién
nacida entres sus paginas. No hay una sola nota que no esté
relacionada con su lectura. Al ser tan grande mi respeto por
lo que ha hecho un autor y por una obra original, la mayoria
de la gente siente que ve el libro. Quien no lo ha leido, sale
con ganas de hacerlo. Estd comprobado: se estrena el musi-
cal y el libro se empieza a comprar y, a medida que avanzan
las representaciones, las ventas de ese titulo se reactivan.

Esa sensacién la vivid con Noah Gordon, autor de El
médico...

La historia con Noah Gordon es preciosa. La respuesta de
su hijo y agente, Michael, que ahora es muy amigo mio,
cuando le dijimos que queriamos hacer un musical sobre El
médico, fue: “estamos dispuestos a hablar de cualquier titulo
de Noah, menos de El médico, su obra cumbre”. Al insistir
en que era la que nos interesaba, dijo que “debia tener una
oferta irrechazable”. Nos pusimos a trabajar y le llamamos: la
tenemos. Nos reunimos en Barcelona, y la “oferta irrechaza-
ble” se concretd en un ordenador y unos auriculares. Hemos
compuesto un numero, dijimos. Si te gusta, buscamos la
financiacién. En caso contrario, ahi lo dejamos. A la mitad del
prélogo se quitd los cascos y dijo “esto es la hostia, tenéis
que ver a mi padre”. A la semana siguiente volamos a Boston
para conocer a Noah. A medida que iba interpretando mi
musica en el piano, él iba reconociendo los pasajes de su
obra en las partes del musical y empezamos a trabajar. Confid
cien por cien desde el principio.

¢Hasta dénde le permiten, o se permite, jugar con el
texto?

El libreto lo firmamos siempre el dramaturgo y yo, aunque
en mi manera de trabajar, la dramaturgia la haga la musica,
trabajando la emocién de los personajes por separado,
en grupo... Suelo guiar al dramaturgo en lo que necesito,
intentando ponernos en el lugar del publico. Es cierto que
después de tantos trabajos con Félix Amador, mi libretista de
siempre, nos entendemos a la perfeccién. Sabemos qué bus-
camos, y hablamos mucho antes de las propuestas. Y hace un
trabajo excepcional en la dramatizacién de los libros. Sabe
qué contar y qué no. Las palabras las pone él, mas alld de
que en un trabajo de creacion hay algunas que se cambian,
se quitan, frases que se acortan... No sélo por nosotros: por
todo el equipo; por los actores. Al final, la frase que nos pare-
cia genial, no resulta orgénica al decirla, y hay que cambiarla
en el momento del ensayo. En un momento dado, la idea
te llega de cualquier lado, de cualquier fuente, de cualquier
persona. Somos un equipo y la voz cantante es la del grupo,
teniendo claro que la musica es el elemento que distingue un
musical. Si se llama asi es por algo. Una épera puede tener un
magnifico libreto, pero al final se recuerda por el compositor.
En los musicales aun no estamos en ese punto, pero el publi-
co va a verlos porque hay musica. Y nosotros queremos que
ese elemento sea el diferenciador.



“En un momento dado, la idea te llega de cualquier lado, de cualquier fuente, de cualquier persona”, afirma el compositor Ivan Macias.

En memoria de Primitivo Lazaro, que apostd firmemen-
te por usted, preside la Fundacién que lleva el nombre
del Maestro. ;Seria la réplica espafiola al Sistema ve-
nezolano?

La Primitivo Lazaro dio paso al proyecto Liceo Mdsica de Mo-
guer y ahora estamos en el proceso de crear una Fundacién
Liceo, que va a ser cien por cien educativa. Lejos de la idea
del Sistema de Abreu, lo que nosotros hacemos con la Fun-
dacién, en este caso también con el Ayuntamiento, es que los
nifos a partir de los cuatro afios reciban una formacién musical
muy barata, con becas para los que no pueden acceder. Asi,
en una localidad como Moguer, de 22.000 habitantes, hay un
centro en el que estudian musica entre 500 y 600 alumnos. No
solo nifios. También personas mayores que quieren iniciarse
en esta disciplina con un plan de ensefianza alternativo al
de los conservatorios. Se puede aprender de manera ltdica
o a través de un programa formativo, para llegar al grado
superior con muchas habilidades practicas. En cuanto al mé-
todo, més que “sistema” soy un poco antisistema respecto
a cdmo se ha implantado en Espana la educacién musical.
Hablando con otros musicos y compareros, me consideran
en cierta medida el revolucionario: tengo mi titulo superior,
he pasado el Conservatorio con las méximas calificaciones,
bla, bla, bla... Cosas que se ponen en el curriculum... Lo que
he aprendido de musica ha sido fuera del conservatorio. jPor
qué? Porque al final hay dos alternativas: si te quieres dedicar
a la musica en vivo, tiene que ensefarte alguien que sepa
hacerlo, porque los pardmetros son muy distintos cuando
estds en el escenario. Mis principales maestros, de los que
he aprendido, son Ana Guijarro y Josep Colom, dos de los
grandes pianistas de Europa, ganadores de los concursos
méas importantes del mundo. Josep sabe como enfrentarse

a la audiencia, porque sabe lo que es un escenario. Eso no
te lo puede ensefiar alguien que nunca ha puesto el pie en
un teatro.

No es su caso. Después de pasar aquella ensefianza re-
glada, antes de ser invitado por Ashkenazy para audi-
cionar en Lucerna, completé su formacién, entre otros,
con dos grandes maestros hidngaros como Ferenc
Rados y Gydrgy Sandor, defensores de un pianismo
espectacular de compositores como Liszt...

Liszt era mi compositor favorito; con doce o catorce afos, en
plena efervescencia de adolescente, yo era muy Liszt, tocaba
muchisimo su musica y mi obra de concurso era Campanella
siempre. Campanella, campanella, campanella... desde muy
pequeno me senti fascinado por la Campanella.

Penderecki se declaraba adicto a procrastinar. Usted va
por delante o a la carrera...

Soy procrastinador puro, por eso tengo una disciplina que me
lo impide. Soy muy disciplinado, y tengo muchisima capacidad
de concentracion. Mi pareja y mis amigos me lo dicen. Si tengo
que componer, puedo estar en un bar escuchando musica, con
un ruido enorme, pero por poco tiempo. Enseguida tengo que
pasar a otra cosa que me resulte mas productiva, por aquello
de que las musas te pillen trabajando. Puedo estar con una
copa de vino, que me encanta, y trabajando. Todo el dia. Al le-
vantarme alguna mafana el cuerpo me dice: hoy no vas a hacer
nada, pero al final vence la disciplina: tienes que ponerte, eres
un afortunado, trabajas en casa, en la musica, con un piano,
creando... Y como esa es la mejor recompensa que te puede
brindar la vida, me pongo fechas y las cumplo rigurosamente.
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ORQUESTAY CORO

COMUNIDAD DE MADRID

TEMPORADA 24,25

DIRECTORA ARTISTICA Y TITULAR

Alondra de la Parra

CICLO SINFONICO Sala Sinfonica Auditorio Nacional de Masica

1-RAICES
24 de septiembre de 2024

Orquestay Coro de
la Comunidad de Madrid

Manuel de Falla

El Sombrero de Tres Picos
(Suites1y 2)

Joaquin Rodrigo
Concierto de Aranjuez

Maurice Ravel
Daphnis et Chloé (Suites 1y 2)

P. Sainz Villegas GUITARRA
Josep Vilai Casaias DIR.cORO

Alondra de la Parra
DIRECTORA

VI-LA CANTATA

DEL PECADO

17 de febrero de 2025
Orquestay Coro de

la Comunidad de Madrid
Pequenos Cantores (ORCAM)

Coro Nacional de Espana

Richard Strauss
Suite de El Caballero de la rosa +

Carl Orff

Carmina Burana

Ruth Iniesta soprano
Santiago Ballerini TENOR
Edward Nelson BARriTONO
Josep Vilai Casanas pIR.cORO
M. Angel Caflamero DIR.CORO
Ana Gonzalez DIR. PEQ CANTORES

Francois Lopez-Ferrer
DIRECTOR

I1- PURA EXPRESION
14 de octubre de 2024

Orquesta de la Comunidad
de Madrid

Johannes Brahms
Sinfonia n°3 en fa mayor, op. 90

Antonin Dvorak
Sinfonia n°7 en re menor, op. 70

Alondra de la Parra
DIRECTORA

Vil NO SOLO MUSICA

17 de marzo de 2025

Orquesta de la Comunidad
de Madrid

Efrain Oscher
Concierto para contrabajo
y orquesta +

P.1. Tchaikovsky

Sinfonia n°4 en fa menor, op. 36

Edicson Ruiz conTrRABAIO

Christian Vasquez
DIRECTOR

Il - CATARSIS
5 de noviembre de 2024

Orquestay Coro de
la Comunidad de Madrid

W. A. Mozart

Sinfonia n°31 en re mayor,
K. 297 "Paris"

Misa en do menor, K. 427

Siobhan Stagg soPraNO
Olivia Vermeulen soPRANO
Antoni Lliteres TENOR

Manel Esteve Balo

Josep Vilai Casanas DIR.CORO

Alondra de la Parra
DIRECTORA

Viil-LOS COLORES

DE AMERICA
20 de abril de 2025

Joven Orquesta de
la Comunidad de Madrid

John Adams

Short Ride in a Fast Machine +

George Gershwin
Concierto en fa mayor

M. C. Guarnieri
Tres danzas brasileiras +

Astor Piazzolla
Tangazo

Arturo Marquez
Danzén n°2

Thomas Enhco piano

Alondra de la Parra
DIRECTORA

TIEMPO DE CAMARA Sala de Camara Auditorio Nacional de Msica

I- EL ALMA DE LOS
VIENTOS
27 de octubre de 2024

Conjunto instrumental y
Coro de la Comunidad
de Madrid

Igor Stravinsky
Anton Bruckner

Josep Vilai Casanas
DIRECTOR

Descubre
la programacion
en nuestra web

I1- UNA INVITACION
AVIAJAR

22 de noviembre de 2024

Coro de la Comunidad
de Madrid

Henri Duparc
Mel Bonis
Gabriel Fauré
Claude Debussy
Mel Bonis

S.D. Sandstrom
S. Rachmaninoff
Yves Castagnet

Karina Azizova PiANO

Marc Korovitch
DIRECTOR

tus abonos
y entradas

-LA IL\']L\ INVISIBLE
DE KODALY A BRITTEN
8 de febrero de 2025

Coro de la Comunidad
de Madrid

H. Balfour Gardiner
Benjamin Britten
Zoltan Kodaly
Maurice Duruflé
Gabriel Fauré

David Malet 6reaNO

Johannes Prinz
DIRECTOR

Canales de Venta

IV-VIAJE ESPIRITUAL
16 de dicembre de 2024

Orquestay Coro de
la Comunidad de Madrid

G. F. Handel

El Mesias HWV 56

Irene Mas soPRANO
Anna Alas CONTRALTO
Juan Sancho TENOR
Elias Arranz Bajo

Javier Carmena DIR.CORO

Josep Vilai Casanas
DIRECTOR

IX - UNA MUSICA
SOLEMNE
20 de mayo de 2025

Orquestay Coro de
la Comunidad de Madrid

Coro del Teatro de
la Zarzuela

Hubert Parry

Blest pair of sirens +

F. Mendelssohn

Sinfonia n°2 en si bemol mayor,
op. 52 “Lobgesang”

Anna Denis SoPRANO

A. Tarniceru SOPRANO

Robert Murray TENOR

Josep VilaiCasanas DIR.CORO
Antonio Faur6 DIR.coro

Paul McCreesh
DIRECTOR

IV- CUMPLEANOS
FELIZ
11 de abril de 2025

Coro de la Comunidad
de Madrid

Programa
a determinar

Miguel Groba

Jordi Casas

Pedro Teixeira
Josep Vilai Casanas
DIRECTORES

web: fundacionorcam.koobin.org
Auditorio Nacional de Msica: una hora antes del concierto
Atencion del abonado y pablico: 910 867 931

V-ELVIOLIN
DE BRAUNSTEIN
13 de enero de 2025

Orquesta de la Comunidad
de Madrid

Grazyna Bacewicz
Obertura +

A. Dvordk / G. Braunstein
Rapsodia sobre Rusalska +

N. Rimski-Korsakov
Sheherazade, op.35

Guy Braunstein vioLiN

Alondra de la Parra
DIRECTORA

X-ALFAY OMEGA
2 dejunio de 2025
Orquestay Coro de

la Comunidad de Madrid

Joven Orquesta de

la Comunidad de Madrid
Coro de Radio Television
Espanola

Gustav Mahler
Sinfonia n°2 en do menor
“Resurreccién”

Serena Saez SOPRANO

E. Semenchuk MEzzosoPRANO
Josep VilaiCasanas DIR.CORO
Marc Korovitch pir.coro

Alondra de la Parra

DIRECTORA
+ Primera vez ORCAM
Auditorio
Nacional *******
de Msica
Comunidad
de Madrid

Onxo

www.fundacionorcam.org
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El Cuarteto Belcea seré el encargado de abrir la pro-
gramacion del ciclo Liceo de Camara XXI del Centro
Nacional de Difusién Musical (CNDM) este proximo dia
11, junto a la reconocida violista Tabea Zimmermann,
interpretando dos Quintetos de Mozart, los KV 406 y
515. El ciclo contard con conciertos del trio “imbati-
ble” que forman Yamen Saadi, Sara Ferrandez y Kian
Soltani; Elisabeth Leonskaja con el Cuarteto de Cuerda
de la Staatskapelle Berlin, el Cuarteto Casals, el trio
formado por Vilde Frang, Valeriy Sokolov; el ensemble
con Jonathan Biss, Liza Ferschtman, Malin Broman vy
Antoine Lederlin; el Cuarteto Cosmos o el dio Patricia
Kopatchinskaja y Sol Gabetta (ver entrevista en RITMO
este mes).

Ademds, otro gran cuarteto de cuerda espanol, el
Cuarteto Gerhard, estard acompafado de la pianista
Judith Jauregui, asi como Gautier Capucon y Alexan-
dre Kantorow cerrarén el ciclo de forma irresistible:
Beethoven, Brahms, Messiaen y Franck. Y el concierto
extraordinario de esta edicidn correrd a cargo nada
menos que de la violinista Janine Jansen y el pianista
Denis Kozhukhin.

El Teatro Real ofrece en octubre (dias 15 al 22) una
nueva y cautivadora version de El lago de los cisnes de
Tchaikovsky, presentada por el prestigioso Ballet de San
Francisco, bajo la direccién artistica de Tamara Rojo. Se-
ra el debut en Espana de la coredgrafa madrilefia como
directora de la comparniia y en la que la coreografia de
Heigl Tomasson, inspirada en la original de Marius Pe-
tipa y Lev Ivanov, da nueva luz al personaje de Odette.

Este Ballet en 4 actos, con musica de Tchaikovsky y libreto
de Vladimir Begichev y Vasily Geltser, se estrené en el Tea-
tro Bolshoi de Mosct el 4 de marzo de 1877 y en el Teatro
Real el 19 de abril de 2006. El equipo artistico esta formado
por Helgi Tomasson (coreografia), Julio Bocca (instructor de
danza), Jonathan Fensom (escenografia y vestuario), Jenni-
fer Tipton (iluminacién), Sven Ortel (disefio de proyecciones)
y Michael Ward (caracterizacién, maquillaje y peluqueria).
Con la Orquesta Titular del Teatro Real, dirigida por Martin
West, la coreografia del pas de deux del cisne negro y el
acto ll se inspiran en el clasico de Marius Petipay Lev Ivanov.

=>=> www.teatroreal.es

© MAURICE Haas

El Cuarteto Belcea inaugura el ciclo Liceo de Camara XXI
del CNDM.

Centro Nacional de Difusiéon Musical
Mes de octubre
Liceo de Camara XXI
Auditorio Nacional de Musica (Sala de camara)

=>=> www.cndm.mcu.es

Arcadi Volodos cerrara el XXII
Festival de Piano
Rafael Orozco de Cordoba

El pianista ruso Arcadi Volodos seré el protagonista de
la clausura del XXII Festival de Piano Rafael Orozco,
organizado por la Delegacion de Cultura y Patrimonio
Historico del Ayuntamiento de Cérdoba, que se cele-
brara del préximo 30 de octubre al 23 de noviembre. En
esta fecha, el reconocido intérprete ofrecera un recital
en el Teatro Géngora (20 horas) con obras de Schubert
(Sonata D 845), Schumann (Davidsbindlertdnze Op. 6)
y Liszt (Rapsodia hingara n. 13). Las entradas ya estéan
a la venta, con precios de 21 euros en butacay 17 en
entresuelo.

Volodos es una de las grandes figuras de la escena
pianistica internacional, siendo este recital su segundo
concierto en Cérdoba, ya que formé parte del progra-
ma del Festival en 2008.

El Festival, cuyo director artistico es Juan Miguel
Moreno Calderén, ofrecerd un afo mas un programa
marcado por la calidad y la variedad, con notable
presencia de artistas internacionales, y se desarrollara
en distintos escenarios de la ciudad, y en sus ya mas
de dos décadas de historia, el Festival de Piano Rafael
Orozco de Coérdoba, que nacié con los objetivos de
mantener viva la memoria del pianista cordobés (1946-
1996) y situar a la ciudad en el mapa pianistico inter-
nacional, ha recibido a grandes figuras de proyeccién
mundial como Grigory Sokolov, Elisabeth Leonskaja,
Nikolai Lugansky, Boris Berman, Vladimir Ovchinnikov,
Ludmil Angelov, Javier Perianes, Yulianna Avdeeva,
Katia y Marielle Labeque, Alexandre Kantorow o Jorge
Luis Prats.



Temporada 2024 /25 de la
Orquesta Ciudad de Granada

La Orquesta Ciudad de Granada inicié su temporada
el pasado 7 de septiembre, con el concierto gratuito
“Grandes coros de épera” (Fiesta con la OCG), acom-
pafiada por el Coro de la OCG, bajo la direccién de
Lucas Macias, director artistico de la formacién. La tem-
porada de abono comprendera 26 conciertos, distribui-
dos en cuatro ciclos: 2 conciertos del espacio barroco,
11 del espacio sinfénico viernes, 6 del sinfonico sédbado,
4 en el espacio Dvorék, y 3 conciertos del ciclo familiar.
A ello su sumaréan los 30 conciertos didacticos progra-
mados, que se corresponden con los tres programas
familiares. La suma total asciende a 59 conciertos, que
se desarrollaran entre septiembre 2024 y mayo 2025, y
todos tendrén lugar en el Auditorio Manuel de Falla,
excepto la Fiesta, y donde se ofertan méas de 70.000
butacas.

Junto al director artistico Lucas Macias, se pondrén
al frente de la OCG 11 directores, de los que cuatro
son mujeres, y participaran mas de 30 solistas a lo largo
de la temporada para interpretar méas de 70 obras, dos
de las cuales seran estrenos absolutos. Entre los direc-
tores e intérpretes de la temporada, destacan Joseph
Swensen, Christian Zacharias, Pablo Gonzélez, Victor
Pablo Pérez, Mireia Barrera, Ton Koopman, Audrey
Saint Gil, ltsvan Vardai, Jonathan Mamora, Jaeden Izik-
Dzurko, Javier Comesanfa, Alexandra Conunova, Birgit
Kolar, Chen Reiss, Alicia Amo, Maria Espada u Olga
Mikytenko, entre muchos otros.

@ =>=> www.orquestaciudadgranada.es

Citas en octubre con Ibermusica

Tras el concierto del dia 1 de octubre con la Orquesta
Filarmonica de Viena y Daniele Gatti, las citas de este
mes en lbermdsica nos traen a una de las grandes or-
questas centroeuropeas, la Tonhalle-Orchester Zirich,
que regresa tras su brillante debut en 2018, esta vez
bajo la batuta de su titular Paavo Jarvi, en dos pro-
gramas los dias 29 y 30. En el primero de ellos, estara
como solista Lisa Batiashvili en el Concierto para violin
n. 2 de Prokofiev, programa que se completa con la
obertura de Don Giovanni de Mozart y la Sinfonia n. 6
de Shostakovich.

La segunda cita de la Tonhalle-Orchester Zirich se
centra en una Unica obra, la Séptima Sinfonia de Mahler,
una gozada con un especialista como es el director
estonio.

Tonhalle-Orchester Ziirich
Director: Paavo Jarvi
Solista: Lisa Batiashvili
Mes de octubre
Auditorio Nacional de Musica

@ =>=> www.ibermusica.es

Ciclo de Grandes Autg
e Intérpretes de la M¢

Auditorio Nacional 2024-2025

»
U A Universidad Autonoma
de Madrid

MONGIBELLO ISLAND

André JahJah Jazz Trio
26 de octubre

MUSICA POETICA

LOS ESPiRITUS ANIMALES
BARROCO TEMPRANO FRANCES

Agrupacion de Camara
16 de noviembre

CUENTO DE NAVIDAD .
Agrupacion de Camara

Narrador, bailarines y coro

21 de diciembre

‘ MUSICA POR LA PAZ

ANNA FEDOROVA Y 0SCYL
Orquesta Sinfonica de Castilla y Leon
Pablo Gonzalez director

Anna Fedorova piano

28 de febrero

ZARZUELA: LOS LOCOS

Camerata del Prado

Tomas Garrido direccion musical
Ana Contreras direccion escénica
23 de marzo

CONJUNTO WASHINGTON
RITMOS DE MODA EN LA

ESPANA DE LOS ANOS ‘20

26 de abril

OPERA PER TUTTI!
GRAN GAILA LIRICA DE

ARIAS Y COROS DE OPERA
Orquesta Reino de Aragon
Ricardo Casero director

23 de mayo

EL SON CUBANO

Estrellas de Buena Vista y Mas
25 de junio

Entradas y abonos en:
91497 4978
52ciclo@uam.es
csipm.koobin.es

Centro Superior de
Investigacion y Promocion
de la Musica (CSIPM-UAM)

Informacion y entradas

[=]xg (o]




Act

La Sinfonica de Navarra inaugura
temporada con Elisabeth Leonskaja

Bajo el tema universal de la Metamorfosis, “esta tem-
porada explora el fendmeno del cambio tal y como se
captura en la musica y refleja los cambios trascendenta-
les que agitan constantemente nuestro mundo”, asegurd
durante la presentacién Perry So, director titular y artisti-
co de la Sinfénica de Navarra. La temporada se inaugura
este 10 de octubre en Pamplona y el 11 en Tudela con
Amor y tormento, conducido por Perry So. La solista sera
Elisabeth Leonskaja, que ofrecera el Concierto para pia-
no n. 2 de Tchaikovsky. El programa se completa con Las
criaturas de Prometeo, de Beethoven.

Esta temporada incluye nombres como Sarah Willis,
Chloé van Soetestede, Alena Baeva, la Orquesta de la
Comunidad de Madrid y su directora Alondra de la Parra,
Guy Braunstein, Andrea Marcon, Jaeden Izik-Dzurko, So-
fia Esparza, Gillen Munguia, Leticia Vergara, losu Yeregui,
Antoni Wit, Francois Lépez-Ferrer, Clara Andrada, Jessica
Cottis, Camille Thomas, Miren Urbieta Vega, Ketevan
Kemoklidze, Antonio Poli o Gerard Farreras, entre otros.

El abono general para la temporada en Pamplona
incluye los 12 conciertos y se podréd adquirir hasta el
9 de octubre. Las entradas sueltas para los conciertos
en Pamplona estdn a la venta desde el pasado 5 de
septiembre en la oficina y web de Fundacién Baluarte,
la taquilla y web del Auditorio Baluarte, asi como en
los teléfonos 948 229 217 / 948 066 061. La temporada
ofrece ademas actividades didacticas, socioeducativas,
conferencias, etc.

== www.orquestadenavarra.es
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52 Ciclo de Grandes Autores e
Intérpretes de la Musica

El Centro Superior de Investigacién y Promocién de la
Mdsica de la Universidad Auténoma de Madrid presenta
la 52 edicion del Ciclo de Grandes Autores e Intérpretes
de la MUsica. Una temporada de siete conciertos de abo-
no y un concierto extraordinario en el Auditorio Nacional
en la que se pretende “iluminar aquellos rincones del
universo sonoro que a menudo quedan en penumbra”.

La temporada comienza el 26 de octubre con el jazz
del André JahJah Jazz Trio; el 16 de noviembre se
presenta una vision del Barroco temprano francés con
“Musica Poética: Los Espiritus Animales”, que destaca
la capacidad de la mUsica para crear emociones, con la
soprano Manon Chauvin, entre otros. El 21 de diciem-
bre se presenta un espectaculo para ninos y adultos
“"Cuento de Navidad” y el 28 de febrero, la pianista
Anna Fedorova, la Orquesta Sinfénica de Castilla y
Ledn y Pablo Gonzélez, en el tradicional concierto en
memoria del profesor Francisco Tomas y Valiente. Ya el
23 de marzo sera la ocasion de disfrutar de la zarzuela
cémica Los Locos, de Félix Maximo Lépez, con La Ca-
merata del Prado, bajo la direccién musical de Tomas
Garrido y la direccion escénica de Ana Contreras. El 26
de abril se muestra un concierto dedicado a los ritmos
de moda en la Espafa de los afios 20 con el Conjunto
Washington, cerrando la temporada el 23 de mayo con
una Gala Lirica con la Orquesta Reino de Aragdn, bajo
la direccién de Ricardo Casero, e importantes cantan-
tes nacionales.

=>=> www.uam.es/uam/csipm

Octubre en la Orquesta y Coro Nacionales de Espaia

La Orquesta y Coro Nacionales de Espania presenta este
mes de octubre cuatro citas sinfonicas y tres del ciclo
“Satélites”, con los solistas de la OCNE. El mes arranca
con la narracion de José Coronado en la cantata Ivan el
Terrible de Prokofiev, en un programa que se completa
con obras de Takemitsu y Chaminade y direccién musical
de Pablo Gonzélez (dias 4 a 6). El Sinfénico 3 nos trae al
director Andrés Orozco-Estrada (ver entrevista en RITMO
este mes) en un programa con Mendelssohn y la Sinfonia
Fantastica de Berlioz (dias 11 a 13). El cuarto lleva la firma
de dos grandes y jovenes intérpretes del momento, la
directora Joana Mallwitz y el pianista Francesco Piemon-
tesi, con el Emperador de Beethoven (dias 18 a 20). Y
el quinto sinfénico de la temporada tiene como prota-
gonista al compositor Jérg Widmann, que sera a su vez
clarinetista y director, en una triple faceta que demuestra
el genio del musico aleman (dias 25 a 27).

Los “Satélites” arrancan el dia 8 con el programa “De
Viena a Paris”, prosiguen el dia 22 con “La evolucién del
cuarteto de cuerda de Felix Mendelssohn” y se cierran este
mes con las sopranos Delia Agindez e Irene Badiola, entre
otros solistas, con “Aquelarre” (dia 29).

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

=>=> http://ocne.mcu.es
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El conocido actor José Coronado sera el narrador en la
cantata Ivdn el Terrible de Prokofiev.
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7 septiembre 2024
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COROS DE OPERA

CORO OCG (Héctor E. Marquez, director)
LUCAS MACIAS director

13 septiembre 2024

CONCERTI GROSSI

VIVALDI, BACH y HAENDEL

PETER BIELY violin
GORDAN NIKOLIC violin y director

20 septiembre 2024

BARRGEo

BACH, MARCELLO y HAENDEL
LUCAS MACIAS oboe y director

27 septiembre 2024

P%Mg%&éﬂAIVIOLONCH ELO

SMETANA y DVORAK

ISTVAN VARDAI violonchelo
LUCAS MACIAS director

4/5 octubre 2024

b IR

STRAUSS y MAHLER

CHEN REISS soprano
JOVEN ACADEMIA DE LA OCG
LUCAS MACIAS director

8 noviembre 2024

IER%%STAKO'VICH

SUK y SHOSTAKOVICH

OLGA MYKYTENKO soprano
GIORGI KIROF bajo
JOSEPH SWENSEN director

16 noviembre 2024

BEERRRP SRt sTa

ROSSINI, JOPLIN, CHOPIN,
VIVALDI, BEETHOVEN...

LOLO FERNANDEZ clown
MICHELLE MI-JUNG KIM directora

22/23 noviembre 2024

E6ESkAE'R Bfos

SANCHEZ-VERDU, WORMSER,
FALLAy DEBUSSY

JONATHAN MAMORA piano
LUCAS MACIAS director

29 noviembre 2024

Q)M:QBA&AI\IIIOLI'N

DVORAK y SCHUBERT

ALEXANDRA CONUNOVA violin

BELEN HERRERO mezzosoprano

CORO OCG (Héctor E. Marquez, director)
CHRISTIAN ZACHARIAS director

13/14 diciembre 2024

MESIAS

HAENDEL

MARIA ESPADA soprano

GABRIEL DIAZ contratenor

EMILIANO GONZALEZ TORO tenor
JOAN MARTIN-ROYO bajo

CORO OCG (Héctor E. Marquez, director)
COROS PARTICIPATIVOS

MIREIA BARRERA directora

19/20 diciembre 2024

SO R Tasia
GLINKA y CHAIKOVSKI

JOVEN ACADEMIA DE LA OCG
LUCAS MACIAS director

10 enero 2025

b2 BzarT

JUAN CARLOS CHORNET flauta
EDUARDO MARTINEZ oboe
OSCAR SALA trompa
SANTIAGO RIOS fagot

LUCAS MACIAS director

25 enero 2025

PEDRO Y EL LOBO

PROKOFIEV

TITERES ETCETERA

ENRIQUE LANZ direccién de escena
YANISBEL V. MARTINEZ narradora
IRENE DELGADO-JIMENEZ directora

31enero 2025

PYQRAK I

SCHUMANN, PROKGFIEV y DVORAK

JAVIER COMESANA violin
PABLO GONZALEZ director

7 febrero 2025

SEHGEERT

HAYDN, SCHUBERT y
MENDELSSOHN

KLAUS MERTENS baritono
TON KOOPMAN director

21febrero 2025

GAAPGIRYY

JAEDEN IZIK-DZURKO piano
JOSEPH SWENSEN director

22 marzo 2025

MYTHOS

ABRAHAM CUPEIRO multiinstrumentista
DIMAS RUIZ director

28/29 marzo 2025

ELIAS

MENDELSSOHN

ALICIA AMO soprano

ANNA ALAS mezzosoprano

STUART JACKSON tenor

JOSE ANTONIO LOPEZ baritono

CORO OCG (Héctor E. Marquez, director)
VICTOR PABLO PEREZ director

4 abril 2025

i

AUBER, MESSAGER, SATIE y BIZET
AUDREY SAINT GIL directora

11/12 abril 2025

BeONENGRA

BERG, MAHLER, RUEDA,
MUSSORGSKI y SHOSTAKOVICH

BIRGIT KOLAR violin
MARKO MIMICA bajo-baritono
LUCAS MACIAS director

25 abril 2025

RVORAK IV

DVORAK y CHOPIN
CHRISTIAN ZACHARIAS piano y director

30/31mayo 2025

:
o

JOSEPH SWENSEN director
CHRISTIAN ZACHARIAS piano y director
LUCAS MACIAS oboe y director



Enctentros
Reportaje

XXIX CICLO INTERNACIONAL
DE ORGANO DE TORRECIUDAD

Musica, ladrillo, alabastro, piedra, agua...

EI Ciclo Internacional de Organo de Torreciudad constituye un referente de primer orden
entre los eventos musicales que se programan en Aragén durante el periodo estival, por
la asistencia de publico y por la calidad de los intérpretes.
Organizado por el Departamento de Musica del santuario, en 2024 ha mantenido uno de
sus rasgos mas caracteristicos: la conjuncion de instrumentos melddicos con el 6rgano,
al que siempre le corresponde el papel principal. En esta ocasion se ha combinado con
guitarra, violonchelo, txistu y ddo de trompetas.

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

www.torreciudad.org

Inauguraron el Ciclo la organista Maite Aranzabal y el guitarrista Guillem
Pérez-Quer, haciendo las delicias del ptiblico con un programa centrado
en obras emblematicas de F. Tarrega o el Maestro Rodrigo.




Sara Johnson (6rgano) y Josetxu Obregon (violonchelo) interpretaron el
segundo concierto, con un programa del Seicento italiano en la primera parte,
tocando con un 6rgano positivo y con el érgano sinfénico en la segunda.

La tercera actuacion corrié a cargo del Do Bihodi, una original
combinacién de txistu (Peio Irigoyen) y 6rgano (Ignacio Arakistain),
con un programa muy variado en el que demostraron una exquisita

El Trio Piccorgan, formado por los trompetistas Diego Garcia y Manuel
Conde junto al organista Daniel Cardiel, ofrecié un brillante concierto de
clausura, siendo una apuesta por las nuevas generaciones.

. ﬁ?w B &




Encuentros
Reportaje

Alicia Dominguez

105 afos de historia generacional en la musica

por Lucas Quirds

En 2024 se cumplen 105 afios en

la mUsica de esta saga familiar al

Sur del Sur, del que Alicia Dominguez
Arcos representa la generacion actual;
generaciones que han ido abriendo el
camino una a las otras, muchas veces
compartiendo juntos momentos musicales
y otras veces individualmente, para luego
sequir el camino aportando y apostando
por su amor a lo Unico de lo que siempre
han vivido, al arte de las musas.

Después de la presentacién del libro escrito
en el 2018 sobre la vida de su padre, Re-
membranza de toda una savia profesional
de un musico espariol Antonio Dominguez
Morilla, unido a todos los compareros y a
quienes han formado parte de la historia
musical, el 7 de marzo, en la Asociacién de
Intérpretes de Espania, en Madrid, se produ-
joy edité su épera Max y Moritz, compuesta
en 2022, presentandose en todas las plata-
formas el 18 de abril de este afio.

Opera para niiios

Siendo la segunda de sus tres dperas com-
puestas, Max y Moritz fue pensada para que
fuese una dpera solo y exclusivamente para
nifos, para que no olvidemos que dentro
de cada adulto tenemos un nifio interior. Y
en este caso, para seguir aprendiendo de
las espantosas condiciones sociales que
los adultos de su época habian creado, y
que en otras épocas como la de hoy no se
deben repetir.

Gibraltar is music

Por su parte, el 7 de julio se publico Gibral-
tar is music: 7 siglos de historia de Gibraltar
unido a la musica, doce obras con cinco
compositores y dos autores abarcando cua-
renta décadas: Wolfgang Amadeus Mozart,
Michael Denis, Francisco Asenjo Barbieri,
José Picdn Garcia, Franz-Joseph Haydn,
William Gémez y Alicia Dominguez.

Como recuerdo a la saga generacional,
en el acto Ill de su tercera épera: Alfonso de
Arcos, Alcayde de Tarifa y primer Alcayde de
Gibraltar, en el que abarca la época musul-
mana, llegando a la época cristiana, desa-
rrolla a Alfonso de Arcos, que vive su Ultima
época en la Cartuja de Sevilla, y en la que,
tras su fallecimiento, La Cartuja se mantuvo
por él durante 200 afios, ademas de ayudar
a 100 personas necesitadas diariamente y
a quien necesitara desde Gibraltar y desde
Tarifa, de la cual, como familiar directa que
es Alicia Dominguez Arcos, se siente muy
orgullosa. Al finalizar, el dlbum de Gibraltar
is music también se presentd en libro y en
ebook en 461 paginas.

Siendo tantos afios y tantas generaciones,
Alicia Dominguez Arcos tiene en su casa un
museo archivo de todo su legado. El 5 de
julio de este afio salié Ad Initium Interpre-
tationis 1898. En la portada no solo se en-
cuentra la banda de mdsica, y remarcado se
localiza el bombardino que todavia conser-

Alicia Dominguez en el Concurso de Composicion Carl Orff de Munich, como tinica
compositora espafola seleccionada.

va, y que utilizé su abuelo toda su vida. Este
album es la recopilacién del primer concier-
to en vivo de la primera banda municipal de
“La Lealtad” de La Linea de la Concepcidén
en agosto de 1898 en el Teatro Parque de la
Victoria, siendo un teatro con un escenario
que, sin duda alguna, en aquella época fue
uno de los mayores teatros de Andalucia.

El 4lbum fue sacado de un fondgrafo, con
el resultado de sus arreglos, mas el dltimo
tema como bonus track, es una composi-
cién suya, titulada Himno de la Fraternidad
y compuesto en 2014, considerando que va
acorde con este album, el cual recientemen-
te se tocd el sdbado 22 de junio del 2024 en
el concierto que se celebré en Gibraltar en
Lathbury Sports Complex, Championship
of the Small States of Europe por The Band
and Corps of Drums of the Royal Gibraltar
Regiment.

La generacién que ahora representa Ali-
cia siempre ha tenido mucho contacto con
la zarzuela y muchas obras clésicas, y por
ello le apasiona no solo la interpretacion,
sino las propias partituras y si son manus-
critas y de la época, mucho més, como ha
manifestado a esta revista la propia Alicia.

