.es

musica clasica desde 1929

JOSEP
NT

ADDA
SIMFONICA

ORQUESTA
b/ 7

N° 972 - Mayo 2023 - Revista de musica clasica

Ano XCIV - 8.90 € - Canarias 9.50 €

#RITMO972

Midori ® Gyorgy Ligeti ® Maria Duenas
Quatuor Diotima e David Philip Hefti ® Alicia de Larrocha
Isabelle van Keulen e Nieves Concostrina




NOVEDADES NAXOS

El sello de musica clasica lider en el mundo

T
NAX0S Carlos

THE MUSIC OF

BRAZIL

&2

GOMES

Opera Overtures and Preludes

I — Haxos AMERICAN CLASSICS =
JAX0S NAX0S
oty — EMILIO DE’ CAVALIERI
RACHMANINOV ELF
ELFMAN
COMPLETE SYMPHONIES ANETT FRITSCH DANIEL SCHMUTZHARD GEORG NIGL yll;;]m C(I);;Cgrt(:,
T FLORIAN B;ESZTD Zé\s;c;Nv;;cG)uCHcg:\L AUVITY ileven Eleven
Symphonic Dances * Vocalise IL GIARDINO ARMONICO Adolphus
or GIOVANNI ANTONINI HAILSTORK

SIINOHANAS 313T1dNOD
AONINVNHODVA

Detroit Symphony Orchestra
Leonard Slatkin

o lﬂil :

3DISCS |
: S

or ROBERT CARSEN

DIRECTA

Piano Concerto No. 1

Sandy Cameron, Violin
Stewart Goodyear, Piano
Buffalo Philharmonic
Orchestra

JoAnn Falletta

Encontrara la Informacion Completa de las Novedades en

www.musicadirecta.es




Ritmo

musica clasica desde 1929

ACTUALIDAD REVISTA ENCUENTROS AUDITORIO DISCOS TIENDA CLUB

ACTUALIDAD ENTREVISTAS REPORTAJES DISCOS CONCIERTOS OPERA OPINION

SUMARIO MAYO 2023

972

Una orquesta como ADDA-Simfonica y su titular Josep  de Larrocha y dos ensayos, uno dedicado a los también
Vicent protagonizan nuestra portada de mayo, un mes 100 afios de Gyérgy Ligeti y otro a la relacion entre Falla
con tanta luz como esta formacién sinfénica que ofrece su 'y Garcia Lorca. Y el compositor del mes escogido es
temporada de conciertos en el ADDA de Alicante y que  Grigory Frid.

se estd posicionando como una de las nuevas y grandes  Nuestro numero 972 se completa con una amplia seccién
orquestas europeas a segulir. de criticas de discos, en pequefio y gran formato, el
Del mismo modo, en el bloque de entrevistas, contamos  repaso a las plataformas EN plataFORMA, criticas de
con la joven violinista Maria Duefias, que acaba de grabar ~ éperas y conciertos, noticias de actualidad, entrevistas
el Concierto de Beethoven para Deutsche Grammophon;  en pequefio formato, ademas de las paginas de opinion,
el compositor David Philip Hefti, recientemente premiado  con Mesa para 4, Las Musas, Opera e Historia, La
con el ICMA, asi como otras dos consagradas violinistas,  quinta cuerda, Interferencias, La gran ilusién y El
Isabelle van Keulen y Midori. temblor de las corcheas, asi como el Contrapunto, esta
El Tema del mes lo dedicamos al centenario de Alicia  vez con la periodista Nieves Concostrina.

foto portada: © Igor Studio / ADDA-Simfonica

© Decca Classics

En portada Tema del mes Entrevista Entrevista '
ADDA:Simfonica y Josep Alicia de Larrocha, cien Maria Duenas, talento David Philip Hefti,
Vicent, orquesta de luz afios de la pianista aliado al esfuerzo necesidad e inspiracion

© Michael Phn

Entrevista Ensayo Auditorio Discos
Midori, ella misma, En los cien afios de Barrie Kosky y unas Bodas Rafael Payare, savia
nadie mas

Gyoérgy Ligeti de Figaro serias nueva en Mahler

1) #Ritmo972
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Esta revista ha recibido una ayuda a la edicién del Ministerio de
Cultura y Deporte

¥ GomENo  MNSTERO
DEESPANA  DECULTURA
. ¥ DEpoRTE

Un domingo, un voto

| domingo 28 de mayo, dia que solemos dedicar en muchos casos a es-
cuchar placidamente nuestra amada musica, volvemos a tener una cita
con las urnas en las elecciones Municipales en todo el territorio nacional
y Autondmicas para las Comunidades Auténomas de Aragdn, Principa-
do de Asturias, llles Balears, Canarias, Cantabria, Castilla-La Mancha, Extremadu-
ra, Comunidad de Madrid, Comunitat Valenciana, Regién de Murcia, Comunidad
Foral de Navarra y La Rioja; asi como las Asambleas de las Ciudades Auténomas
de Ceuta y Melilla, y los Cabildos insulares canarios, entre otras entidades locales.
El mapa que resulta de todo ello muestra la trascendencia que para la vida de
los espafioles y residentes extranjeros en nuestro pais, suponen estas elecciones
que, en ningln caso son menores, pues se va a votar la politica social, econémica
y cultural, entre otras, que afecta a nuestra vida musical y de las instituciones
maés cercanas al ciudadano, las de su dia a dia. Son unas elecciones en las que se
convocan a mas de 35 millones de ciudadanos para las Municipales y més de 17
millones en las Autondmicas.
La vida cultural de nuestro pais se sustenta en una gran parte en las instituciones
locales y autondmicas, pues ello permite adaptar dicha vida cultural a la idiosin-
crasia de cada territorio, de cada pueblo o ciudad, siempre pajo el paraguas de
sus distintas organizaciones autonémicas. La musica clasica, como segmento de
dicho entramado cultural nacional, depende en gran parte, para su desarrollo y
servicio cultural y artistico, de las decisiones que se toman en los gabinetes de los
ayuntamientos y consejerias de los gobiernos autonémicos. Gran nimero de las
programaciones musicales de teatros y salas de conciertos, de festivales, ciclos y
demas actividades musicales pasan por la mesa de los concejales y diputados de
cultura y de los consejeros autonémicos, siendo sus decisiones y apoyos funda-
mentales para el buen fin de dichas actividades.
Desde este editorial creemos que la cultura y la musica son razones importantes
a la hora de decidir un voto. ;Qué es lo que han hecho los actuales politicos por
la cultura en mi regién, en mi ciudad o en mi pueblo? ;Hemos mejorado en esta
legislatura con respecto a la anterior? ; Quiénes han introducido en su programa
electoral mas propuestas culturales y musicales? Pensemos, en tal caso, si la cul-
tura y la musica merecen, al menos, hacer reflexionar al votante.
Aprovechando este momento, nos gustaria hacer publica una delicada situacién
que estamos viviendo las revistas culturales, motivada por decisiones politicas.
Desde hace afios el Ministerio de Cultura y Deporte ha apoyado a las revistas
culturales mediante, en un principio, compra de ejemplares para su distribucién
gratuita en bibliotecas de todo el pais, que fue sustituida hace tiempo por sub-
venciones en régimen de concurrencia competitiva, para ayuda a la edicion de
las revistas. Pues bien, independientemente de que las editoriales preferiamos
el modelo de ayudas mediante la difusién nacional de ejemplares, asumimos el
cambio, como no podia ser de otra manera, con lo que econémicamente sufri-
mos una reduccion de ingresos de mas del 70%. En el pasado afio no se convo-
caron las subvenciones, como en los afios anteriores, pero si en el presente 2023
(englobando por defecto las de 2022), y con una reduccién significativa, nueva-
mente, de su importe por revista.
Esta situacién ha sido denunciada por las revistas culturales, haciéndose eco
nuestra asociacion ARCE (Asociacion de Editores de Revistas Culturales de Espa-
fia), por medio de la cual varios miembros ha manifestado su preocupacién ante
esta situacion de deterioro de las ayudas del Ministerio de Cultura y Deporte al
sector. La economia de las editoriales de las revistas culturales ha sido, es y ser3,
sumamente delicada, pues responde a un estado de &nimo, a un empefio de un
reducido grupo de personas, mas que a una ortodoxia empresarial. Los costes
de edicién nos han subido en estos dos Ultimos afios una barbaridad (el papel
maés del 50%) y los editores no hemos incrementado los precios de las revistas,
conscientes del estado del mercado, haciendo con ello un tremendo esfuerzo de
imaginacién econdmica, que nos estd permitiendo seguir editando mes a mes
nuestras publicaciones.
Esperemos que para 2023 los politicos que nos toquen valoren mas positivamen-
te, con seriedad y pragmatismo, el peso de la cultura, de sus representantes y de
sus medios de comunicacién en la sociedad espariola.
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Josep Vicent & ADDA-Simfonica

Orquesta de luz en la tierra de la luz

r

por Gonzalo Pérez Chamorro

EI milagro sinfénico se ha producido en
Alicante, donde un auditorio, ADDA
(Auditorio de la Diputacion de Alicante),
acoge a la ADDA Simfonica, una orquesta
de luz, "luz para crear enla tierra de la

luz", como indica su director titular Josep
Vicent, que nos habla de este proyecto:
"nunca en mi vida habia sentido tanto
deseo de construir profesionalmente como
en esta etapa frente a ADDA-Simfonica”.

La orquesta, que disefia una programacion
estelar en cada temporada, esta amparada
por una administracion como la Diputacion
de Alicante, y desarrolla su programacion
en el ADDA, “el ADDA es nuestra casa, una
casa excepcional de acUstica Unica que cred
el fantastico arquitecto Garcia Solera con
un techo flotante que juega con la presion
del sonido como un gran instrumento de
cuerda; algunos abonados lo llaman el
Stradivarius™. Y hablando de las principales
caracteristicas de esta orquesta, que
también mantiene una intensa actividad de
grabaciones discograficas (recientemente
el album "Book of Great Ballets” dedicado
a Stravinsky y el inminente RITMO “The
Chick Corea Symphony Tribute”), Josep
Vicent nos habla de “la flexibilidad y la
empatia, la que nos permite tocar juntos de
verdad, en el sentido mas amplio. También
la energia que le da al sonido una direccion
y proyeccion esenciales. La energia es, en
mi opinion, la diferencia entre la vida o la
muerte de la musica”. Pues energia y luz,
dos grandes sensaciones vitales que dan
sentido a ADDA Simfonica, que en junio
ademés prepara una Bohéme de Puccini
con escena de Emilio Sagi. Pasen y vean.

© IGor STuDIO
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Maestro, comencemos hablando de la formacién orquestal
ADDA:Simfonica, de la que usted es su director musical,
una orquesta que tiene la misma luz que desprende el me-

diterrdneo alicantino...

ADDA:Simfonica es realmente un proyecto muy especial que
se encuentra, sin duda, en un momento de inspiracién, de luz,
como usted dice. Un grupo de musicos Unico, le hablo por mi
experiencia, con quienes vivo en un tandem creativo emocio-
nante, con gran personalidad sonora y capacidad técnica. Esto
nos permite afrontar repertorios y proyectos de enorme diversi-
dad estética y con muchas garantias. Todo un lujo. Nunca en mi
vida habia sentido tanto deseo de construir profesionalmente
como en esta etapa frente a ADDA-Simfonica. Siento que los
conciertos, junto a ellos, son auténticas aventuras y ciertamente
es un proyecto al que auguro un enorme y bello futuro. Por otra
parte, estamos haciendo discos que nos enorgullecen en cola-
boracion con Warner Classics, como la integral Saint-Saéns o el
4lbum en LP/CD RITMO “The Chick Corea Symphony Tribute”
y, también con Aria Classics, el disco-libro con los tres grandes
ballets de Stravinsky (el lector puede leer la critica en el nimero
de abril de RITMO y en la web ritmo.es, pestafia “discos / dis-
cos recomendados” -nota del editor-). De hecho, nos esperan
mas ambiciosos proyectos discogréficos futuros, y ya iniciamos
las grabaciones con Josu de Solaun para la integral de los
Conciertos de piano de Barték. En los Ultimos meses hemos
actuado en salas y festivales espafioles como el Palau de les
Arts o en el Auditorio Nacional de Mdusica, asi como también
fuera de nuestras fronteras, con el doble concierto en Berlin.
Miro con ilusidon hacia los conciertos con la Novena Sinfonia de
Beethoven de gira en Espafa con el Orfeén Donostiarra como
"partner” creativo, o la gira en Japdn durante la proxima tem-
porada. Me gusta que hable usted de la idea de la luz... Luz
para crear en la tierra de la luz...

Es una orquesta que se ha hecho a la acustica del ADDA
(Auditorio de la Diputacién de Alicante), pero, ;qué supo-
ne dirigirla en otros escenarios, como los que ha citado?
¢Es como para un tenista pasar de la hierba a la tierra?

El ADDA es nuestra casa, una casa excepcional de acustica
Unica que cred el fantéstico arquitecto Garcia Solera con un
techo flotante que juega con la presiéon del sonido como un
gran instrumento de cuerda. Algunos abonados lo llaman “el
Stradivarius”. Nuestra orquesta pertenece a la Fundacion de
la Comunitat Valenciana, ADDA, que financia la Diputacion de
Alicante. Creo que el momento del concierto, de cada concier-
to, es un momento de reajuste, de poner en marcha todos los
mecanismos conscientes y subconscientes como musicos para
eficazmente hacer un proceso de adaptacién, aceptando la in-
fluencia del espacio y del momento Unico que se produce. Eso
pasa igual en un escenario propio “conocido” que en gira en
otros auditorios, porque son muchos los factores que influyen
en la fisica del sonido (no solo la acustica). Por supuesto que
con ADDA-Simfonica, formada por solistas de auténtica entrega
apasionada, este proceso de adaptacién es un placer que nos
acaba llevando a nuevos territorios inexplorados. Cada inter-
pretacién de una obra es, ha de ser, un hecho creativo Unico,
intransferible, sea en casa o fuera. Si no es asi, no se puede
[lamar musica en su sentido esencial profundo.

Uno de los grandes avances de este proyecto es el propio
ADDA, que produce con una iluminacién especial y proyec-
ciones sensaciones mas alla del sonido...

Primero la musica, pero siempre he creido en las posibilidades
de la interaccion de disciplinas artisticas en general. La convi-
vencia de la escenay la musica, la luz o el cine en los escenarios,

“El ADDA es nuestra casa, una casa excepcional
de acustica Unica; algunos abonados lo llaman
el Stradivarius”

© ADDA-SIMFONICA

“Nunca en mi vida habia sentido tanto deseo de construir profesio-
nalmente como en esta etapa frente a ADDA-Simfonica”, afirma Josep
Vicent, director titular de la orquesta.

en diferentes medidas y/o recursos para optimizar el hecho
del concierto con sensibilidad y amor. Es una auténtica
maravilla, bajo mi punto de vista, el acento emotivo que
se le puede aportar a la musica, sin invadir su esencia. Eso
intento cada vez. Llevo haciendo esto toda la vida y es ahora
cuando parece que poco a poco se consolida la fuerza de
esta manera de entender el uso de los recursos escénicos
como parte de un todo. Las nuevas generaciones de publi-
cos estan mucho mas acostumbradas. Pero, atencién, entre
la belleza y la horterada hay una linea muy fina... y en el
fondo, no hay que olvidar que la esencia de la musica, el
sonido, con los ojos cerrados, escapandonos de la realidad,
es el punto de partida y la expresién de su maxima pureza.

En breve, en junio, hacen nada menos que una Bohéme
de Puccini con escena de Emilio Sagi... Hay que tener
mucha “gelida manina” para afrontar este reto...

Si, una "gelida manina” en otro sentido, claro... Espero
que nuestra Bohéme esté repleta de vida... jTrabajar con
el maestro Emilio Sagi es una garantia indiscutible! Su nivel
de conocimiento del libreto es tal, que sientes estar como
en una "master class” continua... Y eso que he trabajado
y compartido, de un modo u otro, mucho con él. Desde la
primera vez en el Teatro Real, donde me invitd a trabajar
como asistente del maestro Alberto Zedda en aquella mi-
tica produccidn rossiniana de Il Viaggio a Reims, en la que
acabé dirigiendo varias funciones con un cast joven espafiol
que fue premonitorio, prueba de que el maestro Sagi es un
visionario. El afio pasado creamos juntos una nueva produc-
ciéon de Carmen inolvidable, y ésta Bohéme nace con unos
mimbres y un cast que incluye a Ramén Vargas, Beatriz Diaz,
David Menéndez, etc., es decir, seréa increible.
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Si hay convivencia y entendimiento, ;es todo posible
con ADDA-Simfonica?

iLo que seguro es posible es no dejar de sofar! No parar de
construir... Esa es nuestra obligacién y lo que da sentido a
esta profesién de musico.

No podemos dejar de hablar de algo espectacular co-
mo el proyecto sinfénico de la musica de Chick Corea...

Si, en efecto. Se lo nombraba anteriormente y sabia que me
lo iba a preguntar..., porque es realmente un milagro cémo
se ha puesto en pie esta producciéon que se ha convertido
en un proyecto discografico maravilloso de la mano de
Warner Classics y con el apoyo y la complicidad del equipo
de Chick Corea. jlmagine juntos en un escenario a nuestra
ADDA:Simfonica, con una capacidad de ritmar Unica, y
una combinacién de solistas que hace confluir estilos con
una naturalidad apabullante! Gente del jazz, del flamenco,
del tango, de la clésica, todos de la mano imbuidos en
los temazos ya histéricos de Chick Corea por primera vez
en este formato... Junto a nosotros en este viaje: Paquito
d'Rivera, Emilio Solla, David Pastor, Antonio Lizana... j Todo
un lujo no? Es nuestro segundo disco con Warner tras el
album integral con la musica de Saint-Saéns y estamos muy
emocionados con el proyecto. Seleccionamos los temas con
mucho carifio y cuidado para formar un puzle lo més redon-
do posible. Es curioso, ya que cuando yo era un nifio sofaba
con un Armando’s Rumba sinfénico... y ya es una realidad.

Con ARIA classics publicaron hace muy poco y elogiado
en RITMO “Ritual Dances”, un dlbum con los ballets de
Stravinsky grabados en directo, sin trampa ni cartén,
sin aditivos...