Primum Concentus 1982

El pasado 19 de septiembre se publico el al-
bum Primum Concentus 1982, en el que sien-
do su padre director de la banda juvenil, el
maestro Rafael Jaén, condescendientemen-
te, concedié su nombre a la banda en ese
concierto inaugural, siendo la Unica banda de
musica que ha llevado el nombre de la mano
del propio compositor, con ocho obras del
concierto mas dos de regalo, una del com-
positor Rafael Jaén y otra suya, Con el Sabor
del Arte, obra que participé en el Il Concurso
Internacional de Composicion “Maria de Pa-
blos” en 2019, de la Fundacion Don Juan de
Borbdn en Segovia, en el que mezclé dos pa-
sodobles de dos museos de la ciudad unidos
a dos marchas de procesion. En este album,
Alicia Dominguez, con doce afios, tocaba en
la banda de mdusica el clarinete principal.

Todavia no ha finalizado el afio y Alicia Do-
minguez quiere continuar con algun album
més de su historia familiar y, evidentemente,
quiere componer su siguiente épera basada
en hechos reales, ademéas de querer editar
y producir su primera épera Cantar del Cid,
Destierro del Mio Cid, el cual recibio tres
premios en tres de sus actos en concursos de
conservatorios de Viena.

https://www.youtube.com/playlist?list=OLAK5uy_ks7EWamMxMGJbéj90-CJUTOlouAySWA3Y
Gibraltar is music
https://www.youtube.com/playlist?list=OLAKS5uy_nj8FGZ9rylxyTeN4VTDbdanM1PZoQIO_o
https://www.amazon.com/-/es/Alicia-Dominguez-Arcos-ebook/dp/BOD54VLBTJ
Ad Initium Interpretationis 1898
https://www.youtube.com/playlist?list=OLAK5uy_nTF_toTmMbBg22DIwUssEUfI5SHeHAee_w
https://aliciadominguez.com




Disfruta de los espectaculos junior del
Teatro Real en su otro escenario en Madrid

Real leatro

de Retiro
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\SALA PRINCIPAL

\ ),' Un espectaculo visual y poético con figuras de
/ papel y la musica de Forma Antigva Ensemble.

Basado en el texto clasico gde Charles Perrault.

llustracion © Fran Parrefio
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Megan Kahts

Abandonada a los placeres de Haydn y Haendel

por Blanca Gallego

La mezzosoprano Megan Kahts ha
grabado Cantatas de Haendel y Haydn
con el Carestini Ensemble Wien para el
sello Solo Musica, al que han titulado

“In Dolce Abbandono”, siguiendo los
motivos de las Cantatas grabadas, Armida
abbandonata de Haendel y Arianna a
Naxos de Haydn. “Me di cuenta de que la
instrumentacion era muy similar y que las
dos Cantatas coincidian teméticamente”,
afirma Megan Kahts, que afiade: "Fundé
y organicé el Carestini Ensemble Wien,
formado por colegas con los que habia
trabajado en varios proyectos. Las
sesiones de grabacion tuvieron lugar en

el Centro Liszt en Raiding, fuera de Viena,
nuestra ciudad de residencia”, por lo

que podemos afiadir que este “In Dolce
Abbandono” es profundamente vienés en
su gestacion y grabacion.

“In Dolce Abbandono” es su primera gra-
bacién para Solo Musica, ;cémo ha sido el
proceso hasta llegar a realizar el disco, des-
de la eleccién de las obras, los ensayos y la
“recording session”?

Me senti muy inspirada mientras creaba
el programa, que sucedid principalmente
mientras salgo a correr por las mafanas,
que es donde puedo pensar con calma.
Habia grabado la Cantata Arianna a Naxos
de Haydn anteriormente con fortepiano y
queria crear una versién mas amplia con
cuerda, ya que habia escuchado grabacio-
nes de este arreglo antes, pero con una
orquesta mas grande, y no las encontré
estilisticamente apropiadas. También que-

Con el conjunto Carestini Ensemble
Wien, este album de Megan Kahts es
profundamente vienés en su grabacion.

© Dawmian Posse

La mezzosoprano Megan Kahts ha grabado Cantatas de Haendel y Haydn.

ria estudiar y grabar desde hacia mucho
tiempo la Cantata de Haendel, Armida
abbandonata, y me di cuenta de que la ins-
trumentacién era muy similar y que las dos
Cantatas coincidian teméaticamente. Fundé
y organicé el Carestini Ensemble Wien,
formado por colegas con los que habia
trabajado en varios proyectos. Las sesiones
de grabacion tuvieron lugar en el Centro
Liszt en Raiding, fuera de Viena (donde
todos vivimos), asi que el proceso implicd
un poco de logistica, viajes y organizacién.
Los periodos de ensayo y grabacién fueron
un momento inmensamente especial para
mi; nos hicimos muy cercanos como grupo
y, ademés, pasamos un tiempo maravilloso
juntos.

¢Por qué Handel y Haydn?
Simplemente por estas dos Cantatas y la
similitud que comentaba antes... y por-

que también Haendel es mi compositor
favorito.

¢Ha cantado oratorios u 6peras de Handel?
:Y de Haydn?

Si, he cantado Ruggiero en Alcina y la Cleo-
patra en Giulio Cesare de Haendel, asi como
he cantado el papel de Costanza en L'isola
disabitata de Haydn.

“Me di cuenta de que la
instrumentacion era muy
similar y que las dos Cantatas
coincidian tematicamente”

Qué nos puede decir de las obras recogidas
en “In Dolce Abbandono”. Por ejemplo, ¢la
Cantata Armida abbandonata de Haendel?
La Cantata Armida abbandonata comienza
con un narrador que cuenta la historia de
Armida corriendo desesperadamente por
el bosque, después de haber sido abando-
nada por Rinaldo, sobre quien ya no tiene
ningun control. Ella se sienta en una roca
mientras observa como un barco se lleva
su amor y llora su pérdida y dolor en su pri-
mer aria. Después de esto, ejecuta toda la
“montafia rusa” de emociones que siguen a
la traicién: ira, maldiciones, confusion o agi-
tacién, pidiendo ayuda, ya que todavia estd
enamorada de él. La primera aria con solo
acompafiamiento de continuo, es un hermo-
so y intimo dolor establecido por el genio de
Haendel; este momento es mi favorito de la
obra, pero adoro todos los nimeros en esta
Cantata. La tesitura es buena y alta, lo cual
me gusta, y el lenguaje musical de Haendel
sigue siendo fantéstico a través de todos los
afectos y textos.

¢Y sobre la Cantata Arianna a Naxos de
Haydn?

La Cantata Arianna a Naxos de Haydn es mas
equilibrada o elegante que la de Haendel,
por comparar, ya que asi es simplemente
por la época y el estilo musical de Haydn.
Arianna suefia con Teseo en las primeras ho-
ras de la mafiana... Después de ver su barco
partir, ella se quiebra cuando se da cuenta
que ha sido traicionada. La Cantata termina
con el aria de rabia de Arianna y un acorde
mayor repentino al final, que pone en relieve
todo el drama. Es como una pequefia épera
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“Armida abbandonata
comienza con Armida
corriendo desesperadamente
por el bosque, después de
haber sido abandonada por
Rinaldo, sobre quien ya no
tiene ningun control”

completa destilada en 20 minutos para una
heroina. El arreglo para voz, continuo y cuer-
da fue realizado por uno de los compositores
contemporaneos de Haydn.

También han grabado dos arias muy conoci-
das de Haendel, una de Xerxes (“Ombra mai
fu”) y de Rinaldo ("Verdi prati”)...

Si, el propésito de estas arias favoritas de
todos, publico y cantantes, es traernos de
vuelta a un estado de paz, armonia, equili-
brio y gratitud en la naturaleza, entre sendas
Cantatas muy cargadas emocionalmente; de
esta manera refrescamos un poco los oidos,
por asi decirlo.

¢Se imagina estar en el momento actual
cuando era una joven estudiante de canto?

Hay multitud de recuerdos para elegir, ya que
he tenido clases de canto desde los nueve
anos. A lo largo de los afios mi voz y mi per-
sonalidad han evolucionado varias veces, tam-
bién se podria decir que han metamorfosea-
do. Mis recuerdos favoritos de los estudiantes
de canto son de mis preciosos afios como
estudiante en Viena en la clase de la profeso-
ra Claudia Visca en el MDW (Universidad de
Musica y Arte Dramético de Viena). Ella era
meticulosamente perfeccionista y tallaba mis
colores vocales a través de sus ejercicios Uni-
cos, que fue un proceso intenso y gratificante.
Estar donde estoy ahora, es parte del trabajo
intenso y de los sacrificios que he realizado.

¢ Cémo definiria su voz?

Soy una mezzo lirica, con registro que puede
acceder al de soprano; mi voz es flexible y
disfruta con la coloratura. La parte superior
de mi voz florece fuertemente, mientras que
el rango medio es donde residen de mis co-
lores vocales més individuales y personales.

”

“Haendel es mi compositor favorito”,
afirma Megan Kahts.

© MaT HENNEK

Este es el primer album de la mezzosoprano para el sello Solo Musica.

Para esta grabacion ha contado con el Cares-
tini Ensemble Wien. ;Cémo ha sido el traba-
jo con ellos?

Trabajar con mi conjunto fue un suefio hecho
realidad. Nuestras personalidades se mez-
clan maravillosamente y somos capaces de
sacar lo mejor de cada uno como un grupo
democrético, como musicos y como seres
humanos.

¢En qué dpera u obra se encuentra trabajan-
do actualmente?

Actualmente estoy trabajando en el papel de
Rosina en la famosisima épera de Rossini Il
barbiere di Siviglia

¢Hay alguna posibilidad de escucharla en Es-
pafia en los préximos meses?

Me encantaria por completo actuar en Espa-
Aa, quiza... jcon suerte pronto!

S2cn

Video
In Dolce Abbandono
Solo Cantatas / Haydn & Handel
Megan Kahts & Carestini Ensemble Wien
www.youtube.com/watch?v=XalzKV{VqgPc

MEcaN KanTs
Carestini Ensemble Wien
IN DOLCE ABBANDONO

Solo cantatas by
Handel & Haydn

https://megankahts.com
https://solo-musica.de/megan-kahts-carestini-ensemble-wien-in-dolce-abbandono




Othmar Schoec

por Juan Carlos Moreno

a Leipzig para estudiar composicion bajo la direccion
de Max Reger. Duré apenas un afio. La férrea disciplina
del conservatorio y el énfasis en la arquitectura de la obra,
el contrapunto y la musica instrumental eran cuestiones que
nada tenian que ver con la idea romantica que ese aprendiz
de compositor se habia hecho de lo que era la musica: un arte
en el que la expresién inspira la forma y en el que la melodia
es la reina absoluta. Por ello, abandoné Leipzig dispuesto a
hacer realidad su suefio
de ser compositor, pero
por la via que él conside-
raba la Unica posible.
Othmar Schoeck habia
nacido el 1 de septiembre
de 1886 en la localidad
suiza de Brunnen. Era

En 1907, un joven suizo llamado Othmar Schoeck viajé

“El uso dramatico de la
disonancia esta presente
en la 6pera Penthesilea, su
trabajo mas préximo al ex-
presionismo”

hijo del pintor paisajistico
Alfred Schoeck, por lo que durante un tiempo estudié pin-
tura e, incluso, llegd a matricularse en una escuela de arte
de Zuarich. No obstante, al final se impuso su pasién por la
musica, por lo que abandond esa escuela e ingreso en el con-
servatorio zuriqués, donde no tardé en llamar la atencién por
su facilidad para la melodia. Tras la decepcionante experien-
cia de Leipzig, regresé a Suiza, donde se gané la vida como
director de diferentes coros masculinos de Zurich y pianista
acompanante.

Concierto para violin
Paralelamente, componia canciones con piano, en especial
sobre textos de Goethe. Ese interés por la musica vocal solo
cedid, y de modo pasajero, en 1907, cuando Schoeck se im-
puso componer un concierto para violin para la solista hinga-
ra Stefi Geyer, cuya manera de tocar le habia impresionado
vivamente. Tres afios mas tarde, el Concierto para violin Op.
21 estaba ya completado, aunque su estreno se retrasé has-
ta 1912y, contra lo esperado por Schoeck, sin su dedicataria
como intérprete. Su subtitulo “quasi una fantasia” es toda una
declaracién de intenciones, pues, aunque la partitura sigue en
lineas generales la estructura clésica, toda ella, de principio a
fin, esté atravesada por un lirismo propio de la musica vocal.
No olvidaba Schoeck a Goethe. El poeta despertaba en
él tal fascinacion que, en 1911, decidié poner en musica su
singspiel Erwin und Elmire, un libreto que ya habia sido musi-
cado en el siglo XVIIl por compositores como Johann André
o Johann Friedrich Reichardt. La obra de Schoeck subié a la
escena en el Teatro Municipal de Zurich en 1916 y obtuvo una
calurosa acogida. Lo que mas sorprendi6 de ella fue la facili-
dady frescura con la que el compositor habia sabido traducir
la simplicidad poética del texto.

Retos mayores

El éxito obtenido dio a Schoeck la oportunidad de enfrentarse
a retos mayores. Su obsesién era triunfar en la dpera. En 1919,
también en Zdrich, dio a conocer una primera tentativa en ese
campo, la comedia Don Ranudo de Colibrados, un tema que
le habia sugerido Ferruccio Busoni, por entonces convertido
en lo mas parecido a un mentor que Schoeck llegd a tener
nunca.
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“En 1943, Schoeck acepto un encargo de la Staatsoper de Berlin para
una nueva 6pera, Das Schloss Diirande, cuyo libreto estaba impregnado
de ideologia nazi".

Su éxito més destacado llegé tres afios mas tarde con
Venus, de nuevo estrenada en Zurich. En ella, el compositor
encontrd por vez primera una voz propia, a la vez que, in-
fluido por Alban Berg y el Grupo de los Seis, enriquecia su
vocabulario musical con efectos polirritmicos y bitonales.
El uso dramético de la disonancia estd también presente
en su siguiente Opera, Penthesilea (1927), su trabajo mas
préximo al expresionismo, aunque Schoeck no llegd nunca
a cuestionarse la tonalidad. Su temperamento roméantico
se lo impidid.

Ademas de en las dperas, ese temperamento se expre-
sa en los ciclos de canciones, un género que, con Franz
Schubert como modelo, Schoeck cultivé a gran escala. El
primero de esos ciclos fue Elégie Op. 36 (1919-1923), para
baritono y orquesta de camara, que el compositor escribié
en medio de su tormentosa relacién con la pianista Mary
de Senger. Le siguieron Lebendig begraben (1926), para
baritono y orquesta, y Notturno (1931-1933), para baritono
y cuarteto de cuerda. En todas estas obras late un senti-
miento personal, casi autobiografico: es la confesién de un
compositor que rechaza el materialismo del mundo en el
que vive y trata de rebelarse, aunque consciente de que no
podra cambiar nada.

En 1943, Schoeck aceptd un encargo de la Staatsoper de
Berlin para una nueva opera. El resultado fue Das Schloss
Dtirande, una historia ambientada en la Revolucién fran-
cesa, cuyo libreto, obra de Hermann Burte, estaba fuer-
temente impregnado de ideologia nazi. Las criticas en su
pais por ese acercamiento a Hitler no se hicieron esperar.
Fueron tan virulentas, que es probable que influyeran en el
ataque al corazdn que Schoeck sufrié en 1944. Fue la Gltima
Opera que compuso. En los afios que le quedaban de vida
siguié creando Lieder en la estela del romanticismo y volvié
a la musica instrumental con los conciertos para violoncelo
(1948) y trompa (1951).



“Dentro de la produccién
de Schoeck, la musica vocal
en un sentido amplio es la
esencia de su obra”

— La musica como cancién —

Dentro de la produccién de Schoeck, las obras instru-
mentales ocupan una posicién marginal. Su dmbito era la
musica vocal en un sentido amplio: desde la épera hasta
las canciones con acompafnamiento de piano, cuarteto
de cuerda u orquesta, pasando por las composiciones
corales. Era lo que mejor se adaptaba a su temperamen-
to romantico y a la propia concepcién que tenia de la
musica como un arte capaz de expresar atmosferas y
estados de animo a tra-
vés de la alianza con la
poesia. No resulta asi
extraho que, en 1927,
afirmara que la época de
la musica absoluta ha-
bia quedado superada y
que no podia ser de otro modo: “Quizés se tratdé de un
error... Toda musica... es cancion”, llegd a decir. Fuera
de ese terreno, se sentia extrafo, inseguro, aunque ello
no le impidi6 acercarse al repertorio instrumental. Eso
si, lo hizo en contadisimas ocasiones. Su aportacion a él
apenas llega a la docena de composiciones: una suite
orquestal, tres conciertos (para violin, violoncelo y trom-
pa), cuatro sonatas (tres para violin y una para clarinete
bajo), dos cuartetos de cuerda y un pufiado de peque-
fias piezas para piano. Lo curioso del caso es que, fuera
de Suiza, la fama de Schoeck se cimenta méas en obras
de musica pura como el Concierto para violin Op. 21 o
el Concierto para violoncelo Op. 65, que en sus mas de
cuatrocientos lieder o sus éperas.

Compositores

—

.

CRONOLOGIA

* 1886 Nace el 1 de septiembre en Brunnen.

® 1900 Se traslada a Zurich para estudiar arte.

¢ 1907 Durante un afo estudia bajo la direccién de Max
Reger en Leipzig.

® 1911 Empieza a componer Erwin und Elmire, sobre texto
de Goethe.

® 1912 Se estrena en Berna el Concierto para violin Op. 21.

* 1916 Recibe una ayuda del empresario Werner Reinhart
para dedicarse a la mUsica.

® 1918 Entabla una relaciéon con la pianista Mary de Senger.

® 1922 Su épera Venus es representada con gran éxito en
Zdrich.

® 1926 Escribe el ciclo de lieder para baritono y orquesta
Lebendig begraben.

e 1927 La Staatsoper de Dresde estrena su Opera Penthesilea.

® 1933 Compone el ciclo de lieder para baritono y cuarteto
de cuerda Notturno.

* 1935 Acaba la composicién de una nueva dpera, Massimilla
Doni.

® 1943 Estreno en el Berlin nazi de la épera Das Schloss
Dirande.

® 1944 Sufre un ataque de corazédn, del que se recupera.
e 1945 Recibe el premio de la Asociacién de Musicos Suizos.

e 1948 Se estrena en Zurich el Concierto para violoncelo Op.
61.

® 1951 Compone el Concierto para trompa Op. 65.
® 1957 Muere el 8 de marzo en Zurich.

DISCOGRAFIA

e Erwin  und Elmire. Jeannette Fischer, Mareike
Schellenberger, Tino  Britsch, Hans Christoph
Begemann. Orquesta de Camara de Zdrich / Howard
Griffiths.

CPO. DDD.

e Venus. Frieder Lang, James O'Neal, Lucia Popp,
Hedwig Fassbender. Coro de Cémara de Heidelberg.
Philharmonische Werkstatt Schweiz / Mario Venzago.
Musiques Suisses. 2 CD. DDD.

e Penthesilea. Yvonne Naef, Renate Behle, Susanne
Reinhard, James Johnson. Coro Filarménico Checo de
Brno. Orquesta Sinfonica de Basel / Mario Venzago.
Musiques Suisses. 2 CD. DDD.

e Das Schloss Diirande. Robin Adams, Sophie Gordeladze,
Uwe Stickert, Hilke Andersen. Orquesta Sinfonica de
Berna / Mario Venzago.

Claves Records. 3 CD. DDD.

e Concierto para violin Op. 21 (quasi una fantasia).
Concierto para trompa Op. 65. Emmy Verhei, violin;
Bruno Schneider, trompa. Orquesta Sinfénica de la
BBC Escocesa; Orquesta de Camara de Ginebra / Jerzy
Maksymiuk; Thierry Fischer.

Musiques Suisses. DDD.

e Concierto para violoncelo Op. 61. Suite Op. 59. Julius
Berger, violoncelo. Orquesta de Cémara del Suroeste
de Alemania / Vladislav Czarnecki.

Ebs. DDD.

e Sonatas para violin y piano. Matthias Wollong, violin; Patricia

Pagny, piano.
Musiques Suisses. DDD.

e Obras para piano. Jean Louis Steuerman, piano.

Musiques Suisses. DDD.

e Notturno. Christian Gerhaher, baritono. Rosamunde

Quartett.
ECM. DDD.

e Elégie Op. 36. Andreas Schmidt, barftono; Musikkkollegium

Winterthur / Werner Andreas Albert.
CPO. DDD.
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AUDITORIO

Opera / Conciertos

Comenzamos hablando de La bohéme, que pudo verse en A
Corufia, dentro de la temporada lirica de Amigos de la Opera de
A Corufia. Un momento importante en la escena operistica fue la
reposicion en Glyndebourne de la puesta en escena de Tristdn e
Isolda del ya fallecido Nikolaus Lehnhoff, estrenada en 2003, “en
un decorado consistente en un cilindro de escalones movibles real-
zado con un sugestivo juego de luces (...) Los protagonistas, Stuart
Skelton y Miina-Liisa Varela (en la imagen superior), tuvieron visibles
dificultades para negociar los desniveles escénicos con sus masivas
presencias fisicas, pero cantaron excepcionalmente bien, él con s6-
lido timbre de Heldentenory ella con emisién redonda y cristalina”.

También, desde Londres, hablamos de la conocida escenografia de
David McVicar para Las bodas de Figaro, con nombres nuevos para
renovar los repartos de tantos y tantos teatros europeos: “Ying Fang
cantd una Susanna de timbre seguro y bien proyectado, y Ginger
Costa-Jackson se presenté como un Cherubino de voz méas oscura
que la normal, pero por ello mismo més sensual que las que normal-
mente escuchamos en este rol (ver imagen inferior)”.

© ILLUSIA PHOTOGRAY

Este mes, ademas, hablamos de una nueva edicién del Bayreuth
Baroque Opera Festival, del recital de Anna Netrebko en Madrid,
que dio el pistoletazo de salida a la temporada lirica madrilefia, de
una Tosca en Berlin o a La verbena de la Paloma con la Orquesta y
Coro de RTVE, entre otras.

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

© 2024 CLIvE BARDA

DISCOS
Discos

Nuestra amplia seccion de discos da la bienvenida al debut de una
nueva pianista, Cathy Krier, que debuta en el sello Genuin. Y tam-
bién a sendas grabaciones dedicadas a Cuartetos de Beethoven,
por el Narratio Quartet y el Alma Quartet: “Primer volumen de un
ambicioso proyecto del Alma Quartet, que consiste en acoplar por
parejas los Gltimos cuartetos de cuerda de las dos ciclépeas series
que compusieron Beethoven (del 12 al 16) y Shostakovich (del 11 al
15)". Més cuartetos de cuerda, con las grabaciones completas para
Warner del ya extinguido pero excepcional Cuarteto Artemis y un
registro también recomendable en Hanssler del Gropius Quartet
o una grabacion en Ondine dedicada a la obra orquestal de Lotta
Wenné&koski, entre otros discos que conforman los mejores del mes.

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

AUDITORIO | DISCOS
EN PLATAFORMA | SEMANTICA DE LA PRECISION I EL ANILLO DE TCHERNIAKOV
DOCUMENTALES D1scos RECOMENDADOS DEL MES
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Deslumbrante Ifigenia en Aulide

Bayreuth

EI Festival de Opera Seria de la Opera del Margrave, ya cono-
cido como Festival Barroco de Bayreuth, nace hace tan solo
cinco anos en la localidad sajona de Bayreuth. Galardonado inter-
nacionalmente como el “Mejor Festival de 2024", muestra que su
creacién en 2024 ha sido todo un éxito cultural que ha convertido
a Bayreuth como la nueva capital artistica de la musica barroca.
Asistimos a la representacion de la épera Ifigenia en Aulide, de Ni-
cola Porpora (1686-1768), el dia de la clausura del festival. Se trata
de su primera representacién en tiempos modernos, y ha sido la
gran apuesta de la presente edicion del festival.

Elinolvidable primer momento que deja atdnito a todo a quien
entra en la sala del Teatro de épera de Margrave, primorosamen-
te restaurado, dio paso a la puesta en escena de una 6pera que
jamas se habia presenciado. Una inspirada y elaborada partitura
que se nutria de una vitalista puesta en escena de arduo traba-
jo actoral, con una vistosa escenografia y vestuario atemporales,
sucedieron las mas de tres horas y media de espectaculo, dura-
cién absolutamente apropiada por la profusion de su puesta en
escena, algo que debemos reivindicar en el actual “rescate” de las
Operas barrocas, que deben ser contextualizadas de este modo
para no resultar siendo una sucesion de arias y recitativos que ab-
solutamente nadie consigue hilar y comprender del modo audaz
que sus creadores, libretista y compositor musical, imaginaron.

El elenco vocal fue fascinante. La protagonista, la soprano Jas-
min Delfs, que encarné a Ifigenia, maravillé a todo el pdblico con
sus cualidades vocales y bello timbre. Su cristalina voz, de potencia
extraordinaria, capaz de los maximos contrates y afectos barrocos,
mostrd una técnica envidiable y un registro extremo, que brill6 en
las audaces ornamentaciones de las reprises de las exigentes arias
da capo, con un dominio del fraseo y del legato abrumadores.

El plantel de contratenores dio toda una demostracion fastuo-
sa de cualidades técnicas, dignas de los castrati a los que estaban
destinados sus roles. Asi, el sopranista Maayan Licht, poseedor de
una prodigiosa y aguda voz de potencia envidiable y con poderio
fisico y agilidad escénica, no fue més que la antesala para que su
companero, Max Emanuel Cencic, demostrara sus cualidades por
las que le han hecho valedor de ser una de las principales figuras
actuales de la tan admirada técnica de los contratenores. Poten-
cia, rotundidad, fiato extremo y un ajuste perfecto a las cualidades
del rol de Agamendn, primeramente ideado para el afamado cas-
trado Senesino, hicieron brillar a la estrella croata. Debemos hacer

justicia, resefiando asimismo la inestimable actuacion del tercer

or -

El Festival Barroco de Bayreuth ha sido galardonado
internacionalmente como el “Mejor Festival de 2024".

© CLEMENS MANSER

El Festival Barroco de Bayreuth representoé la 6pera Ifigenia en
Aulide, de Nicola Porpora.

contratenor del elenco, Nicolo Balducci, como Ulises, que lucid
unas cualidades semejantes a las de Licht, pero en un registro de
contratenor de registro més grave.

Les Talents Lyriques se mostré a lo largo de la exigente partitu-
ra como un conjunto instrumental experimentado, compuesto por
algunos de los grandes intérpretes del historicismo actual, confor-
mando un conjunto de sonoridad siempre estable, compactay lle-
na de contrastes, que felizmente resaltaban la inspirada musicay la
colorista orquestacion de Porpora, a través de familias instrumen-
tales tan variadas, siempre con la cuerda como base orquestal, a la
que se afladieron las trompas, oboes, trompetas, oboes y la eficaz
percusién de Matteo Rabolini.
Mencién especial debe hacerse
de la labor ejercida por el bajo “Max Emanuel Cencic
demostr6 sus cualidades
por las que le han hecho
valedor de ser una de
las principales figuras
actuales de la tan
admirada técnica de los

contratenores”

continuo con minuciosidad,
detallismo y acompafiamiento
excepcional de los cantantes en
todo momento, especialmente
en los recitativos. El clavecinista
Jory Vinikour y el violonchelista
Emmanuel Jacques brillaron es-
pecialmente en esta labor.
Christophe Rousset se erigié
como el experimentado actor
que dejé fluir naturalmente toda esta nueva musica como si la hu-
biera estado interpretado durante toda su carrera, con un conoci-
miento excelente de sus fastuosas melodias y atrevidas armonias,
denotando un arduo trabajo de la partitura que desemboco en

una feliz puesta de largo.
Simén Andueza

Jasmin Delfs, Maayan Licht, Max Emanuel Cencic, Nicolod Balduc-
ci, Riccardo Novaro. Les Talents Lyriques / Christophe Rousset.
Escena: Max Emanuel Cencic. Ifigenia en Aulide, de N. Porpora.
Opera de Margrave, Bayreuth.
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Refugio de bohemios

A Coruia

La bohéme, en la temporada lirica de Amigos de la Opera de A
Coruiia.

a bohéme pucciniana, en rendido homenaje al recientemente fa-

llecido director Miguel Angel Gémez Martinez, y al tenor Alfredo
Kraus, muy querido en la ciudad y por haber sido maestro de Aquiles
Machado, director musical del Festival. José Miguel Pérez-Sierra diri-
gidé a la Orquesta Sinfonica de Galicia con esa seguridad que garan-
tizaba su solvencia en estos estilos, contando el Coro Gaos, de Fer-
nando Briones, y una puesta escénica de Danilo Coppola, a los que
se anade el Coro infantil Cantabile, en una produccién firmada por
Luglio Musicale Trapanese. Una puesta escénica sobre una estructura
metalica acristalada y desvencijada, acomodable a cada uno de los
actos, ingenio de Danilo Coppola.

De la bella musica de La bohéme quedamos prendidos desde
"Che gelida manina”, con Celso Albelo, voz de firme proyeccién y
cuidadosa en el tratamiento del registro agudo, queja y lamento ante
una situacion poco grata; la consecuente de Mimi, la bordadora de
flores, en "Mi chiamano Mimi”, con Miren Urbieta-Vega, un fraseo
conmovedor auspiciado por su talante de medio carécter, voz lirica
y excelsa o el dio entre ambos "Oh, soave fanciulla”, en un éxtasis
de arrobamiento. En el Acto Il, la presencia del coro con una jaleosa
figuracion de saltarines entusiastas, en pleno barrio Latino parisino,
mérito para el Coro Gaos, de Fernando Briones, para dejar paso a
otro momento de gran aliento, “Quando men vo” con Helena Abad,
voz de registro equilibrado y efusivo para el rol que le correspondia,
a la que secundarian Alcindoro, Marcello, Mimi, Marcello, Schaunard,
Colline y el coro en su conjunto. Un cierre de acto la con exultante
fanfarria de metales y percusion para no perder comba.

Para mayor participacién de personajes en escena, la entrada del
Acto Ill, que en lo musical, propiamente dicho, el autor se concede
ciertas libertades en lo relativo al uso de tonalidades vagamente exéti-
cas, que contribuian a una recreacion ingeniosa y precursora. La bohe-
me es mas que una especie de cristalizacién y dominio de determina-
dos procedimientos conocidos anteriormente, resaltando en especial
determinados giros melddicos que son ya herencia de nuestra musica.

Ramon Garcia Balado

© StaaTsoPER UNTER DEN LINDEN

Celso Albelo, Miren Urbieta-Vega, Massimo Cavalletti, Hele-
na Abad, Manuel Mas, Simén Orfila... Orquesta Sinfénica de
Galicia, Coro Gaos / José Miguel Pérez-Sierra. Escena: Danilo
Coppola. La boheme, de G. Puccini.

Palacio de la Opera, A Coruna.

La Tosca de Zubin Mehta

Berlin

a produccion de Tosca de Puccini de 2014, firmada por Alvis

Hermanis, ha sido bastante vapuleada. No hay para tanto. Poca
imaginacién, alguna marcacion desacertada (el Sacristan, el exceso
de confianza de los esbirros de Scarpia con su jefe, un carcele-
ro demasiado presente), un uso plano del escenario con buenas
proyecciones de fondo, poca novedad (salvo en la escena de la
seduccién del segundo acto, nada mal), pero el titulo se reconoce
y funciona.

Lo que hace esta edicién memorable es, primero, la direccién
de un Zubin Mehta que, a veces demasiado lento, exalta la belleza,
dramaticidad y complejidad de la partitura con una Staatskapelle
Berlin para morir de éxtasis y envidia. Muy bien también los coros.
Si entre los secundarios destacé el Angelotti de Kataja, no puede
decirse lo mismo del sacristan (un joven Ostrak hiperactivo carente
de grave) o del Spoletta de Hoffmann de timbre blancuzco y sin
agudo. Mejor el Sciarrone de Dionysios Avgerinos y el carcelero de
Taehan Kim, ambos miembros del Estudio de 6pera del Teatro, y
muy bien el pastorcito de Hugo Kern, del coro de nifos.

Lise Davidsen en su primera Floria Tosca, estuvo sensacional
vocalmente y apreciable en lo escénico, que mejorara en algunas

frases criticas y en su italiano, pero que ofrecié todo el tiempo un

“Lo que hace esta Tosca memorable es, la
direccion de un Zubin Mehta que, a veces
demasiado lento, exalta la belleza, dramaticidad
y complejidad de la partitura con una
Staatskapelle Berlin para morir de éxtasis y
envidia”

Zubin Mehta dirigié una extraordinaria Tosca en la Staatsoper
Unter den Linden de Berlin.



canto fuera de serie (se la aplaudié ya desde su entrada en escena
y luego de "Vissi d'arte” se detuvo la funcion). Freddie De Tom-
maso fue ideal en el segundo acto, pero cantar del mismo modo
los otros dos no parece el mejor modo de acercarse a Cavaradossi.
Sobre todo en el primero, en el que falté cualquier poesia en el
fraseo y quedd sélo el revolucionario. Gerald Finley no es un mal
Scarpia, pero intriga que no siendo la voz de volumen y color idea-
les para la parte (con todo su técnica hizo que se lo oyese la mayor

i

parte del tiempo) no haya intentado una vision mas “intelectual”
del personaje, que oscilé entre el sanguineo forzado y burdcrata
abusén. Practicamente todo el aforo del teatro agotado y verda-
deras ovaciones al final del primer acto y del tercero, con Zubin

Mehta obligado a salir varias veces en solitario.
Jorge Binaghi

Lise Davidsen, Freddie De Tommaso, Gerald Finley, Arttu Kata-
ja, David Ostrek, Florian Hoffmann... Orquesta y Coro del Tea-
tro / Zubin Mehta. Escena: Alvis Hermanis. Tosca, de G. Puccini.
Staatsoper Unter den Linden, Berlin.

Tristan e Isolda cilindrico

Glyndebourne

on viento y frio. Pero con sol. Lo suficiente para que el publico
Cse animara al proverbial picnic en los jardines durante la Gltima
funcion del Festival de Glyndebourne, el solar de la familia Christie a
dos horas por automoévil de Londres, que aloja esta empresa desde
1934. Glyndebourne trabaja sin subvenciones estatales y ello explica la
satisfaccion de Gus Christie (tercera generacién de esta empresa fami-
liar) al anunciar que este nonagésimo Festival, ahora con 15 semanas
ininterrumpidas entre mayo y agosto, habia vendido el 98 por ciento
de las entradas disponibles. El anuncio fue trompeteado después del
telén final de Tristan e Isolda, junto a la anticipacién de un nuevo Wag-
ner en el 2025, Parsifal, también dirigido por Robin Ticciati, el director
artistico de la casa.

Como era de esperar en un director que hace sus primeras armas
con Wagner, este Tristan le salié correcto, pero a medias. Los tiem-
pos fueron maés bien rapidos y la interpretacion literalmente “super-
ficial” porque no hincé sus dientes en la graduacion de intensidad,

XV Festival de Ensembles

Madrid

on septiembre dio comienzo en Madrid una buena dosis de festiva-

les de musica contemporénea. Entre ellos, el ya consolidado Festival
de Ensembles, que abrié su XV edicion teniendo como intérpretes al
prestigioso Taller Sonoro de Sevilla en un concierto titulado Alla ricer-
ca. El ciclo se desarrollé en los Teatros del Canal, institucién conocida
por su apoyo a la creacién actual en sus programaciones habituales. El
ensemble presentd obras de Nuria Nufiez, Pedro Estevan, David Ruiz
Molina, César Camarero y José Manuel Lopez Lopez, estos tres dltimos
compositores presentes en la sala. El Taller Sonoro de Sevilla celebraba
sus 24 afos de recorrido artistico exhibiendo su total compromiso con
la nueva musica y las distintas estéticas propuestas por los creadores
que han colaborado con esta agrupacion flexible desde sus inicios. La
versatilidady alto nivel de los intérpretes que lo integran quedd mas que
patente en esta actuacion.

La primera obra, Alla ricerca disperata del sole, compuesta por Nuria
Nufiez en 2018, destaca por su refinado trabajo timbrico en las variadas
emisiones de la flauta y el clarinete y, sobre todo, en la rica paleta sonora
obtenida por el piano dentro del cordal y los golpes de pedal. La pieza es
interpretada en su inicio con las luces de |a sala apagadas para encender-
se en el momento preciso en el que la interaccién instrumental se vuelve
mas activa, como metafora escénica de su propio titulo. Muy contrastan-
te con lo anterior, Minimaliedro, de Pedro Estevan, percusionista y pio-
nero de la interpretacion de la musica contemporanea en nuestro pais,
es una obra didfana en su concepcion ritmica y melddica (perfectamente
articulada por el piano y el xil6fono), de fluida escritura y delicadeza tim-
brica, como la obtenida en los cambios de baquetas en su segunda sec-
cién o la nota preparada del piano, exhibiendo un minimalismo directo,
atractivo y sin artificios.

Peace and Light - Sonata, escrita por David Ruiz Molina en 2017, fue
el Unico estreno del concierto, ocupando un tercio de la duracién del
mismo. La obra, compuesta para violonchelo solo, se inicia lentamen-
te con el ataque insistente (con vibrato) sobre una misma nota, que ira
derivando en una monodia de color modal y recurrente a lo largo de la
pieza. Dicha letania, a veces ornamentada, y que destaca por su expresi-
va "vocalidad”, se yuxtapone con secciones mas ritmicas y activas, o con
episodios en arpegios de pizzicati de dobles y triples cuerdas que dan

variedady contraste. El compositor muestra su dominio de las cualidades
técnicas y sonoras del instrumento, intensificadas por la muy precisa y
entregada interpretacion del solista, el joven violonchelista Esteban Ji-
ménez, recientemente laureado en el Premio Lutoslawski 2024 de violon-
chelo en Polonia, con mencién especial a mejor interpretacion de musica
contemporanea. La obra, que trata con personalidad los materiales pro-
puestos, adolece, sin embargo, de cierto control temporal de los mismos
por la reiteracién expositiva como proceso constructivo.