Me encanta reflejar en un disco la fuerza del directo. Esto
sélo es posible si la orquesta es capaz de ofrecer un nivel
de calidad muy alto en cada uno de los conciertos; éste es
el caso de ADDA-Simfonica. Las grabaciones en directo se
sientan vivas, frescas, sin complejos. Estoy realmente muy
orgulloso de un trabajo discogréafico que he podido hacer
de la mano de un productor maravilloso, y también musico,

“No hay que parar de construir, esta es
nuestra obligaciéon y lo que da sentido a esta
profesién de musico”

© ADDA-SIMFONICA
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“Las principales cualidades de
ADDA-Simfonica son la flexibilidad y la
empatia, que nos permiten tocar juntos de
verdad, en el sentido mas amplio; y también
la energia que le da al sonido una direccién y
proyeccion esenciales”

que es Fernando Arias. El dlbum “Book of Great Ballets”,
que recoge los tres grandes ballets de Stravinsky en una in-
tegral, es ademaés un objeto bello en si mismo y que apetece
tener entre las manos. Le doy muchisimo valor a esto en la
época en la que vivimos, donde cada vez mas el disco fisico
pierde la batalla contra la agilidad y la rapidez de Internet,
sus plataformas y las redes sociales. “Book of Great Ballets”
es un disco libro repleto de textos, fotografias y una textura
que, como le digo, apetece tocar con las manos. Todo esto
completa la experiencia de escuchar en directo esos mag-
nificos ballets. La musica de Stravinsky ha sido una columna
vertebral, una referencia y un espejo de aprendizaje durante
toda mi vida; por ello, sinceramente, todo mi agradecimien-
to y conexién con este album.

¢Cudles son las principales cualidades de ADDA-Sim-
fonica?

La flexibilidad y la empatia, que nos permiten tocar juntos
de verdad, en el sentido més amplio. También la energia
que le da al sonido una direccién y proyeccion esenciales.
La energia es, en mi opinién, la diferencia entre la vida o la
muerte de la musica.

¢El respaldo de una administracién es esencial para
mantener un proyecto de tanta envergadura como
este?

Por supuesto. Si. La relacion con la administracion ha de ser
equilibrada en el sentido que la administracién mantiene/
soporta el proyecto desde el punto de vista financiero (por
supuesto en colaboraciéon con los aportes de publico y
sponsors) y la institucién cultural, ADDA-Simfonica en este
caso, se responsabiliza de multiplicar el efecto social, pro-
mocional, pedagdgico y cultural, incluso ludico diria, de la
aportacion recibida. Asi lo veo yo y asi es la relacién que

“ADDA-Simfonica es una formacion con una personalidad muy desarrollada, sonido y estética propia. Nos hemos convertido en un equipo”, recalca

el director Josep Vicent.



© Igor STubio

“Las grabaciones en directo se sientan vivas, frescas, sin complejos”, indica el director, que con ADDA-Simfonica ha publicado diversos albumes.

mantiene ADDA-Simfonica con la fundacion a la que per-
tenece y la entidad publica que la mantiene. Por otro lado,
nuestra orquesta se ha convertido en imagen y proyecto de
exportacion del territorio en el que vive més alla de sus limi-
tes. Nuestros conciertos se enmarcan no solo en el terreno
de la exigencia de calidad y la inspiracién de abonados y
publicos, sino también en el entorno de compromiso social
en hospitales y residencias, asi como en actividades peda-
gdgicas y familiares.

Desde 2015, que comenzé su andadura con ADDA-Sim-
fonica, ;cémo ha crecido la orquesta?

Aparte del crecimiento de plantilla, es ya una formacién
con una personalidad muy desarrollada, sonido y estética
propia. Nos hemos convertido en un equipo.

¢Y nos puede avanzar algo de la préxima temporada
con ADDA:Simfonica?

No deberia adn... no me tiente... En pocos dias se cono-
ceré la nueva programacion, pero le puedo compartir que
va a ser la temporada de las grandes pasiones. Empezando
por la enorme pasién de toda la gente del ADDA vy
ADDA:-Simfonica, que hacen un trabajo descomunal para
poner en pie una temporada que va a ser muy potente.

¢Coémo se siente Josep Vicent cuando dirige a otras
formaciones sinfénicas?

Siempre me han gustado los retos, las proposiciones de pro-
yectos que te hacen crecer, porque tienes la obligacion de
aprender nuevos repertorios 0 maneras de funcionar de otras
orguestas sinfonicas, descubrir nuevos territorios sonoros y sus
paises, asi que a priori me siento un privilegiado. Pero también
he de decirle que soy un musico que disfruta de un modo muy
especial el trabajo en profundidad y a largo plazo. Por eso
prefiero las colaboraciones con orquestas a las que ya conozco
o con las que me une una relacién especial. Nada iguala a la
intimidad que tengo ahora mismo con ADDA-Simfonica. Y eso
se refleja en el resultado. Intento, en todo caso, que las nuevas
influencias sirvan para enriquecer el futuro.

“Nuestra orquesta se ha convertido en
imagen y proyecto de exportacion del
territorio en el que vive mas alla de sus
limites y nuestros conciertos se enmarcan,
no solo en el terreno de la exigencia de
calidad y la inspiracion de abonados y
publicos, sino también en el entorno de
compromiso social”

¢Cémo nace una idea, un proyecto? ;Se medita, se
reflexiona o la simple intuicién y el instante lo mate-
rializan?

Permitame utilizar este "haiku” de Pablo Picasso que nos
va como anillo al dedo: “La inspiracién existe, pero ha de
encontrarte trabajando...”. jPues eso! Le confieso que paso
muchas horas en el proceso de construir ideas.

¢Hay misterios en la orquesta sin resolver?
iSin duda! Jajaja... Cada dia més.

Y no puedo evitar preguntar a un amante de la navega-
cion si ADDA-Simfonica y ADDA Alicante van viento en
popa a toda vela...

Hemos aprendido a “ponernos a la capa” si es necesario,
“correr la mar” o "capear temporales” para seguir apren-
diendo y crecer. En ese sentido si, a toda vela, venga el
viento de donde venga. Nuestra estrategia es el amor por la
musica y la entrega sincera. Ah! Y trabajo, trabajo, trabajo...
Como en la mar.

Le deseamos la mejor navegacién al frente de esta nave
como es ADDA-Simfonica, gracias por su tiempo.

https://josepvicent.com
https://addaalicante.es



A °
Conciertos
° °
extraordinarios
9 junio | Palacio de Carlos V, 22.00 h
Concierto a beneficio de la Fundacién Reina Sofia
Orquesta Ciudad de Granada
Clara Montes cantaora

\ Lucas Macias director
Obras de Beethoven, Turina y Falla

13 junio | Teatro del Generalife, 21.30 h

Bob Dylan
Rough and Rowdy Ways Tour

L]

Universo vocal
I 21y 22 junio | Palacio de Carlos V,22.00 h | Opera | - I
' El retablo de maese Pedro
Orquesta Ciudad de Granada
Solistas vocales: Alicia Amo, David Alegret,
José Antonio Lépez
8l Juan Carlos Garvayo clave
‘ Aarén Zapico direccién musical
| Compaiiia Etcétera

K] HE ! Enrique Lanz direccién de escena, titeres,
i escenografia y proyecciones
! | Obras de Telemann, Boismortier y Falla

| ‘ 27 junio | Palacio de Carlos V,22.00 h | Gala lirica |
‘ 8 Maria José Moreno soprano
; At &l Carlos Alvarez baritono
‘ Orquesta Filarménica de Malaga
José Maria Moreno director
| Obras de Mozart, Donizetti y Verdi

Bl 4 julio | Patio de los Marmoles (Hospital Real),
21.30 h | Liederabend

Anna Lucia Richter mezzosoprano

i Ammiel Bushakevitz zanfona, piano
i | IR Obras de Wolkenstein, Von der Vogelweide, Bach,

| | El Haydn, Mozart, Schubert, Mendelssohn, Schumann,
I Wolf, Berg, Reimann, Rihm, Eisler y Weill

I Turandot
Drama lirico en tres actos. Version concierto
Orquestay Coro Titulares del Teatro Real
Andrés Maspero director del coro
; Coro Infantil «Elena Peinado»
| | (Elena Peinado, directora)
‘ f (] Nicola Luisotti director
' ! | Solistas: Anna Pirozzi, Vicen¢ Esteve,
| Adam Palka, Jorge de Leén, Nadine Sierra,
e German Olvera, Moisés Marin, Mikeldi
i Atxalandabaso, Gerardo Bull6n

i
)23 | E 12 julio | Palacio de Carlos V, 22.00 h | Opera I
3
!
i

Sabado 15 julio | Auditorio Manuel de Falla, 20.00 h |
| Recital lirico |
il Angela Gheorghiu soprano
| Jeff Cohen piano
[ Obras de Giordani, Paisiello, Donizetti, Beethoven,
| Tosti, Respighi, Schumann/Liszt, Strauss, Rajmaninov,
I Rameau, Martini, Massenet, Saint-Saéns, Brediceanu,
Stephéanescu, Bartok, Bellini y Satie

16 julio | Palacio de Carlos V, 22.00 h | Gala lirica Il
Magdalena KoZena mezzosoprano

! ‘ La Cetra Basel

H { Andrea Marcon clave y direccién

Obras de Handel, Corelli/Geminiani, Marcello y Veracini

| 18 julio | Palacio de los Cérdova, 22.30 h |

| Bl Recital lirico Il

Mariola Cantarero soprano

José Quevedo ‘Bolita’ guitarra flamenca
Paquito Gonzalez percusion

Obras de Barrios, Turina, Fallay

Garcia Lorca/José Quevedo

© Imagen: José Pifar
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Conciertos
) L]
de Palacio
24 junio | Auditorio Manuel de Falla, 20.00 h
Joven Orquesta Nacional de Espafia