Sin solucién de continuidad, siguié la velada con Mosaico | de César
Camarero, escrita en 1992 para flauta y violin. Obra intensa y vertiginosa
en las interacciones entre los dos instrumentos, parte de una suerte de
heterofonia para, gradualmente, ir perfilando los gestos sonoros propios
de cada instrumento. Diferenciados entre si, aunque sin perder nunca su
vinculacién, logrando continuidad en el discurso a través de los diferentes
segmentos sonoros concatenados que dan forma al mosaico. Los solistas
destacaron en la acometida de la pieza, con pulso seguro y precisién en
las calidades timbricas y variadas articulaciones de sus respectivas par-
tes. La segunda obra de Camarero programada fue Mondlogo I, para
percusién, de 2019. Muy distinta en concepto y sonoridad a la anterior, la
pieza presenta un escueto set de percusion que incluye vibrafono y varios
instrumentos de pequefia percusion, idiéfonos y membrandéfonos, cuyas
sutiles combinaciones crean una atmosfera introspectiva y resonante, re-
matadas con la emision vocal del propio intérprete al final de la misma.

Finalizo el concierto con Trio I, de José Manuel Lépez Lopez, escrita
también en 1992, y que nos permite contrastar cules eran los diversos
planteamientos estéticos de los creadores programados que escribieron
obras en ese mismo afo. La pieza, primera de un ciclo de cuatro trios,
presenta una evidente madurez tanto en el despliegue de los materia-
les y gestos sonoros utilizados, como por las variadas calidades sonoras
extraidas de los instrumentos. Todo esta engarzado con suma coheren-
cia, mostrando una visible tensién entre el control de la estructura y el
tratamiento timbrico que emana de la partitura. En definitiva, un evento
destacable que reivindica la alta calidad de la creacién contemporanea
espanola, interpretada con absoluta solvencia, y al que deseamos su me-
recida continuidad.

Juan Manuel Ruiz
Taller Sonoro de Sevilla. Obras de Nuria Nunez, Pedro Estevan,

David Ruiz Molina, César Camarero y José Manuel Lopez Lépez.
Festival de Ensembles. Teatros Del Canal, Sala Verde, Madrid.
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“Reposicion de la puesta en escena de Tristdn del ya fallecido
Nikolaus Lehnhoff, estrenada en 2003, en un decorado
consistente en un cilindro de escalones movibles realzado con un
sugestivo juego de luces”.
solo lograble a través de sforzando, diferenciacién en graduaciones
cromaticas y contraste entre detalles orquestales, por ejemplo los que
ilustran la tensién del primer acto, los tutti de entrega total en el dio
del segundo, y el delirio de Tristén y la transfiguracién final de Isolda

en el tercero.

A medias también lucié en esta reposicion la puesta en escena del
ya fallecido Nikolaus Lehnhoff, estrenada en 2003, en un decorado
Unico de Roland Aeschiman, consistente en un cilindro de escalones
movibles realzado con un sugestivo juego de luces. Este tipo de abs-
tracciones modernistas, tan frecuentes en las décadas cincuenta y se-
senta del siglo pasado, parecen, a la luz del postmodernismo actual,
tan obsoletas como el estatico movimiento de personajes que, en esta
oportunidad, fueron de una anquilosada artificialidad.

Los protagonistas, Stuart Skelton y Miina-Liisa Varela tuvieron visi-
bles dificultades para negociar los desniveles escénicos con sus ma-
sivas presencias fisicas, pero cantaron excepcionalmente bien, él con
sélido timbre de Heldentenory ella con emisién redonda y cristalina.
También Ariane Baumgartner canté bien su Brangania mientras tran-
sitaba con visible aprehension las escaleras circulares. Franz-Joseph
Selig, en cambio, proyectd su Marke con sus usuales talentos canoros,
pero decididamente como una estatua, escénicamente hablando. El
mejor de este reparto fue Shenyang, un Kurwenal decidido a combinar
su calido e incisivo timbre de bajo-baritono con una pasiéon que no
existio en el caso de Tristan e Isolda. La Filarménica de Londres realzé
este espectéculo de mediana calidad con habitual profesionalidad.

Muchos medios locales elogiaron desaforadamente este Tristan,
pero algunos espectadores me comentaron que, no sabian por qué,
esta reposicién, aun cuando béasicamente aceptable no habia logrado
emocionarlos particularmente. Y he aqui el problema: Wagner pide
siempre extremos. Particularmente en esta elegia de amor y muerte,
dos temas que sélo pueden ser presentados con pasion y entrega.

Esto es: sin medianias.

Agustin Blanco Bazan

Stuart Skelton, Miina-Liisa Vérela, Tanja Ariane Baumgartner,
Shenyang, Franz-Joseph Selig, etc. Coro de Glyndebourne y Or-
questa Filarménica de Londres / Robin Ticciati. Escena: Nikolaus
Lehnhoff. Tristan e Isolda, de R. Wagner.

Festival, Glyndebourne.

Excelentes Bodas de Figaro

Londres

No mas ROH (Royal Opera House), sino RBO, porque la Royal Opera
y el Royal Ballet, las dos companias autonomas residentes en el
teatro del Covent Garden, acaban de unirse bajo el nombre de Royal
Ballet & Opera. Pues bien, la RBO inicid su temporada 2024-25 con una
excelente reposicion de la ya afieja puesta de David McVicar repetida-
mente resefiada para RITMO vy circulada en DVD como una de las me-
jores de este siglo. En un cuadro escénico tradicional, McVicar, que este
afio refiné su trabajo, presenta un perceptivo movimiento escénico de
los caracteres principales, siempre rodeados de un hiperactivo ejército
de sirvientes y mucamas que observan y ayudan a observar al publico.
En esta oportunidad, y como frecuentemente ocurre con Mozart, el éxi-
to fue asegurado por una direccion orquestal perceptiva, y prolijamente
sincronizada, con un ensemble de voces frescas y bien preparadas.
Julia Jones dirigié con tiempos mas bien rapidos, pero bien mar-
cados, y una variada gradacion de dindmicas. Un ejemplo de cémo
su talento ayudd al lucimiento de los cantantes fueron las dos arias
de la Condesa que, en lugar de ser arrastradas con languida lentitud
como frecuentemente ocurre, fueron concertadas con una urgencia
palpitante. Gracias a ello, Maria Bengtsson las pudo cantar sin difi-
cultades de fiato y con una voz lirica brillante y robusta. Y el resto no
se quedo atras. Todos frasearon recitativos y nimeros musicales con

armoénica unidad de estilo. Ying Fang canté una Susanna de timbre se-

© Cuve Barpa

Ying Fang (Susanna) y Ginger Costa-Jackson (Cherubino), en esta
conocida escenografia de David McVicar para Las bodas de Figaro.



guro y bien proyectado, y Ginger Costa-Jackson se presentd como un
Cherubino de voz més oscura que la normal, pero por ello mismo mas
sensual que las que normalmente escuchamos en este rol. Huw Monta-
gue-Rendall fue un Almaviva distinguidamente apasionado, que supo
caracterizar su aria con voz agil y conmovedora sensibilidad, evitando
esa exhibicién de calentura sexual que tantas veces vulgariza un papel
de extraordinaria complejidad. Frente a él, Luca Micheletti propuso un
Figaro apasionado y de seguro mordente, squillo y calidez a lo largo
de todo el registro. Adrian Thompson fue Don Basilio de tan buen tim-
bre que tal vez hubiera sido buena idea incluir su aria del cuarto acto,
e Isabela Diaz, una alumna del excelente programa Jette Parker para
cantantes jovenes, cantd una Barbarina de gran sensibilidad. Mas ruti-
narios estuvieron Peter Kalméan (Bartolo) y Rebecca Evans (Marcellina).

Pero rutina en este caso no quiere decir mediocridad, sino més bien

un profesionalismo sélido para convencer, ain a pesar de las bufone-
rias impuestas por el regisseur. Y también Alasdair Elliott merece ser
mencionado porque sin un Don Curzio, que sepa sostener las lineas de
passaggio “Riconosci in questo amplesso”, este momento maravilloso

de la partitura fracasa en toda la linea.

Agustin Blanco Bazan

Luca Micheletti, Ying Fang, Huw Montague-Rendall, Maria Ben-
gtsson, Ginger Costa-Jackson, Peter Kdlman, Rebecca Evans, etc.
Coros y Orquesta de la Royal Ballet and Opera (RBO) / Julia Jones.
Escena: David McVicar. Las Bodas de Figaro, de W.A. Mozart.
Royal Ballet and Opera, Londres.

La Netrebko, una grande

Madrid

Nos visitaba de nuevo al Teatro Real Anna Netrebko, la reina ex-

de todos conocidas e injustificadas, pero que en el resto del mundo,

pulsada de la Metropolitan Opera de Nueva York por razones

incluido el Teatro alla Scala de Milan, sigue manteniendo el cetro y el
trono de las cantantes de su cuerda. Tras superar el pequeno bache
que ha supuesto su interpretacion de la temible Gioconda de Pon-
chielli en Salzburgo y Népoles, ha demostrado, una vez mas, que es
una enorme soprano, que en el antes mencionado teatro milanés, el
pasado diciembre, tras su “Tu che le vanita” del Don Carlo verdiano,
recibio la ovacion mas estruendosa que he escuchado en dicho tea-
tro en los muchos afios que acudo al mismo.

Aqui regresaba con un homenaje a Puccini en el centenario de su
muerte; la acompanaban su pareja hasta hace poco, el tenor Yusif Ey-
vazoy, la soprano Daria Rybak, que canté con voz penetrante pero sin
la menor dulzura la bellisima aria de Liu “Tu che di gel sei cinta”, de
Turandot, estando més acertada en su segunda intervencién como la
Musetta de La bohéme en el cuarteto del tercer acto de dicha épera.
El baritono Jéréme Boutillier mostré cualidades apreciables como in-
térprete y una voz digna, como el Mandarin, en “Popolo di Pekino”;
muy bien como Marcello en La bohéme en el antes citado cuarte-
to y, en solitario, en la hermosa y casi desconocida aria de Edgardo
"Questo amor, Vergogna mia”. Ademéas como Ping, Pang y Pong de
Turandot, el bajo Cristian Diaz, el tenor Mikeldi Atxalandabaso y el
también tenor Pablo Garcia-Lépez cumplieron a las mil maravillas con
su breve cometido.

Eyvazov nunca ha sido un dechado de refinamiento canoro, pero
desde sus balbuceantes inicios ha ido puliendo su estilo y, a pesar
del timbre poco agraciado de su voz, ha logrado, merced al estudio
y una entrega total a los papeles que interpreta, ocupar un puesto
destacado entre los cantantes de su cuerda. Sus intervenciones en
solitario fueron dignas con “Donna non vidi Mai” de Manon Lescaut
y, algo menos, con la “Recondita armonia” de Tosca. Como propina
ofrecié el inevitable “Nessun dorma”, que tuvo mas decibelios de los
debidos pero que aun asi entusiasmé al publico.

Y la Netrebko, un caso excepcional de supervivencia canora,
aquella maravillosa lirica bel cantista de los primeros tiempos, aque-
lla inolvidable Lyudmila de la épera Ruslan y Lyudmila de Glinka, de
2003; Anna Bolena, Norina de Don Pasquale, Susanna de Las Bodas
de Figaro, Dofia Anna del Don Giovanni..., poco a poco ha ido abor-
dando un repertorio mas pesado, incluyendo, a pesar de su diccién
alemana, una inolvidable Elsa de Lohengrin. Su carrera ha sido impa-
rable y planteada con una inteligencia fuera de serie. Su voz, ahora,
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Regreso por todo lo alto la insuperable Anna Netrebko.

es poderosa sin haber perdido su bellisimo timbre; su seguridad en
los agudos, sus graves rotundos y sus piani escalofriantes la convier-
ten ya en una soprano legendaria.

Al Teatro Real ha llegado con un "aqui estoy yo", ofreciéndonos
como aperitivo “In questa reggia” de Turandot, resuelto sin proble-
mas y con minimas vacilaciones, atacando los peliagudos agudos del
aria con una soltura inusitada. Estupenda también en “Sola, perduta,
abbandonata” de Manon Lescaut, con la que mostré que, ademas
de cantar maravillosamente, es una gran intérprete a niveles teatra-
les. Cosa que reafirmé con un “Vissi d'arte” de Tosca, que encendid
al teatro que la aclamé. Maravillosa y exquisita en su intervencién
como Mimi en el cuarteto del tercer acto de La bohéme y rozando
lo sublime como Butterfly en el dio con Eyvazov “Vogliatemi bene”
de Madama Butterfly. Finalmente ofrecié un bien cantado, pero en
absoluto convincente “O mio babbino caro” de Gianni Schicchi.

Denis Vlasenko, al frente de los coros reforzados y la orquesta, fue
un buen acompafiante en exceso sonoro, pero logré que la velada
funcionase.

Francisco Villalba

Anna Netrebko, Yusif Eyvazov, Daria Rybak, Jéréme Boutillier,
Christian Diaz, Mikeldi Atxalandabaso y Pablo Garcia-Lopez.
Coro y Orquesta Titulares del Teatro Real, Coro de RTVE / Denis
Vlasenko.

Teatro Real, Madrid.
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La Zarzuela, patrimonio cultural

Madrid

La verbena de la Paloma, de Tomas Bretdn, fue interpretada por la
Orquesta y Coro de RTVE.

EI segundo concierto antes de la temporada de abono de la Orques-
ta y Coro de RTVE llevaba como titulo “Zarzuela - Patrimonio de la
Humanidad”, con la interpretaciéon de uno de los titulos mas sefieros,
La verbena de la Paloma, de Tomas Bretdn. Loable es la propuesta, que
sigue apoyando la declaracién del 30 de enero de 2024 del Gobierno
de Espana en la que se pronuncia que la zarzuela como Manifestacién
Representativa del Patrimonio Cultural Inmaterial, para conseguir que
como tal la declare la UNESCO. Pero a todos los asistentes nos cogid
desprevenidos y por sorpresa los 50 primeros minutos del concierto en
el que representantes de asociaciones en favor de la zarzuela de seis
paises distintos, incluyendo Japén, fueron presentados para promover
esta declaracion por parte de la Unesco. Como es de suponer, las ala-
banzas fueron repetitivas en su contenido; en otras palabras, esta pre-
sentacién se prolongd en exceso.

El concierto en si fue mas una representacion que un concierto, es
decir, que todos los protagonistas fueron de memoria y, en un pasillo por
delante de la orquesta y el pdédium del director, circularon los cantantes,
usando las dos puertas de acceso laterales para las entradas y salidas
a escena, en una puesta en escena austera ideada por Diego Carvajal.
Ademas, con una utileria y atrezzo minimos, se adorné ese pasillo para a
la derecha situar la tabemna, y a la izquierda los dominios de Don Hilarién,
a los que se anadié un vestuario tipico pero suficiente para cada perso-
naje. No se le escapa a cualquier aficionado la dificultad de realizar un
espectaculo asi, toda vez que los cantantes siempre estan a la espalda
del director, pero la experiencia de Miquel Ortega, uno de los mejores
conocedores de este repertorio, salvé todas las vicisitudes posibles y no
hubo ninglin percance de ir cruzados orquesta y cantantes. Sobresalien-
tes estuvieron Damién del Castillo como Julian, el cual atraviesa un mo-
mento dulce tanto de madurez vocal como de virtudes actorales, e Irene
Palazén como Susana, estupenda también en su musicalidad. En el resto
del elenco habria que destacar el muy bien interpretado Don Hilarién de
Manuel Vicente Ferndndez y la Sené Rita de Sonia Gonzélez.

No obstante, hubo algunos puntos no tan notables, siendo la prin-
cipal la dificultad para entender los textos hablados por la falta de pro-
yeccion de algunas voces, ya que no es el tipo de auditorio adecuado
para el texto hablado. Puntualmente también hubo algin desequilibrio
de planos sonoros, en el que las voces no sobresalian lo suficiente fren-
te a la orquesta, desequilibrio probablemente irresoluble por el mismo
motivo: estas obras se concibieron con un foso para situar la orquesta y
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no en el mismo plano de igualdad. En cualquier caso, la interpretacién
de Miquel Ortega fue magnifica, y el desempefio de la orquesta, llena
de matices y colores, y el coro, bien redondo en el empaste, y como tal
fue reconocida por el publico, que aplaudié sus buenos diez minutos y
salié del Teatro Monumental con una sonrisa.

Jerénimo Marin

Damian del Castillo, Irene Palazén, Manuel Vicente Fernandez,
Sonia Gonzaélez, Esmeralda Espinosa, Yolanda Valero, Raquel Gon-
zélez. Orquesta y Coro de RTVE / Miquel Ortega. Escena: Diego
Carvajal. La verbena de la Paloma, de T. Bretdn.

Teatro Monumental, Madrid.

Otra Armide

Paris

Después de haber presentado Armide de Gluck (ver RITMO de ene-

de (Armida), la de la tragédie lyrique (tragedia lirica) de Lully y otra obra

ro de 2023), el teatro parisino Opéra-Comique programa otra Armi-

maestra. Hay que saber que las dos éperas tienen el mismo libreto, de
Philippe Quinault, inspirado en los tiempos de las cruzadas, narrando
los amores contrariados de la princesa siria y hechicera Armida por el
cruzado Renaud, pues Gluck habia retomado un siglo después el libreto
en homenaje a la épera de Lully (estrenada en 1686). Para esta ocasién,
el teatro Opéra-Comique retoma la misma direccién de escena, de Lilo
Baur, y la misma direccion musical, de Christophe Rousset frente a su
orquesta barroca Les Talens Lyriques y el coro Les Eléments.

Asi, la puesta en escena retoma el decorado precedente y su gran ar-
bol, un poco méas sombrio, con algunas modificaciones en el vestuario,
mas moderno, y los movimientos con la participacion de bailarines. Pues
se trata exactamente de |la misma historia. Y resulta que también la ac-
cién estd bien transmitida hasta su término, el de Armida abandonada.

El reparto vocal es por su parte totalmente diferente del anterior.
La mezzo Ambroisine Bré presenta a Armide y sus sufrimientos con un
canto bien fraseado. Cyrille Dubois es Renaud con el temperamento y
la talentosa proyeccién vocal que se sabe por parte de este tenor jus-
tamente reconocido. El baritono Anas Séguin expresa por su parte La
Haine (EI Odio) con energia. El coro interviene con ardor, a pesar de sus
numerosos movimientos. Y la batuta de Christophe Rousset se hace im-
petuosa, quizds méas que para Gluck, delante de su eficaz orquesta Les
Talens Lyriques, para una restitucion bien acabada. La excelente idea de
confrontar las dos Armide resulta muy positiva.

Pierre-René Serna

Ambroisine Bré, Cyrille Dubois, Anas Séguin, etc. Coro Les Elé-
ments, orquesta Les Talens Lyriques / Christophe Rousset. Escena:
Lilo Baur. Armide, de Jean-Baptiste Lully.

Opéra-Comique, Paris.

La Armide, de Jean-Baptiste Lully, se representé en la Opéra-
Comique de Paris.
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discos de RITMO le ofre-
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ensayos de las novedades
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senta el mercado nacional
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El maestro irani-estadouniden-
se Mahan Esfahani se ha con-
vertido, a sus 40 afos, en uno
de los referentes mundiales en
la interpretacién del repertorio
antiguo. Con formacién acadé-
mica en Historia y Musicologia
en la Universidad de Stanford,
desde que comenzd su ya lar-
ga andadura como solista se
propuso convertir al clavecin,
su instrumento, en protago-
nista de los programas de con-
cierto en diferentes salas en
el mundo. Y, en esta historia,
Bach, por supuesto, ha tenido
una atencién central, aunque
no exclusiva.

Ademéas del virtuosismo re-
querido para ejecutar algunas
de las obras mas conocidas
de Bach, las interpretaciones
de Esfahani tienen esponta-
neidad, encanto y la frescura
que caracteriza a los joévenes
intérpretes que cada vez se
alejan mas de la solemnidad
o el academicismo de otros
tiempos. La mas reciente gra-
bacién de Mahan Esfahani es
una compilacién de miniaturas
pertenecientes a los cuader-
nos de Preludios, Invenciones
y Sinfonias que Bach escribid
con fines netamente pedagé-
gicos. Son obras que, en las
manos de este virtuoso, no nos
hacen pensar en que hayan
sido concebidas para la ense-
fianza o como simples ejerci-
cios para lograr destreza en el
teclado.

Este disco es una verdade-
ra joya para todo amante de la
musica para teclado de Bach.
Para la grabacién, Esfahani ha
escogido un instrumento de
un sonido muy bello, terso y
de una encantadora ingenui-
dad, si se me permite decirlo
asi, por lo que creo que es
de resaltar el magnifico regis-
tro logrado aqui por el sello
Hyperion.

Juan Fernando Duarte Borrero

BACH: Preludios, Invenciones y Sinfonias.
Mahan Esfahani, clave (early keyboard instru-
ments).

Hyperion
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AUTENTICIDAD

a  Bachakademie de

Stuttgart, con Gaechinger
Cantorey y Hans Cristoph
Rademann a los mandos,
desarrolla el interesantisimo
proyecto Vision, del que ya
hemos resefiado el primer vo-
lumen y ahora es el turno del
segundo y tercero en la mis-
ma entrega.

En principio, y como afi-
cionados incondicionales de
todo lo que aparezca firma-
do por J.S., practicamente
festejamos el alumbramien-
to de cualquier grabacién y
aplaudimos particularmente
las tendencias revisionistas
del mercado con las Cantatas
de Bach. Seguro que hay
cientos de grabaciones dife-
rentes desde hace décadas,
lo que complica a las nuevas
la aportacién de rasgos di-
ferenciadores o incrementos
de calidad que justifiquen su
eleccion. Pero estos rasgos
van llegando por la via de la
seriedad y el rigor que ador-
nan la mayoria de las lectu-
ras modernas: la formacion
general de los musicos y los
directores es mayor y mas es-
pecializada, el dominio de las
particularidades de los instru-
mentos de época es mas alto
y el desarrollo y apoyo del
sector musicolégico aportan
un conocimiento global de
la mUsica, todo lo cual redun-
da en una mayor calidad de
lo que se hace y si, constru-
ye una mayor autenticidad,
hasta el punto de que nos
aventuramos a afirmar que
las lecturas actuales de Bach
son mejores y “mas Bach”
que las de hace décadas (con
el debido respeto y los per-
tinentes matices, que aqui
no caben). De modo que lo
celebramos con entusiasmo,
porque la experiencia de
escuchar estas grabaciones
se antoja mas plena que mu-
chas de las antiguas, no dare-
mos nombres.

Asi, la sensacién general
que transmite este proyecto
es de autenticidad, impre-
sién corroborada por el pro-
pio Rademann en la recien-
te entrevista que pudieron
leer en el nimero de julio.
Rademann es consciente
de que sus grabaciones no
serfan posibles sin la impli-
cacién maxima de todo su
equipo, sin que todos sus
musicos crean en lo que ha-
cen casi como si fuera una
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religién: desde la adquisicién
y dominio de instrumentos
muy especificos, hasta el co-
nocimiento global y profun-
do de la obra (los textos y la
importancia de las distintas
partes), todo lo cual confor-
ma un bloque sonoro sélido,
sin fisuras y contundente.

Los esfuerzos se cen-
tran en la grabacién de las
Cantatas que escribié Bach
en su primer ano en Leipzig,
pudiendo imaginar perfecta-
mente al maestro justificando
su contrato con un apoted-
sico Lobe den Herrn, meine
seele (por ejemplo) nada mas
llegar a la ciudad, estable-
ciendo “el orden definitivo
de las cosas”. De momento
abordan sélo el primer afio,
por considerar Rademann
que estas Cantatas compar-
ten caracteristicas estilisticas
comunes, pero como los re-
sultados estan siendo magni-
ficos, se contempla ampliar el
proyecto a los afios siguien-
tes si las odiosas restricciones
presupuestarias lo permiten.
Visto cémo suena lo grabado
hasta la fecha, estamos de-
seosos de mas, porque Bach
bleibet meine Freude: den-
nos mas “experiencia Bach”,
la fuente inagotable de gozo
para el ser humano.

Alvaro de Dios

BACH: Cantatas (Vol. 2: BWV 167, 147,186

y 136) (Vol 3: BWV 105, 46, 179, 199.3,

69.1, 77, 25 y 119). Gaechinger Cantorey /

Hans-Christoph Rademann.
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Die Kunst der Fuge

Aapo Hakkinen

Reconocido mundialmen-
te como gran especialista
en el Barroco y el precla-
sicismo, tanto en su faceta
de director de orquesta,
como en la de clavicem-
balista, Aapo Hakkinen
es una de las figuras mas
relevantes del panorama
actual. Con la presente
grabacién da un paso defi-
nitivo en su carrera al atre-
verse con la obra cumbre
de la ciencia del contra-
punto del Barroco: El Arte
de la Fuga, BWV 1080 de
Johann Sebastian Bach
(1685-1750).

Empleando un clavi-
cémbalo flamenco de dos
manuales fabricado en
1614 por Andreas Ruckers
(1579-1652), en cuya tapa
figura, detalle curioso, una
vista de la castellana ciu-
dad de Avila, el virtuoso
finlandés nos brinda una
excelente interpretacién
de una nitidez cristalina,
incluso en los pasajes cro-
maticamente mas com-
plejos y polifénicamente
mas enrevesados, que
poco o nada tiene que
envidiar a la mitica de
Gustav Leonhardt (DHM,
10/79) del afo 1969, con
la que, no obstante, pre-
senta notables diferencias,
como, por ejemplo, que
el Contrapunto Xl esta
interpretado por el con-
junto de violas da gamba
Les Voix Humaines y que
en el Contrapunto Xl in-
terviene tocando una de
las voces |a violinista Anna
Gebert.

Otro punto importante
es que se omite la Ultima
fuga, la nimero X1V, que el
Cantor de Leipzig no pudo
concluir.

Salustio Alvarado

BACH: Die Kunst der Fuge. Aapo Hakkinen,

clavicémbalo.
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Primer volumen de un am-
bicioso proyecto del Alma
Quartet, que consiste en aco-
plar por parejas los dltimos
cuartetos de cuerda de las dos
ciclépeas series que compu-
sieron Beethoven (del 12 al 16)
y Shostakovich (del 11 al 15).

A este cuarteto holandés le
debemos imponentes graba-
ciones de los poco frecuenta-
dos Cuartetos de Schulhoff y
Korngold, registros premiados
y recomendados con justicia,
a los que se van a unir las cin-
co entregas de esta singular
apuesta por las obras tardias
y arriesgadas de Beethoven y
Shostakovich, dos ciclos bas-
tante mas populares que los
de Schulhoff (Gutman Records,
2016) y Korngold (2 discos en
Challenge, 2021 y 2023).

No deberia sorprender
que la audicién seguida de
los Cuartetos 12 de LvB y 11
de DSCH provoque que las
dos obras confluyan y sitéen
al oyente en un mismo uni-
verso. El ritmo sincopado del
tema del Adagio en 12/8 de
Beethoven y sus variaciones
cada vez mas tétricas, ma-
ridan a la perfeccion con la
Elegia y el sombrio Moderato
del Cuarteto de Shostakovich.
Los ostinati y casi bramidos
del Scherzando vivace de LvB
también encuentran su poste-
rior eco en los compases pun-
zantes que trufan la mas breve
obra de DSCH.

Las publicaciones del Alma
Quartet son un ejemplo a se-
guir. Proyectos bien meditados
y estudiados, espaciados en el
tiempo. Unas veces se sitlan
fuera del dmbito de lo que esta
muy machacado; otras, como la
ocasidon que nos ocupa, se ins-
talan dentro del repertorio mas
conocido, pero con un enfoque
particular. Gran primer CD.

Daniel Pérez Navarro

The Late Quartets Vol. 1
BEETHOVEN Op. 127 SHOSTAKOVICH Op. 122
et

®

BEETHOVEN: Cuarteto n. 12 Op. 127.

SHOSTAKOVICH: Cuarteto n. 11 Op. 122. Alma

Quartet.
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TEMPORADA DE ABONO 24-25

METAMORFOSIS

Amor y tormento
10/10/2024

Elisabeth Leonskaja
Perry So

Sarah Willis
José Antonio Méndez Padron

Mozart y mambo
24/10/2024

Sin complicaciones AlenaBaeva
07/11/2024 Chloé van Soeterstede

El cascanueces
12/12/2024

Escolaniadel Orfeon Pamplonés
Perry So

El aire, el aguay
lanoche
16/01/2025

Guy Braunstein
Alondrade la Parra
Orguesta de la Comunidad
de Madrid

Jaeden Izik-Dzurko
Andrea Marcon

Los que iluminan
13/02/2025

Oraetlabora
27/02/2025

Coral de Camara de Pamplona
Perry So

Luces y sombras Antoni Wit

20/03/2025

Amor que ennoblece Clara Andrada
03/04/2025 Francois Lopez-Ferrer

Camille Thomas
Jessica Cottis

Tiempos de guerra
08/05/2025

Mirando al cielo
22/05/2025

Coralde Camarade Pamplona
Perry So

Orfeon Pamplonés
Perry So

Requiem
05/06/2025

Auditorio Baluarte
Pamplona
19:30 h.
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NARRATIO QUARTET, MAS BEETHOVEN

| discofilo puede que no

esté muy familiarizado
con el Narratio Quartet. Eso
no significa que este con-
junto sea un recién llegado.
Sus 4 instrumentistas han
formado parte durante mu-
chos afios de Anima Eterna,
Musica Antiqua Koln,
Les Musiciens du Louvre,
English Baroque Ensemble
o The King's Consort, por
citar algunos de los conjun-
tos mas conocidos. Como
explica Viola de Hoog, vio-
lonchelista del cuarteto,
llevan 15 afios tocando los
Cuartetos de Beethoven
(2009-2024), y ahora, por
fin, los han registrado. Estan
espléndidamente  graba-
dos, anticipo; ademés de
presentados con sobriedad,
lo que se agradece, vistas
tantas portadas abigarra-
das o con poses afectadas.
Este album triple ofrece los
6 primeros Cuartetos del
ciclo (la Op. 18) en orden
de composicion, no en la
jerarquia mas habitual de
publicacién: CD 1 con los
Cuartetos ns 3y 1, CD 2 con
los ns. 2y 5,y el CD 3 con
los ns. 6y 4. Al escucharlos
en este orden, el resultado
depara méas de una sorpre-
sa.

El  Narratio Quartet
emplea instrumentos de
época (vn 1619, vn 1694,
va 1800, vc 1750) y los
criterios interpretativos
pertenecen al dmbito del
movimiento musical HIP.
Acerca de esto, lo prime-
ro que destacaria es que
con estas versiones hay
que olvidarse del cliché
anti-HIP (lo del exceso de
velocidad y lo anémico del
resultado). La carnosidad
de los instrumentos queda
evidenciada gracias a una
gran toma de sonido, sin
duda, pero esta riqueza
no se percibiria si los tiem-
pos empleados no fueran
flexibles. Eso defiende
Johannes Leertouwer,
primer violin del Narratio
Quartet: una ductilidad a
la hora de aplicar ritmos y
tiempos, en funcién de la
expresividad que se bus-
ca. Y entre un vibrato om-
nipresente y una ausencia
total del mismo (como si
sélo hubiera dos extre-

mos interpretativos, uno
romantizado hasta la satu-
racién y otro muy estricto
con la dieta auditiva), el
Narratio Quartet emplea
el vibrato como los adje-
tivos a la hora de escribir,
en aquellos pasajes que
para ellos reclaman maés
presencia de color.

El clima intimista y pla-
cido del primer Cuarteto
(n. 3) culmina con un final
mas tajante y fogoso. En el
siguiente Cuarteto, en fa
mayor (n. 1), mas ambicio-
so y elaborado, el Narratio
Quartet resalta que sus
raices se encuentran en
Haydn, aunque el Adagio
affettuoso ed appassiona-
to se dirija hacia un punto
mas cantabile y dramatico
que cortés.

El CD 2 incluye los dos
Cuartetos mas abierta-
mente deudores del pasa-
do. El n. 2 podria incluirse
en el catdlogo de Haydn
sin que se delate quién lo
firma. Debe entenderse
como homenaje y reco-
nocimiento paterno, mas
que como falta de origi-
nalidad. Esta admiracion
queda mas clara aun en el
n. 5, que remeda la estruc-
tura del Cuarteto KV 464
de Mozart e incluso lo cita.

En el CD 3, el Narratio
Quartet cambia el orden.
Ofrece antes el n. 4 (el ul-
timo). Como en Le Sacre
de Stravinsky, el n. 4 pare-
ce mas un portazo a unas
formas pretéritas que una
ventana a lo nuevo. El n. 6,
en cambio, remata con esa
Malinconia una mirada,
esta vez si, abierta a lo que
estd por llegar.

Daniel Pérez Navarro

BEETHOVEN: Cuartetos de cuerda tempra-

nos (Op. 18). Narratio Quartet.

Challenge CC72969 3 CD o 165’
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KLASSIK

BERLIOZ
Symph

fantastique

&

Sir Colin Davis
Symphonieorchester des
Bayerischen Rundfunks

Este registro se sitla en los
anos que pasd Colin Davis
al frente de la Orquesta
Sinfénica de la Radio de
Baviera (1983-1992). Se tra-
ta de una grabacién en vivo
de enero de 1987. El direc-
tor britanico se comporté al
frente de la institucién igual
que cuando lo estuvo ante
cualquier otra; es decir, trans-
mitiendo (y adaptando) a la
orquesta su nada desdefiable
repertorio, en virtud de una
transparencia y sobriedad al
servicio de una inteligencia
como pocas veces puedan
encontrarse en una misma
batuta. Entre todo este reper-
torio, como es sabido, Berlioz
ocupé un lugar de excepcion
desde los inicios de su carre-
ra. Ahora bien, Colin Davis
nunca hizo un Berlioz igual;
sus aproximaciones al com-
positor son bien diferentes
entre si, a pesar de contar
con ciertas constantes que le
dotan de una personalidad
muy especial. Una de esas
constantes es la de no cargar
especialmente las tintas en
una musica que, por si misma,
ya contiene un alto grado de
dramatismo entre sus penta-
gramas. Desde este ultimo
punto de vista, la versién que
nos ocupa bien puede con-
siderarse modélica, pues el
britdnico vierte en ella una
transparencia y sobriedad casi
klempererianas. Hace tiempo,
hablando sobre la Fantéstica
con un buen amigo, gran cri-
tico musical y excelente me-
l6mano, éste me confesaba
que su version preferida de la
obra era la de Klemperer. Yo
asenti... un tanto calladamen-
te; no obstante, con los afnos
cada vez estoy mas de acuer-
do con él. Colin Davis, no se
encuentra muy alejado de ese
camino en esta ocasion.

Rafael-Juan Poveda Jabonero

Gerd Schaller ha realizado la
integral de las Sinfonias bruck-
nerianas en sus diferentes ver-
siones, llevando una veintena
de discos desde que lo comen-
zara en 2011 (eso es ser previ-
sor), con algunas rarezas como
la interpretacién al érgano de
algunas de estas Sinfonias por
el propio Gerd Schaller. Para
ello cuenta con la Philharmonie
Festiva, orquesta de aluvién de
musicos profesionales creada
por el propio Schaller en 2008
para sus proyectos. Como ven,
todo un titdn muy bien conside-
rado en el mundo germano. No
obstante, su integral no coinci-
de totalmente con la propuesta
por Markus Poschner para el
sello Capriccio (ver también en
estas paginas), que aun debe
finalizar, ni en el nimero de
versiones que se deben ofre-
cer en algunas Sinfonias, como
la Tercera, ni en los anos de
las versiones intermedias que
se ofrecen. En definitiva, que
para el aficionado medio no
habré claridad en este asunto
mientras se pongan de acuerdo
directores y musicélogos sobre
qué es una version o no.

Esta interpretacién es de las
mejores que se pueden encon-
trar de la Segunda Sinfonia.
Schaller posee un don para
hacer la musica grandiosa sin
énfasis, para cantar cualquier
melodia, para organizar las
progresiones en una subida
anhelante sin fin, que, al finy
al cabo, Bruckner es un musi-
co del ultimo romanticismo,
romanticismo que desborda y
anhela y sufre con grandeza.
Schaller hace que la mdusica
camine sin desmayo, que ten-
ga una direccién siempre. La
toma sonora es todo un lujo
para apreciar cualquier nimio
detalle.

Jerénimo Marin

\ Y
BFuckner 2

Version 1877
PHILHARMONIE FESTIVA
GERD SCHALLER

BERLIOZ: Sinfonia Fantastica. Orquesta
Sinfonica de la Radio de Baviera / Colin Davis.