Eliahu Inbal director
Obras de Wagnery Bruckner

25 junio | Palacio de Carlos V, 22.00 h
Filarmonica della Scala

Riccardo Chailly director
Obras de Chaikovski y Prokdfiev

2 julio | Palacio de Carlos V, 22.00 h
Orchestre des Champs-Elysées

Philippe Herreweghe director
Obras de Beethoven y Mozart

6 julio | Palacio de Carlos V, 22.00 h
Orchestre Philharmonique
du Luxembourg

Yuja Wang piano

Gustavo Gimeno director

Obras de Francisco Coll, Rajmaninov,
Straussy Ravel

7 julio | Palacio de Carlos V, 22.00 h
Orchestre Philharmonique
du Luxembourg

Gustavo Gimeno director

Obras de Tomas Marco y Mahler

9 julio | Palacio de Carlos V,22.00 h
Orquesta Nacional de Espaiia
David Afkham director

Obras de Toméas Marco* y Mahler
* Estreno absoluto, encargo del Festival de Granada

19 julio | Palacio de Carlos V, 22.00 h
Orquesta Joven de Andalucia
Angela Gheorghiu soprano

Victor Pablo Pérez director

Obras de Mahlery Puccini

\ ~
Cantar v taner
Sones antiguos v barrocos
24 junio | Monasterio de San Jerdnimo, 12.30 h
Benjamin Alard srgano

Obras de Muffat, Froberger, Couperin,
Correa de Arauxo, Cabanilles, Bach y De Grigny

25 junio | Monasterio de San Jerénimo, 12.30 h
Officium Ensemble

Pedro Teixeira director

Obras de Vivanco, Lopes Morago, Magalhaes,
Cardoso y Victoria

1 julio | Monasterio de San Jerénimo, 12.30 h
Nereydas

Maria Espada soprano

Javier Ulises Illan director

Obras de Pergolesi, Galuppi, Corselli, Ugena,
Galuppi, Soler y Ferrer

5 julio | Colegio Mayor Santa Cruz la Real, 22.00 h
1l Giardino Armonico

Giovanni Antonini direccién y flauta

Avi Avital mandolina

Obras de Durante, Barbella, C. Ph. E. Bach,

J. S.Bach y Paisiello

6 julio | Monasterio de Santa Isabel la Real, 20.00 h
Joven Coro de Andalucia

Marco Antonio Garcia de Paz director
Obras de Byrd, Victoria y Monteverdi

8 julio | Monasterio de San Jerénimo, 12.30 h
Al Ayre Espaiiol

Maite Beaumont soprano

Eduardo Lépez Banzo director

Obras de Torres y Handel

15 julio | Monasterio de San Jerénimo, 12.30 h
Academia Barroca del Festival de
Granada

Carlos Mena director

Obras de Bach y otros compositores en torno a su
estética

16 julio | Crucero del Hospital Real, 12.30 h
Armonia Concertada

Maria Cristina Kiehr soprano

Ariel Abramovich vihuelas de mano
Obras de Mudarra

(‘-: l)‘. t’)- -xt)‘
IFANACS IMerpretes
23 junio | Patio'de los Marmoles (Hospital Real), 21.30 h

Vikingur Olafsson piano
Obras de Galuppi, C. Ph. E. Bach, Cimarosa, Haydn y Mozart

1julio | Parroquia de Nuestro Salvador, 21.00 h

Ton Koopman é¢rgano
Obras de Bruna, Froberger, Sweelinck, Buxtehude y Bach

2 julio | Crucero del Hospital Real, 12.30 h
Giovanni Antonini flautas
Obras de Virgiliano, Van Eyck, Hotteterre, Telemann y Bach

3 julio | Palacio de Carlos V, 22.00 h

Javier Perianes piano
Obras de Falla, Debussy, Albéniz y Granados

9 julio | Iglesia de los Santos Justo y Pastor, 21.00 h

Masaaki Suzuki srgano
Obras de Cabanilles, Correa de Arauxo y Bruna

11 julio | Palacio de Carlos V, 22.00 h
Daniil Trifonov piano
Obras de Chaikovski, Schumann, Mozart, Ravel y Scriabin

13 julio | Palacio de Carlos V, 22.00 h
Igor Levit piano
Obras de Stevenson, Schumann, Wagner y Liszt

Solo Bach

27 junio | Auditorio Manuel de Falla (Sala B), 20.00 h

Benjamin Alard clave
Bach: Goldberg Variationen

28 junio | Colegio Mayor Santa Cruz la Real, 22.00 h
Amsterdam Baroque Orchestra
and Choir

Solistas vocales: Hana Blazikova, Maarten
Engeltjes, Tilman Lichdi, Klaus Mertens
Ton Koopman director

Bach: La pasion segun san Juan

29 junio | Patio de los Marmoles (Hospital Real), 21.30 h
Amsterdam Baroque Orchestra

Ton Koopman director

Bach: Ofrenda musical

30 junio | Colegio Mayor Santa Cruz la Real, 22.00 h
Orquesta Barroca de Sevilla
Giovanni Antonini director

Bach: Suites orquestales

8 julio | Auditorio Manuel de Falla (Sala B), 20.00 h
La Ritirata

Pierre Hantai, Diego Ares, Ignacio Prego,
Daniel Oyarzabal claves

Josetxu Obregodn violonchelo y direccién artistica
Bach: Conciertos para dos, tres y cuatro claves

9 julio | Auditorio Manuel de Falla (Sala B),12.30 h
Pierre Hantai clave
Obras de Bach

17 julio | Patio de los Arrayanes, 22.30 h

Armida Quartett
Bach: Contrapuntos de £/ arte de la fuga

q rye

Danza

23y 24 junio | Teatro del Generalife, 22.30 h
Ballet Nacional de Espaifia
Rubén Olmo director

Patricia Guerrero artista invitada

Maribel Gallardo colaboracién especial
La Bella Otero

30 junio y 1 julio | Teatro del Generalife, 22.30 h
Béjart Ballet Lausanne

Gil Roman director artistico

Ballet for Life

4 julio | Teatro del Generalife, 22.30 h
Compaiiia Nacional de Danza
Joaquin De Luz director

Fancy Free / A tu vera / Heatscape

8 julio | Teatro del Generalife, 22.30 h
Compafiia Antonio Najarro
Antonio Najarro director

Querencia

14 y 15 julio | Teatro del Generalife, 22.30 h
Hamburg Ballett John Neumeier

John Neumeier director
El suefio de una noche de verano

Vs L ] »
Muasica de camara
26 junio | Patio de los Arrayanes, 22.30 h

Quatuor Diotima
Obras de Pedro Osuna, Toméas Marco, Ligeti y Bartok

28 junio | Corral del Carbén, 21.00 h

Mario Prisuelos piano
Obras de Tomas Marco y Ligeti

10 julio | Patio de los Arrayanes, 22.30 h
Mandelring Quartett

Judith Jauregui piano

Obras de Shostakdvich

11 julio | Centro Federico Garcia Lorca, 20.00 h
Neopercusion

Marta de Andrés mezzosoprano

Juanjo Guillem percusion, direccién artistica
Obras de Toméas Marcoy Ligeti

14 julio | Patio de los Marmoles (Hospital Real), 21.30 h
Cuarteto Cosmos
Obras de Tomas Marco, Brahms y Ligeti

Noches de flamenco

23 junio | Auditorio Municipal La Chumbera, 21.00 h

Jestis Méndez cante / Pepe del Morao guitarra
Los pasitos que doy

29 junio | Palacio de los Cérdova, 22.30 h

Maria Toledo voz y piano / Antonio Sanchez guitarra
Encuentro

30 junio | Auditorio Municipal La Chumbera, 21.00 h
Antonio Reyes cante / Pepe del Morao guitarra
Esencia

5 julio | Palacio de los Cérdova, 22.30 h

Argentina voz / José Quevedo ‘Bolita’ guitarra
Flamenco por cantaora

7 julio | Auditorio Municipal La Chumbera, 21.00 h
Jorge Pardo Trio

Flamenco Trio

13 julio | Palacio de los Cérdova, 22.30 h

Alba Molina cante / Pepe Rivero piano

Nuevo Dia

14 julio | Auditorio Municipal La Chumbera, 21.00 h

Carlos de Jacoba Quinteto
Aguitarrao
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ALICIA DE LARROCHA

El piano como vocacion

por Rafael-Juan Poveda Jabonero

ara comprender la dimensién de la proyeccién inter-

nacional alcanzada por Alicia de Larrocha, basta con

asomarse a los escasos 26 minutos que Joaquin Soler
Serrano dedica a la pianista en una de las primeras ediciones
de su admirable espacio televisivo de entrevistas que, bajo
el titulo de "A fondo” (entre los afos 1976 y 1981), acerco a
los hogares espafioles un importante nimero de exponen-
tes de la cultura espafiola y universal. El eminente periodista
murciano no duda en incluir entre sus primeros programas
a uno de los méximos ejemplos de la musica espafola en
el mundo. Nos llama poderosamente la atencion el modo
modesto en explicarse de una mujer que en aquel momento
se encontraba ya en la cima de su carrera. Pero, sobre todo,
en esa escasa media hora de tiempo, nos queda meridiana-
mente claro el amor de la pianista hacia la musica y su propio
papel al servicio del instrumento que toca. Resulta curioso,
a la vez que significativo, que Soler Serrano comience la en-
trevista con una frase que viene a decir que lo més frecuente
para un espanol que viaje al extranjero es encontrar el nom-
bre de Alicia de Larrocha en los carteles de programas de
conciertos; sin duda, el murciano era consciente de que se
estaba dirigiendo a un gran numero de televidentes, y de lo
propicio que resultaba difundir un espacio asi en una Espafia
que comenzaba a despertar, musicalmente hablando.
De esa entrevista podemos extraer momentos que deberian
hacer reflexionar a la mayoria de los artistas de hoy; por ejem-
plo, a la pregunta de cémo se llega a ser una gran pianista, la
catalana responde “una vida es corta para ser una gran pia-
nista”. El afdn de superacion de una mujer siempre conscien-
te sus propias posibilidades, le hace avanzar hacia adelante,
desde las primeras veces que ya de nifia se sienta ante el te-
clado; pero este afan no cesa nunca, como si de un proceso
interminable se tratase. Este dia 23 de mayo se cumpliran cien
afos del nacimiento de esta incansable pianista, que influyd
decisivamente en la restituciéon del piano espafiol en el con-
texto universal que le corresponde.

Algunos datos biograficos

Pocas veces la vida de un musico ha estado tan ligada a la
propia musica, como en el caso de la pianista catalana. En
la entrevista referida, Soler Serrano no duda en llamarla “la
Mozart barcelonesa de la musica”, algo que ella se apresura
a desmentir con la modestia que le caracterizé. En realidad,
la musica se encontraba siempre presente en su hogar ma-
terno desde que nacid; dos de sus referentes femeninos mas
cercanos habian sido alumnas de Granados y el piano, para
ello, comenzd a representar una auténtica necesidad desde
que tenia dos afos. Ella misma relata el modo en que sus pro-
genitores cerraban con llave el teclado y la rabieta con que
consiguié que lo dejasen abierto para permanecer tocando
horas y horas.

“André Previn se quedo6 con los ojos en
blanco al comprobar como con unas
manos tan pequefias se podia tocar un
Tercero de Rachmaninov tan grande”

© Decca Cassics

“Este 23 de mayo se cumpliran cien afios del nacimiento de Alicia de Larrocha,
que influy6 decisivamente en la restitucion del piano espaiiol en el contexto
universal que le corresponde”.

Alicia de Larrocha nacié en Barcelona el 23 de mayo de 1923.
Como decimos, comenzé a tocar el piano alos tres afios y a los
seis dio su primer concierto entre familiares y conocidos. Su
primera presentacién “oficial”, se puede decir que tuvo lugar
a los 11 afnos, en un concierto acompanada de la Orquesta
Arbds (Sinfénica de Madrid). Uno de los momentos que mar-
caron el destino de su carrera se dio cuando Frank Marshall fijo
su atencion en la pequefa pianista, quedando prendado de su
talento e incluyéndola en su Academia. Entre ellos se estable-
cié una relacién profesional de mutuo entendimiento que no
cesaria hasta el fallecimiento del famoso pianista y pedagogo
catalan de origen britanico. Esta relacion tan sélo fue interrum-
pida durante los anos de la guerra (1936-1939), cuando él se
vio obligado a abandonar Espafia. No obstante, desde el cese
del conflicto, la relacion no cesd hasta 1959, fecha del falleci-
miento del pianista.

Marshall procedia de una familia inglesa que se instalé en
Matard con el fin de desarrollar un negocio textil. En 1920
se hizo cargo de la direccion de la Academia Granados, que
mas tarde pasaria a denominarse Academia Marshall, por la
que pasaron un gran nimero de pianistas catalanes, las mas
célebres, sin duda, Rosa Sabater y Alicia; esta dltima quedd
como sucesora al frente de la Academia a partir de 1959, tras
la desaparicion del director. En 1950 se casd con el también
pianista Joan Torra, uno de sus principales admiradores, con
quien tuvo dos hijos (Juan Francisco y Alicia). Murié en 1982.
El reconocimiento internacional llegd hacia mediados de esa
década de los cincuenta. Volvemos sobre la entrevista referida
de aquel “A fondo” de 1976, que puede verse en YouTube
sin problemas, pues resulta sumamente ilustrativo el modo en



que relata la propia pianista como fue solicitada su presencia
para unos conciertos junto a la Filarmoénica de Nueva York, y
como iban recibiendo las diferentes proposiciones por carta
su marido y ella, sumidos en el mayor de los escepticismos.
Una vez mas nos encontramos con la prueba de lo poco pro-
clive que la catalana era a dejarse cegar por la brillantez del
éxito, y su convencimiento de que en el trabajo es donde se
encuentra la verdadera clave del saber que, a fin de cuentas,
es lo que parecid ir persiguiendo durante toda su vida. Una
enorme calidad humana y musical, con la Unica ambicién de
saber.

Lo que sucedid a partir de aquel 1954 ya mucho més cercano
y conocido y entra a formar parte del estudio en profundidad
del repertorio de la pianista.

Estilo y repertorio

Si echamos un pequefo vistazo a los discos seleccionados en
la Gltima pagina de este articulo, veremos que comenzamos
con sus primeras grabaciones. Precisamente, esos registros
proceden de esta primera etapa americana, realizados para la
firma Decca. El repertorio escogido es espafol, mas o menos
lo que el auditorio internacional esperaba de una pianista de
sus caracteristicas. No obstante, Alicia de Larrocha siempre
traté de incluir los compositores espafioles junto a los extran-
jeros en sus recitales, salvo en las ocasiones que requerian una
sesién monografica, bien por la duracién de la obra, por la ce-
lebracién de alguna onoméstica u otras circunstancias. En este
sentido, la labor de la pianista barcelonesa constantemente
ha sido de difusora de la musica espafiola en un d&mbito de
integracién universal. Es decir, la de llegar a una normaliza-
cién de la inclusion del repertorio espanol dentro del general.
Ademas, esto lo supo hacer muy bien, pues su grado de com-
prension del repertorio centroeuropeo entre los siglos XVIII
y XX era tan grande que llegd a ser una intérprete, mas que
reconocida, admirada del mismo. No ya de aquel con el que
podria estar més relacionada (Mozart, Schumann...), sino en
otros que habrian sido inalcanzables para cualquier pianista
sin su grado de inteligencia y capacidad de esfuerzo. André
Previn, sin ir més lejos, se quedd con los ojos en blanco al com-
probar como con unas manos tan pequefas se podia tocar un
Tercero de Rachmaninov tan grande. En palabras del propio
Previn, extraidas del libro de Ménica Pagés Santacana Alicia
de Larrocha. Notas para un genio: “Su interpretacion del Ter-
cer Concierto de Rachmaninov era sorprendente. Sus manos
eran pequefias, y a pesar de que Rachmaninov lo escribié para
su propia técnica, en Alicia todo relucia y brillaba, y todavia no
sé cdmo se enfrentd a las dificultades titdnicas de esta obra”.
En cuanto al repertorio espafiol, ella misma diria en una en-
trevista concedida a Gramophone: “Si no puedes tocar Bach
correctamente, no puedes tocar la musica espariola. El estilo
espafiol es como las Mazurkas de Chopin: libre en la melodia,
pero sélido en los cimientos”. Estas son circunstancias que de-
bemos tener muy en cuenta a la hora de comprender el estilo
y repertorio que representan el legado de la pianista catalana.
La versatilidad unida al ansia de sabery la capacidad de no dar
nada por sentado. Minuciosidad en el estudio, pero al mismo
tiempo el valor e impulso de situarse frente a la partitura con
total dominio de la misma, lo que nos indica que, tras la lla-
mativa timidez externa, se esconden las fibras auténticas del
genio; pues Alicia fue una de esas artistas de auténtica raza
que se crecen en el ejercicio de su arte, tras el cual pocas cri-
ticas caben.

Segln su forma de entender la vida, aparte de las del ensa-
yo y los conciertos, pocas horas més le quedan a lo largo del
dia. Viajes y desplazamientos continuos dificultan incluso el
propio disfrute de la musica misma. No obstante, cuando nos
acercamos a sus interpretaciones, aparte del esfuerzo y todo
lo demés, también percibimos una sencillez y naturalidad que

© ARCHIVO ALICIA DE LARROCHA

“Uno de los momentos que marcaron el destino de su carrera se dio cuando
Frank Marshall fijé su atencion en la pequeiia pianista, quedando prendado
de su talento e incluyéndola en su Academia”.

nos permiten afirmar que para no parece haber distincién al-
guna entre musicay vida. Parece como si desde aquella prime-
ra rabieta infantil por no poder acceder al teclado, hasta sus
Ultimos dias, el piano hubiese representado para ella no sélo
una gran vocacion, sino una auténtica necesidad vital donde
proyectar su expresion.

El repertorio

Hace unos afios, en 2018, Decca reunié en un album de 41
CD las grabaciones completas realizadas por Alicia de Larro-
cha para esa casa discografica. Se trata de una publicacién
de enorme interés para comprender todo lo que estamos di-
ciendo, pues en ella se incluye la auténtica espina dorsal del
legado de la pianista, no sélo en lo que se refiere al repertorio
alli expuesto, sino en cuanto a las fechas de grabacion de las
obras contenidas, que abarcan desde los inicios (esa primera
referencia que citamos en la Ultima pagina), hasta el arranque
de la dltima etapa de la catalana, de la que no pocos ejemplos
se encargd de registrar el sello RCA. Su discografia se podria
resumir, por tanto, en tres perfectos bloques: las grabaciones
realizadas para Hispavox, que fueron publicadas por Emi en su
dia, y mas recientemente han sido recogidas en un album de
la firma Warner; la caja Decca de 41 CD referida y las grabacio-
nes para RCA que Sony Classical se ha encargado de actuali-
zar en diferentes publicaciones.