BRUCKNER: Sinfonia n. 2 (version 1877).
Philharmonie Festiva / Gerd Schaller:

BR-Klassik 900220 . 59’

Profil PH 23085 . 55’
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VIENNA PHILHARMONIC
ZUBIN MEHTA
MARTHA ARGERICH

SCHUMANN
Piano Concerto in A minor

BRUCKNER
Symphony No. 4 “Romantic”

Grabado en vivo en 2022 en
la Sala Dorada donde los fi-
larmonicos vieneses celebran
sus conciertos, nos llega esta
maravilla de concierto. ;Qué
més se puede decir a estas al-
turas de carrera de los dos co-
losos que participaron en élI?
Martha Argerich, la gran dama
del piano actual, con su fraseo
impoluto y su inmensa gama
de colores, es capaz de tocar el
Concierto de Schumann como
si de una obra de cdmara se tra-
tara, y, prestando atencién a los
detalles visuales que Dick Kuijs,
el director de video, habilmen-
te nos sitla en primer plano,
vemos como Martha es capaz
de mirar un segundo previo a
la entrada del cello que hace un
solo en el primer movimiento, o
como yergue su mirada cuando
se avecina un tutti orquestal.
Zubin Mehta, con problemas
para andar debido a su avan-
zada edad, dirige ambas obras
de memoria, y conserva intacto
los carbunclos que tiene en su
mirada, la sonrisa permanente
juguetonay cémplice, y el gesto
escueto de esta su Ultima épo-
ca (las fuerzas merman y no hay
grandes aspavientos); su version
de la Cuarta Sinfonia es excelen-
te, comedida en las desmesuras
que pudiera propiciar la escritu-
ra en los metales de Bruckner
y un ejemplo de colaboracién
entre director y musicos, donde
el director confia plenamente
en estos experimentados musi-
cos (jcémo no confiar en ellos!),
cincelando juntos todo el fra-
seo. Han transcurrido dos afios
desde esta grabacion, y ambos
siguen afortunadamente ofre-
ciendo conciertos.

Jerénimo Marin

BRUCKNER: Sinfonia n. 4 “Romantica”.

SCHUMANN. Concierto para piano Op. 54.

Martha Argerich, piano. Orquesta Filarmonica

de Viena / Zubin Mehta.

CMajor 764508 « DVD o DTS o 112’
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Avanza sin desmayo el que
serd el mas completo ciclo
de las Sinfonias de Bruckner,
justo para conmemorar el bi-
centenario de su nacimiento,
con la Séptima Sinfonia. Esta
grabacién, la décimo cuarta
de las veintiuna previstas,
se presupone sin problemas
especiales de versiones;
pero, aunque es estandar la
edicion Nowak, lo cierto es
que entre la finalizacién del
manuscrito en septiembre
de 1883 y su impresién en
la primavera de 1885, sufrio
numerosas pequenas modi-
ficaciones, unas de mano del
compositor y otras de manos
forédneas,  probablemente
alguno de los hermanos
Schalk. La nueva edicién de
Paul Hawkshaw trata de di-
lucidar cuéles de esas inter-
porlaciones son de Bruckner
y cuéles autorizadas por
Bruckner: el resultado final
no muestra grandes diferen-
cias con la imagen acustica
que tenemos de la obra.

En  cualquier  caso,
Poschner, el director que lle-
va a cabo el ciclo, no muestra
sus mejores virtudes en esta
grabacién de diciembre de
2023, dejandose en la cuneta
lirismo a raudales que preci-
sa la obra. Si afadimos una
toma sonora borrosa que no
permite escuchar los contra-
puntos y contracantos con
nitidez (por ejemplo, en la le-
tra S del primer movimiento
no hay manera de entender a
violines primeros), que tiene
como resultado un magma
sonoro poco definido donde
se difuminan los planos so-
noros, el resultado final no es
elegante en demasia. Sobra
resonancia y agradeceria-
mos un poco mas de presen-
cia y de perfiles méas claros,
lo que termina instaldandonos
en la monotonia.

Jerénimo Marin

BRUCKNER
Symphony #7

ORF Vienna Radio Symphony Orchestra
Markus, Poschner
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BRUCKNER: Sinfonia n. 7. Bruckner
Orchester Linz / Markus Poschner.

Capriccio €8091 . 59’
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BRUCKNER 2.

MESSE E-MOLL & MOTETTEN
BRUCKNERS WELT*

Eine Werkeinfihrung

Chordes Byerischn Rundunks
Minchner Rundfunkorchester
Peter Dijkstra

El dlbum que nos ocupa fue
grabado con motivo de la
apertura de la temporada
2023/24 en la capital bavara.
Consta de dos partes, distri-
buidas entre los dos CD: el
primero se dedica a la graba-
cién de la Misa en mi menory
unos cuantos Motetes de los
mas famosos de Bruckner, y los
Aequale 1y 2 para tres trom-
bones; mientras que el segun-
do CD incluye una alocucién a
cargo de cinco narradores, que
sigue un guion del periodista
holandés Markus Vanhoefer,
donde, ademés de analizar las
composiciones incluidas en el
primer disco, se hace una bas-
tante detallada semblanza del
compositor que el pasado 4 de
septiembre era homenajeado
por el bicentenario de su naci-
miento. La publicacién ya me-
recié el pasado mes de mayo el
premio “Supersonic pizzicato”.
Senalar lo oportuno del guion,
que recrea el espiritu bruckne-
riano con amenidad y rigor en
el segundo CD; ahora bien, se
debe estar en condiciones de
entender la lengua alemana,
pues no hay traduccién.

En cuanto a las versiones,
sin duda Dijkstra demuestra
poseer una gran técnica en
direccion coral, a la vez de un
profundo conocimiento del
lenguaje bruckneriano. Las
versiones de los Motetes aqui
incluidos son modélicas, de lo
mejor que podemos encon-
trar; no obstante, la Misa no
corre la misma suerte, pues no
transmite la necesaria unidad
interna a la partitura. Queda
por debajo de Jochum (DG),
Barenboim (Warner) o Rilling
(Hanssler), las tres grandes ver-
siones de la obra. Interesante
publicaciéon en todo caso.

Rafael-Juan Poveda Jabonero

1867 fue para Bruckner un ano
en el que se agudizaron sus
neurosis, tanto la depresiva
como la obsesivo-compulsiva.
La sublimaciéon, como meca-
nismo de defensa, llegd bajo
la forma de esta Misa en fa
menor. No resulta extrafo,
por tanto, que la partitura esté
bafada por una profunda me-
lancolia (ese Benedictus). La
Misa n. 3 huye de la aparato-
sidad y se refugia en lo intimo,
y asi lo subraya acertadamente
esta interpretacién de Mariss
Jansons, sin excesos retéricos.

La grabacion contiene mo-
mentos de una efusividad de
la que es imposible sustraer-
se, como la mas animada re-
capitulacién del Kyrie (desde
8:02), un instante catedralicio
proximo a los sobrecogedo-
res climax que hallamos en
las Sinfonias, pero incluso ese
pasaje de inmensidad y vértigo
se apaga con rapidez. El inicio
radiante del Gloria se aleja en
este Bruckner de la sensacién
de plenitud que se le supone a
una misa. El sélido contrapun-
to (herencia de las maneras ba-
rrocas) y la robustez de los so-
listas y del coro a duras penas
ocultan una inseguridad que
se percibe con mas evidencia
en las siguientes secciones.

La justamente celebrada
versién de Celibidache (que
se va a los 77, frente a los
poco mas de 50’ de la clasica
de Jochum o los cerca de 59
de Jansons) opta por expan-
dir la luz en todas direcciones.
Jansons, muy lirico, pero con-
tundente cuando correspon-
de, se podria decir que sigue
el camino de la Missa Solemnis
de Beethoven: la musica poco
a poco se recoge, la luz se apa-
ga, las sombras y dudas se re-
velan.

Daniel Pérez Navarro

KLASSIK

BRUCKNER
MESSE F-MOLL

BRUCKNER: Misa en mi menor y Motetes.
“El mundo de Bruckner”. Coro de la Radio
de Baviera, Orquesta de la Radio de Minich /
Peter Dijkstra.

BRUCKNER: Misa n. 3 en fa menor. Arcayiirek,
Cargill, Matthews, Trofimov. Bavarian Radio
Symphony Orchestra & Bavarian Radio Chorus
/ Mariss Jansons.

BR-Klassik 900940 ¢ 133" ¢ 2 CD

BR-Klassik 900017 . 59’
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AMERICAN OPERA CLassics B

MICHAEL DELLAIRA
The Leopard
Josephson « Redmon « Ragsdale » Short + Liu + Parsamyan * Yang
Frost Opera Theater ¢ Alan Johnson
Frost Symphony Orchestra * Gerard Schwarz

La labor del sello discografico
Naxos por establecer un archi-
vo sonoro y comercializar las
nuevas creaciones de compo-
sitores estadounidenses de la
actualidad continda con la edi-
cién ahora en American Opera
Classics de una obra en dos ac-
tos de Michael Dellaira, estre-
nada con muy buena acogida
de publico en Florida durante
el mes de marzo de 2018.

El titulo, The Leopard, ya
nos anuncia que se basa en la
inmortal novela de Tommasi
de Lampedusa El Gatopardo,
y, en este caso, el trabajo
del libretista, el poeta J. D.
McClatchy, es muy cuidado
para trasladar la complicada
novela a un bien estructurado
libreto. Por su parte, la des-
criptiva y envolvente mdusica
del compositor neoyorquino
nos introduce con facilidad
en la historia, también gracias
a un dedicado, en lineas ge-
nerales, trabajo del extenso
reparto. De entre los prota-
gonistas, destaca la labor del
experimentado baritono Kim
Josephson como Don Fabrizio
y a buen nivel se situan, bajo
la flexible direccion de Gerard
Schwarz, el coro y la orquesta
de la Frost School of Music de
la Universidad de Miami.

Es asimismo muy de agra-
decer que se incluya el libreto
completo de la épera, cantada
en inglés, en la carpetilla del
disco, aunque se da igualmen-
te la opcién de consultarlo en
linea.

No es, y probablemente,
no seré la Ultima épera que se
dedica a esta historia siciliana,
y resultaria interesante com-
parar esta composicién con la
que en los sesenta presentd
Angelo Musco.

Pedro Coco

DELLAIRA: The Leopard. Kim Josephson,
Robynne Redmon, Frank Ragsdale, Kevin Short,
Mingaho Liu, etc. Coro y Orquesta Sinfonica de
Frost Opera / Gerard Schwarz.

Naxos 8.669052-53 ¢ 2 CD o 121
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LO QUE PARECE Y LO QUE PODRIA SER

Este es un producto en
principio irreprochable.
Pero siempre y cuando
uno renuncie de antema-
no a encontrar en él algin
punto de vista nuevo acer-
ca de lo que ya conoce de
esta magnifica y poliédrica
6pera. Como todo buen
aficionado sabe, se trata
de un cuento de hadas
que se permite el lujo de
plantear un dilema moral
sobre un asunto peliagu-
do: las morfologias fisicas
del amor humano cuando
se ponen en relacién con
el sexo y, a su vez, con la
muerte, aunque quiza se-
ria més apropiado, en este
caso, hablar de una no
existencia no corporal.

El  redescubrimiento
de la pieza se produjo
(tarde, gracias a una bue-
na campana discogréafi-
ca con Renée Fleming
al frente) ya hace varias
décadas, y desde enton-
ces ha habido respuestas
interpretativas mas que
positivas a su jugosa sus-
tancia dramética. Pero
también es cierto que, in-
cluida la que ahora se co-
menta, se siga esperando
alguna otra propuesta
diferente a la que marca
el propio relato literal del
libreto, un original e ima-
ginativo cuento de hadas
con elementos literarios
tomados de la mitologia
eslava y de La sirenita, de
Hans Christian Andersen,
para el que el autor de la
musica, un otra vez inspi-
radisimo Antonin Dvorak,
escribid una en aparien-
cia placida y hermosa
partitura.

La respuesta musical
que da Semyon Bychkov
en su versién musical es
abrumadoramente  co-
rrecta. Pero lo es solo si
se atiende Unicamente a
la ya referida literalidad
de la idea motriz, una
historia que no preten-
de ir mas alla del plano
onirico, y no propiamen-
te simbdlico. Estd bien,
pero resulta al menos
discutible si se quiere a
aspirar a plantear segun-
das lecturas, una idea
nada descabellada si se
piensa en los trasfondos
que suelen habitar los

textos de los cuentos in-
fantiles mas celebrados.
O en otras palabras: pa-
rece que Bychkov (como
tantos otros en sus ver-
siones) solo quiere po-
ner en primer plano la
belleza del discurso so-
noro, precioso pero bas-
tante tenue, dando asi a
la historia més un aire de
cuento clasico que una
respuesta  psicoldgica-
mente comprometida al,
en cierta medida, sérdi-
do asunto que se plan-
tea. El resultado es que,
al cabo, todo funciona
con normalidad, ademas
bajo el convencional pa-
raguas de una puesta
en escena que tampoco
se permite la mas mini-
ma digresion. Y como
Dvorak escribié muy bien
lo que escribié, nadie se
puede sentir defraudado.
Hay lo que tiene que ha-
ber. Pero muy poco de lo
que podria esperarse si
alguien hubiera metido
los dedos en alguna que
otra yaga. Desde luego,
las hay. Asi que, musical-
mente, es un trabajo mas
que aceptable, aunque
la orquesta de la casa dé
una respuesta parca: an-
clada en el tiempo, pare-
ce un conjunto de vene-
rables dinosaurios que,
por separado, cumplen,
pero, al tocar unidos, el
conjunto acaba sonando
como dentro de un bote.
;Hasta aqui han llegado
los efectos del brexit?

La version estd bien
servida en su parte vo-
cal. A la soprano lituana
Asmik Grigorian la pu-
dimos escuchar hace ya
unos anos en el rol prin-
cipal en el Teatro Real
de Madrid. Es casi una
especialista en el perso-
naje, que tiene perfecta-
mente ensamblado, y no
solo vocalmente: es una
voz muy adecuada para
el rol y una excelente ac-
triz. Buenas prestaciones
ofrece el tenor britanico
David Butt Philip como
principe, un asiduo en
los teatros de su pais y
que vimos en Madrid en
la Gloriana de Britten.
E igualmente, el Vodnik
de Aleksei Isaev (otro

THE ROYAL OPERA

WA
‘ORCHESTRA OF THE ROYAL OPERA HOUSE | R0

N 1O SEMYONBYCHKOY

DIRECTORS ANN YEE o NATALIE ABRAH

i

asiduo en la platilla de
la Royal Opera House) y
los roles secundarios se
sitan a una buena altu-
ra. Particularmente en el
caso de las tres ninfas,
que estan espléndidas.
No es el caso de la prin-
cesa extranjeray la hechi-
cera, que parecen jugar
en una divisién inferior.
Como es habitual en
los DVD de Opus Arte,
la presentacion del pro-
ducto es una calamidad.
Comprendo perfecta-
mente que el disco dis-
ponga de subtitulos en
coreano, pero no en es-
panol. Seguramente los
responsables del asunto
saben bien que ese idio-
ma es mucho mas habla-
do en el mundo que los
arrinconados mil y pico
millones que lo hacemos
en castellano. Lo com-
prendo: probablemente
los 70 millones que se
expresan en coreano y
que compran DVD (inclu-
yendo los de Corea del
Norte, como es sabido
dvidos consumidores de
musica clasica) gasten
mucho mas que aquellos
gue nos comunicamos en
la lengua de Cervantes.
Pero lo que no tiene pre-
cio es la informacién que
incluye el disco. Dicho a
la breve: nada, cero. Un
auténtico subproducto.

Pedro Gonzalez Mira

DVORAK: Rusalka. Grigorian, Butt Philip,
Isaev, Bell, Connolly, Wu, Ramgobin, etc. Coro
y Orquesta Royal Opera House / Semyon
Bychkov. Escena: Ann Yee, Natalie Abraham.
Opus  Arte O0ABD7322D o
DVD e 173" + 12 Bonus e DTS
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Esperaba bastante menos de
esta version sobre el papel.
Paul McCreesh es un notable
intérprete del repertorio que
domina, en el cual, hasta ahora
no parecia figurar el nombre
del autor de las Variaciones
Enigma. Quizés, el que me
haya sorprendido gratamente,
favorece las cuatro estrellas de
la puntuacién. No obstante, ya
hemos advertido en otras oca-
siones lo ambiguo de esto de
las puntuaciones en algo tan
complejo como la interpreta-
cién musical, por lo que siem-
pre deben ser tomadas a titulo
orientativo.

Ciertamente, el director
inglés parece querer contro-
larse a si mismo, y construye
una versién en la que pare-
cen no estar refiidos los con-
ceptos del historicismo con
los artistico-interpretativos.
Serfa un grave error que pre-
dominasen los primeros en
una obra de las caracteristicas
que presenta la que nos ocu-
pa. Evidentemente, la obra le
viene demasiado grande a una
orquesta como los Gabrieli
Players (aqui reforzada), pero
McCreesh la conoce bien, y
no sale mal parado de los mo-
mentos mas comprometidos.
Bien Anna Stéphany y Nicky
Spence en sus respectivos ro-
les, pero no tanto el bajo-ba-
ritono Andrew Foster-Williams,
de voz un poco histridnica;
en cualquier caso, mejor que
los solistas estan los coros. En
fin, una version posible con
medios historicistas del mejor
oratorio de Elgar, que no des-
agradara totalmente a nadie.
Alejada, eso si, de las grandes
versiones de la obra: Sobre
todo Barbirolli, Barenboim o
Colin Davis.

Rafael-Juan Poveda Jabonero

ELGAR: El suefio de Geroncio. Stéphany, Spence,
Foster-Williams. Coro Joven Nacional Polaco.
Gabrieli Consort and Players / Paul McCreesh.
Gabrieli 785 « 95 o 2 (D
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esulta incomprensible

lo injusta que puede
ser la historia con quienes
fueran sus celebrados ac-
tores en vida, como en el
caso del polifacético musi-
co rumano George Enescu
(1881-1955), hoy relegado
a la fama de sus Rapsodias
rumanas. Excelente violi-
nista, docente, composi-
tor y director que, a tenor
de los testimonios de sus
alumnos y colegas, marcod
la técnica instrumental de
Ferras, Grumiaux, Neveau o
Menuhin desde la nobleza
de su bonhomia, escribid
al amparo de un continuo
aprendizaje y el amor por
la sorpresa una deliciosa
muUsica que, admirada por
coetaneos como Debussy,
Bartok, Casella o Strauss,
merece un mayor recono-
cimiento. Expuesta a multi-
ples influencias, la obra de
Enescu parte de un ecumé-
nico didlogo estético en el
que el postromanticismo,
el impresionismo, el cro-
matismo  postwagneriano
e incluso la musica hindu
y el gameléan indonesio
(que descubriera al mismo
Menuhin en Paris), se des-
dibujan para crear, con la
prevalencia del folklore de
su pais, una nueva mdusi-
ca genuinamente rumana,
como apuntara su compa-
triota el musicélogo y com-
positor Pascal Bentoiu. Con
flexibilidad formal de raiz
franckiana y apoyadas en
una deslumbrante orques-
tacion, sus tres primeras
Sinfonias completas, gra-
badas aqui para DG por su
paisano Cristian Macelaru
con la Orquesta Nacional
de Francia, forman, hoy
por hoy, junto a su juvenil
Octetoy la imponente épe-
ra Edipo, su méas logrado
legado.

Asi, desde el porte
brahmsiano de su Sinfonia
1 de 1905, Enescu afiade
complejidad cromética vy
orquestal en los straussia-
nos temas prebélicos de
la Sinfonia 2 de 1914 y se
corona en su obra maestra
de 1921, la Sinfonia 3 para
coro y orquesta, sublime
heterofonia ciclica de bri-
llante especulacién tim-
brica y trascendentalidad

George Enescu - Symphonies 1-3

Romanian Rhap:
Orchestre National de France - Cristian Macelaru

scriabiniana  (escuchenla
que no se arrepentiran),
hermana en tiempo y espi-
ritu de la Tercera Sinfonia
de Szymanowski.

Aunque Macelaru se
aleje de las asperezas
de Rozhdestvensky en
Chandos con lecturas liricas
e idiomaticas de sinuoso
fraseo y cierto deleite tim-
brico, muy en la estela de
sus coterraneos Andreescu
en  Electrecord/Olympia
o el mas rustico Mandeal
en Arte Nova para el ciclo
sinfénico y, especialmen-
te, el atmosférico Baciu en
Electrecord/Marco Polo
para la Sinfonia 3, esta
nueva grabacidon cuenta
con una mezcla sonora
muy mejorable al contener
secciones casi inaudibles
(como el piano al final de
la Sinfonia 2), percusion
apagada y brumosa e,
incluso, metales muy jus-
tos en la Sinfonia 3 (en el
Scherzo antes del climax),
cualidades que no hacen
justicia a la excelencia de
la Orquesta Nacional de
Francia, comprobable me-
diante un video en Youtube
de esta obra con los mis-
mos intérpretes en el
Festival George Enescu de
Bucarest. En este sentido,
esta version queda por de-
bajo del equilibrio interpre-
tativo y el exuberante soni-
do de Lintu (Ondine) o de
las clasicas y eficaces ver-
siones de Foster (Warner).
Por Ultimo, este nuevo set
recibe también cantables y
empdticas versiones de las
folkloristas Rapsodias ru-
manas de 1901.

Justino Losada

ENESCU: Sinfonias 1,2y 3. Rapsodias ru-
manas 1y 2. Orquesta Nacional de Francia,
Coro de Radio Francia / Cristian Macelaru.

Deutsche Grammophon 48655053 CD ¢ 162’
2.2.0.8.¢

La agrupacién francesa Le
Concert Spirituel no necesita
ninguna presentacién. Desde
su fundacién en 1987 por
quien sigue siendo su director,
Hervé Niguet, se ha distingui-
do por sus impecables graba-
ciones del repertorio barroco,
con el uso de instrumentos
originales. La claridad de las
lineas expresivas y la elegancia
del sonido han sido siempre su
sello distintivo.

En su més reciente graba-
cion, Le Concert Spirituel se
aventura en un repertorio al
que no nos tiene acostumbra-
dos, pero que demuestra co-
nocer muy bien. Se trata de un
disco con dos obras sacras de
finales del siglo XIX francés. La
primera parte corresponde al
Requiem de Gabriel Fauré, una
de las obras mas populares de
su tipo, escrita entre 1886 vy
1888. Fauré, en esta obra, que
pasa apenas de la media hora,
no usa el famoso Dies Irae,
que es propio del oficio de di-
funtos y, en su lugar, afade el
responsorio In Paradisum, lo
que hace que este Requiem
suene mucho menos sombrio
que la version escrita por otros
compositores. Tiene, ademas,
la elegancia tipica de la mu-
sica francesa y una serenidad
que no podemos apreciar en
Mozart o en Verdi. En esencia,
es una obra de gran origina-
lidad que el maestro Niquet
sabe hacernos notar.

La segunda parte del disco
es una obra mucho menos co-
nocida. Se trata de la Misa de
Clovis de Gounod, que le rinde
homenaje al histérico persona-
je al que se le atribuye el inicio
de la cristiandad en lo que hoy
es Francia. Es una misa para
organo que sélo se puede cali-
ficar de soberbia.

Juan Fernando Duarte Borrero

FAURE
REQUIEM

. GOUNOD
% MESSE DE CLOVIS

EMOKE BARATH
PHILIPPE ESTEPHE

LE CONCERT SPIRITUEL
HERVE NJQUET

FAURE: Requiem. GOUNOD: Messe de Clovis.
Emoke Barath (soprano), Philippe Estephe, Le
Concert Spirituel / Hervé Niquet.

Alpha 1014 . 58’
ok kK




biiid
HAXO:

Fios AMERICAN CLASSICS 2=
LUKAS FOSS
Symphony No. 1

Renaissance Concerto * Three American Pieces * Ode

Amy Porter, Flute * Nikki Chooi, Violin
Buffalo Philharmonic Orchestra * JoAnn Falletta

Registrado tras conciertos en
Buffalo y Nueva York con mo-
tivo de su centenario, este fa-
buloso disco Naxos dedicado
al ecléctico musico norteame-
ricano nacido en Alemania,
Lukas Foss (1922-2009), ejem-
plifica una de sus citas mas
audaces: “Cuantas maés téc-
nicas emplee un compositor,
su vocabulario serd mas rico”.
Desde diversos estilos, zigza-
gueantes o simultédneos, Foss
asume la vanguardia como
reinvencién de la tradicidn
desde el oficio de la interpre-
taciéon (como capaz pianista
que grabara la Sinfonia n. 2 de
Bernstein con el compositor, o
como el director que més hue-
lla dejé en la Filarménica de
Buffalo) y la composicion.

Escrita en 1944 durante
la estancia de verano en la
Colonia MacDowell, la omino-
sa y lirica Oda en memoria de
las victimas de la guerra acusa
la influencia del Schuman de
la Sinfonia n. 3, mientras que
el Copland de Rodeo sobre-
vuela sobre las amenas Three
American Pieces del mismo
ano. El jazz, el contrapunto alla
Hindemith y una propulsién rit-
mica stravinskyana con gestos
coplandianos son la base de la
vitalista Primera Sinfonia, tam-
bién de 1944. El Renaissance
Concerto para flauta y orquesta
de 1985 se incardina en el po-
liestilismo para dialogar con la
musica antigua. La asistente del
propio Foss en Buffalo, JoAnn
Falleta, firma aqui un disco,
junto a Amy Porter a la flauta y
Nikki Chooi al violin, que lleva
el sello de lo auténtico supe-
rando a Rose/BMOP-Sound
en la Sinfonia y acompanando
al compositor en sus versiones
para New World Records y
Koss. Muy recomendable.

Justino Losada

FOSS: Ode, Renaissance Concerto, Three
American Pieces, Sinfonia n. 1. Amy Porter;
Nikki Chooi. Orquesta Filarmonica de Buffalo /
JoAnn Falletta,

De muy pocas personas se
puede decir que ensefaron
musica y que contaron con
una seleccién All Stars entre
sus alumnos. Eso ocurre con el
austriaco Robert Fuchs (1847-
1927), hoy especialmente re-
cordado porque en su listado
de estudiantes célebres apa-
recen los nombres de Mahler,
Sibelius, Schereker, Korngold,
Wolf, Zemlinsky o Schmidt.

Como apunte biografico
significativo para el disco que
nos ocupa, la segunda entre-
ga de las Sonatas para violin
y piano (con las ns. 4-6), gra-
badas por la pareja formada
por Hyejin Chung (violin) y
Warren Lee (piano), se puede
recordar la historia del Premio
Beethoven. Robert Fuchs gané
el entonces prestigioso ga-
lardén con un concierto para
piano, gracias a que el jurado,
conservador y poco amigo
de suspensiones de la tonali-
dad, descarté como vencedor
a Mahler, que participd con
la maravillosa Das Klagende
Lied. Entre los miembros del
jurado se encontraban el anti-
wagneriano Eduard Hanslick y
Johannes Brahms.

Uno de los poquisimos au-
tores a los que Brahms admi-
r6 publicamente y sin reservas
fue Robert Fuchs, cuyas seis
Sonatas para violin y piano
parecen escritas por un dop-
pelgédnger del hamburgués.
Chungy Lee, dos habituales en
las entregas de Naxos, defien-
den con pasién las tres Sonatas
aqui incluidas. Las obras
més celebradas de Fuchs,
las Serenatas para orquesta,
también estan disponibles
en Naxos (Cologne Chamber
Orchestra / C. Ludwig), pero es
quizé en su musica de cémara
donde el refinamiento y el ro-
manticismo formal de sus com-
posiciones brilla mas.

Daniel Pérez Navarro

7 Robert
FUCHS

(1847-1927)
Violin Sonatas Nos. 4-6

£

E

Hyejin Chung, Violin
‘Warren Lee, Piano

FUCHS: Sonatas para violin y piano ns. 4-6.
Hyejin Chung (violin), Warren Lee (piano).

Criti

Discos

Gramola

Joseph Haydn

letzten

Me imagino que pocos lecto-
res dejarén de estar al tanto
que en 1785, Haydn recibié un
inusual encargo del Oratorio
de la Santa Cueva en Cédiz,
encargo que devino Las Siete
Ultimas Palabras de Cristo en
la Cruz, obra orquestal que ob-
tuvo tanta difusion que el pro-
pio Haydn la arreglé para cuar-
teto de cuerda vy, finalmente,
en oratorio afadiéndole tex-
to. Es una obra de estructura
curiosa, marcada por el texto
litdrgico al que sirve, y que se
compone de una Introduccion,
siete Sonatas en tempo grave,
y un terremoto-presto conclu-
sivo. A pesar de que hoy no es
tan frecuente encontrarla pro-
gramada, bien merece la pena
su escucha.

La versién de la Capella
Paulana, conjunto formado
en 2022 para la interpretacién
de las Cantatas de Bach en su
contexto liturgico en la Iglesia
de los Minimos de Viena
(Paulanerkirche), de la cual sera
un cuarteto de cuerda el enco-
mendado en la interpretacién.
La idea del disco es recrear
las circunstancias histéricas de
Las Siete Palabras, para lo que
se precisa del cuarteto, de la
Iglesia, y de un recitador que
afnadieralas meditaciones espi-
rituales entre movimientos. En
este caso, dichas meditaciones
son del Padre Julius Kappel, y
la recitacion corre a cargo de
Michael Kénig, y aqui viene
el principal inconveniente de
este disco para nosotros: las
meditaciones estan en aleman.
Y aun cuando estd el recurso
de darle al botén del siguien-
te corte en el CD, ciertamente
no es deseable esta propuesta
que rompe el objeto de la gra-
bacién. La versién es correcta,
y la toma sonora dptima, pero
si no habla aleman, no es un
disco para usted.

Jeronimo Marin

HAYDN: Die Sieben letzten Worte unseres
Erlosers am Kreuze. Capella Paulana. Michael
Konig, recitador.

Tras las exitosas Armonias
poéticas y religiosas de
Liszt, Saskia Giorgini con-
tinda con la obra del com-
positor hidngaro en este
disco, donde aborda entre
otras las Consolaciones
que dan nombre al disco.
La pianista italo-holandesa
aborda estas obras bajo la
misma perspectiva que en
el disco anterior. Giorgini
deja espacio a la musica
para que respire, trazan-
do siempre una linea me-
|6dica de clara presencia
frente al resto de voces y
dindmicamente amplia,
generando un fraseo muy
expresivo. Su interpreta-
cién resulta asi muy me-
ditada y profunda, alcan-
zando un nivel emocional
considerable.

Los 3 Caprichos-Valses
rompen con el ambien-
te relajado para traernos
emociones fuertes. La
técnica fabulosa que des-
pliega Giorgini le permite
recorrer con comodidad
los diferentes estados de
animo y sentimientos que,
en sus manos, se revelan
vehemente pero no avasa-
[ladoramente. La ejemplar
planificaciéon sonora y el
control de las dinamicas
globales son, en este sen-
tido, esenciales.

La reflexién evocadoray
las largas melodias vuelven
con los Liebestrdgume para
dar paso a las 2 Leyendas,
donde la el misticismo y
el virtuosismo lisztianos
se dan la mano para mi-
rar hacia el futuro impre-
sionista. Giorgini resuelve
esta encrucijada de forma
magistral, cerrando brillan-
temente un disco con mo-
mentos excelsos.

Jordi Caturla Gonzalez

LISZT: 6 Consolaciones, 3 Caprichos-
Valses, Liebestraume, 2 Leyendas. Saskia
Giorgini, piano.

Pentatone PTC 5187 045 « 83’

Naxos 8.559938 . 75’

Naxos 8.574547 . 71
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Estos dos discos de Emmanuel
Despax para Signum Classic
estan dedicados a la obra de
Franz Liszt. En el texto que
acompania al disco, Emmanuel
le brinda unas palabras a su
querida amiga y profesora
Ruth Nye, dandole las gracias
por su dedicacion, que le guia
tanto en la musica como en la
vida. Ella fue alumna aventaja-
da de Claudio Arrau, que a su
vez estudié con Martin Krause,
que fue uno de los grandes
discipulos de Liszt. Este lina-
je ha influido en la educacién
musical de Emmanuel y en su
acercamiento a la musica de
Liszt.

El repertorio elegido esta
ideado como una dualidad:
la luz y la oscuridad, el cielo y
el infierno, e incluye la sonata
Aprés une lecture du Dante,
Harmonias poéticas y religio-
sas, Funerales, Nuages gris y
la Sonata en si menor, la obra
maés importante y comprome-
tida del autor y un atrevimien-
to en su época, ya que no se
puso en valor hasta 1930 de
la mano de Vladimir Horowitz.
Emmanuel es heredero de una
rica tradicion y hace hincapié
en su compromiso con la par-
titura, abordando no solo los
aspectos técnicos y sonoros,
sino alentando y estimulando
el discurso musical, sirviendo
de intermediario entre la md-
sica y el publico. Emmanuel
Despax, parisino y afincado en
Londres, tiene una frenética
actividad como intérprete, es-
pecializado en musica roman-
tica. Giras por todo el mundo
avalan su fama, acumulando
una discografia impresionan-
te. También dirige un progra-
ma de musica en Inside Music
en BBC3. Pese a su juventud,
es un artista experimentado al
que le queda aun mucho por
hacer y demostrar.

Sol Bordas

LISZT: Piezas para piano. Emmanuel Despax,
piano.

No cabe duda que la obra de
Goethe fue fundamental para
la conciencia de la Europa del
siglo XIX. En el arte musical,
fueron muchos los compo-
sitores que rindieron tributo
al poeta alemén y que conci-
bieron muchas obras inspira-
das en su legado. Y entre las
fuentes de inspiracién en la
obra de Goethe, el personaje
de Fausto ocupa un lugar es-
pecial.

Tal vez el mas famoso de
esos tributos musicales que el
siglo XIX le rindi6 a la obra del
poeta fue la Sinfonia Fausto.
Una obra que, a pesar de su ori-
ginalidad y de abrir el camino a
un género que se consolidaria
sélo a finales de ese siglo, ha-
blo del Poema Sinfénico, no ha
logrado ganarse un lugar defi-
nitivo entre los amantes de la
sinfonia. Es por eso por lo que
la novedad que les presento
tiene un doble mérito. Por una
parte, es una nueva version de
una obra que mereceria mejor
trato entre el canon de la mu-
sica grabada y, por otra, en una
versién fresca, muy bien logra-
da de una obra muy bella de la
que siempre vale la pena tener
varias versiones.

En esta grabacién, la
Orchestre Philharmonique
Royal de Liége, dirigida por su
titular, el joven maestro hdn-
garo Gergely Madaras, nos
ofrece una nueva lectura de
la Sinfonia Fausto, en la que
sobresale el detalle, la lectura
cuidadosa, de una partitura
compleja.  En la interpreta-
cion del maestro Madaras, en
ocasiones, en ciertos pasajes,
como el del languido segun-
do movimiento, inspirado en
Margarita, se echa en falta
algo de intensidad. Es una
grabacién de excelente soni-
do, pero no es imprescindible.

Juan Fernando Duarte Borrero

LISZT: Sinfonia Fausto. Orchestre
Philharmonique Royal de Liége / Gergely
Madaras.

Signum Classic LC15723 ¢ 2 CD o 91
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Reisado do Pastoreio

Desapercibido por la arro-
lladora personalidad de su
coetaneo, el ubicuo Heitor
Villa-Lobos, el compositor ca-
rioca de ascendencia espario-
la, Oscar Lorenzo Fernandez
(1897-1948), ejerci6 como
musico puente entre el nacio-
nalismo roméntico de Alberto
Nepomuceno y Francisco
Braga, y la generacion expe-
rimental de Claudio Santoro
y Edino Krieger. Fechado en
1930, Reisado do Pastoreio,
suite de temas de su Opera
nacionalista Malazarte, ejem-
plifica la combinacién de tex-
turas impresionistas con la
dindmica ritmica afrobrasilefia
ostensible en el batuque final
popularizado por Toscanini o
Bernstein.

Concluido el Estado Novo
de Getulio Vargas a la par que
la Segunda Guerra Mundial, el
compositor diluye su expresi-
vidad nacionalista para abra-
zar un estilo méas conceptual
alumbrando su Sinfonia n. 1 en
1945, obra politonal de gran ro-
bustez formal y espejo neocls-
sico que abunda en gestos de
Villa-Lobos y en ricos ostinati
ritmicos de base popular. Estas
cualidades se extienden a la he-
roica Segunda Sinfonia “El ca-
zador de esmeraldas”, obra de
caracter programético a raiz del
poema homénimo del poeta
Olavo Bilac que narra la épica
de los bandeirantes.

Como es habitual en la serie
"Musica de Brasil” editada en
Naxos, la espaciosa escena so-
nora de la grabacion es el so-
porte ideal para las referencia-
les versiones de este generoso
disco a cargo de la Orquesta
Filarménica de Minas Gerais,
dirigida por su titular, Fabio
Mechetti, que colma vacios
discogréficos y actualiza las
ediciones histéricas.

Justino Losada

LORENZO FERNANDEZ: Reisado de Pastoreio,

Sinfonias ns. 1y 2. Orquesta Filarmonica de

Minas Gerais / Fabio Mechetti.