Como ya hemos sugerido anteriormente, el repertorio de la
barcelonesa encuentra sus raices en Bach, un compositor en
el que parece asentar las bases mas primigenias de su legado;
aungue también ejercen su funcidn otros como Haendel, Scar-
latti, el Padre Soler o Couperin, pero en menor media. Avan-
zando maés, encontramos a Haydn y, por su puesto, Mozart,
de quien se revela una grandisima intérprete. Al de Salzburgo
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Alicia de Larrocha, “enorme calidad humana y musical, con la tinica ambicién
de saber”.

dedicd su tiempo desde los inicios hasta el final de su carrera;
precisamente, su despedida de los escenarios en 2003 tuvo
como protagonista el Concierto n. 23 del autor de La flauta
mégica. Son famosas sus versiones de las Sonatas del com-
positor y los cuatro Ultimos Conciertos con Solti a la batuta,
incluidas en el dlbum Decca antes referido. Todas ellas gra-
baciones de los afos setenta o comienzos de los ochenta (los
dos ultimos conciertos del 85). Aunque, en lo que se refiere
a las Sonatas, la catalana afinaria incluso un poco mas en su
integral de comienzos de los noventa para RCA, una de las
referencias para estas obras. También en los Conciertos Larro-
cha tuvo mucho que aportar, como demuestra, no sélo en las
versiones con Solti, sino en las que ofrece junto a Colin Davis,
otro sabio mozartiano, del Novenoy los dltimos (del 19 al 27),
donde ambos imparten algunas de sus més maduras leccio-
nes mozartianas. Del mayor interés también el Concierto para
dos pianos y la Sonata con Previn; del libro citado anterior-
mente, podemos extraer las palabras del maestro: “Mi propio
e interesado recuerdo fue el momento que compartimos en
el Concierto para dos pianos de Mozart, y en su Sonata para
dos pianos. Practiqué y practiqué para no decepcionarla, y su
aprobacion significd lo méaximo para mi...".

Tras Mozart, Beethoven también Ilama la atencién de la cata-
lana, més el de los Conciertos que el de las Sonatas, aunque
en su grabacion con Chailly (Decca) echamos de menos una
batuta de espiritu méas beethoveniano. También cultivé algu-
nas obras de Schubert, con su especial y modélico sentido del
fraseo, aunque quizéds no se encuentre entre lo mejor de su
legado. Cultivé también, de forma muy especial todo el XIX
centroeuropeo, con una muy especifica atencion a Schumann,
de quien dejo no pocos ejemplos resenables; el que mas, sin
duda, el contenido en el CD que resefiamos en dltimo lugar.
También Chopin, Liszt o Brahms, y algunos no tan bien aten-
didos en el repertorio como debieran, como ocurre con Men-
delssohn, del que se incluyen unas magistrales Variaciones
serias en el 4lbum Decca antes mencionado. Del hamburgués
se conservan algunas extraordinarias versiones del Segundo
Concierto, como la que resefiamos en la Ultima péagina junto
a Jochum, de 1981. También algunos compositores de la peri-
feria, como es el caso de Grieg o Tchaikovsky y Khachaturian,
tienen un lugar en su repertorio, y ya hemos mencionado an-
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“Todas las grabaciones que nos dejo

de Granados rezuman ese espiritu de
personal amor y entendimiento hacia su
musica”

tes lo que hace con Rachmaninov. En estos casos, le sale la
vena reivindicativa, integrandolos en el contexto de la musica
universal, como hace con la espafola. También se introduce
en el impresionismo francés de comienzos de XX y, cémo no,
en la respuesta espariola al mismo.

Musica espaiiola

A pesar de todo este amplio muestrario que justifica toda una
vida dedicada al piano, quedaria por resefar lo mas univer-
salmente conocido de su repertorio, que es la musica espa-
fola. Desde Antonio Soler o Mateo Albéniz, hasta Mompou o
Montsalvatge, la practica totalidad de grandes compositores
espanoles para el piano pasan por el particular admirable filtro
de la pianista catalana. Parece como si en su modesto afan
de no dejarse a nadie por el camino, quisiera dedicar al me-
nos algo de tiempo a cada uno de ellos. Evidentemente, ella
muestra sus preferencias: Albéniz, Falla o Granados pueden
considerarse tres constantes que aparecen a lo largo de toda
su carrera. Los tres son tratados como lo que son, tres grandes
de la musica universal de su tiempo, pero también sabe, y asi
lo ensend, diferenciar a cada uno de ellos, pues son tres per-
sonalidades muy dispares entre si.

De los tres, acapara su atencién de manera muy especial el
Ultimo de los mencionados, pues le fue transmitido por su ma-
dre y su tia, alumnas directas del compositor, ademés de por
su querido maestro Frank Marshall, que mantuvo su huella viva
en la Academia que lleva su nombre y que mas tarde heredd
nuestra pianista. Todas las grabaciones que nos dejé del com-
positor rezuman ese espiritu de personal amor y entendimien-
to hacia su musica, desde las primeras; pero esos tres Ultimos
registros para RCA desprenden un significado muy especial,
en ellos que parece hacer presentes a sus antepasados. No
serd facil volver a encontrar a alguien que interprete con tal
grado de verdad la musica de Granados.

La joven Alicia el 16 de junio de 1948, en la Academia Marshall.
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UNA DISCOGRAFIA
Musicas espaiiolas

PRIMERAS GRABACIONES. Obras
de Espla, Rodrigo, Granados, Mom-
pou, Turina.

DG Eloguence - 3 CD

Registros realizados entre 1954 y 1955
para la Decca americana que nos
muestran una Alicia de treinta afos,
en pleno ascenso de una carrera que
ya seria imparable, entregandose a la
musica que la acompanaria durante
toda la vida.

BACH: Obras para teclado.
Decca - CD

Los tentaculos de su repertorio se ex-
tendian hasta la musica del XVIIl y el
Barroco. Este ejemplar disco dedica-
do a Bach es una prueba de ello, pero
también existen ejemplos de Scarlat-
ti, Haendel, Antonio Soler, Couperin,
Mateo Albéniz...

ALBENIZ - FALLA - TURINA. Obras
para piano y orquesta. Filarménica
de Londres / Frithbeck de Burgos.
Decca - CD

En esta grabacion se juntaron dos
grandes de la musica espafola que
dedicaron gran parte de su vida a di-
fundir por el mundo este repertorio.
A las imprescindibles Noches en los
jardines de Espana se unen obras de
Albéniz y Turina.

GRANADOS: Tonadillas. Amatorias.
Conchita Badia, soprano.
La mé de guido - CD

Disco histérico junto a su gran amiga
Conchita Badia, una de las primeras
en reconocer el talento de la pianis-
ta. Juntas demuestran su fervor por
Granados, no en vano pueden ser
consideradas dos de las mayores de-
fensoras de su obra.
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£/ Alicia de Larrocha plays Granados

GRANADOS: Obras para piano.
RCA/ Sony - 3CD

Sony reunié en una de sus célebres
cajitas blancas los tres magistrales
CD que la catalana grabo para RCA
durante la dltima década del siglo pa-
sado. Quizas la técnica ya no sea la
misma, pero rezuman madurez y ver-
dad por los cuatro costados.

Pianista universal

MOZART: Sonatas completas.
RCA/Sony - 5CD

Una integral de las Sonatas para pia-
no de Mozart perfectamente situada
en su estilo, como siempre que la ca-
talana se acercaba al piano del salz-
burgués. Sin duda, una de las prime-
ras opciones a la hora de considerar
el ciclo completo de estas obras.

Conciertos y

EUGE.

Deutsches Symphoni

BRAHMS: Concierto para piano n.
2. Sinfénica Alemana de Berlin / Jo-
chum.

Weitblick - CD

Brahms, Beethoven o Mozart siempre
estuvieron incluidos en su repertorio
de musica concertante. En este caso
es admirable el despliegue de fuerza
y profundidad de la pianista, acompa-
fiada de otro grandisimo traductor de
esta musica.

FloQueNce

GRIEG
Piano Sonsta

MENDELSSOHN
Varatons sérieuses. 0. 56
Caprice. 0p.33No. 1

uszr

Piano Sonata

GRIEG - MENDELSSOHN -
Obras para piano.
Decca Elocuence - CD

LISZT.

Su amplio repertorio se extendia por
el piano del siglo XIX europeo, alcan-
zando obras ya no tan frecuentes,
como ocurre con la Sonata de Grieg
o Mendelssohn. Eso si, en todo caso
sus intervenciones llevaban implicito
el sello de lo personal.

otras cosas

Alicia de Larrocha

Symgeem Oncsetn
André Previa

Lieuke Pudarmuen Orteus

| Rafacl Friihbeck de Burgos
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RACHMANINOV: Concierto n. 3.

FRANCK: Variaciones. Sinfénica
y Filarménica de Londres / Previn,
Frihbeck.
Decca - CD

Previn describia admirado la forma en
que Alicia se empleaba cuando toca-
ba este Concierto de Rachmaninov,
como si no se alcanzase a localizar
de donde salia tal torrente sonoro. La
obra de Franck estéa resulta con admi-
rable maestria.