Naxos 8.574412 . 83’
k% %% R

KLASSIK

Este registro de la Sexta de
Mahler procede de unos
conciertos en vivo celebra-
dos a finales del mes de
septiembre de 2023. Simon
Rattle sigue en esta ocasién
la propuesta de la segunda
edicién del propio composi-
tor para la obra, en virtud de
la cual se invierte el orden de
los movimientos centrales; es
decir, el Andante se sitla en
segundo lugar y el Scherzo
en tercero. Han sido varios
los directores que han se-
guido esta disposicién; John
Barbirolli, sin duda, el mas
eminente y singular. Esto y
poco mas tiene en comun la
versién que nos ocupa con
los diferentes registros que
dejo tras de si Sir John; el de
estudio para la antigua Emi
(hoy Warner), el mas excep-
cional de todos.

Ha evolucionado mu-
chisimo el Mahler de Rattle
desde aquellas primeras ver-
siones que conocimos con
la Orquesta Sinfénica de la
Ciudad de Birmingham. Si
bien es cierto que el concep-
to (la finalidad) no ha variado
sustancialmente, la verdad es
que el britdnico ha madura-
do muchisimo la musica del
compositor, al tiempo que él
mismo se convertido en un
director de orquesta tremen-
damente mas completo. Es
este un Mahler que siempre
mira al futuro, auténtico pre-
cursor de la musica que va a
acontecer inmediatamente
después de él, del cual se
ha limpiado (hasta donde
se puede) cualquier atisbo
de romanticismo. Quizés sea
la Sexta Sinfonia una de sus
obras que mejor desarrollan
este concepto, y Rattle no
pierde la ocasién para hacér-
noslo ver. Desde este punto
de vista, una version irrepro-
chable sin discusion.

Rafael-Juan Poveda Jabonero

MAHLER: Sinfonia n. 6. Orquesta Sinfonica

de la Radio de Baviera / Simon Rattle.
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Oskar Merikanto (1868-1924)
es uno de aquellos compo-
sitores célebres en vida que
quedaron practicamente
olvidados tras la Il Guerra
Mundial, a la sombra de
contemporaneos mas rele-
vantes (como su amigo Jean
Sibelius) o porque su musica
tardorromantica se conside-
raba demodée. Este 2024
se cumplen 100 afios de su
muerte, y asi nos llega este
disco mas que notable. De
sus aproximadamente ciento
sesenta canciones, Waltteri
Torikka y Marko Hilpo reco-
gen veintinueve que repasan
toda su carrera, ya que van
desde el Op. 2, compuesto a
los veinte afos, hasta el Op.
110, escrito poco antes de su
muerte.

Torikka es un baritono
de voz oscura y flexible, con
buen control de las dindmi-
cas, que transmite bien los
textos, mientras que Hilpo
se mueve también con co-
modidad por los diferentes
registros de Merikanto. Las
canciones son ricas en melo-
diasy en atmdsferas diversas;
las hay de aire tradicional,
como “Pai, pai, paitaressu” o
“Itkeva huilu”; o de tintes he-
roicos, como “Merelld”, una
de las dedicadas al mar. Més
minimalistas, como "Y&" (gra-
bada aqui por primera vez) o
"Iltakellot”; algunas tan emo-
tivas como "“Kay kirkkomaata
illoin vanhat mummot”, que
habla de las ancianas que
visitan el cementerio para re-
cordar a sus hijos y nietos. Y
asi podria seguir repasando
todo el disco...

Merikanto es un composi-
tor cuyas canciones merecen
la atencién de los aficionados
al género, y este disco es una
buena manera de iniciarse.

Silvia Pujalte Pifian

OHDFI‘HE

RIKKA
ARKO HILPO

s by Oskar Merikanto

MERIKANTO: Canciones. Waltteri Torikka, bari-
tono; Marko Hilpo, piano.

MEYERBEER

I’ Africaine —
'Vasco da Gama

Andrew » McCown

(Chor der Oper Frankfurt

Frankfurter Opern-
lund Museumsorchester

|Antonello Manacorda [ ﬂ‘

m Joper.... _‘—g, -

Una nueva colaboracion en-
tre Naxos y la compania de
la Opera de Frankfurt es esta
grabacién que tuvo lugar
durante las funciones de un
titulo que al aficionado lirico
espanol le proporciona mas
connotaciones que al del
resto del mundo: La africana
de Meyerbeer. Aunque aqui
se afade a ese titulo ademas
el nombre del protagonista
masculino, Vasco de Gama,
pues se trata de una nueva
edicién critica de Jurgen Selk
de 2018 editada por Ricordi
que parece acercarse mas a
las intenciones del composi-
tor.

El tenor protagonista, un
arrebatador Michael Spyres,
posee un instrumento que en
disco brilla especialmente.
Sabe bien potenciar sus virtu-
des y se implica al méximo en
un rol extenso de gran exigen-
cia. A su lado, con unos den-
sos medios muy adecuados
para la atormentada Sélika,
la  mezzosoprano Claudia
Mahnke. Esta desarrolla dra-
méaticamente su  personaje
con inteligencia y mucha mu-
sicalidad. Del resto del repar-
to, destacan tanto la luminosa
voz de Kirsten MacKinnon en
Inés, brillante en las agilida-
des, como Andreas Bauer, por
lo rotundo y autoritario de su
Don Pédro.

No decae la atencidon
en la lectura propuesta por
Antonello Manacorda, un di-
rector muy en sintonia con el
repertorio del XIX. A sus érde-
nes, los conjuntos estables de
un teatro de los que, gracias la
cantidad de grabaciones que
van apareciendo, no sorpren-
de ya la solidez y la homoge-
neidad.

Pedro Coco

MEYERBEER: La africana / Vasco de Gama.
Michael Spyres, Claudia Mahnke, Kirsten
MacKinnon, Brian Mullingan Andreas Bauer
Kanabas, etc. Coro y Orquesta de la Opera de
Frankfurt / Antonello Manacorda.
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ergolesi Stabat Mater
Vivaldi Nisi Dominus

Maarten Engeltjes

SHIRA PATCHORNIK - PRICT AMSTERDAM

“La herencia de Jehovéa son
los hijos, un don es el fruto
del vientre”, dice uno de los
versos del Nisi Dominus, sal-
mo de visperas al que puso
musica Vivaldi y que, junto
al Stabat Mater de Pergolesi,
conforma el primer regis-
tro de PRJCT Amsterdam.
Ambas obras, separadas por
dos décadas, pertenecen a
estilos musicales distintos y
expresan afectos diferentes:
la desesperacion y el dolor.
Sin embargo, para el contra-
tenor Maarten Engeltjes, con-
tratenor y director del ensem-
ble, son musicas que aun con
el paso de los siglos no han
dejado de conmover profun-
damente al oyente.

Es cierto que tanto el
Stabat Mater de Pergolesi
como el salmo de Vivaldi han
sido grabados en numerosas
ocasiones, pero la musica es
un arte vivo y su interpreta-
cion estd en constante evo-
lucion. Asi, la versidon que nos
ofrece  PRICT Amsterdam
aporta una luz diferente: pese
a la enorme carga emocional
de ambos textos, destaca
por la claridad, la conten-
cién y la precisa dosificacién
de los medios expresivos.
Tanto Schira Patchornik como
Maarten Engeltjes tienen
bellos timbres que casan a
la perfeccion en el Stabat
Mater. Tanto técnica como
expresivamente, ambos son
impecables, y aunque la linea
de canto de Engeltjes se ve
empafada en ocasiones por
los portamentos, con el apo-
yo de la excelente ejecucién
instrumental por parte de
PRJCT Amsterdam, el obje-
tivo de la grabacién queda
sobradamente conseguido:
convencer y conmover al
oyente.

Mercedes Garcia Molina

PERGOLESI: Stabat Mater. VIVALDI: Nisi
Dominus. Shira Patchornik, soprano. PRJCT
Amsterdam / Maarten Engeltjes.

Otro titulo icénico del cisne
de Pésaro aparece en la co-
lecciéon que le dedica el sello
Naxos desde el Festival de
Bad Wildbad y, como el ante-
rior (una notable Armida), este
también pertenece a la dora-
da época napolitana: aquella
en la que la diva Colbran, los
imbatibles Nozzari y David o
la contralto Pisaroni compe-
tian en excelencia dando vida
a personajes de endiablada
escritura.

Ermione es una auténtica
joya, de principio a fin, y su
discografia no es tan extensa
como mereceria, por lo que
es una buena noticia la apari-
cién de este doble CD, graba-
do en vivo en 2022. La siem-
pre implicada Filarmonica de
Cracovia se muestra enérgica
y ductil a las érdenes del es-
pecialista en este repertorio
Antonino Fogliani, que, cono-
cedor de los contrastes que
precisa esta azione tragica,
ofrece una lectura bastante
teatral. Adecuada en lineas
generales la compleja elec-
cién de las voces, comenzan-
do por la entregada Serena
Farnocchia, buena fraseadora
que se crece con las vicisitu-
des de la protagonista.

El espafiol Moisés Marin,
debutante en el nada sencillo
rol del autoritario Pirro, sale
airoso de la prueba por inteli-
gencia y valentia. Un habitual
de la casa, Patrick Kabongo,
vuelve a demostrar en el otro
rol de tenor su capacidad
para frasear y su seguro re-
gistro agudo. Por Ultimo, la
aterciopelada voz de Aurora
Faggioli como Andromaca
cierra el cuarteto principal, al
que secundan correctos com-
primarios.

Pedro Coco

ROSSINI

ERMIONE

Famocchia  Faggioli » Marin « Kabongo » Wang
Park o Poltorak « Guran » Jankowski

Krakéw Philharmonic Chorus and Orchestra
Antonino Fogliani

7/ invitomn

ROSSINI: Ermione. Serena Farnocchia, Aurora
Faggioli, Moisés Marin, Patrick Kabongo, Cguan
Wang, etc. Coro y Orquesta de la Filarmonica de
Cracovia / Antonino Fogliani.
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Pianista

“Me llena de alegtia la cantidad de pianistas
que interpretan mi transcripcion del Dangon n. 2
de Arturo Marquez, como Yuja Wang, pot ejemplo,
que lo toca como bis o como ciertre de sus recitales”

(Leticia Gomez-Tagle, octubre de 2024)

Masterclasses en México en las Universidades Superior de musica de
México y Escuela de Bellas Artes de la Panamericana

En su reciente actividad, destaca en 2024 su primera interptetacién
en México del Concierto n. 1 de Tchaikovsky con la directora Gabriela
Diaz Alatriste.

Video con el Concierto n. 1 de Tchaikovsky:

https:/ /youtu.be/ fEaOExMUJxQ?si=s62S]p96UKwa

Ha tenido también varios conciertos en Austria (Viena y Linz) y un
recital en Mallorca en junio.

En la actualidad esta preparando conciertos en Viena, México y Linz.

@ www.instagram.com/leticiagomeztaglepianist

‘ https:/ /open.spotify.com/intl-es/artist/ 5yb4mOO2Wil0dnPV4fCX3z

https://leticiagomeztagle.no-te.com/




ROUSSEL

Violin Sonatas Nos. 1 and 2
String Trio

David Bowlin, Violin * Tony Cho, Piano

Kirsten Docter, Viola * Dmitry Kouzov, Cell

La dltima gran obra de Albert
Roussel  (1869-1937), com-
puesta poco antes de morir,
es el Trio de cuerdas Op. 58.
Quienes no hayan prestado
atencién hasta ahora a la musi-
ca de camara de Roussel pue-
den reproducir en primer lugar
el Adagio de este Trio de 1937,
y sorprenderse con el estoicis-
mo y la sabiduria que emana
esta Ultima puesta de sol. Los
poco conocidos David Bowlin
(violin), Kirsten Docter (viola)
y Dmitry Kouzov (violonchelo)
se reunieron en 2023 en Ohio
y grabaron para Naxos esta
recomendable versién de una
obra que no se interpreta tanto
como merece.

Podemos seguir mejor ha-
cia atras en el disco, y escu-
char a continuacién la Sonata
n. 2 para violin y piano Op. 28.
Como el Trio Op. 58, la Sonata
Op. 28 no llega a los 15" de
duracién, lo que no es dbice
para que percibamos de nue-
vo la grandeza de una partitura
vibrante y bien condensada,
como pocas en el catdlogo
rousseliano. Musica que se
basta a si misma (a lo que as-
piraba el compositor nacido
en Tourcoing), de impulso in-
terior, aspera en lo armdnico y
que casi revolotea en las lineas
melddicas del violin de David
Bowlin.

El CD se abre con la extensa
Sonata n. 1 para violin y piano
Op. 11. Esta obra mas imper-
sonal se ofrece en la versidn
revisada de 1931, no en la pri-
mera de 1907-1908. La dejaria
para el final. Quién es Roussel,
la vitalidad que desprenden
sus mejores composiciones y
el lirismo preciso y sereno de
sus momentos de reflexién
quedan mejor en evidencia en
los dltimos 30" de esta graba-
cién.

Daniel Pérez Navarro

Disco mas que interesante, no
sélo por ofrecer el arreglo para
orquesta de cuerda que reali-
zara en 1896 Gustav Mahler del
famoso Cuarteto n. 14 D 810,
“La muerte y la doncella”, de
Schubert, que ya tiene varias
grabaciones solventes (con
Jeffrey Tate a la cabeza), sino
por ofrecerlo interpretado por
una orquesta tan escueta, que
acerca la transcripcion a su ori-
ginal cameristico. La falta de
densidad sonora de los miem-
bros de los LGT Young Soloists
no implica, en absoluto, falta
de intensidad expresiva. Al
contrario, ésta se ve potencia-
da por la claridad en las voces
y por los tempi generalmente
vivos: 5'30” menos que el men-
tado Tate.

El punto especial del disco
lo da la obra de complemen-
to: la primera grabacion del
Concerto grosso n. 3 Op. 68,
subtitulado  “Liechtenstein”,
del compositor tértaro, afin-
cado en Canadad desde su
época de estudiante, Airat
Ichmouratov  (Kazan, 1973).
Director y clarinetista klem-
zer, ademas de autor, el estilo
neorromantico (sin pasarse)
de Ichmouratov es inmediata-
mente asumible, con influen-
cias que van de los grandes
rusos del XIX'y el XX al mismo
Mahler, sin caer nunca en el
pastiche. La pieza, compuesta
en 2021 para estos intérpretes,
explota habilmente la dialécti-
ca de bloques propia del con-
certo grosso barroco, que co-
noce bien por haber comenza-
do su carrera directorial como
asistente de Bernard Labadie
en el conjunto Les Violons du
Roi.

El sonido en ambas obras,
registradas  respectivamente
en Londres y Berlin, es magni-
fico.

Carlos de Matesanz

ROUSSEL: Sonatas para violin ns. 1-2, Trio
de cuerda Op. 58. D. Bowlin, T. Cho, K. Docter,
Kouzov.

SCHUBERT /MAHLER: La muerte y la doncella.
ICHMOURATOV: Concerto grosso n. 3. LGT
Young Soloists / Alexander Gilman.

Naxos 8.574577 . 60’
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Shostakovich
OHL & DANIEL HEIDE

Schub
ANDREAS W|

La Sonata para viola y pia-
no Op. 147 es una despe-
dida, como también lo son
el Cuarteto n. 15 Op. 144
y la Sinfonia n. 15 Op. 141.
En el Adagio que rema-
ta esta Obra Maestra (con
mayusculas) que es la Op.
147, Shostakovich recurre a
citas ajenas y propias. En la
Sinfonia Op. 141 destacan,
entre otros materiales, la de-
construccién y apropiacion
de Rossini y Wagner, pero no
para elaborar un pastiche,
sino para integrar unas musi-
cas muy conocidas (obertura
de Guillermo Telly Ocaso de
los Dioses) en un discurso
propio y desolador.

Lo mismo se puede predi-
car del final de la Sonata Op.
147, atravesado con insisten-
cia por la Quasi una fantasia
de la Sonata Claro de luna
de Beethoven, unas notas
musicales que Shostakovich
también destruye, recon-
vierte y lleva al limite. Me
detengo en este movimien-
to porque la interpretacién
de Willwohl y Heide ahi es
ejemplar. Nada mejor que la
audicién de este impactante
final para celebrar el disco.

El CD nos ofrece en pri-
mer lugar la amable Sonata
de Schubert compuesta para
ese hibrido monstruoso en-
tre el violonchelo y la guitarra
que se llamé arpeggione, un
hijo caprichoso de su tiempo
hoy olvidado. En este caso, la
transcripcion a la que se re-
curre es la de viola. Como si
del doctor Jekyll y del sefior
Hyde se tratara, las buenas
maneras de este Schubert de
encargo dan paso a la ultima
composicién de camara de
un autor, Dmitri Dmitrievich,
que sabia que se iba de este
mundo. Muy recomendable,
sobre todo por la interpreta-
cién de la segunda obra.

Daniel Pérez Navarro

SHOSTAKOVICH: Viola Sonata Op. 147.

SCHUBERT: Arpeggione Sonata D 821.

Daniel Heide, Andreas Willwohl,

CAvi  AVI4866385 « 57’
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Lejos de la  cameristica
Spectrumsy de su Sinfonian. 2,
Escatofonia, de puntillismo so-
norista estrenado por Maderna
en Darmstadt y apoyada por
Adorno, la musica del ucra-
niano, hoy exiliado en Berlin,
Valentin Silvestrov (1937) se
ha distinguido por una inicial
disidencia contra el establis-
hment soviético que, desde
la vanguardia radical oscilé a
estéticas neorromanticas. Asi,
una nostélgica introspeccién
y la expectacion melddica en
amplias formas de tempo len-
to cimentan su estilo denomi-
nado Metamusik, como apun-
tara en 1990 en Sovietskaja
Muzyka. Seis afios antes, el
misterioso  Postludium para
piano y orquesta ya preludiaba
este giro estético hacia un ma-
yor estatismo crepuscular que
aventura melodias entre giros
y susurros en formas para gran
orquesta todavia atonales.

La Sinfonia para violin y or-
questa, "Widmung”, de 1991,
prosigue con un trascendenta-
lista relato no exento del cos-
mos animico de los tiempos
lentos mahlerianos en un bello
didlogo de cuidadas texturas ar-
monicas tan rayano en el silen-
cio como en el escrutinio de sus
reverberaciones. Con la refe-
rencial competencia de Kremer,
dedicatario de Widmung, en
Warner/Apex y de Lubimov con
Robertson en Sony y Russell
Davies en ECM, este CD Naxos
a cargo de Janusz Wawrowski
y Jurgis Karnavicius, al vio-
Iin y piano, respectivamente,
con una atmosférica Sinfénica
Nacional de Lituania, dirigida
por Christopher Lyndon-Gee,
ahonda con audacia en el inti-
mismo silvestroviano y se pos-
tula como buena alternativa a
precio medio.

Justino Losada

NAX0S

SILVESTROV

Symphony for

Violin and Orchestra
“‘Widmung’
Postludium for

Piano and Orchestra

Janusz Wawrowski, Violin
Jurgis Karnavicius, Piano
Lithuanian National
Symphony Orchestra

Christopher
Lyndon-Gee

SILVESTROV: Widmung (Sinfonia para violiny
orquesta), Postludium. Janusz Wawrowski, vio-
Iin; Jurgis Karnavicius, piano; Orquesta Sinfénica
Nacional de Lituania / Christopher Lyndon-Gee.
Naxos 8.574413 . 63’

ok k kK




STAKTSOPER

CHRISTIAN THIELEMANN

STAATSKAPELLE BERLIN s7tacep sy DMITRI TCHERNIAKOV

RICHARD WAGNEI;%
SIEGFRIED

ANDREAS SCHAGER - STEPHAN RUGAMER * MICHAEL VOLLE
ANJA KAMPE - ANNA KISSJUDIT - JOHANNES MARTIN KRANZLE

DIRECTA
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A0S Richard ‘4.;
4 | STRAUSS
i ' Josephs Legende 91

| ¢ <

y 4 4
Staatskapelle Halle » Fabrice Boll‘}n‘ |
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Dentro del catdlogo de
Richard Strauss, el ballet
Josephs Legende (La leyen-
da de José) es una rareza. Y
lo mismo podria decirse si
se mira el repertorio de los
Ballets Rusos, la compafia
de Serge Diaghilev que lo en-
cargd en 1912, justo un ano
antes del estreno de La con-
sagracién de la primavera de
Stravinsky. En realidad, la par-
titura, que contd con libreto
de Hugo von Hofmannsthal,
semeja, mas que un ballet, un
poema sinfonico al estilo de la
Sinfonia alpina o Vida de hé-
roe. Esto es, una partitura en
todos los sentidos apabullan-
te, con pasajes que son puro
histrionismo, pero en la que
una y otra vez el oido queda
encantado ante el lujurioso
torrente  de combinaciones
timbricas y armédnicas de que
hace gala Strauss.

No abundan las grabacio-
nes de esta obra, aunque las
hay muy estimables por su
idiomatismo, como la firmada
por Giuseppe Sinopoli para
Deutsche Grammophon o la
de Ivéan Fischer para Channel
Classics. A esta de Fabrice
Bollon le falta quizés ese he-
donismo y ampulosidad so-
noros tan caracteristicos del
compositor, pero su propia
concisién probablemente sea
su mejor baza junto con la
transparencia de esos pasajes
en los que la mastoddntica or-
questa se convierte como por
arte de magia en un conjunto
de cédmara. Se trata, por tan-
to, de una versién honesta vy,
por momentos, evocadora y
sugerente, de una obra que
quizd no sea magistral, pero
que, desde la primera hasta la
dltima nota, para lo bueno y
para lo malo, lleva la firma de
Strauss.

Juan Carlos Moreno

Discos

La compositora finesa Lotta
Wenné&koski, ampliamente elo-
giada por su capacidad para
fusionar la sensibilidad contem-
poranea con sofisticada técnica
orquestal, ofrece un recorrido
sonoro que, diverso en térmi-
nos de instrumentacién y téc-
nicas, mantiene siempre una
coherencia estilistica. Flounce
(2017) es especialmente vibran-
te, que muestra su lado mas IU-
dico y desenfadado. El uso de
métricas cambiantes convierte
al ritmo en el principal protago-
nista de la composicién. Las ca-
pas sonoras interactian de ma-
nera ingeniosa en Sigla (2022),
concierto para arpa dedicado
a su intérprete, Sivan Magen.
Algunas de sus estrategias
compositivas mas interesantes
son sus giros inesperados y sus
patrones cambiantes, los cua-
les crean momentos de tensién
y liberacion que mantienen al
oyente en alerta. El dlbum se
cierra con Sedecim (2016), cu-
yos tres movimientos estan ins-
pirados en el ultimo verso del
poema Violetta skymningar, de
la finesa Edith Sédergran. Los
instrumentos no solo cumplen
una funciéon melddica o armé-
nica, se convierten en vehiculos
perfectos para crear atmdsferas
sonoras descriptivas.

La interpretacién de la
Finnish ~ Radio  Symphony
Orchestra 'y el briténico
Nicholas Collon es precisa y
llena de matices. La orquesta
responde con rigor a las com-
plejidades ritmicas y sonoras,
asi como a todas las sutilezas
y las diferentes texturas, que
permite que las personas in-
teresadas en la experimenta-
cién sonora y la exploracién
de nuevos caminos timbricos
disfruten de este trabajo tan
atractivo.

Sakira Ventura

onung
LOTTA

WENNAKOSKI o
SIGLA

FLOUNCE - SEDECIM

SIVAN MAGEN HARP™S
FINNISHRADIO &
SYMPHONY ORCHESTRA=SS

NICHOLAS COLLON

R. STRAUSS: Josephs Legende. Staatskapelle
Halle / Fabrice Bollon.

WENNAKOSKI: Sigla, Flounce... Finnish Radio
Symphony Orchestra / Nicholas Collon.

Naxos 8.574551 . 72’
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EL CUARTETO DEL SIGLO XXI

En un documental filmado
por ese guru del género
que es Bruno Monsaingeon,
el Cuarteto Alban Berg,
mientras interpretaba el
Cuarteto “La Muerte y la
doncella”, de Schubert,
daba consejos a un joven
cuarteto de cuerda que
se hacia llamar Artemis.
Estdbamos a finales del si-
glo XX, en 1996, y el Artemis
ya estaba preparado para
volar hasta lo més alto y su-
plir la inmediata ausencia
de sus mentores, que se di-
solvieron como cuarteto en
2008. Ahora, tras una diso-
lucion del Artemis marcada
por un fallecimiento y varios
cambios de atriles, que de-
jan a un cuarteto de cuerda,
sensible como nadie a estos
cambios, muy “malherido”,
el sello Erato ha recogido
sus grabaciones integrales
en una caja de obligado co-
nocimiento para todo aquel
amante del género mas
hermoso de la historia de la
musica.

Recapitulando, el Arte-
mis superd la sustitucion
simultdnea de varios de
sus atriles (segundo violin y
viola simultdneamente, por
ejemplo), asi como después
de su primera violin, Natalia
Prischepenko, por Vineta
Sareika. Si estos cambios tan
decisivos no fracturaron al
conjunto, fue en 2015 cuan-
do recibié la puntilla con el
fallecimiento del que era en-
tonces su viola, Friedemann
Weigle (proveniente del
Cuarteto Petersen, que a su
vez habia sustituido a Volker
Jacobsen), que dejé maltre-
cho fisica y emocionalmente
a un cuarteto de cuerda que
ya contaba sus horas para
despedirse tras mas de vein-
te afios en la élite.

Si tantos cambios no
afectaron al Artemis, si lo

ARTEMIS QUARTET. THE COMPLETE
RECORDINGS 1996-2018. Obras de
BEETHOVEN, SCHUBERT, BRAHMS,
SCHUMANN, VERDI, MOZART,
MENDELSSOHN, DVORAK, R. STRAUSS,
JANACEK, BERG, SCHONBERG, WOLF,
ZEMLINSKY, WEBERN, SHOSTAKOVICH,
LIGETI, PIAZZOLLA. Elisabeth Leonskaja,
Leif Ove Andsnes, Truls Mork, Henrik Wiese...
Artemis Quartet.
Erato 5419764330 « 23 CD
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evolucionaron, hasta el pun-
to que en sus Ultimos afos
tocaban todos de pie (salvo
el cello), buscando ese soni-
do sinfénico que fue su mar-
ca de la casa como cuarteto
pionero en el siglo XXy que
otros han seguido en mayor
o menor medida, como los
Belcea y Ebéne.

Las grabaciones son de
una calidad sonora apabu-
llante, dejando aqui y alla
constantes muestras de ge-
nio y versiones referencia-
les, con sus peros, especial-
mente si hablamos de la in-
tegral beethoveniana, en la
que la enorme personalidad
de esta formacién se deja
ver del primer Cuarteto de
la Op. 18 al Op. 135, con un
deslumbrante y moderno
arranque del movimiento
final. Hay muchos ejemplos
de enorme valor, como los
Mendelssohn (ni el Ysaye
los habia tocado asi antes,
con ese despilfarro sonoro),
Dvorék (se incluye la primera
grabacion del “Americano”,
Ultimo registro con Weigle;
o el sinfénico Op. 106, con
el primer movimiento mas
hermoso que se haya he-
cho), los Brahms, una es-
calada sin cortapisas hacia
el volcéan; unos Ligeti que
entonces destronaron a
los “intocables” Arditti, un
Schubert de gran tempera-
mento (inusual la intimidad
del D 887); unos modélicos
Quintetos de Schumann vy
Brahms con Andsnes, un
Shostakovich para enmarcar
(Quinteto con Leonskaja,
nada menos) o, entre otras
muchas joyas de este cofre,
una Noche transfigurada
con sus queridos Thomas
Kakuska y Valentin Erben,
sus mentores del Alban
Berg, en un encuentro pos-
trero de quienes fueron sus
padres musicales.

Gonzalo Pérez Chamorro



INMEMORIAM
ADRIAEN WILLAERT

Dionysos Now es el joven
ensemble fundado en 2021
por el tenor belga Tore Tom
Denys, con el objetivo de
acercar la musica de Adriaen
Willaert a un publico mas
amplio. Willaert, nacido en
Bélgica alrededor de 1490,
se formé en Paris con Jean
Mouton y desarrollé el resto
de su carrera en lItalia. En 1515
ya estaba en Ferrara trabajan-
do para la familia d'Este y en
1527 era nombrado maestro
de capilla de la Basilica de
San Marcos, donde formé un
grupo de discipulos que sen-
tarian las bases de la Escuela
Veneciana.

Dionysos Now ha grabado
parte de la extensa y versatil
obra de Willaert en la serie
Adriano. Esta Ultima entrega
recopila los cantos y elegias
escritos tras la muerte del
maestro flamenco por alumnos
o compositores que, de alguna
manera, estuvieron vinculados
con él. Madrigales, “deplora-
ciones”, motetes y la dltima
obra de Willaert, el madrigal
Dulce Padrum, componen un
programa interesante, ya que
muchas de estas obras perma-
necian inéditas.

Cantar polifonia a cappella
con medios tan reducidos (un
cantante por voz) no es tarea
facil, especialmente en un re-
pertorio tan exigente como es
el madrigal italiano. Dionysos
Now lo aborda con limpieza y
holgura. Se echa en falta, sin
embargo, mas homogenei-
dad en la calidad de las voces
y un manejo de las dindmicas
y del fraseo méas delicado y
en consonancia con el carac-
ter de las piezas. En futuras
entregas no dudamos que el
grupo continuard madurando
y refinando su propuesta de
recuperacién de la figura de
Adrian Willaert.

Mercedes Garcia Molina

DYONISOS NOW. ADRIANO 5. Obras de
WILLAERT, GABRIELLI, ZARLINO, CONFORTI...
Tore Tom Denys.

Original 'y muy interesante
disco el que protagoniza Sara
Agueda, reconocida arpista
espafiola, que en esta ocasién
desemperfia a la vez la labor
de cantante mientras tafie su
arpa de dos érdenes. La te-
maética de la grabacién bucea
en un personaje en concreto,
Isabel de Plazaola, a quien por
documentos en los que se la
nombra, podemos saber que
fue una cantante y tafedora
muy reconocida por la noble-
za castellana y por la realeza
del siglo XVI. Gracias a una
interesantisima  investigacion
a cargo de la musicdloga
Ascensién  Mazuela-Anguita,
descubrimos cémo pudo ser
la apasionante vida de Isabel
de Plazaola, considerada una
sirvienta-musica, algo que fue
mucho mas habitual de lo que
creemos.

Sara Agueda realiza un
valiente ejercicio de reivindi-
cacién feminista, dando voz a
esta virtuosa mujer a través de
un repertorio que bien pudie-
ra haber manejado Plazaola.
Escuchamos obras profanas,
como las recogidas en los
Cancioneros de Palacio o de
Uppsala, pero también piezas
religiosas o morales, incluyen-
do también a reconocidos au-
tores espafoles e italianos.

Sara Agueda demuestra su
dominio del arpa de dos or-
denes, especialmente en las
piezas instrumentales, pero lo
que realmente sorprende es
su bella voz de mezzosoprano
natural, alejada de las técnicas
belcantistas de sopranos pro-
fesionales que se alejan de la
verdadera naturaleza de esta
musica. Su diccién del texto es,
ademas, de una transparencia
absoluta, por lo que nadie
echaré en falta la no inclusién
de los textos en el libreto del
CD.

Simon Andueza

RENAGEN

SARA AGUEDA

ELLAS RENACEN. Sara Agueda, voz y arpa de
dos drdenes.
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EVOCATIONS

Contemporary
Organ Music

BLOHN
BRANDMULLER
ESCAICH
JORDAN

PART

Christian von
Blohn, Organ

Evocations recopila las obras
para érgano de varios com-
positores contemporaneos y
muestra, por un lado, la enor-
me variedad estilistica de la
musica de nuestros dias, y
por otro, que el érgano sigue
siendo un fenomenal vehi-
culo de expresién sonora.
Christian von Blohn, al frente
del espectacular érgano de
la catedral de Magdeburg,
comienza este recital con la
Praise song (1999) de Barry
Jordan, en su version revi-
sada de 2018. Su virtuoso
caracter, basado en parte en
patrones ritmicos africanos,
contrasta con la Sterneklénge
(2008) de Theo Brandmdiille.
Esta “musica de las estrellas”
resulta misteriosa y evocado-
ra de la inmensidad del espa-
cio en manos de von Blohn.

El' Annum per annum de
Part rompe con la calma en
su descomunal inicio que
desfallece literalmente por
falta de aire para proseguir
con varias secciones de gran
belleza sonora. El propio von
Blohn aporta una obra de su
pufio y letra; el Dialogue vers
les étoiles (2021) pretende es-
tablecer un didlogo péstumo
con su profesor Brandmdiller.
La duracién de la obra llega
a resultar excesiva, aunque
hay momentos que merece
la pena escuchar. Para cerrar
queda quizéds lo mas intere-
sante: la Evocation Il (1996)
de Thierry Escaich desarrolla
bajo una omnipresente nota
pedal toda una serie de rit-
mos y armonias en un magis-
tral despliegue de recursos
técnicos compositivos, que
von Blohn expone con maes-
tria.

Jordi Caturla Gonzalez

EVOCATIONS. MUSICA CONTEMPORANEA PARA
ORGANO. Obras de JORDAN, BRANDMULLE,
PART, VON BLOHN, ESCAICH. Christian von
Blohn, drgano.

Evil Penguin Classic EPRC0060 e 53’
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El disco que aqui resefiamos
corresponde al primer traba-
jo discogréfico del Gropius
Quartett, cuarteto de cuerda
aleméan fundado en 2018, que
toma su nombre del conoci-
do fundador de la Bauhaus. Y
esperemos que no sea el ul-
timo, porque el resultado es
simplemente extraordinario
desde la primera hasta la ul-
tima nota. El CD incluye dos
obras maestras del reperto-
rio cameristico: el Cuarteto
en fa menor de Mendelssohn
y el Cuarteto en fa mayor
Op. 96, "Americano”, de
Dvorék, en las que el Gropius
Quartett exhibe una afina-
cién impecable, y una mu-
sicalidad y virtuosismo real-
mente excepcionales. Solo
hay que escuchar el Ultimo
movimiento del Cuarteto
de Dvorék para comprobar
que los cuatro miembros del
cuarteto disfrutan tocando
musica juntos, y hacen dis-
frutar al oyente con su gran
complicidad.

Desde su formacion, el
Gropius Quartett ha aposta-
do por la interpretacién de
musica contemporanea ',
por tanto, no es de extrafiar,
que su primer testimonio dis-
cografico presente también
Von Angst und Trauer erlést
durch die Liebe, una obra
escrita expresamente para
el Gropius Quartett por el
compositor alemén George
Alexander Albrecht (1935-
2021), en la que los cuatro
miembros del cuarteto vuel-
ven a evidenciar su excepcio-
nal dominio técnico, expresi-
vidad y precision.

El disco concluye con El
cant dels ocells del chelista
y compositor catalén Pau
Casals (en un arreglo reali-
zado por el propio cuarte-
to), con la brillante interven-
cién del chelista Wolfgang
Emanuel Schmidt.

Mario Gonzalez

GROPIUS QUARTETT

MENDELSSOHN | ALBRECHT | DVORAK

GROPIUS QUARTETT. Obras de
MENDELSSOHN, ALBRECHT y DVORAK.

Hanssler Classic HC23076 o 74
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HIERRO Y VERDE

Iris Azquinezer

/i

La reconocida violonchelista
Iris Azquinezer completa su
trilogia de albumes coloristas
dedicada a las Suites de Bach,
conlas ns. 5y 6, después de los
denominados “Azul y Jade”
(2014) y "Blanco y Oro” (2019);
completa el programa con
obras propias aprovechando
todos los recursos timbricos
y expresivos del instrumento
que conoce a la perfeccion.
Catébasis (un descenso en
vida al mundo de los muer-
tos); Entréme donde no supe
(San Juan en Seda), basada en
el poema de San Juan de la
Cruz; o Verde Vida, una invo-
cacién a Al-Khadir, maestro del
Sufismo, al que se le atribuye
el descubrimiento de las aguas
de la vida y, por lo tanto, de la
inmortalidad.

Todo un proyecto sinestési-
co desde la infancia, pasando
por la juventud y dejando la
ancianidad para esta dltima
entrega. Asi pues, la origina-
lidad de la grabacién que se
presenta aqui es compensa-
da con unas lecturas de Bach
bastante liberales en ritmo y
fraseo y son decididamente
mas intuitivas que analiticas,
con mucho rubato y alarga-
miento de lineas para sugerir
algo asi como una interpreta-
cién romantica libre, lejos de
cualquier recreacién del pe-
riodo barroco. Globalmente,
la interpretacion expresiva de
Azquinezer parecera satisfac-
toria y bastante agradable, si
no exactamente reveladora.
Cualidad pensativa, introspec-
tiva e inquisitiva, en sus pro-
pias obras, mientras compagi-
na en Bach las emociones més
profundas o alturas visionarias.
Un proyecto final bien pulido
y satisfactorio que hace que,
aungue se repita en Bach, nos
presenta una perspectiva dife-
rente.

Luis Suarez

HIERRO Y VERDE. Obras de BACH y

AZQUINEZER. Iris Azquinezer, violonchelo.

Rosevil 58000 ) 73’
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En este CD encontramos ex-
celente musica dedicada a
Giovanni Bononcini por parte
de una de las mas prestigiosas
instituciones de la interpreta-
cién historicista, como es la
Academy of Ancient Music,
junto al coro del Queen’s
College Oxford y cinco exce-
lentes solistas, dirigidos por
el prestigioso musicélogo y
pedagogo Owen Rees.

Muchos melémanos  se-
guro que creeran que ésta es
una incursion interpretativa
en la musica italiana barroca
por parte de destacados in-
térpretes ingleses. Nada més
lejos de la realidad. Bononcini
debe ser considerado tan in-
glés como lo fue en su misma
época Haendel, con quien
comparte su caracter viajero
por Europa, asi como una im-
portancia vital en la vida mu-
sical britanica del siglo XVIII.
Las interpretaciones, llenas
del preciosismo, correccién
y contencion expresiva, nos
descubren una fabulosa mu-
sica, en gran parte grabada
por primera vez. Asi lo son su
Ave Maris Stella, su extenso
Te Deum o el Laudate pueri.
Comprobamos que el gusto
inglés fue completamente
captado por Bononcini, algo
patente en When Saul was
King, Anthem muy querido
por la original Academy of
Ancient Music dieciochesca.
Nadie dudarfa en atribuir esta
musica a Haendel o a Boyce.

La Academy of Ancient
Music sigue siendo un refe-
rente del sonido bello y com-
pacto, mientras que el Coro
del Queen’s College auna
toda la fantastica tradicion co-
ral britanica tan ensofadora y
pulcra, con unas magnificas
voces en todas sus cuerdas,
destacando a sus angelicales
ninos sopranos.

Simon Andueza

THEMIGHTY
FALLEN

CHORAL MUSIC BY

;! g: GIOVANNI BONONCINI
™
¥/

HOW ARE THE MIGHTY FALLEN. Obras
de BONONCINL. Solistas. Coro del Queen'’s
College, Oxford, Academy of Ancient Music
/ Owen Rees.

Signum Classics SIGCD905 e 71
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ROGER MORELLO ROS

Roger Morellé Ros es uno de
los violonchelistas naciona-
les més valorados, que, tras
labrarse una brillante carrera
concertistica, mas estd gra-
bando. Ha interpretado la
mayor parte del repertorio
estandar del instrumento y
se ha ganado un nombre por
sus interpretaciones poten-
tes, limpias, técnicamente
competentes y musicalmente
satisfactorias. Aqui rinde su
particular homenaje incursién
en la figura de Pau Casals,
sino con composiciones del
mismo, solo ofrece una ver-
sion de su inseparable El Cant
dels Ocells, si compaginando
obras difundidas por él (como
la Suite para violonchelo solo
de Gaspar Cassadd), como
las Suites de Bach, una adap-
tacién propia de Les Voix
Humaines de Marin Marais, asi
como notables obras creadas
para él mismo de Elisenda
Fabregas (1955) o Marc Migé
(1993).

Tanto el programa como la
interpretacién son profundasy
con gran proyeccién; destreza
técnica no puede ser critica-
da, ya que ejecuta incluso los
pasajes mas agiles con apa-
rente facilidad y limpieza. La
entonacion es solida, el color
del tono es deliciosamente
variado y la calidad del sonido
grabado estéd presente, sien-
do célida y acogedora. En la
mayoria de los movimientos
de danza, la integracion rit-
mica es perfecta para perfi-
lar la forma. Los oyentes que
aprecian este tipo de fluidez
sin duda encontrarén su inter-
pretacién muy agradable y sa-
tisfactoria; con sélido dominio
del instrumento y un sentido
intuitivo del espiritu de cada
compositor/a, entregandose
al dinamismo ritmico y la inte-
raccion poética musical.

Luis Suarez

Noelia Rodiles, junto a la
Oviedo Filarmonia dirigida
por Lucas Macias, presentan
un programa novedoso: dos
obras para piano y orquesta
relativamente recientes, aun-
que disimiles en planteamien-
to, pretensién y resultado. Los
autores, ambos con natural y
marchamo de contempora-
neos, transitan por estéticas
separadas en tiempo y espa-
cio pero coinciden en cierta
elusién cadencial y, asi, justifi-
can aquel apelativo global, un
tanto ambiguo y, a su manera,
comercial: Mysterium.

Reivindicacién en lo his-
térico, estético y formal en la
obra de Julidn Orbén: Cuarta
partita. Un Movimiento sinfé-
nico para piano y orquesta,
demostrativo de su solidez
estética incardinada en el re-
lato musical del siglo XX, al
margen de efectos més in-
mediatos. El Concierto para
piano y orquesta, Cloches, de
Martinez Burgos, se subdivide
en cinco movimientos de du-
racién decreciente y lenguaje
contrastado. Un enérgico pri-
mer episodio da paso a otro
més messidenico extendido en
otro de mayor protagonismo
orquestal y querencia obsti-
nada, que prepara y aboca en
una oscilante cadencia pianis-
tica. El final entra tras este des-
pliegue, animado por gestos
técnicos de incisiva repeticion
con remate escalistico sobre el
sonido titular de la campana.

Versiéon y grabacion con
ajustada proporcion  dinami-
ca solista/tutti que destaca la
prioridad pianistica dentro del
conjunto al servicio de la for-
ma. Una oportunidad de escu-
char un album en el &mbito del
concierto con orquesta, unida
a una justa reivindicacion his-
térica, contemporanea y del
exilio.

Luis Mazorra Incera

JULIAN ORBON - MANUEL M. BURGOS

Noolia Rodiles - Oviedo Filarmonfa - Lucas Macfas.

LA VOZ DE CASALS. Obras de MARAIS, BACH,
CASSADO, FABREGAS, CASALS, MIGO. Roger
Morell4 Ros, violonchelo.

MYSTERIUM. Obras de ORBON y MARTINEZ
BURGOS. Noelia Rodiles, piano. Oviedo
Filarmonia / Lucas Macias.
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EDVARD GRIEG

NORD
LICHT ~

MARGARITA HOHENRIEDER KLAVIER

NORDWESTDEUTSCHE PHILHARMONIE
JONATHON HEYWARD DIRIGENT

ANTTI SIER

"Escuché el Concierto para
piano de Grieg en directo
por primera vez cuando era
una nifia en una inolvidable
interpretacion de Benedetti
Michelangeli en  Munich,
donde los hermosos ele-
mentos folcléricos ndrdicos
combinados con la més alta
brillantez pianistica me fas-
cinaron”, asi se expresaba el
mes pasado en una entrevista
concedida a quien firma esta
critica la pianista Margarita
Hohenrieder, bien conocida
de los lectores de RITMO. Y
anadia, “las obras de Griegy
Ragnarsson tienen este res-
plandor nérdico de auroras
boreales”, por lo que el titulo
de esta grabacién se le ocu-
rrié divisando este especté-
culo en vivo, para trasladarlo
a un album de manera musi-
cal. La versién del Concierto,
sin llegar a las alturas de mi-
tos como Zimerman-Karajan
o Arrau-Davis, es muy disfru-
table, con destellos de enor-
me pianista de la muniquesa
y una direccién y orquesta a
buen nivel.

En las Suites de Peer Gynt,
en el arreglo para 4 manos
del propio Grieg, donde le
acompafia Antti Siirala, el
Iujo sonoro es constante,
con momentos de enorme
belleza, como en la “Muerte
de Aase” o el “Lamento de
Ingrid”.

Stilla, de Hjalmar Hegi
Ragnarsson, que para la pia-
nista “refleja el paisaje lunar
de Islandia con sus glaciares
y géiseres”, es una interesan-
te combinacién de armonias
y timbres para la mano iz-
quierda, con una sugerente
atmésfera de ambigledades.

Blanca Gallego

NORDLICHT. Obras de GRIEG (Concierto para
piano, Suites 1y 2 de Peer Gynt para piano a4
manos) y Hjalmar HEGI RAGNARSSON (Stilla).
Margarita Hohenrieder, piano (+ Antti Siirala).
Nordwestdeutsche Philharmonie / Jonathon
Heyward.

En Piano Poems, la pianista
luxemburguesa Cathy Krier
plantea un original programa
con obras para piano, cuyo
denominador comin es la li-
teratura como fuente de ins-
piracién. El CD se inicia con
Gaspard de la nuit de Ravel,
basada en el poema homé-
nimo de Bertrand, en la que
Krier hace gala de su excelen-
te técnica y virtuosismo, para
ofrecernos una brillante lectu-
ra de esta exigente partitura
para piano. A continuacién,
escuchamos la transcripcién
que Liszt hizo de tres cono-
cidas canciones de Schubert
(Gretchen am Spinnrade, Die
Stadt, Stdndchen) inspira-
das en poemas de Goethe,
Rellstab y Heine, que Krier
interpreta con exquisita mu-
sicalidad. Mencién especial
merece Standchen, y el carac-
ter cantabile y expresivo de su
piano.

Como ya hiciera en anterio-
res discos, Cathy Krier vuelve
a confrontar obras de diversas
épocas y presenta dos World
Premiere Recordings escritas
para ella; Ithaca, de la com-
positora griega Konstantia
Gourzi, inspirada en el co-
nocido poema de Kavafis; y
Murmuration de la composi-
tora Catherine Kontz, que tras-
lada a la musica las poéticas
formaciones celestiales de los
estorninos. En ambas obras,
Krier domina magistralmen-
te los codigos especificos del
lenguaje contemporaneo, y
demuestra por qué estd con-
siderada como una de las
pianistas de referencia en la
interpretacién de obras de
nueva creacion. Krier propo-
ne la suite de Cinderella, de
Prokofiev, como cierre de este
CD, que cuenta con una exce-
lente toma sonora de Genuin
Classics.

Ana Fernandez

GENUIN

Cathy Krier

PIANO POEMS. Obras de RAVEL, LISZT, GOURZI,
KONTZ, PROKOFIEV. Cathy Krier, piano.

Solo  Musica  SM398 o 54’

Genuin Classics GEN 24881 o 74
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THE RCA AND COLUMBIA ALB! ANTHOLOGV
RECOR o AN RA 1945-76

CON MOTIVO DEL 150 ANIVERSARIO DEL COMPOSITOR ESTADOUNIDENS' 1
Lanzamos la primera reedicion de la legendaria Edicion Aniversario de Columbia Masterworks
de 1974 en colahoracion con la Yale Music Library, sede de los documentos de Charles Ives.

KHATIA BUNI

NUEVO ALBUM DE LA PIANISTA KHATIA BUNIATISHVILI,
DE LOS CONCIERTOS PARA PIANO N°20 Y N°23 DE MOZART,
JUNTO CON LA “ACADEMIAOF ST. MARTIN IN THE FIELDS”

YO-YO MA &
KATHRYN STOTT

KATHRYN STOTT

’ersunal una celebracion de los poderosos
Vinculos que mantienen viva la misica. Esta
grahacion tiene sus raices en las composiciones
le Gahriel Fauré, y sigue los arcos de su
Inspiracion e influencia, deste las creaciones
tle su maestro Camille Saint-Sagns y su amiga

y seguidora Pauline Viardot hasta las obras de
su alumna Nadia Boulanger y su hermana, Lili.

n: www.sonyclassi



vivaldi piazzolla

En Espafia tenemos el privi-
legio de poder contar con
uno de esos talentos musica-
les Unicos que siguen asom-
brandonos con cada proyec-
to. Les hablo de la simpar
Lina Tur Bonet. Este registro
alna dos composiciones con
un fuerte nexo de unién, su
titulo, “Las Estaciones”, con
sus cuatro conceptos defini-
torios como base de la ins-
piracién musical (primavera,
verano, otofio, invierno) de
dos grandes compositores
aparentemente  opuestos:
Vivaldi y Piazzola. EI CD
asombra pista tras pista
con la apuesta que Lina Tur
Bonet hace del concepto de
interpretacién de cada movi-
miento, tanto de un compo-
sitor como del otro.

Rodeada de excelentes
musicos especialistas, con su
habitual Musica Alchemica
para Vivaldi, y con un au-
todenominado Cuarteto
Alchemico para interpretar la
fantastica musica de Piazzola,
encontramos dos mundos
sonoros creados por dos ge-
nios que encuentran en los
conjuntos liderados por Tur
Bonet a sus perfectos intér-
pretes. Asi, las archigrabadas
Cuatro Estaciones de Vivaldi
estan repletas de vitalidad,
musicalidad, riego expresivo,
complicidad conjunta, per-
sonalidad, destreza técnica
y frescura, siempre con una
lider indiscutible y arrebata-
dora, Luna Tur Bonet.

Interpretando a Piazzola,
y con el apoyo incontestable
de un intérprete colosal del
bandonedn como es Claudio
Constantini, ademas de un
pianista y de un contrabajis-
ta formidables, descubrimos
una musica inspiradora, llena
de verdad interpretativa, que
llenaré de fantasfa y felicidad
su escucha.

Simén Andueza

SE4SONS. Obras de VIVALDI y PIAZZOLLA.

Musica Alchemica, Cuarteto Alchemico, Lina

Tur Bonet, violin y direccion.

Glossa  GCD 924703 « 66’
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“La idea de esta grabacién
surgié de un encargo de una
pieza basada en Rusalka de
Dvorék: la hermosa Cancidn
a la luna. Fue a partir de este
punto de partida que Eugenia
Moliner desarrollé la idea de
grabar un &lbum completo
de canciones para flauta y
piano”. De este modo, las
notas del booklet explican
el porqué de esta grabacién,
que sin voz humana alguna,
el oyente continuamente
es remitido a ésta, ya que
la flautista Eugenia Moliner,
junto a la pianista Beilin Han,
ofrecen arreglos de Lieder de
Mahler, Schubert y Medtner,
asi como unas Variaciones
sobre la Cancidn a la luna de
Rusalka de Dvorék, compues-
tas por Alan Thomas.

La enorme profundidad
que destila Eugenia Moliner
viene igualmente condicio-
nada al ser este un album
dedicado al fallecimiento de
un familiar cercano, dotando
al disco de un aire crepuscu-
lar y emotivo. Los arreglos
de R. Kornfeil (1979) de cinco
Lieder de Mahler crean un es-
pacio adecuado para la dife-
renciacion de la voz humana
(en la flauta) y el piano como
acompanamiento instrumen-
tal, mientras que los arreglos
de Theobald Boehm para los
Lieder de Schubert van mas
alld de la transcripcién de la
voz a la flauta, siendo ésta un
elemento participativo tam-
bién en el acompafnamiento
de la parte pianistica original.
En las Variaciones de Thomas
Eugenia Moliner deja cons-
tancia de una clase superior,
muy bien secundada por
Beilin Han.

Blanca Gallego

Medtner and
Thomas

Eugenia Mo
flute

Beilin Han
piano.

SONG TO THE MOON. Obras de MAHLER,
SCHUBERT, MEDTNER y Alan THOMAS. Eugenia
Moliner, flauta. Beilin Han, piano.
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Hay quien interpreta mdusica
y hay quien genera mdusica. El
North Sea String Quartet for-
ma parte del segundo grupo
(ver entrevista el mes pasado
en RITMO), y lo hace a través
de la creacién propia, la impro-
visacién y una fusién absoluta-
mente equilibrada de estilos
y recursos: jazz y disco, por
ejemplo, junto a vanguardia,
lirismo junto a "efectos espe-
ciales” y técnicas extendidas.
Por supuesto, habra a quien
le guste més y a quien le gus-
te menos, pero nadie deberia
juzgar el resultado de manera
negativa por lo que ofrecen de
coherencia y frescura (si hay
un icono monolitico en musica
ese es el cuarteto).

La formacién nace en
Rotterdam, en 2016, y se consi-
dera a si misma como un cuar-
teto danés-rumano-espanol te-
niendo en cuenta los origenes
de sus componentes: George
Dimitriu 'y Pablo Rodriguez
(violines), Yarina Pelser (viola)
y Thomas van Geelen (chelo).
Un cuarteto cosmopolita por
cuna(s) y por hogar, ya que re-
coge la pluralidad artistica que
tanto avanza (brindemos por
ello) en el Norte de Europa,
pluralidad abierta siempre a
la experimentacién sin miedo
ni pudor, aunque siempre con
rigor. Los componentes del
NSSQ cuentan con absoluto
rigor, y eso se aprecia en dos
elementos indispensables: por
un lado, la eficacia instrumen-
tal; por otro lado, la comunién
estilistica de sus composicio-
nes. Tal vez todavia sea pron-
to para identificar la identidad
creadora de cada uno de ellos,
pero también es posible que,
en este proyecto, no busquen
tanto sefas individuales como
un aliento comun, y eso lo
consiguen de largo. Merece la
pena seguirles la pista.

Juan Gémez Espinosa

SPLUNGE. North Sea String Quartet.

Un album monogréfico de
Juan J. Colomer presenta la
Orquesta Sinfénica de Radio
Televisiéon Espafiola dirigida
por Sergio Alapont: Symphonic
Genesis. Cuatro composicio-
nes en el lenguaje tonal y co-
lorista de Colomer con eficaz
concepto de desarrollo y con-
trastante secuencias de textu-
ras, en relativo tono épico de
fondo.

Escaping Insanity aprove-
cha la sugerencia titular (en in-
glés, como varias de las piezas
de este disco) que predispo-
ne a una estética de referen-
cias emocionales y visuales.
Symphonic  Genesis adopta
sin ambages aquel perfil épi-
co de principio (The Germ)
en andas del pujante sonido
de la trompa, que abandona
por atmdsferas mas serenas
en The Creation. Clima que
se va disipando en su tramo
final para enlazar en la mas
tensa, heterofénica y “planeta-
ria” Exhilaration, en forma de
Scherzo rematado por breve
Majestic. Escenas pintorescas
esconde en su humilde titu-
lo (;"toma de distancia” con
su origen?) la forma de suite,
glosa de su opera El pintor
con referencias a la tradicién
y pretexto picassiano, aqui
apenas adivinado. Pretexto
o coartada, toda vez que se
disocia de la parte dramatica
de su origen. A Casual Walk
to Extinction, construye un pa-
ciente crescendo, texturas eté-
reas y abruptas incursiones, en
implacable andante hacia su
postrera extincion, en simetria.

Una oportunidad de escu-
char una equilibrada y poten-
te grabacién, impoluta en su
ajustada, dindmica y expresiva
interpretacion de la Orquesta
Sinfénica de Radio Televisién
Espafiola, en esta ocasién a las
ordenes de Sergio Alapont.

Luis Mazorra Incera

JUAN . COLOMER

SYMPHONIC

SYMPHONIC GENESIS. Obras de Juan J.
COLOMER. Orquesta Sinfénica de Radio
Television Espariola / Sergio Alapont.
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Novedades

Novedades repertorio infrecuente

Reediciones

Critica

EN plataFORMA

Repaso mensual a las grabaciones disponibles en plataformas
por Juan Berberana

Aol

ANIMA ETERNA BRUGGE
ANTON BRUC!

PABLO HERAS-C

Se multiplican las grabaciones de
Bruckner en su afo. Y no todas
merecen la pena (Roth). Heras-
Casado nos ofrece un Bruckner
esencialmente humano, demos-
trando la afinidad de un consuma-
do wagneriano. Muy bueno.

PAAVO JARVI

Tan interesante como el Bruckner
de Heras-Casado esta resultando
el de Paavo Jarvi. Soberbia recrea-
cion de la Novena, en su version
original, que puede cuestionar
la necesidad de tantas revisiones
posteriores.

Mas desapercibida que otras efe-
mérides, este afio también se cum-
plen 100 anos de la muerte de Ga-
briel Fauré. Y sus Nocturnos son de
lo mejor que nos dejé como legado
musical. Esta version del joven Théo
Fouchenneret resulta impecable.

Grabacion del programa 2023 que
Sokolov interpretd a lo largo del
mapa europeo. Ya cuestionamos
su incursion en Purcell en su recital
de Madrid. Nos reafirmamos en la
sensacion de que resultd un redes-
cubrimiento parcialmente fallido.

BRUCKNER: Sinfonia n. 4. Anima Eterna Brugge
/ Pablo Heras-Casado..

BRUCKNER: Sinfonia n. 9 (version original).
Tonhalle Zurich / Paavo Jarvi.

FAURE: Nocturnos. Théo Fouchenneret,
piano.

PURCELL: Obras para teclado. MOZART: Sonata
n. 13. Grigory Sokolov, piano.

HM / Disponible desde 30-08-24 Alpha / Disponible desde 06-09-24 LDV / Disponible desde 06-09-24 DG / Disponible desde 30-08-24
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Hace ya un afio que nos dejo pre-
maturamente Kaija Saariaho, y por
fin se graba su segunda épera
Adriana mater. Excepcional y, pro-
bablemente, de las dltimas graba-
ciones de Salonen en San Francis-
co. Doblemente imprescindible.

Y también hace un afo que nos
dejé Ryuichi Sakamoto. Esta es su
Ultima grabacién, en la que recrea
al piano una buena parte de sus
éxitos en el mundo de las bandas
sonoras. Un bello y nostélgico le-
gado.

Karlheinz Stockhausen

Hace ya muchos afos que la mu-
sica de Stockhausen no “estd de
moda”. Por eso cada nueva graba-
cién se convierte en un aconteci-
miento. Mantra (1970) fue uno de
sus mejores experimentos alrede-
dor del piano.

Sobresaliente presentacién disco-
gréfica de la nueva directora de la
Orquesta del Konzerthaus. Tenia
sentido iniciar su singladura berli-
nesa con un Weill, a la altura de las
mejores grabaciones previas. Muy
recomendable.

SAARIAHO: Adriana mater. Solistas. Sinfonica
San Francisco / Esa-Pekka Salonen.

SAKAMOTO: Opus. Ryuichi Sakamoto,
piano.

STOCKHAUSEN: Mantra. SWR Experimen-
talstudio.

WEILL: Sinfonias 1y 2. Los siete pecados
capitales. Konzerthaus Berlin / Joana Mallwitz.

DG / Disponible desde 30-08-24

Milan-Sony / Disponible desde 09-08-24

Neos / Disponible desde 15-08-24

DG / Disponible desde 02-08-24
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Las reediciones sinfénicas de Bruck-

ner estan siendo espectaculares. A

las miticas grabaciones de Celibida-
che hay que unir el legado puntual
de otros genios, como lo fue Giulini.
Grabacion de 1989, entre las mejores
de siempre.

Pocas grabaciones nuevas, aun-
que si excelentes reediciones,
en el afo Schoenberg. Edward
Steuermann estrend varias obras
para piano del austriaco. Esta inte-
gral (1957) es uno de sus mejores
legados al disco. Imprescindible.

SCHOENBERG
LA NUIT TRANSFIGUREE
SUITE POUR CORDES
CLAUDIO SCIMONE
ISOLISTI VENETI

Noche transfigurada estd sien-
do la obra més reeditada en este
ano Schoenberg. Entre tantas ver-
siones, llama la atencién esta de
Claudio Scimone, de un lirismo
muy especial y sorprendente en-
tendimiento.

CHANDOS
GMOVIES
THE

FILM MUSIC

R WiLuiavs

oo ﬁa}wwn’
RUMON GAMBA

Vaughan Williams trabajé intensa-
mente para el cine en especial du-
rante la Segunda Guerra Mundial.
Y su musica muestra un innegable
talento y originalidad, en especial
en el género bélico. Chandos ree-
dita esta impagable integral.

BRUCKNER: Sinfonia n. 9. Filarmonica Viena /

Carlo Maria Giulini.

SCHOENBERG: Obras para piano. Edward
Steuermann, piano.

SCHOENBERG: Noche transfigurada. [ Solisti
Veneti / Claudio Scimone.

VAUGHAN WILLIAMS: Msica para cine. Filar-
monica BBC / Rumon Gamba.

DG / Disponible desde

30-08-24

Sony / Disponible desde 30-08-24

Erato / Disponible desde 23-08-24

Chandos / Disponible desde 09-08-24

* %k %% R

Fok ok kX

*kokok ok

* %k *x% R




OPUS ARTE

THE ROYAL OPERA

VIDEO

wica

]RL‘;& ‘

. wwvv.musicadi?‘ecta.es,

R

o
O
=
O
L
=
&)

CONDUCTOR




ditado por SWR Classics en

un cofre de 10 discos para
marcar el quincuagésimo aniver-
sario del inicio de la carrera del
musico francés Sylvain Cambre-
ling (1948), tras ganar el Il Premio
del Concurso de Direccién de
Besancon, este set cartografia
un amplio repertorio, grabado en
estudio y en directo, con la extin-
ta Orquesta Sinfénica de la SWR
de Baden-Badeny Friburgo entre
1992 y 2016, lapso en que forjé
la titularidad de la formacién
entre 1999 y 2011, sucediendo a
Michael Gielen y precediendo a
Francois-Xavier Roth.

Con una orquesta avezada en
musica de hoy, ésta sirvié a Cam-
breling como laboratorio para
abordar el repertorio candnico
desde las maneras de la musica
contemporanea, como ya hiciera
Gielen, y a lamanera de un maes-
tro concertador, esto es, de no
solo quien prepara el concierto,
sino el especifico sonido de la
orquesta desde la precisién que,
como apuntara Cambreling en
una entrevista a Bruce Duffie en
1998, refiere a que “todo tiene
que tener su lugar correcto por
lo que todo ha de serimportante,
sin forzarse. Cada pequefa no-
ta, cada pequefa palabra tiene
un sentido y, de forma préactica,
significa que un director debe
ofrecer transparencia durante la
interpretacién. Para lograr esta
claridad [...] se ha de ser ex-
tremadamente riguroso con el
ritmo y el equilibrio. Por ejemplo,
cuando algo esté escrito en forte
para las maderas no significa que
tengan que tocar forte incluida la
flauta. Si el motivo de la flauta es
mas importante que el de otras
maderas, estas tocardn mezzo-
piano para lograr este forte”.

Con estos cimientos, mas a
juego con un elegante preciosis-
mo y cierta delectacién sonora,
sorprende el enfoque narrativo
directo, de raiz beethovenianayy,
ciertamente dramatico, del so-
berbio primer disco dedicado a

“Con una orquesta
avezada en musica
de hoy, ésta sirvio

a Cambreling como
laboratorio para
abordar el repertorio
canodnico desde las
maneras de la musica
contemporanea”

Critica

Discos

SEMANTICA DE LA PRECISION

oberturas de Berlioz con notables
lecturas de El Corsario y el Car-
naval romano. Abundando en
repertorio francés, el segundo
y tercer disco, dedicados a De-
bussy y Ravel, respectivamente,
dejan atmosféricas versiones de
Images no exentas de una gran-
deur mezclada con una textural
fantasia, que revela en La Mer
una de las cumbres de este cofre,
junto con burbujeantes y redon-
das versiones de La Valse, Valses
nobles y sentimentales y Bolero.

Dedicado a Stravinsky, en el
cuarto disco se echa en falta mas
incisividad y violencia en Le Sa-
cre, pese a su diafana prestancia
orquestal, encontrandose Cam-
breling méas cémodo en una mas
cantable y vistosa Petroushka.

El quinto CD es uno de los
mas arriesgados por su origina-
lidad. Ademas de una transpa-
rente y bien meditada versién
de la Sinfonia de cdmara n. 2 de
Schoénberg, las estilizadas Seis
Piezas para orquesta de Webern
se intercalan con los Seis Epigra-
fes Antiguos de Debussy orques-
tados por Escher, para contrastar
con delicada expresién sombria
ambos mundos sonoros en una
estimulante propuesta. Servidas
con mordaz suntuosidad, las Tres
Piezas para orquesta de Berg
cierran este buen disco.

La acumulacién de tensidon
dramética y la habilidad para
crear una atmosfera ominosa
son las principales razones de
la suite del Mandarin maravilloso
ofrecida en el bartokiano sexto
compacto con afilada ritmica
y ampuloso sonido en directo.
Sin escatimar en un rustico vy,
a veces, inflamado lirismo, las
Dos Iméagenes brillan junto al
Concierto para viola gracias al
dindmico y carnoso sonido de
Kim Kashkashian al instrumento
solista, siendo esta la Unica obra
con el concurso de otra orques-
ta, la Sinfénica de la Radio de
Saarbriicken.

Una breve séptima entrega
prosigue con musica de Janacek
mediante una intensa lectura
del poema sinfénico El hijo del
violinista y, sobre todo, una sor-
prendente y comunicativa Sin-
fonietta que, sin disponer de
aproximacién idiomatica, nada
tiene que envidiar a la que rea-
lizara Vaclav Neumann con la
misma orquesta.

El hedonismo sonoro prosi-
gue con un retorno a Francia de
la mano de dos obras de Duti-
lleux, su diaténica Sinfonia n. 2
y su protoespectral y puntillista

© BY SYL/AIN CAMBRELING

Sylvain Cambreling nunca ha dado la espalda a la musica del siglo XX.

Métaboles que conforman el oc-
tavo disco con versiones graba-
das en concierto, tan detalladas
como flamigeras. No sorprende
que Cambreling se acerque a
la musica del visionario Charles
Ives (ver discografia de Ives en
“Semblanzas”, en la pagina 72,
con motivo de su 150 aniversario
este mes de octubre). Acostum-
brado a las tramas poliorquesta-
les de creadores recientes como
Stockhausen o Zimmermann, lo
hace en este noveno cd con la
expansiva Sinfonia n. 4 mediante
un sentido en el que los gestos
mas folklorizantes se diluyen
para universalizar, mediante un
profundo sentido unitario del
collage y un resultado brillante,
todas las preguntas que se hi-
zo el compositor (incluyendo la
trascendental(ista) Unanswered
Question) y la descripcién de pai-
saje y paisanaje de Three Places
in New England.

Con un monografico Messiaen
que incluye Réveil des oiseauxy
Oiseaux exotiques, con el apoyo
del superlativo e idiomatico Ro-
ger Muraro al piano, cierra este
cofre una chispeante versién
de Chronochromie, obra que
sintetiza buena parte del estilo

del compositor galo. Fantéstico
set para conocer a Cambreling
como musico y, quizds, como
traductor de la seméntica de la
precision.

Justino Losada

SYLVAIN CAMBRELING CONDUCTS
BERLIOZ, DEBUSSY, RAVEL, STRAV-
INSKY, SCHONBERG, WEBERN, BERG,
BARTOK, JANACEK, DUTILLEUX, IVES,
MESSIAEN. Kim Kashkashian, viola;
Roger Muraro, piano; Ursula Eisert,
arpa; Christoph Grund, piano. Orques-
ta Sinfonica de la Radio de Saarbriic-
ken; Orquesta Sinfonica de la SWR de
Baden-Baden y Friburgo.
SWR Classic SWR19135CD «
10 CD . 615’
2. 9.0.0.0.d .
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EL ANILLO DE TCHERNIAKOV: PARODIA Y PROVOCACION

eleado durante més de una
década por Daniel Baren-
boim, este primer Anillo cien
por cien berlinés representado
en continuidad en octubre de
2022, iba a suponer un delicioso
pastel a su 80 cumplearios y los
30 comandando la Unter der
Linden, que ha vivido bajo su
manto un irrepetible esplendor
artistico. Por desgracia, todo se
torcié cuando el cuerpo del bo-
naerense (que como los gatos
ha vivido siete vidas en una) se
vino abajo pocos meses antes
del estreno vy, tras un peregrinar
hospitalario, se decidié que fuera
Herbert Blomstedt el responsa-
ble de este nuevo desafio ope-
ristico, pues hoy, salvo si uno se
desplaza hasta Bayreuth, resulta
muy complicado poder asistir a
una representacién del Ring com-
pleto degustado en apenas una
semana. Pero una caida, también,
termind apartando al sueco del
gafado proyecto, por lo que se
eché mano deprisa y corriendo
de otro insigne berlinés como
es Christian Thielemann, experi-
mentado y constatado surcador
de la complejay extensa partitu-
ra, en lo que iba a ser su debut
wagneriano en este mitico foso.
El elegido por Barenboim pa-
ra disefar la escena fue su oji-
to derecho Dmitri Tcherniakoy,
con el que ya habia colaborado
afos atras en diferentes episo-
dios wagnerianos. Un negrisimo
y asfixiante Parsifal de espacios
cerrados y un irregular Tristan
(en lo escénico, que no en lo
musical) con el eficiente duo
Schager-Kempe, con los que
volveria a contar para dar vida
a la heroica pareja. Un director
que, por desgracia, es capaz de
lo mejor y de lo peor. Su talento
parece bullir sin limite cuando se
enfrenta al universo operistico de
Rimsky-Korsakov. Ahi estan las
bellisimas puestas en escena de
La leyenda de la ciudad invisible
de Kitezh, Sadko o La doncella
de nieve, que estan, sin duda,
dentro de los mejores trabajos
legados hasta hoy por su dis-
cutida carrera. Ahora nos llegan
las dos primeras entregas de una
Tetralogia transfigurada en un
tramposo y enredado artefacto,
sin luz ni vida.

E.S.C.H.E.

Tcherniakov ubica la sonrojante
accién entre las acuarteladas pa-
redes del Centro de Experimen-
tacién Cientifica de la Evolucion
Humana (E.S.C.H.E. en su acré-
nimo inglés). Obviamente, quién

ocupa el sillén de director de es-
te embolado es Wotan. Todo es
mentira e irreal en el universo de
Tcherniakov. Una desesperante
realidad virtual falsa y paralela,
como la que cree ver Alberich
con sus gafas 3D junto a unas
ondinas con bata blanca que
toman apuntes, sufriendo en sus
carnes las trauméticas pruebas
experimentales que lleva a cabo
este inhumano recinto, hasta que
se rebela y huye de su potro
de tortura llevandose el Rhein-
gold, que no es otra cosa que el
cableado programa informético
(un software elevado hoy a la
categoria de tesoro). Una alie-
nada distopia que recuerda a las
planteadas por el cineasta Terry
Gilliam en filmes como Doce
Monos o Brazil.

Tcherniakov estrangula y
aplasta a los cantantes siempre
recluidos en espacios cerrados
y estrechos. El popurri de deco-
rados (recargados de mobiliario)
se mueve con reiteracion late-
ralmente e incluso de manera
vertical, como el descenso al
Nibelheim (ubicado debajo de
un laboratorio con cobayas) en
un cutre ascensor, que tanto re-
cuerda a las oficinas-colmenas
de nuestros dias. Todo resulta
burdo, libertario y gratuito, con
olor a parodia, sin gracia ni he-
roismo, argumentalmente ilegi-
ble y sacado de tono, con una
narracién de vifietas de tebeo,
infantil y caprichosa, como ese
nifio mimado que solo pretende
llamar la atencién tras haber roto
su preciado juguete. Y ademas,
todo embadurnado por una es-
tética de tonos pasteles y un look
totalitario que rememora a la
Unidn Soviética de los afios 70-
80. Solo hay que ver como dibuja
a los gigantes, calcos de esos
génsteres de medio pelo que
pueblan las peliculas de Kauris-
maki. En definitiva, una moderna
antigualla.

En Valquiria (més serena y
equilibrada que su predecesora
y con momentos de gran vuelo
teatral), los giratorios escena-
rios se limitan a tres. A ellos
llega Siegmund recién fuga-
do de un furgédn policial para
enfrentarse con el comisario
Hunding. Duelo ritual de aves
en celo, pues en una pirueta
argumental ninguno de los dos
finalmente muere. El redentor
fuego conclusivo es suplanta-
do por unas llamas pintadas a
rotulador por Briinnhilde sobre
el respaldo de unasssillas. En fin,
;para qué seguir?

Cobayas humanas

A Thielemann no creo que le
hiciera mucha gracia la escena
propuesta, sobre todo para El
oro del Rin, donde no se encuen-
tra a gusto en ningln pasaje. La
partitura transcurre sin tensién y
con importantes carencias. Todo
huele a rutina profesionalizada.
Incluso la orquesta, una de las
mejores del planeta, jamas suena
con la rotundidad y la brillantez
que es capaz de extraerle Baren-
boim (olor a plomos fundidos). La
cosa va mejor en Valquiria, pues
parece que es otro director el
que ocupa ahora el podio junto
a una orquesta con un fulgor
sonoro mucho mas suculento y
poderoso (soberbio Tercer Acto).
Esperemos que en las dos préxi-
mas entregas la linea siga siendo
ascendente.

En lo relativo al reparto vocal,
este Anillo se recordara desgra-
ciadamente por el surrealista y
desafortunado Loge de Rolando
Villazén, cuyo instrumento, ya de
entrada, no se ajusta al molde
que requiere el fogoso persona-
je. Ademés, para colmo, se pasa
toda la representacién sobreac-
tuando de manera desesperante
y haciendo estupidas gracietas y
provocativos tics. Una especie
de Cantinflas wagneriano que no
hay por donde cogerlo (se cree
que estd dentro de una épera
bufa rossiniana).

Michael Ville es un soberbio y
congruente Wotan, manipulador,
siempre enfadado y en conflicto
consigo mismo, de inquietante
presencia fisica (estd muy bien
dirigido en lo actoral por Tcher-
niakov). Pese a que su registro
grave no estd muy tiznado de
negro, esas limitaciones timbri-
cas las suple con una esmerada
diccién y un soberbio despliegue
interpretativo. Un cantante actor
de imantada fisicidad, capaz de
llenar por si solo el escenario. La
Unica habilitada para aguantar
este mihura escénico es la Brin-
nhilde de Anja Kampe. Juntos re-
galan un momento inolvidable de
gran teatro musical en su largo,
combativo y emocionante ddo
del Tercer acto (extraordinarios).
Fraseo con esencias puramente
wagnerianas, agudos naturalesy
rocosos, derroche interpretativo
y palpitante exaltacién dramética
para una Brinnhilde de raza y
estirpe.