FALLA - MONTSALVATGE. Obras
para piano.
RCA - CD

Otro ejemplo de esa serie de graba-
ciones de la década de los noven-
ta, esta vez con musica de Falla y
Montsalvatge. Nos muestran una vez
més la maestria en el fraseo alcanza-
da por la pianista en una musica que
cada vez hizo mas universal.

=)
=

Hlhoiz
tpikih

_—

ARROGHA

Ju
Nuwurra

AUICIA LY

ALBENIZ: Iberia. Navarra. Suite es-
paiola.
Decca -2 CD

Quizés sea Alicia la pianista que ma-
yor nimero de veces ha tocado la
Iberia de Albéniz. Esta grabacién de
1986 es su versién mas madura de la
obra completa. Uno de los hitos de la
discografia del compositor, junto a las
obras que la acompafian.

SCHUMANN: Concierto para piano.
Quinteto con piano. Sinfénica de
Londres / Colin Davis. Cuarteto de
Tokyo.

RCA - CD

Grabado en 1991, este es sin duda
otro de los discos méas redondos de
su Ultima etapa. Ademas, los acom-
pafiantes no pueden ser mas ido-
neos: Colin Davis, un experto en el
Concierto, y el Tokyo en uno de sus
momentos de estado de gracia.
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Maria Duefnas

Maria Duenas

Cuando el talento se alia con el esfuerzo

por Blanca Gutiérrez Cardona

M aria Duenas (Granada, 2002) es la
recientisima ganadora del Premio
Princesa de Girona Artes y Letras, noticia
que coincidid con sus actuaciones en el
pasado abril junto a la Orquesta de RTVE
en Madrid, tocando el Concierto para
violin de Brahms (ver critica en la pestafia
"encuentros” de ritmo.es). Las razones
esgrimidas por el jurado de dicho premio:
"un altisimo grado de interpretacion

y ejecucion del violin, que le permite

una gran conexion emocional con el
publico, y ha recibido un reconocimiento
internacional insdlito a su edad” [La
noticia de este premio se dio a conocer
horas después de la realizacion de esta
entrevista, por lo que no hay ninguna
mencion a ello].

Dueias, de solo 20 afios, es noticia
también estos dias por haberse
convertido en artista del sello Deutsche
Grammophon, con el que ha grabado su
primer disco “Beethoven and Beyong”
(Beethoven y més allé) junto a la Orquesta
Sinfonica de Viena con Manfred Honeck
alabatuta, lo que nos lleva a citarnos con
ella para compartir unos momentos de
charla.

La joven violinista, pese a su juventud, esta
fogueada en realizar entrevistas, no en
vano su carrera en ascenso ha acaparado
titulares desde que en 2017 gan6 el Primer
Premio en el Concurso Internacional
Mozart en Zhuhai (China) y en 2021 el
Primer Premio y Premio del Pdblico del
Concurso Yehudi Menuhin Richmond. No
ha perdido su acento granadino, pese
alos afos que lleva viviendo fuera de
Espaiia (primero en Dresde y después

en Viena, donde sigue residiendo), y
responde con voz tranquila y reposada a
todas nuestras preguntas, comenzando
por su debut discografico.
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"Beethoven and Beyong” es un disco extenso, con una
gran variedad de obras...

Para mi era muy importante dar a conocer muchas facetas dife-
rentes de mi interpretacién. Por una parte, tenia muchas ganas
de grabar el Concierto de Beethoven, que me ha acompafiado
en situaciones muy importantes de mi carrera, y también queria
dar a descubrir mdsica que no se conoce tanto, como las ca-
dencias de otros compositores. Ademas, hemos incluido obras
que no son conocidas y que yo creo que merecen serlo, como la
obra de Ysaye. Simplemente queria ensefar facetas diferentes
del violin.

DG se interesé por usted a raiz de escuchar su interpre-
tacion del Concierto de Beethoven, con lo cual no hubo
duda de que esa tenia que ser la obra principal. ;Cémo
llegaron a la eleccién de orquesta y de maestro director?

Con el maestro Honeck he trabajado mucho, hemos tenido ya
muchas colaboraciones y ha sido uno de mis mentores. No solo
me encanta como director sino como ser humano, es una per-
sona maravillosa, siempre abierto a ideas nuevas, a conceptos
diferentes. El, como austriaco, tiene el Concierto para violin de
Beethoven en su tradicién musical, ha sido una eleccién natural.
Y grabarlo con la Sinfénica de Viena en el Musikverein, que es
un sitio que he visto desde pequena en los Conciertos de Afio
Nuevo, la verdad es que ha sido la combinacion perfecta.

¢Ya habia tocado en la Sala Dorada?

Si, cuando tenia 14 afos toqué Paganini, pero esta ocasién ha
sido mi debut con la orquesta.

Maria Dueifias gan6 en 2014 la beca de Juventudes Musicales
de Madrid para estudiar en el extranjero (la legislacion
espaiiola no le permitia acceder al conservatorio superior y
seguir sus estudios debido a su edad) y se fue con su familia
a Dresde, para estudiar en la Hochschule fiir Musik “Carl
Maria von Weber”, y posteriormente a Viena para continuar
sus estudios con Boris Kuschnir.

Volvamos a “Beethoven and Beyong”. En el Concierto de
Beethoven incluye sus propias cadencias, ;qué significa
para un violinista tener esa oportunidad, de la que no
disponen otros instrumentistas?

Creo que cuando el compositor te da esa libertad hay que apro-
vecharla. A raiz de escribir mis propias cadencias, he realizado
un anélisis mucho més denso de la obra, de forma muy diferente
que si solamente la hubiera tocado. En mi caso, ahora entiendo
la obra de forma muy diferente, algo que también se ve en las
cadencias de los otros compositores. A través de ellas se perci-
be una evolucién de la forma en que se entiende el Concierto
de Beethoven. Incluir mis propias cadencias es una forma de
afadir algo més al Concierto, algo de mi personalidad.

Si no hubiera tocado sus cadencias, ;cuales hubiera ele-
gido?

Probablemente la de Kreisler, que es la que maés se toca, porque
justamente es la més fiel al Concierto, utiliza muchos temas del
propio Concierto, es la que mejor se complementa con él; pero
por otra parte las otras cadencias nunca se tocan, seria como
un descubrimiento para el publico [El disco incluye, en cortes
diferentes, la interpretacion de Duenas de las cadencias de
Kreisler, Saint-Saéns, Spohr, Wieniawski e Ysaye].

“Para mi era muy importante dar a
conocer muchas facetas diferentes de mi
interpretacion”
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Maria Dueiias ha grabado el Concierto para violin de Beethoven para
Deutsche Grammophon y en abril estuvo tocando el de Brahms con la
Orquesta de RTVE.

“El didlogo que se produce en la musica de
camara es muy intimo; sin embargo, al tocar
con orquesta, muchos musicos tienen que
llegar a un entendimiento mutuo sobre la
misma obra, requiere mucho compromiso”

Su interpretacién del Concierto de Beethoven incluida
en “Beethoven and Beyong” se grabé en directo a lo
largo de tres dias. Suponemos que debe imprimir mucho
respeto esta forma de trabajar, que no permite margen
para el error.

Me preguntaron qué es lo que yo preferia. Creo que el publico
tiene una influencia muy importante para mi. Sobre todo, a raiz
de la pandemia, cuando toqué sin publico, he comprendido
que el publico hace mucho en el Concierto de Beethoven.
Cuando me puse a repasar la grabacion, me di cuenta de que
se escucha la respiracion, se nota una conexién con el pablico
muy intima. Es muy importante, todo es diferente cuando hay
publico.

Su debut ha sido con orquesta, pero es usted una virtuo-
sa acostumbrada a los recitales. ;Qué prefiere, tocar con
orquesta o recitales solistas?

No podria elegir, son cosas muy diferentes, no tienen nada que
ver. El didlogo que se produce en la mdisica de cdmara es muy
intimo; sin embargo, al tocar con orquesta, muchos musicos
tienen que llegar a un entendimiento mutuo sobre la misma
obra, requiere mucho compromiso.

Pero disfruta...

Si, si, claro, me aporta muchisimas ideas nuevas, porque cada
musico es diferente en su trabajo.
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“Todo es diferente cuando hay publico”, afirma la joven violinista.

Suponemos que hay mas planes con DG, que ya se esta-
ran fraguando...
Si, hay planes muy interesantes, yo creo que va a haber muchas

sorpresas, porque, como decia antes, es muy importante para
mi mostrar muchas facetas diferentes.

Maria Dueiias toca dos violines diferentes, un Nicolo
Gagliano del siglo XVIII y un Stradivarius “Camposelice”
(1710), cedidos respectivamente por la Deutsche Stiftung
Musikleben y por la Nippon Music Foundation. En “Beetho-
ven and Beyong” el instrumento que suena es el Stradivarius.

¢Qué marca la eleccién de un instrumento u otro cuando
prepara una obra?

En mi caso, es el repertorio, porque son dos violines muy, muy
diferentes, dependiendo de lo que vaya a interpretar... El Ga-
gliano tiene un sonido muy célido, més intimo, y el Stradivarius
es mas oscuro, tiene un volumen mucho mas extenso. Por
ejemplo, Shostakovich lo tocaria con el Stradivarius. [En relacion
a esa eleccidn de instrumento, Duenas tocd el Concierto de
Brahms en Madrid con el Gagliano].

Se mencionan siempre los violines, pero se habla poco
de los arcos...