La nerviosa y desgarradora
Sieglinde (la ha vuelto a can-
tar este verano en Bayreuth) de
la lituana Vida Mikneviciuté (a
veces demasiado impulsiva en-

carando el agudo), devora sin
piedad vocalmente al pobrisimo
Siegmund del norteamericano
Robert Watson, con un instru-
mento exiguo para este heroico
rol (lo pasa fatal cada vez que se
empina la partitura). Efectivo y
de vieja escuela el Alberich del
todoterreno Johannes Martin
Krénzle (se nota que también
es un gran actor) con muchos
kilobmetros wagnerianos ya en
sus piernas. Muy bien también
el explosivo Mime de Stephan
Riigamer y mucho mejor y mas
rotundo el bajo finlandés Mika
Kares dando vida a Fasolt que al
policial Hunding de Walkdre. Se
incluyen subtitulos en castellano.

Javier Extremera

CHRISTIAN THIE
‘STAATSKAPELLE BERLIN s74ceo o D

MICHAEL VOLLE - ROLANDO VILLAZON
JOHANNES MARTIN KRANZLE - CLAUDIA MAHNKE - MIKA KARES

WAGNER: Das Rheingold. Michael
Volle, Rolando Villazon, Johannes Mar-
tin Krdnzle, Mika Kares. Staatskapelle
Berlin / Christian Thielemann. Escena:
Dmitri Tcherniakov.
Unitel-CMajor 809808 « 2 DVD
o 156" o DTS o Subt. Espafiol
ok %

DIE WALKURE

KAMPE - MIHAEL VOLLE - ROBERT WATSON
VIDA MIKNEVIGIOTE - CLAUDIA MANNKE - MIKA KARES

I

WAGNER: Die Walkiire. Michael
Volle, Anja Kampe, Robert Watson,
Vida Mikneviciate, Claudia Mahnke,
Mika Kares. Staatskapelle Berlin /
Christian Thielemann. Escena: Dmitri
Tcherniakov.
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GROISSBOCK Y MUTTER: MI VIDA ENTRE LAS MONTANAS

os musicos con idéntica

lengua materna pero de
generaciones diferentes. Am-
bos comparten su pasion por
la naturaleza. Los dos nos na-
rran sus avatares vitales por este
mundo mientras andan y escalan
por los Alpes. El bajo Gunther
Groissbdck nos ensefia el pode-
rio natural de su patria a través
de una visita al parque nacional
de Gesduse. Caminamos junto a
la violinista Anne- Sophie Mutter
en su paseo por los senderos
bavaros de Aurach. Los frondo-
sos paisajes como banda sono-
ra para acompanar estos dos
certeros y apasionados retratos
documentales, con fogonazos
de verdadera vida entre sus tri-
pas, filmados con sentimiento
y admiracién por dos mujeres.

Con una impactante ima-
gen comienza el documental
dedicado al austriaco firmado
por Astrid Bscher y que curiosa-
mente ofrece el filme tanto en
soporte DVD como en Blu-ray
(dos por uno). Su titulo home-
najea al quinto de los Riickert
Lieder, "Vivo solo en mi cielo: el
cantante Gunther Groisbock”,
que arranca con el Finale de la
Octava de Bruckner inundan-
do potentemente la narracion,
mientras cruza a camara lenta
por la plaza del Lincoln Center
direccion MET, embozado con
la capucha de su sudadera. Va
a estrenarse como el Felipe |l
verdiano.

Pese a que su instrumento
no es ni profundo ni abisal, si-
no que su voz tira mas bien
hacia un bajo ligero o incluso
un Helden, Groissbock es hoy
una apuesta de éxito para la
mayoria de los grandes teatros.
La cdmara lo sigue durante dos
afos, acompanandolo por sus
incursiones operisticas en New
York (Don Carlo), Viena (La Bo-
heme), Amsterdam (El cazador
furtivo), Praga (Rusalka), Verona
(Aida) o hasta lo que es el mas
emotivo capitulo del documen-
tal, cuando visita religiosamente
la casa de Richard Strauss en
Garmisch-Partenkirchen, conver-
tida hoy en venerado lugar de
peregrinacién, regalando uno
de esos momentos de erizar
vellos. El responsable de Villa
Strauss nos guia, tras contemplar
su enyesada méascara mortuoria,
hasta la cama donde expiré el
compositor, aun con las sdbanas
puestas. De Strauss se ofrecen
pasajes de un recital de Lie-
der (deliciosa la Allerseelen Op.

10/8), asi como dando vida al
Barén Ochs del Rosenkavalier
en Viena, bajo las érdenes de
otro afamado musico de su ge-
neracién, Philippe Jordan. “Con
Strauss todo tiene que estar co-
mo la pasta: al dente”, confiesa
el cantante.

Entre los invitados a este via-
jero y humanizado retrato bio-
gréfico, destaca Anna Netrebko,
que el primer dia que coincidid
con él en La Boheme, lo primero
que se preguntd es de dénde
demonios salian esos dos ojazos
azules tan llenos de alegria y feli-
cidad. Le vemos junto a su mujer
Isabella y su hija Margot (su cri-
tico mas despiadado), jugando
en Central Park, espacio que
utiliza también para dar salida
a otra de sus grandes pasiones:
la bicicleta.

Entre los grandes momentos
musicales que ofrece el docu-
mental sobresale un fragmento
de la Despedida de Wotan gra-
bado en la Konzerthaus viene-
sa. Un personaje al que parecia
estar llamado a regalar grandes
cosas, pero que le sobrepasé so-
beranamente. Tras la pandemia
y al anunciarse al fin su debut en
el templo de Bayreuth, decidid
dar la espantada y salir corrien-
do. Pese a todo, sigue siendo
hoy una presencia habitual en
los repartos del Festspielhaus.
Para quitarse esa espinita, le ve-
mos dirigiendo escénicamente
una version de cdmara de su
amado Tristdn en Viena, don-
de los amantes son calcados a
Richard y Mathilde. Un retrato
superficial pero bien narrado y
con momentos veraces sajados
de la propia vida.

La diva

Con una risa contagiosa, feliz
y muy habladora, rodeada por
el impresionante verdor alpi-
no, nos recibe en su mesa con
una vestimenta muy béavara la
gran Anne-Sophie Mutter, una
de esas leyendas vivas. El estu-
pendo documental, “Vivace”, de
Sigrid Faltin, hace una exhaustiva
exploracion por su vida y mila-
gros. Desde sus inicios como
nifa prodigio a la sombra de
Karajan, hasta sus ultimos reci-
tales junto a su venerado John
Williams. Para ello se recuperan
algunas divertidas grabaciones
caseras junto a su familia cuando
era una adolescente con cara de
repollo. La cdmara la persigue
por una caminata senderista. Du-
rante la travesa la realizadora va

disparando preguntas, que ella
responde siempre con lucidez y
sentido del humor. Junto a ella
su inseparable perro Clyde, que
testifica el amor que siente por
sus mascotas.

El filme hace un cabal repa-
so a su vida, rememorando los
buenos y los malos. Entre acto
y acto, se intercalan fogonazos
musicales recogidos de sus con-
ciertos o de legendarias graba-
ciones, como las que realizé en
Salzburgo junto al dios Karajan.
“La primera imagen que me
viene a la mente al pensar en
él es la figura de un cocodrilo,
pues mi primera audicion me la
hizo en el zoo de Berlin justo al
lado de su jaula”, afirma riendo.
“Mi vida es como una rueda de
hamster”, confiesa, “nunca se
para”. Nisiquiera tras la muerte
de su primer marido Detlef. A los
pocos dias de su fallecimiento y
como homenaje, se fue de gira
para interpretar la Gnica Sonata
de Mozart escrita en modo me-
nor (la n. 21 KV 304) compuesta
a la muerte de su madre. A su
devocién por la musica y por sus
animales se le une la irrompible
fidelidad hacia sus hijos, pues ha
dicho infinidad de veces que no
a grandes festivales y orquestas,
porque esos dias los tenia re-
servados para estar en familia o
jugar al ping-pong con su hijo.

Mencién aparte merece el lar-
go capitulo dedicado a otra de
sus grandes pasiones: el tenis. O
serfa mas correcto decir, a Roger
Federer. Hasta su mansién se
desplaza con su hijo Richard para
demostrar la gran admiracién
que siente por el suizo (de paso
se lleva estampada su firma en el
estuche del instrumento). Por él,
ha sido capaz incluso de ajustar
las fechas de sus conciertos con
el fin de poderle disfrutar sobre
la pista. Su debut en Australia,
por ejemplo, lo organizd para
que fuera el lunes siguiente a
la final de su abierto. “Los md-
sicos también tenemos algo de
atletas”, afirma acertadamente.
En los bonus se incluyen otros
38 minutos mas de charla con el
astro de la raqueta.

Entre algunas de las valiosas
salpicaduras que nos encontra-
mos durante la narracion, des-
tacar el segundo matrimonio
con André Previn (“uno de los
muUsicos mas excitantes que he
conocido”), la debilidad por los
vestidos de Chanel, su amis-
tad de més de 35 afios con
su habitual compinche en los

recitales de camara, el pianista
estadounidense Lambert Orkis,
su positivo en Covid difundido a
través de Facebook, los concier-
tos benéficos y sus aportaciones
a la causa ecologista, la Ultima
apuesta artistica dirigiendo a
jovenes musicos de cuerda en
la Mutter’s Virtuosi o una charla
relajada junto a Barenboim, al
que le confiesa que su primer
instrumento no fue el violin sino
el piano. A lo que el bonaerense
le replica entre carcajadas un
“menos mal, porque la com-
petencia contigo habria sido
durisima”. Una nifa prodigio
convertida hoy en una prodigio-
sa y madura mujer, que nunca
fue a una escuela con nifios. Ni
falta que le hizo.

Javier Extremera

Ich leb’ allein in meinem Himmel
Der Sénger Giinther Groissbéck

ICH LEB’ AL"LE[N IN ME]NEM HIM-
MEL: DER SANGER GUNTHER GRO-
ISSBOCK. Un filme de Astrid Bscher.
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Jlch bin, wenn
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Legende"
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Anne-Sophie Mutter
VIVACE
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ANNE-SOPHIE MUTTER: VIVACE. Un
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Mesa para 4

LA MESA DE OCTUBRE

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

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

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

“10 obras
de Arnold Schonberg”

JAVIER EXTREMERA

Critico

Verklarte Nacht Op. 4
Pierrot Lunaire Op. 21
Un Superviviente de Varsovia Op. 46
Cuarteto de cuerdan. 2 Op. 10
5 Piezas para orquesta Op. 16
Pelleas und Melisande Op. 5
Gurre-Lieder
Moses und Aron
Variaciones para orquesta Op. 31
Erwartung Op. 17

RAFAEL GARCIA MARQUEZ
Discdfilo y divulgador musical

Verklarte Nacht Op. 4
Gurre-Lieder
Cuarteto de cuerda n. 2 Op. 10
Erwartung Op. 17
Pierrot lunaire Op. 21
Die gliickliche Hand Op. 18
Concierto para violin Op. 36
Concierto para piano Op. 42
Un Superviviente de Varsovia Op. 46
Moses und Aron

JUAN GOMEZ ESPINOSA

Critico

Pierrot Lunaire Op. 21
Variaciones para orquesta Op. 31
Concierto para piano Op. 42
Cuarteto de cuerda n. 4 Op. 37
Seis pequenas piezas para piano Op. 19
Sinfonia de cdmara n. 1 Op. 9
Concierto para violin Op. 36
Un Superviviente de Varsovia Op. 46
Moses und Aron
Piezas para piano Op. 33ay 33b

GONZALO PEREZ CHAMORRO
Editor de RITMO

Verklérte Nacht Op. 4
Pelleas und Melisande Op. 5
Gurre-Lieder
Sinfonia de cdmara n. 1 Op. 9
3 Piezas para piano Op. 11
5 Piezas para orquesta Op. 16
Concierto para piano Op. 42
Moses und Aron
Variaciones para orquesta Op. 31
Trio de cuerda Op. 45

Como viene siendo habitual, esta mesa también se encarga de hacer reservas para aniversarios ilustres.

Y cédmo no podia ser menos, al padre del Dodecafonismo, del Atonalismo y Serialismo, el agitador

del siglo XX por excelencia, Arnold Schénberg (o Schoenberg, desde ahora AS), del que el pasado

mes de septiembre se cumplieron 150 afios de su nacimiento (ver tema del mes de septiembre),

le dedicamos esta mesa para 4 de octubre. Para ellos contamos con dos habituales colaboradores

de RITMO, Juan Gémez Espinosa y Javier Extremera (que hizo la review sobre el reciente libro pu-

blicado en Acantilado sobre el compositor, Diario de Berlin -ver pestana “actualidad” de nuestra web rit-

mo.es-), asi como nuestro editor, Gonzalo Pérez Chamorro, y damos la bienvenida al divulgador musical y discéfilo
Rafael Garcia Marquez (en X @Rafael_Garcia).

Si pensamos en la obra de AS, hay un antes y un después. El antes serian sus obras herederas de la tonalidad (prin-
cipalmente tres grandes obras maestras: Verklarte Nacht, Pelleas und Melisande y Gurre-Lieder) y el después todo
lo que tenia que venir con el Serialismo. Pues bien, ha habido casi unanimidad en el antes con Verklarte Nachty los
Gurre-Lieder, con tres menciones, asi como dos para Pelleas. Del “después”, sin duda la épera Moses und Aron es
la més votada, con unanimidad de los invitados.

Del resto de su produccién, tenemos de todo, desde musica de camara, para piano, orquestal, concertante o los
Pierrot, Erwartung o Un Superviviente de Varsovia, con narrador.

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

@RevistaRITMO
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“Scottish Ballet has unveiled a dazzling new feature film
capturing all that’s good about live performance.”
The Scotsman ik x k%

“An hour-long film that captures ballet’s festive twinkle and fairy-tale
charm in screen-savvy manner ... a definite warming of the cockles.”
The Guardian » k%%
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150 aiios de Charles Ives: revision discografica de su ciclo sinfonico

por Justino Losada

Incansable experimentador
con la libertad de quien se
hiciera a si mismo, Charles
Ives (1874-1954) es una refe-
rencia absoluta en la musica
del siglo XX que frecuenta la
composicién sin las ataduras
direccionales de quien se de-
be a su obra. De extraccion
pionera norteamericana, lves
liberd un imaginativo y visio-
nario corpus sonoro que, es-
pecialmente en sus Sinfonias,
profetizd las vanguardias me-
diante insdlitos collages de
marchas, himnos, canciones
y referencias culturales que
tejen texturas poliorquesta-
les en las que burbujeantes
y disonantes explosiones so-
noras se simultanean con sentidos interrogantes que dia-
logan con el ultraterreno trascendentalismo de Emerson o
Thoreau sobre las razones de la existencia humana. Revisa-
das en vida del compositor y, por la dificultad interpretativa
de estas, han ido alumbrandose diversas ediciones con sus
consiguientes (y diferentes) grabaciones.

© Los ANGELES PHILHARMONIC

Ciclo completo

Teniendo en cuenta que las Sinfonias de Ives tuvieron es-
trenos tardios (Sinfonia n. 3 por Harrison en 1946, Sinfonia
n. 2 por Bernstein en 1951, Sinfonia n. 1 por Bales en 1953
y Sinfonia n. 4 por Stokowski en 1965), buena parte de los
registros no se materializan hasta los afios 60. De 1968 es
el sélido y algo olvidado primer ciclo, el de Farberman/
New Philharmonia en Vanguard con edicién holégrafa
para la Sinfonia n. 1y versiones de Cowell y Harrison para
las Segunda y Tercera Sinfonias, asi como de Schiller
(para un solo director frente a la edicién del estreno con
Stokowski, la de Seder, Franceschini y Falcone para tres
directores) para la Cuarta.

20 anos después, Tilson-Thomas/Chicago/Concertge-
bouw en Sony firman audaces lecturas que, con nuevas
ediciones de la Charles Ives Society, apuestan por el
rigor y la evocacion, definiendo uno de los mejores ciclos
grabados. Ya en este siglo, la propuesta de sonido mas
enérgico y redondo de Litton/Dallas en Hyperion o la mas
inmediata y grabada en concierto de Dudamel/Los An-
geles en DG no alcanzan el equilibrio ni la gran amplitud
sonica de la vision universalista de un distinguido Davis/
Melbourne en Chandos, con la nueva ediciéon critica de
Brodhead para la Cuarta.

Sinfonias

La recuperacion del legado ivesiano tuvo actores, hoy
quizas, un tanto periclitados que merecen un justo re-
conocimiento como Morton Gould, quien realizara la
primera grabacién de la dvorakiana Sinfonia n. 1 en 1965
(Ed. holbgrafa) con la Sinfénica de Chicago en RCA/Sony,
legando una versién referencial que sobrepasé al virtuo-

Leonard Bernstein y Michael Tilson Thomas abrazaron
la musica de Charles Ives desde siempre.

so pero anodino registro de
Ormandy/Philadelphia para
RCA, mejorando el registro
de Farberman y quedando
a la altura de Tilson-Thomas,
por encima de los mas pro-
saicos Mehta/Los Angeles en
Decca (con un corte incluido)
y Jarvi/Detroit en Chandos
en la ediciéon de Cordero de
1971. Una excelente alterna-
tiva actual es la de Sinclair/
Sinfénica Nacional de Irlanda
en Naxos que cuenta con
una edicién critica prepara-
da por el propio director. La
mas atrevida Sinfonia n. 2 en
edicion Cowell y Harrison de
1951, cabe recomendarse en
las dos versiones (analdgica y
digital) de Bernstein/Nueva York para Sony y DG, comple-
mentandose con otra en imégenes con la Orquesta de la
Radio Bavara en la que Bernstein explica el quodlibet de
citas que encarna la obra.

Gran defensor de Ives, Bernard Herrmann signé con la
Sinfénica de Londres una interesante (por diseccionada)
interpretacién que parece despojada de su esencia nor-
teamericana. Por encima del apagado Marriner en Decca y
de un mejorable Slatkin en RCA, Bernstein/Nueva York en
Sony es también referencial para la Sinfonia n. 3 en edicién
Harrison de 1964, si bien el caracter mas intimo de version
de la Orpheus Chamber Orchestra en DG permite una
mirada mas diafana, rica en dinamicas y matizada al mun-
do infantil de la obra, junto al vivaz e incisivo lanzamiento
de la edicién critica con Sinclair con la Northern Sinfonia
en Naxos y la lustrosa, nueva, de Tilson Thomas con San
Francisco en SFSO.

Para la compleja y panteista Cuarta se debe conocer
el atento y cuidado registro de Stokowski en Sony en edi-
cién de Seder, Franceschini y Falcone, como también la
solemne versién de claridad polifénica y tempi reposados
de Ozawa/Boston en DG (Ed. Schuller), asi como la con-
vincente junto a las excelentes de Tilson Thomas (Sony
y SFSO), de Adams/EM Orchestra y, ademas, Dohnanyi/
Cleveland para Decca, quien desgrana la obra, en edicion
critica, con apabullante detalle sinfénico de extraordinaria
musicalidad.

Por Ultimo, la caleidoscépica y atmosférica Holidays
Symphony cuenta con grandes recreaciones de mano de
Bernstein/Sony, Tilson Thomas/Sony y Davis/Chandos,
este Ultimo en edicién critica con Sinclair/Naxos, si bien
un astuto Zinman en Decca e, inesperadamente, un sor-
prendente Hauschild en Leipzig para Berlin Classics, pro-
ponen, desde la transparencia contrapuntistica, maneras
de realzar el collage para resignificar el paisaje sonoro del
recuerdo infantil del compositor.

* El mes préximo lo dedicamos al resto de su obra
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ANTIQUA

por Sergio Pagan

Cuando los pajaros cantan (y III)

“Mucho holgué con vuestras cartas y con las nuevas que
me dais de Aranjuez. Y de lo que mas soledad he tenido
es del canto de los ruisefiores, que hogafio no los he oido,
como esta casa es lejos del campo. No sé si los oiré por el

camino...

Con estas palabras escritas desde Lisboa, en la prima-
vera de 1582, Felipe Il, el méas poderoso monarca de
su tiempo, con un imperio “en el que no se ponia el sol”,
hacia saber a sus hijas la melancolia que le embargaba al
verse privado del canto del més principal de las aves cano-
ras: el ruisefor. La primavera anterior, también en Portugal,
pero desde el convento de Tomar, escribia a las infantas:
“Mucha envidia tiene Magdalena a las fresas, y yo a los
ruisefiores, aunque unos pocos se oyen algunas veces de
una ventana mia”.

Esta es sélo una muestra de la importancia que en otro
tiempo se otorgd al canto de las aves y mas en particular
al del ruisefior comdn (Luscinia megarhynchos). Algunos
afos después de estas cartas de Felipe I, Juan Bautista
Xamarro, en su libro Conocimiento de las diez aves meno-
res de jaula (Madrid, 1604), dedicaba el primer apartado al
ruisenor: “En la perfeccién del canto son los mejores y mas
extremados [...] Su ordinario canto es contrahacer a todos
los péjaros y como en el canto sea el mas principal, ansi
todos los demas péjaros, bien mucho, bien poco, toman
su canto. Estos pajaros tienen su naturaleza y crianza en
partes muy amenas, frescas y deleitosas y junto a rios”.

Heraldo primaveral, el ruisefior ha sido admirado debido
a su melodioso y variado canto lleno de motivos diferentes
y bien contrastados (hasta 200 frases distintas), con abun-
dancia de matices (staccato, frullato, doble picado, glis-
sando, crescendo) y subitos silencios. Toda una gama de
recursos musicales que cualquier intérprete querria poder
dominar en su voz o en su instrumento. Si a ello afladimos
que el canto del ruisefior casi siempre se escucha en plena
noche, cuando la calma se esparce por campos y jardines,
y muchas veces junto al sonido de un arroyo o una fuente,
nos daremos cuenta de
por qué este pajaro, el rey
de las aves canoras, ha si-
do tan alabado desde los
tiempos antiguos.

Existen numerosos
ejemplos musicales que
imitan el canto del ruise-
fior o que hablan del rui-
sefior “enamorado” sim-
bolo del amor. Ademas
de piezas anénimas, au-

“Heraldo primaveral,
el ruisefior ha sido
admirado debido

a su melodioso y
variado canto lleno
de motivos diferentes
y bien contrastados,

tores como Janequin,
con abundancia de Monteverdi,  Poglietti,
Porpora, Hotteterre,

matices” Couperin o Haendel de-
dicaron sendas paginas a
este pajaro cantor.

Si el canto del ruisefior es el mas variado, el del cuco
resulta todo lo contrario. De una sencillez pasmosa,

consta de sélo dos notas conformando un intervalo de

Dibujo de un cuco (Royal Society for the Protection of Birds).

Dibujo de un ruisefior (Royal Society for the Protection of Birds).

segunda menor descendente. Esta simplicidad tan fami-
liar y tan facil de recordar ha generado abundante mu-
sica. Pero también su conducta parasitaria, haciendo su
puesta en nidos ajenos, ha llamado mucho la atencion.
Juan del Encina le dedica una obra, Cucu, cucd, cucucd,
en la que imita el canto
y ademés se hace eco
de esa idea que con-
sideraba al cuco como
simbolo de la infidelidad
conyugal. Covarrubias lo
confirma en su Tesoro
de la Lengua: "Cuclillo:
Ave conocida y de mal
aglero para los casa-
dos celosos”. Schmelzer,
Kerll, Caimo, Couperin o
Haendel dedicaron pa-
ginas al canto del cuco
(Cuculus cannorus).

Musicas estas y tantas
otras, que no disfrutaria-
mos, de no haber existido junto a nosotros esos seres
maravillosos que son las aves. Resumen de todo lo dicho
es esta admirable décima de Francisco de Quevedo
describiendo la voz y el colorido de un pajarillo y que
dice asf:

“Ademas de piezas
anénimas, autores
como Janequin,
Monteverdi, Poglietti,
Porpora, Hotteterre,
Couperin o Haendel
dedicaron sendas
paginas al ruisefior”

“Flor con voz, volante flor, / silbo alado, voz pintada, / lira
de pluma animada / y ramillete cantor; / di, atomo volador,
/ florido acento con pluma, / bella organizada suma / de lo
hermoso y lo stiave, / ;cémo cabe en sola un ave / cuanto el

contrapunto suma?”
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MUSICA POR LA INCLUSION

por Paula Hernandez-Dionis

Construyendo Comunidad: el impacto de ESTA Espafia en la Pedagogia Musical

n un mundo cada vez mas interconectado, donde la co-

laboracion y el trabajo en red son esenciales para crecer
e innovar, la musica y la pedagogia instrumental no son una
excepcion. En Espana, la European String Teachers Associa-
tion (ESTA) ha sido un pilar fundamental en la promocién y
desarrollo de una sélida comunidad de educadores de instru-
mentos de cuerda. En los Gltimos tres afios, la Junta Directiva
de ESTA Espafia ha trabajado con dedicacién para revitalizar
y fortalecer la asociacion, con el objetivo de mejorar la ense-
fianza musical en todo el pafs.

Desde que esta Junta Directiva asumié el liderazgo, hemos
tenido claro el objetivo de crear un espacio donde los profe-
sores puedan encontrarse, compartir conocimientos y recur-
sos, asi como colaborar para elevar el nivel de la ensenanza
musical. Este enfoque ha dado lugar a una serie de iniciativas
que han transformado a ESTA Espafia en una organizacion
maés dindmica y relevante.

Uno de nuestros mayores logros ha sido la organizacion de
dos congresos nacionales, la creacion de un banco de instru-
mentos y el establecimiento de convenios de becas, permi-
tiendo que muchos estudiantes accedan a oportunidades de
formacion que antes estaban fuera de su alcance. Ademas,
estos convenios no solo benefician a los estudiantes, sino
que también refuerzan los lazos entre ESTA Espana y diversas
instituciones educativas, creando un circulo de apoyo mutuo.

También hemos implementado un programa de descuen-
tos en materiales, servicios de luthiers y cursos de formacion,
lo que ha sido de gran ayuda para los miembros, tanto pro-
fesores como estudiantes. Sabemos lo importante que es el
desarrollo profesional, por lo que hemos hecho un esfuerzo
por ofrecer recursos accesibles y de alta calidad, algo que ha
sido muy bien recibido por la comunidad educativa.

La organizacién de cursos, charlas y talleres con destacados
profesionales de la musica ha sido otro de los hitos de estos
tres afios. Estas actividades no solo ofrecen la oportunidad
de aprender de expertos, sino que también fomentan un
sentido de comunidad y pertenencia. La participacién en
estos eventos ha sido clave para fortalecer los vinculos entre
nuestros miembros, quienes comparten ideas, experiencias y
aprendizajes en un ambiente colaborativo.

Sin embargo, uno de los retos mas grandes que enfren-
tamos es que nuestra comunidad, la de los miembros de
ESTA Espana, sigue siendo pequefia. En un pais con miles
de profesores que podrian beneficiarse al trabajar juntos, ain
hay mucho por hacer. En lugares como el Reino Unido, el aso-
ciacionismo en la educacién musical es una practica comun.
Alli, las redes de profesorado permiten compartir recursos,
estar al dia con las dltimas tendencias y contar con el apoyo
de colegas y mentores.

Sin embargo, en nuestro pais, la cultura del asociacionis-
mo no esta tan arraigada. Muchos profesores de musica,
especialmente de cuerda, trabajan de manera aislada, sin el
apoyo y los recursos que una asociacion profesional puede
ofrecer. Esta falta de una red colaborativa no solo limita su
crecimiento profesional, sino que también frena la innovacion
en la pedagogia musical. Aqui es donde surge la necesidad
de cambiar nuestra mentalidad. Como educadores, debemos
reconocer que la union y la colaboracién nos hacen mas fuer-
tes y efectivos en nuestra labor. Al unimos en asociaciones
como ESTA Espana (o cualquier otra que se ajuste a nuestras

La European String Teachers Association (ESTA) Espaiia es
una organizacion dinamica y relevante.

necesidades), no solo accedemos a recursos y formacion
continua, sino que también creamos una comunidad donde
podemos compartir nuestras experiencias, aprender unos de
otros y enfrentar juntos los desafios de la ensefianza musical.

Durante estos tres afios, ESTA Espafia ha demostrado que
el asociacionismo no es solo una opcién, sino una necesidad
para el desarrollo profesional y el avance de la pedagogia
de cuerda en nuestro pais. Con nuestras iniciativas, hemos
mostrado que, al unirse a la asociacion, los profesores no solo
obtienen recursos valiosos, si-
no que también se integran en
una red de colegas que com-
parten sus mismos desafios.

El trabajo realizado por
nuestra asociacién ha sido
fundamental para crear una
comunidad de educadores
més unida y colaborativa. Pe-
ro aiin queda un largo camino
por recorrer. Queremos con-
solidar a ESTA Espafa como
una referencia en la educacion
de instrumentos de cuerda,
tanto a nivel nacional como in-
ternacional, promoviendo una
ensefianza de excelencia y
una comunidad activa y com-
prometida. Para lograr este
ambicioso objetivo, es clave
seguir ampliando nuestra ba-
se de socios y fomentar una
mayor participacion dentro de la comunidad. Nuestra mision
no es solo aumentar el nimero de miembros, sino también
cultivar una cultura de colaboracién y apoyo mutuo, donde
cada miembro se sienta valorado y motivado para mejorar
continuamente en su practica profesional.

Asi que, querido lector, si al leer estas palabras se ha que-
dado ese runrdn en la cabeza, no siga trabajando en soledad
desde su aula. Animese a formar parte de ESTA o de cualquier
otra asociacién que le convenga. Estoy segura de que esto
mejorara su labor como docente y como musico.

“En los altimos

tres afios, la Junta
Directiva de ESTA
Espafa ha trabajado
con dedicacién

para revitalizar

y fortalecer la
asociacion, con el
objetivo de mejorar
la ensenanza musical
en todo el pais”

Paula Hernandez-Dionis es la Presidenta de ESTA Espaiia
(European String Teachers Association)
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ANNA BON (1738-¢7)

Compositora italiana en la transicion del Barroco al Clasicismo

por Cecilia Capdepon Pérez

talia experimentd en el siglo XVIII una edad dorada en su

musica, como se desprende de la gran pléyade de com-
positores que trabajaron en toda Europa: claro ejemplo de
ello lo constituye la vida y obra de la compositora, cantante y
clavecinista Anna Bon, nacida en Bolonia en 1738 como hija
del escendgrafo, libretista y empresario operistico veneciano
Girolamo Bon y de la cantante bolofiesa Rosa Ruvinetti Bon.
En todo caso, se ha debatido sobre la fecha real de esta
musica italiana, proponiéndose distintas fechas que oscilan
entre 1738 y 1740, hasta que se descubrid su acta bautismal
en el Archivo del Estado de Venecia, en la se pudo confirmar
fehacientemente su origen bolofiés y su nacimiento en 1738.
El hecho de que a veces firmara sus obras como “Anna Bon di
Venezia” no hace alusién a su lugar de nacimiento, sino mas
bien a su centro de formacion principal, ademas de aludir a
una ciudad y escuela musical que gozaban de gran prestigio
en la Europa de aquel tiempo.

A los cuatro afios de edad se inicié en el arte de la musica
al ingresar en el Ospedale della Pieta de Venecia, institucion
que dotaba a sus alumnas de una sélida educacién musical,
gracias a la actividad docente desplegada en esa institucién
por compositores como Antonio Vivaldi, ente otros, si bien es
necesario matizar que, al contrario que la mayoria de jévenes
del Ospedale, Anna no era huérfana o pobre y que no llegé a
recibir clases de Vivaldi, pues su profesora fue Candida dalla
Viola. Las excelentes ensefnanzas recibidas en el Ospedale
y las numerosas oportunidades para interpretar en publico,
forjaron la carrera musical
de la joven Anna durante
aquellos afios venecianos
de formacion inicial.

Debido a la profesion
de sus padres, los acom-
pand en algunas ocasio-
nes con motivo de sus
compromisos  operisti-
cos en Dresde, Postdam,
Francfort, Ratisbona o San
Petersburgo entre 1743 y
1754. En 1755 la familia
al completo se hallaba en
Bayreuth al servicio del
marqués (“Markgraf” en aleméan) Friedrich de Brandeburgo
Culmbach y su esposa, Wilhelmine, hermana del monarca Fe-
derico el Grande. Asimismo se conoce que entre 1759 y 1760
toda la familia Bon participé activamente en las éperas diri-
gidas por el padre de Anna en Bratislava. El propio Girolamo
ocupd un puesto de profesor de arquitectura y perspectiva
en la nueva Academia de Arte fundada por el mencionado,
mientras que Anna se convertia en protegida de la marque-
sa, gran amante de la musica. Aunque no se ha conservado
documentacién al respecto, cabe imaginar que Anna tomd
parte en las celebraciones musicales cortesanas en calidad
de cantante y clavecinista, ya que ella misma se presentaba
como "Virtuosa di Musica di Camera”.

En Bayreuth, Anna Bon no sbélo compuso sus primeras
obras, sino que ademés las publicé en forma impresa en
Nuremberg, algo verdaderamente infrecuente en la época
para una joven que apenas contaba dieciséis afos: se trata
de una coleccién de seis Sonatas para flauta, dedicadas al
Marqués Friedrich, tal como consta en el titulo original de
la portada: VI Sonate da Camera per il Flauto Traversiere e
Violoncello o Cembalo, dedicate All>Altezza serenissima di
Federico, Margravio Regnante di Brandenburg-Culmbach,

“Anna Bon, compositora,
cantante y clavecinista, nacida
en Bolonia en 1738, era hija
del escendgrafo, libretista

y empresario operistico
veneciano Girolamo Bon y
de la cantante bolofiesa Rosa
Ruvinetti Bon”

etc. Composte da Anna Bon di Venezia, Virtuosa di Musica di
Camera all>attuale servizio dell>Altezza Serenissima sudetta e
presentemente in eta dranni sedeci. Opera prima... 1756. En
el prélogo de la citada obra, Anna remarca que Federico fue
el "primer principe al que tengo la suerte de servir”. Al igual
que su cunado, el célebre rey prusiano, el marqués Federico
también era aficionado a tocar la flauta y Anna le dedica la
siguiente frase: «Si, no obstante, percibiera algunos pasajes
incomodos para la flauta, que Su Alteza Serenisima me per-
done, porque mi instrumento es el clave y no siempre estoy
familiarizado con las sutilezas y el facil manejo de la misman».

Al afio siguiente publicaria otra coleccién de Seis sonatas
para clave, dedicadas en esta ocasién a Ernestine Auguste
Sophie von Sachsen-Weimar-Eisenach, sobrina huérfana del
marqués y acogida en la corte de Bayreuth. A los 19 afos
compuso seis Divertimenti para dos flautas y acompania-
miento, que dedicd al Elector Karl Theodor von der Pfalz.

Puede afirmarse que la obra de Anna Bon surge en una
época de cambios, por lo que se refiere al estilo musical
imperante y, si bien los cimientos se atienen a los principios
del bajo continuo barroco, sin embargo, da muestra de un
buen conocimiento de las técnicas compositivas que infor-
man el Clasicismo temprano, especialmente en lo referente
a la influencia del denominado estilo galante, que obtuvo
una gran resonancia en el dmbito cortesano. Tampoco se
puede soslayar una segunda influencia: el estilo sensible o
“empfindsam”, impulsado en el ambito germanico gracias a
la labor de Carl Philip Emanuel Bach, visible en las partes de
caracter melancédlico de sus Sonatas. Y en tercer lugar, cabe
citar asimismo la impronta del estilo musical de la primera
etapa de Haydn.

Tras el fallecimiento de la marquesa Wilhelmine en 1758,
la familia Bon abandoné Bayreuth vy, tras breves estancias en
Viena y Bratislava, la compariia de épera familiar residio en la
corte del principe Esterhazy en Eisenstadt, cuyo director mu-
sical era a la sazén Joseph Haydn, y donde habria compues-
to una opera, hoy dia perdida. En Eisenstadt permanecio
hasta al menos el 25 de abril de 1765. Después de 1765 ape-
nas se conservan noticias de la vida personal y profesional
de Anna Bon vy, segun Jane Schatkin (Grove Music Online),
en 1767 residia en Hildburghausen, casada con un cantante
de nombre Mongeri, si bien no se ha podido demostrar
documentalmente esta aseveracion, inicialmente defendida
por Gerber en su Neues historisch-biographisches Lexikon
der Tonkinstler (1812). Por el contrario, Laury C. Gutiérrez,
en un articulo publicado en 2020 en la revista Itamar, daba
a conocer una noticia que se remontaba a 1772 en Venecia,
segun la cual Anna Bon estaba realizando gestiones para
divorciarse de un hombre de Brescia llamado Marco Antonio
Averoldi.

Lo cierto es que, a dia de hoy, desconocemos la fecha y
lugar del fallecimiento de esta destacada autora bolofiesa,
cuya obra ha brillado con luz propia, pero cuya biografia y
obra musical requeriria de una investigacion mas profunda.

Cecilia Capdepdn Pérez

Estudiante del Grado en Musi-
cologia de la Universidad Com-
plutense de Madrid y del Titulo
Profesional de piano en el Centro
de Musica Katarina Gurska de
Madrid.
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LA GRAN ILUSION

por Genma Sanchez Mugarra

La Partitura (The Pipe

| director islandés, Erlingur

Thoroddsen, nacido en
1958 y especialista en cine de
terror, nos ofrece, en esta oca-
sién, la historia de una joven
compositora muy afectada por
la muerte de su mentora que,
aparentemente, ha dejado un
concierto para ninos sin termi-
nar; se iba a celebrar un evento
en su honor y su fallecimiento
deja el espectéculo en el ai-
re. El personaje de la joven
flautista y creadora esté repre-
sentado por Charlotte Hope
(gran actuacién en su papel
protagonista con actuaciones
secundarias en Los miserables
y La Monja), quien se ofrece al
director de la orquesta, Julian
Sands, para terminar el ter-
cer movimiento, que es el que
falta. Precisamente a Julian
Sands esta dedicado el filme,
pues murié poco después de terminarlo, perdido en el monte.
Actor al que la mayoria de nosotros conocimos en la preciosa
cinta Un habitacion con vistas.

La pelicula tiene una fotografia destacable y un planteamien-
to inicial de guion muy acertado, no tanto el desenlace con una
especie de alien poco verosimil. Se incluye la cinta dentro del
género de terror pero no llega a tanto. Si realmente queremos
ver una de terror relacionada con el mundo de la musica, mejor
nos acercamos a La Perfeccion (Netflix) de Richard Shepard:
verdadero pavor que une castigos fisicos y sexuales en una
academia de musica cuando no se alcanza la excelencia, con
un Dueto como esce-
na final provocativa y
sugerente.

The Piper (El flau-
tista) como su nom-
bre en inglés indica,
es una recreaciéon de
la leyenda alemana,
recopilada por los
hermanos Grimm, El
Flautista de Hamelin.
Los protagonistas estan en esta ciudad, los principales perso-
najes son flautistas y existe una musica misteriosa. Cuando la
joven compositora encuentra la partitura, parcialmente que-
mada, conoce la verdadera historia de su mentora que intentd
hacerla desparecer con fuego, terminando ella misma abrasada
por las llamas. Al empezar con el tercer movimiento, empieza
a ver visiones, concretamente un lago (en el que el flautista en
el cuento acaba ahogando a los nifios) y lo mismo ocurre con
todos los que escuchan la melodia, incluso desaparece un nifio,
amigo de su hija, que también estudia flauta. Es una musica
demoniaca: perturbadora y con una malvada fuerza.

A lo largo de la historia han existido composiciones rela-
cionadas con el principe de las tinieblas, la magia negra y lo
sobrenatural. En la antigliedad, cantos que iban unidos a una
especie de trance, utilizando la percusién, otros instrumen-
tos e incluso sustancias especiales que envolvian a las per-

“La pelicula tiene una fotografia
destacable y un planteamiento
inicial de guion muy acertado,
pero no tanto el desenlace con una
especie de alien poco verosimil”

Charlotte Hope y Julian Sands, en un fotograma de La Partitura,
filme de Erlingur Thoroddsen.

sonas en una situacion
excepcional: conscien-
cias extraordinarias de
enajenacion y embeleso
interior y desconexién
parcial del mundo exte-
rior. Hoy en dia algunas
culturas siguen utilizan-
do estas practicas. En
diversas épocas algunos
tipos de creaciones mu-
sicales han sido prohi-
bidas por antirreligiosas
o excesivamente revolu-
cionarias, y esta parece
ser la tesis inicial de la
pelicula. Otras, utiliza-
das como métodos de
tortura, para producir
dolor; recordemos co-
mo se vale Kubrick, por
ejemplo, de la musica
de Beethoven en su fil-
me La naranja mecanica.
Y también en diversas formas de torturas, aun hoy en dia,
ilegales, por supuesto.

El compositor de la banda sonora, Christopher Young, ame-
ricano nacido en 1958 y especialista en peliculas de terror, cred
expresamente para ésta un concierto en tres partes como si fue-
ra la partitura que se encuentra. Con movimientos entrelazados
con las diversas escenas, resaltando, sobre todo, las escenas
mas draméticas y simulando, en otras ocasiones, una composi-
cién clésica y utilizando diversos tipos de flautas, desde la mas
grave, la alta, la baja y la normal alterada electrénicamente, una
melodia que lleva, algunas veces, a los personajes a ensofacio-
nes, en otras a la locura, llegando un personaje a la perforacion
de un timpano para no oirla o, incluso, a la desaparicién de los
ninos.

Aparentemente y, para que desaparezcan las disonancias, la
joven compositora y su hija, con sus flautas, cambian la melodia
anadiéndole una dulce melodia. Pero, afortunadamente, la hija,
convertida en una virtuosa, recupera y recrea la partitura revolu-
cionaria original, no escrita por la mentora, sino por el flautista,
haciendo, de ese modo, evolucionar la historia musical.

Seriilo iltimo que escucharas

.Partitura

La partitura (The Piper)
Filme de Erlingur Thoroddsen
2023 - 95’
Disponible en Movistar
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DOKTOR FAUSTUS

por Alvaro del Amo

Adriana, Manon, Theodora

Adriana Lecouvreur, 6pera de Francesco Cilea, se representa
en el Teatro Real hasta el 11 de octubre, en la celebrada
escenografia de David McVicar.

En el comienzo operistico de temporada,
el Teatro Real presenta Adriana Lecouvreur y Theodora;
el Palau de les Arts, Manon.

combinan como ingredientes dosificados en cada caso de
un modo diferente. Adriana declara una fidelidad firme a
su arte al servicio de la poesia dramatica, consciente de su
papel de sacerdotisa de las palabras escritas por Voltaire,
Recine o Corneille al servicio
de heroinas como Fedra o

lfigenia. Adriana es también
una mujer enamorada: con
poca fortuna, pues prefiere al
voluble conde y no al bonda-

“Cilea nos cuenta la
historia de Adriana
Lecouvreur en el siglo

Tres figuras femeninas de gran relevancia, susceptibles de
ser observadas a la vez segliin una doble, complementa-
ria perspectiva: su relacién con el siglo XVIII, y lo que une o
separa a cada mujer. En ese siglo nacié Manon Lescaut gra-
cias a la novela que el abate Prévost publicé en 1741. Adriana
Lecouvreur era entonces una de las actrices principales de
la Comédie Francaise. Manon, en su época de cortesana de
lujo, es muy probable que asistiera a alguna representacién
con la Lecouvreur en el papel principal,

Jules Massenet traté las andanzas de la sefiorita Lescaut
dentro de su ambiente, la relajacién moral del reinado de
Luis XIV, coincidente con el auge de la novela libertina y la
creacion de la Enciclopedie por parte de los filosofos ilus-
trados. La épera analiza a la joven inteligente y vitalista con
instrumentos de andlisis perfeccionados un siglo después,
la penetracion psicoldgica
que inicié el Romanticismo
y perfeccionaria la novela
naturalista y realista.

De las tres figuras ope-
risticas es Manon quien
resalta como el personaje
mejor retratado, ella es, por
decirlo asi, el méas persona-
je. Comparte con Adriana
y con Theodora un nucleo
intimo que puede expresar-
se en tres palabras, fideli-
dad, amor, audacia. Que se

“De las tres figuras
operisticas es Manon
quien resalta como
el personaje mejor
retratado, ella es, por
decirlo asi, el mas
personaje”

doso empresario. Morira por
el veneno que la rival (rival
por culpa del conde) le envie
en unas flores. La intérprete
es martir de la entrega audaz
a su arte y a su pasion amo-
rosa. Francesco Cilea nos
cuenta la historia en el siglo XX, cuando el folletin popular ha
sustituido al melodrama aristocratico.

Haendel estrend su oratorio sobre la virgen cristiana, mar-
tir bajo la persecucion del emperador Diocleciano en el siglo
VIIl, en 1751. El siglo XVIII, a través de uno de sus grandes
compositores, nos entrega una obra maestra de la musica re-
ligiosa a través de una figura que es un emblema, un modelo,
no un personaje. Manon se debate entre las dos fuerzas que
acabaran con ella, el amor por el caballero Des Grieux y la
atraccién por el lujo que puede ofrecer Bretigny. Ella se en-
trega con alternativa audacia a su amor y a su pasién con una
fidelidad que siempre se remite, se refiere, a si misma. Ejem-
plo perfecto de egotismo, méas que egoismo, como indican
sus Ultimas palabras: “Et c'est I'histoire de Manon Lescaut”.

Theodora confiesa en su primera aria que esta dispuesta
a despedirse del mundo, del poder engafioso y sonriente,
de los placeres faciles; ella recibe la invitacion de la fe y el
encanto de la esperanza. En sus arias siguientes invocard a
los &ngeles (alas para transportar su alma, blancos ropajes,
niveas nubes), la muerte es el transito hasta el cielo, la bien-
aventuranza eterna.

Tres heroinas que viven gracias a la excelente y muy dife-
rente musica de sus compositores, que coinciden felizmente
en un prometedor inicio de temporada.

XX, cuando el folletin
popular ha sustituido al

Teatro Real: Adriana Lecouvreur y Theodora

Palau'de les Arts: Manon

melodrama aristocratico”




OPERA: DERECHO E HISTORIA

El sonido lejano

por Pedro Beltran
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exploracion de los enigmas

Der ferne Klang se representé en 2006 en el Teatro de la
Maestranza de Sevilla, con direccion escénica de Peter
Mussbach.

Der ferne Klang (El sonido lejano) es una épera con libreto
propio del compositor austriaco de origen judio Franz
Schreker (1878-1934). Iniciada en 1903, se interpretd por pri-
mera vez por la Opera de Frankfurt el 18 de agosto de 1912,
y fue el salto a la fama del compositor, que se representd con
frecuencia hasta 1931, aunque fue prohibida por el régimen
nazi. Es una obra genial y es una lastima que no esté dispo-
nible aun en DVD o Blu-ray.

Schreker escribid el libreto en tres actos en 1903, pero
componer la musica le llevé diez afios. El interludio orquestal
del tercer acto (titulado Nachtsttick) tuvo su primera audicién
en un concierto de la Wiener Tonkiinstler-Orchester el 25 de
noviembre de 1909 bajo la direccidon de Oskar Nedbal. Aun-
que la actuacion fue tormentosa, lo que impulsé a Schreker
a la vanguardia de los compositores vieneses progresistas,
se sintié lo suficientemente animado como para finalmente
completar la 6pera en 1910, que estéd dedicada a Bruno Wal-
ter. La épera se representd por primera vez el 18 de agosto
de 1912 en Frankfurt, dirigida por Ludwig Rottenberg, y con-
tinud representandose regularmente durante las siguientes
dos décadas, ocupando un lugar especial en el mundo de
habla alemana como una de las obras pioneras de la dpera
moderna.

Producciones destacadas
incluyeron el estreno checo
en mayo de 1920 en el Neues
Deutsches Theatre de Praga,
bajo la direccion de Alexan-
der Zemlinsky, y la exitosa
versién de la Opera Estatal
de Berlin de mayo de 1925,
dirigida por Erich Kleiber, con
Richard Taubery la esposa del
compositor en los papeles
principales. La 6pera también
se representd en Leningrado
(1925) y Estocolmo (1927). Las Ultimas producciones durante
la vida de Schreker fueron en el Teatro de Aquisgrén y en
Teplitz-Schonau en 1931. En 1933 la prohibicidn nazi hizo que
desapareciera del repertorio.

La épera es en buena parte autobiogréfica, lo que la
convierte en una obra-espejo. Es una exploracién de los
enigmas de la sexualidad y el erotismo. Para Schreker, musica
y sensualidad estén estrechamente ligadas. Opinaba que el
deseo de encontrar la musica (“el sonido lejano”) y el amor

“La 6pera es en buena
parte autobiografica,
lo que la convierte en
una obra-espejo, una

de la sexualidad y el
erotismo”

sexual son los verdaderos motores de la existencia humana.
La musica es lejana y parece inalcanzable. El amor sensual
parece muy cercano, pero también puede ser inalcanzable.
“Una prostituta ofrece frio sexo sin amor. A algunas mujeres
normales quizas les faltan las dotes sensuales de las prosti-
tutas”. Schreker y el compositor protagonista de El sonido
lejano lo querian todo. Querfan la musica, el amor y el sexo
intenso con una mujer joven y bella.

El sonido lejano es la méas autobiografica de todas las
Speras de Schreker. El protagonista es un compositor que
busca el sonido perfecto, que a la vez ansia a la mujer ideal,
muy joven y sensual. Schreker se cas6é con una atractiva
cantante de 17 afos y tuvo una relacién muy sexual. En El
sonido lejano el protagonista abandona a su joven novia
porque desea encontrar primero la melodia perfecta, cuan-
do la encuentra, diez afios después va a buscar a su novia
para poder unir musica y sensualidad. Ella, impulsada por
su sexualidad desbordante, es ahora una prostituta de lujo
pretendida por muchos. El compositor la rechaza. Grete se
deprime por el rechazo y pasa de prostituta destacada del
mayor burdel de Venecia a vulgar meretriz callejera, similar
al acto final de Lulu. El compositor ha ido como Wotan en
contra de sus sentimientos. Tiene la musica, ha conseguido
la melodia perfecta, pero no es feliz; esta triste y deprimido.
Muere en los brazos de Grete, que ha acudido a verle al
saber de su grave enfermedad. Fritz, el compositor, no es
un simple malvado que abandona a su novia de juventud,
es victima de una obsesion, la busqueda de la perfeccion
artistica, de una “creacion inmortal”. Por su parte, Grete es
producto de un matrimonio cadtico. El padre es alcohdlico y
ella lo desprecia. La fria madre no ha ayudado a su estabili-
dad psicoldgica y no le ha ensenado la necesaria afectividad
humana. La califica de puta y desprecia a lo que se dedica.

Al igual que el compositor de El sonido lejano, Schreker
también fallecié prematuramente, y esté enterrado en el ce-
menterio de Berlin (Dahlem, Steglitz-Zehlendorf). A su lado,
yace su querida esposa Maria, que le sobrevivié casi 50 afios,
teniendo una placa comun.

El joven Alban Berg hizo con 25 afios de edad la reduccion
para piano de El sonido lejano, ya que quedd subyugado
para siempre con esta épera, que le influyé profundamen-
te. Las protagonistas femeninas de sus operas, tanto Marie
(Wozzeck) y Lulu son, como Grete, prostitutas. También
Schoenberg mencioné la épera como obra de referencia en
su tratado de armonia Harmonielehre.

En 1991, Capriccio lanzé una grabacién de 1990 con Gerd
Albrecht dirigiendo la Orquesta Sinfénica de la Radio de Ber-
Iin y Gabriele Schnaut y Thomas Moser en los papeles princi-
pales. Es la Unica 6pera de Schreker que se ha representado
en Espana. El Teatro de la Maestranza de Sevilla la estrend en
2006 en una produccién de la Deutsche Staatsoper de Berlin,
con la direccion escénica de Peter Mussbach, y la Real Or-
questa Sinfénica de Sevilla bajo la batuta de Pedro Halffter.
Algunos criticos opinan que es la mejor dpera de Schreker.
Otros la sittian en segundo lugar detrés de Die Gezeichniten.
iPara cudndo una edicién en DVD?

Pedro Beltran es Presidente de la Asociacion Europea
de Abogados
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INTERFERENCIAS

por Ana Vega Toscano

Alfredo Kraus y el cine musical espafiol

Este pasado mes de septiembre
se cumplian 25 afos del falleci-
miento de Alfredo Kraus y una vez
mas su recuerdo se ha asomado a
las secciones de cultura de medios
escritos y audiovisuales; mucho es
sin duda lo que hay que rememorar,
y desde luego que admirar en su
carrera, y también que conocer en
su vida personal y profesional. Entre
otros aspectos, quizds menos cono-
cido es el de su contribucién, nada
desdenable, al cine musical patrio, ¢ TERE DELRIO
. . . PASTOR SERRADOR
que siempre ha sido de tan desigual ANTONID RIGUELME
trayectoria. Asi es que en estos dias FELIX DAFAUCE
me he acercado a sus dos aparicio- LINA KURRTE
ioi pasne ve. ROELINR PATTE
nes verdaderamente estelares en la i
gran pantalla, que ciertamente son
muy interesantes de cara a la historia
del género en nuestro pais, y que
conocia sélo en parte.
Las relaciones de la opera y sus
estrellas con el mundo del séptimo
arte han sido siempre controvertidas

ADRIAND DOMINGUEZ Gk

GAYARRE

EASTANA!
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curiosos: el del biopic sobre una
gran figura del canto. Un apartado
que dio su mayor triunfo a Mario
Lanza con El Gran Caruso, y permi-
ti6 la curiosa aventura de Gina Lo-
llobrigida con La mujer méas guapa
del mundo y Lina Cavalieri.

Esta produccion de Gayarre, del
ano 1959, se presentaba como una
producciéon muy cuidada: era la se-
gunda vez que la extraordinaria vida
del tenor del Roncal inspiraba una
pelicula espafiola, tras El canto del
ruisenior, del afo 1932, con Pepe
Romeu. Y, por cierto, luego vendria
una tercera con Forqué y José Ca-
rreras. El director de Gayarre, Do-
mingo Viladomat, pintor de apre-
ciable obra, firmaba el guion nada
menos que con Ignacio Aldecoa; se
trata de una de las tres ocasiones
en la que éste se acercd a escribir
para el cine, lo que acrecienta el
interés por la pelicula. Un conjunto

y con caracteristicas curiosas. Cier-
to es que en un primer momento
el cine mudo aprovechd de forma
un tanto intuitiva el atractivo lirico
y las convenciones dramaticas de
la 6pera: aunque ahora nos parez-
ca una contradiccién, muchas de las primeras peliculas
aprovecharon argumentos de famosas éperas y también
reconocidas estrellas del canto para atraer publico hacia el
nuevo medio, como, por
ejemplo, fue el caso de la
Carmen de Raoul Walsh ya
en 1915, entre otros famo-
sisimos casos posteriores.

Luego vendrian con el
cine sonoro contribucio-
nes un tanto excepciona-
les, como la de Chaliapin
para el Quijote de Georg
Wilhelm Pabst. Sin embar-
go, la posterior evolucién
del lenguaje filmico lleva-
ria a un cierto distanciamiento de las formas de actuacién,
y poco a poco las exigencias frente a la camara resultaron
dificiles para los estilos de actuacion operisticos ante pa-
peles meramente actorales.

Maria Callas contaria con la complicidad de Pasolini, y
mas tarde probarian suerte figuras como José van Dam,
pero han sido ejemplos un tanto excepcionales. Distintas
son las peliculas en las que algunos grandes directores in-
tentaron dar sus versiones personales de grandes dperas,
como serian Joseph Losey o Ingmar Bergman, igualmente
realidades un tanto excepcionales y de desigual resultado.

En el caso de Kraus, me ha interesado conocer su debut
cinematografico con Gayarre, centrado en un subgénero
caracteristico del cine musical, que ha dado algunos casos

“Las relaciones de la
Operay sus estrellas con
el mundo del séptimo
arte han sido siempre

controvertidas y con

Gayarre, film de 1959 dirigido por Domingo
Viladomat, estaba protagonizado por Alfredo
Kraus, interpretando al tenor navarro
Julian Gayarre.

notable de actores secundarios del
cine espanol del momento arropa-
ba perfectamente la accién: se trata
de una pelicula que presenta un
gran interés para la historia del cine
musical espanol, un género que a
finales de la década de los cincuenta habia tenido éxitos
notables con distintas apues-
tas tipo biopic de distintos
géneros musicales.

Asi es que era normal
que al ano siguiente llega-
ra una pelicula que es adn
mas curiosa: El vagabundo
y la estrella, donde nos en-
contramos con una mirada
hacia la comedia musical en
clave romantica, aunque con
guifios hacia el mundo de
la opera. De las primeras
incursiones en la direccién
del desigual José Luis Meri-
no, tiene aciertos como las
canciones escritas especial-
mente para el film por un
compositor buen conocedor
del género del musical cine-
matografico, como fue Sal-
vador Ruiz de Luna, quien ya habia colaborado en Gayarre,
y que buscaban presentar en clave espariola las exigencias
de un género que ha tenido en nuestro pais un desarrollo
esporadico, pero con personalidad propia.

“Esta produccién de

Gayarre, de 1959,

se presentaba como

una produccién muy

inspiraba una pelicula
espafiola, tras El canto
del ruiserior, de 1932,
con Pepe Romeu”

Ana Vega Toscano en @ @anavegatoscano

cuidada: era la segunda
vez que la extraordinaria
vida del tenor del Roncal
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LA QUINTA CUERDA
Koliseum, l1a espada, la pluma y la musica

por Paulino Toribio

“Quiero que sepas, Sancho, que todos o los més caballeros andan-

tes de la edad pasada eran grandes trovadores y grandes musicos,

que estas dos habilidades, o gracias, por mejor decir, son anejas a
los enamorados andantes”

| mundo caballeresco de aventuras esta plagado de re-

ferencias musicales, como nos cuenta Pepe Rey, gran
especialista en musica antigua: “cada instrumento o grupo
de instrumentos aparecen en el contexto que les perte-
nece: los de metal y de percusion en los torneos, justas y
batallas; los punteados en escenas domésticas o de ronda
nocturna, el arpa que era muy frecuente, lo tafian caballe-
ros, doncellas y hasta caballeros disfrazados de doncellas
para adentrase en los palacios y casas nobles”.

Los libros de caballerias han supuesto varios siglos de
literatura y entretenimiento, setenta titulos en tierras cas-
tellanas, miles de ejemplares difundidos por toda Europa
y América. Para el catedrético de Filologia Roménica de
la Universidad Complutense y especialista en temas cer-
vantinos, José Manuel Lucia Mejias, los libros de caballe-
rias suponen “un género
que es una de las columnas
vertebrales de la industria
editorial hispanica del XVI
y que conforma la base del
imaginario de la ficcién en
espanol, cuando lo espariol
se convirti6 en el mode-
lo cultural y literario de la
Europa de su tiempo y del
nacimiento de la novela
moderna”.

Koliseum es un libro de
caballerias moderno, un
ambicioso espectaculo de
luchas medievales, musica,
poesia, gastronomia y nu-
meros variados de fuego y
misterio, un enjambre de
sucesos y batallas, de luces
y oscuridades. Y la musica,
su elemento unificador, esencial para combinar distintas
facetas, distintos enfoques, para fortalecer y reavivar las
luchas de los guerreros del Buhurt, una disciplina basada
en los enfrentamientos de los caballeros de la Edad Media
y que ahora se renueva como una actividad deportiva de
lucha.

Los actuales guerreros del Buhurt, palabra que proviene
del francés "béhourd” (golpe), son unos disciplinados lu-
chadores provenientes muchos de ellos de otras artes mar-
ciales y deportes de contacto. Las armas empleadas siguen
unos controles de seguridad y autenticidad publicados
en la pagina oficial de la asociacion Mundial de Combate
Histérico Medieval. No son luchas simuladas, sino verda-
deros combates cuerpo a cuerpo. La musica, especialmen-
te compuesta para la ocasion, tiene los elementos de la
épica, grandes coros, metales, arpa, percusiones variadas
y cuerdas. Con una estructura adaptada a los periodos de
los distintos combates, unas armonias sencillas y siempre
con unas lineas melddicas que evocan los cantos llanos y
la tradicién polifénica medieval. Fusionar la musica de una

“Fusionar la musica de
una orquesta sinfonica
y coro con una actividad
relativamente impredecible
es un reto; no estamos en
una pelicula, sino en un
combate real, para ello en
Koliseum se cuenta con la
participacion de un grupo
de percusion que sigue de
cerca la escena de combate”

orquesta sinfonica y coro con una actividad relativamente
impredecible es un reto; no estamos en una pelicula, sino
en un combate real, para ello en Koliseum se cuenta con la
participacion de un grupo de percusién que sigue de cerca
la escena de combate.

Quien piense que los guerreros son unos hombres sal-
vajes y desprovistos de toda sensibilidad, estda muy equivo-
cado. Jorge Manrique, uno de nuestros mas reconocidos
y famosos poetas del medievo fue ademéas un hombre de
batalla, un guerrero. Por gracia o desgracia era su oficio.
Los luchadores actuales del Buhurt lo hacen por deporte
y diversién. Ya desde 1540, musicos de renombre de los
siglos XVI y XVIl componen versiones musicales de las Co-
plas por la muerte de su padre y hoy, esos mismos textos,
sirven para los coros del espectaculo Koliseum.

;Qué tienen los versos de este gran poeta universal para
sumirse con facilidad en diferentes musicas a través de los
siglos? Quiza sea el ritmo, quiza la sencillez, la sobriedad,
quizé la mUsica esté presente de manera velada en la mente
del poeta. La poesia de Jorge Manrique, con probabilidad,
se concibid en los campos de batalla, en el asedio al castillo
de Montizdn, en Villamanrique, Ciudad Real, o en las luchas
contra los musulmanes, o en el levantamiento de los nobles
contra Enrique IV de Castilla, o defendiendo a Isabel contra
Juana la Beltraneja en la guerra de sucesién castellana.

Los afos, los siglos, siguen mostrandonos que la magia
del arte aflora, con naturalidad, con humildad y que las
grandes obras son el impulso de otras muchas. Jorge Man-
rique escribia y amaba tal como batallaba, con fluidez, con
gallardia, con pasién, de aqui al encuentro con la musica
siglos después, parece una tarea sencilla. Paco Ibafez puso
el sonido a esas coplas como el trovador moderno y reivin-
dicativo que era, también lo hizo Amancio Prada con una
estética algo mas sofisticada y mistica, hasta la IA ha hecho
un experimento musical con versos del poeta. Para Luis
Cernuda hay momentos en que el lenguaje hablado y el
lenguaje escrito concurren, y eso sucede en las Coplas de
Jorge Manrique y es mas, momentos en que lo escrito y la
musica se funden sin una predeterminacion, sin artificio, a
través del tiempo, a través de diferentes culturas. Las ima-
genes y las metéforas de Jorge Manrique no son antiguas,
perecederas, caducas, son universales, perennes:

“Nuestras vidas son los rios / Que van a dar a la mar /
Que es el morir”

Y la musica que se cierne sobre estos versos, cruza fron-
teras, siglos y se perpetia. Aln estén por llegar los sonidos
del futuro para las Coplas de Jorge Manrique. De momen-
to, Koliseum abre sus puertas gracias a un grupo de jove-
nes productores e inversores muy talentosos que apuestan
por las experiencias fuertes en un entorno de luchas me-
dievales, yelmos, cotas de malla, gastronomia, literatura y
musica. Una versidn moderna de la aventura caballeresca,
la espada, la plumay la musica.

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

por Arnoldo Liberman

Que el grito de la corchea cante mi busqueda (Epigrafe I) (parte VII)

Se ha dicho que el modelo inicial de Don Juan, que inspird
a Tirso de Molina, fue don Miguel de Manara, el famoso
noble sevillano que levantd a sus expensas el Convento de
la Caridad de Sevilla (engalanado con pinturas de Murillo),
para atender a pobres y desheredados, a enfermos y muje-
res descarriadas y en cuyo epitafio, colocado a la entrada
del Convento, se lee: "Aqui yacen los restos y cenizas de
peor hombre que ha habido en el mundo” (“cosas veredes,
Sancho”, frase que aunque se adjudica al Quijote es, en
realidad, del Arcipreste de Hita). El papa Juan Pablo Il le
otorgd al sevillano benefactor el titulo de Venerable. Otros
afirman (entre ellos don Gregorio Maranén) que el inspirador
del personaje fue el Conde de Villamediana, del que Tirso
fue coetaneo. “Lleno de todos los atractivos personales, de
ingenio excelente, intrépido y fundamentalmente inmoral,
sus contemporaneos coinciden en ponderar su garbo y su
belleza fisica”. Los mentideros afirman que la reina Isabel
de Borbén (tan hermosa en su retrato del Museo del Prado)
tuvo sus cuitas con Villamediana. “La inmoralidad se mani-
fiesta en todos los érdenes por una escandalosa corrupcion
de costumbres”, escribe el historiador don José Deleito y
Pifiuela en su libro La mala vida de la Esparia de Felipe IV.

No resisto el deseo de hacerles saber (si no lo conocen
ya) el fragmento de un romance que Menéndez y Pidal, en
su estudio literario Sobre los origenes del Convidado de
Piedra, dice haber oido en Riaza (Segovia):

“Un dia muy sefalado / fue un caballero a una iglesia / y
se vino a arrodillar / junto a un difunto de piedra / tirdndole
de las barbas estas palabras dijera: jOh, buen viejo venera-
ble, quien algin dia os dijera que con estas mismas manos
/ tentara a tu barba mengua! / Para la noche que viene / yo
te convido a una cena / que la barriga esté llena / la tienes
angosta y larga / no te cabe nada en ella / ... Y a eso del
anochecer / fue el caballero a la iglesia; viera pala y azadén /
y una sepultura abierta / (...) Otra vez no hagas burlas de los
que estan muertos / Rezarlos y encomendarlos y rogar a Dios
por ellos / esto se debe hacery que te sirva de escarmiento”.

Cuando pensamos en Carmen muchas de estas reflexio-
nes son similares en lo esencial. También da la impresién
que todo esté dicho porque Bizet dio luz y color a un perso-
naje extraordinariamente atractivo que sigue emocionando
después de ser escuchada una y cien veces y del cual se
han escrito cientos de paginas. Tal como una y cien veces
insistimos en escribir sobre ella con la fantasia de lograr algo
nuevo y personal.

El mito de Carmen nace, como sabemos, en el siglo XIX
con la novela de Prosper Merimée escrita en 1845 y publi-
cada por entregas en la Revue des Deux Mondes dos afios
mas tarde. De acuerdo con la critica, la novela parece estar
influenciada por el poema narrativo Los gitanos, del escritor
ruso Alexander Pushkin (poema que Merimée habia leido
en ruso en 1840 y traducido posteriormente en 1852). La in-
ternalizacién mas popular del mito de Carmen se debid a la
opera de Bizet (1875). Segun explica el mismo Bizet en carta
dirigida a la condesa de Montijo, se inspird en la historia de
una cigarrera sevillana que le relaté la propia condesa du-
rante una visita del escritor a Espafa en 1830. En esa misma
carta el autor se justifica por haber convertido la cigarrera en
una gitana. Dice Garcia Gual: “Carmen se configura como
un mito pre-romantico, simbolo teatral de un Eros femenino
y voluble que transgrede toda atadura social y moral”. Si
bien la concepcién de la mujer como principio del mal esta
presente en la tradicién judeocristiana con Adén y Eva y en
la mitologia griega con Pandora, el personaje de Carmen
moderniza y asienta las bases del arquetipo de la femme
fatale que personifica al Eros mortal y la pasién tragica. El

ansia de libertad del personaje hace que sea percibida por
la sociedad patriarcal como una amenaza que arrastra a la
“vida disoluta” a los hombres que sucumben a sus encan-
tos. Representacion del espiritu trdgico del Romanticismo,
encarna los ideales preconizados por los romanticos como
la defensa de la libertad sin limites, el sufrimiento y el des-
enlace fatidico.

Lo dice George Steiner: "Carmen es una figura de aire ro-
mantico y, a su vez, una figura femenina de talante libertario
y sino tragico que va mucho mas alléd del ambiente en que
surge y se mueve”. Dice Carlos Saura: “Ella no reflexiona,
actéa y punto”. Garcia Gual insiste: “La decidida gitana nos
deja admirados por el selvéatico y alegre coraje con que vive
su vida, y esa arrogancia casi demoniaca en defensa de su
libertad, que la lleva a la muerte fatidicamente”. Yo, que soy
un psicoanalista formado en la escuela inglesa de Melanie
Klein, puedo decir que Carmen se singulariza por multiples
disociaciones y la mas conocida es la disociacion entre los
impulsos de amor y odio, que da lugar a la formacién de una
imagen idealizada del otro, del que se perciben los rasgos
positivos mientras los negativos son negados, disculpados o
proyectados fuera de la otra persona y de la relaciéon. Claro
que esta idealizacion amorosa no es eterna y el tiempo se
encarga de disolverla en el entramado de una realidad maés
auténtica. Un ejemplo vélido es que el mismo Don José tiene
un caracter sustancialmente distinto cuando forma dio con
Micaela que cuando lo forma con Carmen.

Freud, en El malestar en la cultura, analiz6 el dilema
entre la felicidad que comporta el sentimiento de fusién y
la anulacién de la racionalidad, ambas propias de la pasién
amorosa. El maestro insiste que el proceso del desarrollo de
dicho sentimiento lleva con los afios a “un amor mas real”.
Carmen es enamoradiza pero no sabe lo que significa un
sentimiento estable, sobre todo si éste pone en cuestién su
libertad soberana. Dice Benjamin Lacombe, el notable ilus-
trador grafico, que en la actualidad es “profundamente ne-
cesario” la existencia de mujeres como Carmen, “con toda
su seduccion y ansias de libertad”. En el fondo Carmen era
una profunda feminista y, como he insistido, Carmen no es lo
opuesto a Don Juan sino su reflejo con faldas que, después
de haber enamorado a don José, el cual por ella abandoné
su honra, familia y patria, lo rechaza porque ha aparecido en
su vida Escamillo, el torero, que no es el Unico porque entre-
tanto hay y habra otros con los que Carmen coquetee desde
su "belleza extrana y salvaje”, como dice el mismo Merimée.

En una dramética escena final (un final de finales) Don
José implora que vuelva con él. Carmen lo rechaza una y
otra vez y le dice claramente que ya no le ama, lanzandole
despectivamente el anillo que Don José le habia regalado
como prenda de su amor. Don José enloquece de celos
y asesina a Carmen clavandole un cuchillo en el vientre,
mientras ella grita su “jno!» que, mas alléd de su significado
doloroso y puntual, trasciende lo gutural para transformarse
en un alarido metafisico. Creo yo que esta secuencia de afir-
macién de la libertad femenina es uno de los motivos de su
enorme popularidad. Signo de ello es que han levantado su
estatua (en 1973), que mira de frente a la Puerta del Principe
de la plaza de toros de la Maestranza de Sevilla. Y el lema
dice: «Carmen simboliza la liberaciéon de la mujer y refleja
el ideal roméntico del siglo XIX». Alli, la eterna cigarrera,
parece esperar en un espacio sin tiempo la salida triunfal de
su torero de turno que, en el caso de Escamillo, la lleva a la
pasioén tormentosa y al verdadero “suicidio” por mantener
su dignidad de mujer.

continuara. ..




CESAR OLIVA

Preguntamos a...

Profesor, gestor y director tea-
tral, César Oliva nos visita en
este Contrapunto de octubre.
Catedréatico emérito honorifi-
co de Teoria y Practica del
Teatro en la Universidad de
Murcia, tiene publicados mas
de trescientos articulos y una
veintena de libros sobre his-
toria del teatro y practica tea-
tral. Ha sido director del Cen-
tro Nacional de Documenta-
B Cion Teatral y del Festival de
‘il Almagro, entre otros.

Foto © Fundacién Juan March

por Gonzalo Pérez Chamorro

¢Recuerda cual ha sido la ultima musica que ha escu-
chado?
No exactamente. Quizas La nuit, de Bruno Coulais.

¢Y recuerda cual pudo ser la primera?
Ufff... jHace tantos afios!

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

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

Que desde la escuela se les ofrezca a los nifios como lo mas
natural.

¢Cémo suele escuchar musica?
En CD.

¢Qué opera (o cualquier obra musical, etc.) le hubiera
gustado componer?

Las bodas de Figaro. Por su teatralidad y belleza. La musica
es, para mi, inalcanzable.

¢ Qué personaje le hubiera gustado cantar o interpretar
en el escenario?
No me creo capacitado. Por eso ni me lo planteo.

¢Teatro o sala de conciertos favorita?
Prefiero un teatro a una sala de conciertos...

¢Un instrumento?
El piano.

¢Y un intérprete?
Alfredo Kraus.

¢Un libro de musica?
No sabria decir...

Por cierto, qué libro o libros tiene abierto ahora en su
mesa de lectura...

Acabo de terminar La ciudad y sus muros inciertos, de Mu-
rakami.

¢Y una pelicula con o sobre musica?
Cantando bajo la lluvia. También me entusiasmé en su dia
Sueno de amor (1960), de Charles Vidor.

¢Una banda sonora?

La de Solo ante el peligro (1952), de Dimitri Tiomkin.

¢Cual es el gran compositor de musica espaiola?

Manuel de Falla.

¢Una melodia?

La del Bolero de Ravel.

¢Con qué musica le gustaria despedirse de este mundo?

iCon ninguna!

¢Un refran?

“Verdes las han segao”.

¢Una ciudad?

Nueva York.

Como dramaturgo, ¢con cual de sus obras siente una
especial relacién de intimidad?

Con mi version de Las bicicletas son para el verano, de Fer-
nando Fernan Gémez.
¢Y cémo hombre de teatro, cudl es su adiccién?

Pintar.

¢Qué cree que le sobra a este pais? ;O qué le falta?

Le falta inteligencia; le sobra sobreactuacién.

Héablenos de un trance cultural o musical en su vida que
se le haya quedado grabado...

Conocer a Raul Julia.

Si pudiera retroceder a un momento de la historia de la
humanidad, ;dénde iria César Oliva?

Al Renacimiento, sin duda.

¢Qué cosa le molesta en su vida diaria?

Soy bastante tolerable. Pero me molesta la mala educacion.

Cémo es César Oliva, definase en pocas palabras...

Un profesor de teatro, que prefiere hacerlo a cualquier cosa.

Gary Cooper en Solo ante el peligro, cuya banda sonora es la
favorita de César Oliva.
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Radio Symphony Orchestra /
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Filarmonica de Minas Gerais /
Fabio Mechetti.
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