La verdad es que tienen la misma importancia, claro.

¢Toca un arco histérico?

Si, estoy con un Tourte. La madera del arco produce mucha di-
ferencia de sonido, aunque no se aprecie tanto de cara al publi-
co. Tener un instrumento y un arco buenos es muy importante
para un artista, el sonido y la forma de tocar cambian mucho
dependiendo del instrumento.

“Como artista es muy importante no solo estar
concentrada en el instrumento, sino tener la
mente abierta para otros ambitos de la cultura”

© FeLix BroeDe

Acabada su etapa en el instituto, ha pasado a la Univer-
sidad...

Estoy haciendo el Bachelor de violin y espero también hacer
el Master. Para mi es importante seguir educdndome, no solo
estudiar el instrumento, sino muchas otras asignaturas que
tienen que ver con la musica. Como artista es muy importante
no solo estar concentrada en el instrumento sino tener la mente
abierta para otros ambitos de la cultura.

Duefias continua viviendo con su familia (sus padres y sus
dos hermanas) en Viena, donde prosigue con sus estudios,
mientras atiende a sus cada vez mas numerosos compro-
misos artisticos. Charlando con ella, pese a su madurez y
aplomo, no olvidamos su gran juventud.

Toca también musica de camara...

Si, me gusta mucho, aungue no tengo mucho tiempo, solo
cuando estoy en Viena. Me ayuda mucho a escuchar de forma
diferente, sobre todo lo que se refiere a la entonacién y otros
aspectos; es muy diferente a tocar como solista.

Sus hermanas también se dedican a la musica. ;Seran
profesionales en un futuro, como usted?

No lo sé, tendrén que decidirlo ellas. Por ahora hacemos musica
en familia.

Hablando de los instrumentos que toca, ha mencionado
el sonido. Y suele comentar su bisqueda de un sonido
propio. ; Cdmo sera el sonido de Maria Duefias?

Yo diria que un sonido que se pueda reconocer. Cuando era
pequena, escuchaba a Oistrakh, a Heifetz, a Menuhin, y ain
ahora puedo reconocer si en una grabacion toca Oistrakh. Estoy
convencida de que es por su sonido. Me gustaria tener un soni-
do personal que en un futuro se pueda reconocer. Obviamente
la técnica es algo que hay que tener de todas formas, pero lo
que deberia caracterizar a un musico es el sonido.

“No solo me encanta como director sino como ser humano, Manfred
Honeck es una persona maravillosa, siempre abierto a ideas nuevas, a
conceptos diferentes”, indica Maria Dueiias.



¢ Qué busca usted, a qué se acercaria su sonido? ;O to-
davia no lo tiene?

Dependiendo del repertorio es muy diferente. Brahms, por
ejemplo, tiene una parte muy virtuosa, de la que carece
Beethoven, cuya dificultad precisamente es que no posee ese
virtuosismo que era muy tipico es su época, por eso quiza no
fue muy famoso en su momento. Tiene que ser el sonido lo que
llegue al publico, dar mucha importancia a cada nota, esa es la
dificultad del Concierto de Beethoven, en realidad.

Los musicos, en la actualidad, tienen mas dificultades para
llegar al gran publico, porque han aparecido las redes socia-
les, que son grandes altavoces de su trabajo, pero hay mu-
cha mas oferta. ;Se siente presionada para llegar al publico
actual, que tiene tantisima oferta de ocio donde elegir?

Las redes sociales son una forma de llegar a un publico joven.
En mi caso, como mdusico joven tengo esa responsabilidad de
que la musica siga viva en otras generaciones. Creo que es muy
importante que la musica llegue a las generaciones jovenes y a
gente que no tiene la posibilidad de asistir a conciertos.

En su pagina web personal hay una pestaiia que se llama
Create, una pestafia que no tienen otras paginas de artis-
tas. ;En qué consiste esa iniciativa?

Es una iniciativa artistica, donde incluyo contenido que no tiene
tanto que ver con el violin en si, con la interpretacién, sino que
van mas all4. Me interesa mucho la conexién entre diferentes
artes, como la musica y el cine, la musica y la fotografia. En ese
apartado tengo retratos que me han hecho, mi composicién
para piano Farewell, con una pequefia pelicula. Si, me gusta
mucho la conexién entre diferentes artes.

¢Se ve haciendo colaboraciones trasversales con otras
artes en un futuro?

Bueno, ya hay algo planeado que todavia no puedo decir...

En relacidon a ese acercarse a un publico nuevo, que es
absolutamente necesario para mantener viva la musica
clasica, ;qué opina del protocolo de conciertos tal y co-
mo lo hemos heredado? ;Cree que podria flexibilizarse,
deberia cambiar o estamos bien asi?

Quién sabe, la musica sigue evolucionando y quizé en un futuro
el formato de concierto sea diferente, pero si pienso que la
musica merece muchisimo respeto, entonces, es algo que se
deberia conservar, esta liturgia. Aunque yo tengo una mente
muy abierta y si veo otra forma en que conseguimos llegar a
otro publico, pues, jpor qué no?

Hay una gran diferencia entre el publico europeo, que
estudia musica como aficién, y el espaiiol, en general
"poco musical”...

Se deberia promover muchisimo maés la musica en Espafia, los
nifos deberian entrar en contacto con la musica de manera
muy temprana, aunque no se vayan a dedicar a ella. Es un
enriquecimiento personal muy grande. Si, me siento un poco
responsable, en ese dmbito, de atraer a mas gente a que toque
algln instrumento, a que entre en contacto con la musica.

¢En su caso, cuando decidié vivir con la musica, de ella
y para ella?

Yo simplemente tocaba el violin porque me gustaba, tenia tam-
bién otros intereses, pero me gustaba mucho estudiar y hacer

“Me gustaria tener un sonido personal que en
un futuro se pueda reconocer”
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“Se deberia promover muchisimo mas la musica en Espaiia, los nifios

deberian entrar en contacto con la misica de manera muy temprana,

aunque no se vayan a dedicar a ella; es un enriquecimiento personal
muy grande”, afirma la violinista granadina.

musica. Fue una decisién muy natural que en algin momento
se convirtié en mi vida. Soy muy trabajadora, me gusta mucho
tocar el violin y me lo tomé muy en serio desde el principio...

Nos gustaria para terminar esta entrevista que nos ex-
plique una anécdota que cuenta en el libreto del disco
“Beethoven and Beyong”, relacionada con el maestro
Janowski...

Cuando era bastante pequefna comencé a estudiar el Concierto
de Beethoven solo como curiosidad, porque es importante
cuando se es joven, lo que aprendes se te queda en las manos
y en la cabeza con maés facilidad; empecé a tocarlo solo por
tener esa base. En Dresde conoci a Janowski, toqué con él, me
dio muchos consejos, y un dia me dijo: “te quiero invitar a San
Francisco a tocar el Concierto de Mendelssohn, pero cuando
tengas 18 afnos haremos el Beethoven”. Yo tendria unos 12
anos, ahi fue donde por primera vez Beethoven se convirtié en
una meta, pensaba para mi: “cuando cumpla 18 va a suceder
este concierto muy importante con este director, entonces
tengo que empezar a prepararlo”, fue la primera vez que entré
en contacto con Beethoven. Y ese concierto se tenia que haber
hecho en 2020, pero por la pandemia se pospuso. Muy intere-
sante, porque justo en ese concierto en 2021 con Janowski y la
Sinfénica de Dresde es cuando vinieron los representantes de
DG y me dijeron "queremos hacer Beethoven contigo”.

Suefio cumplido Maria... Gracias por su tiempo, ha sido
un placer.

MARIA DUENAS
BEETHOVEN AND BEYOND
WIENER SYMPHONIKER - MANFRED HONECK

Maria Dueiias
Wiener Symphoniker / Manfred Honeck
“Beethoven and Beyong”
Concierto para violin de Beethoven y obras de Kreisler,
Saint-Saéns, Spohr, Wieniawski e Ysaje
Deutsche Grammophon
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David Philip Hefti

David Philip Hefti

Puentes entre la necesidad y la inspiracion

por Blanca Gallego

| pasado 21 de abril tuvo lugar

la ceremonia de entrega de los
International Classical Music Awards
(ICMA), premios que en 2023 eligieron
a David Philip Hefti con el Premio ICMA
como Compositor. En dicha ceremonia,
que tuvo lugar en el National Forum of
Music de Wroclaw (Breslavia, Polonia),
la Wroclaw Philharmonic, dirigida por
Giancarlo Guerrero, interpretd Con moto
(perteneciente al ciclo Beziehungsweisen
fiir Orchester) de Hefti, sobre la que
afirma que "fue escrita como un bis a la
Sinfonia Alpina de Richard Strauss, por lo
que hay algunas citas, aunque son muy
sutiles”. Remy Franck, presidente del
jurado de los ICMA, se referia con estas
palabras a la obra de Hefti y el porqué de
su premio: "el espectro de géneros en
el que el compositor se expresa también
es amplio, con el resultado de que su
musica llega a los artistas intérpretes
0 ejecutantes, asf como a un dilatado
publico”. Por otra parte, el compositor,
que nos atendi6 amablemente tras lograr
su merecido ICMA, nos recomendaba,
para introducirnos en su obra y empezar a
conocer su musica, "mi Segundo Cuarteto
de cuerda "Guggisberg Variations”,
la introduccion perfecta a mi mundo
sonoro. Se basa en una cancion popular
suiza que sufre una metamorfosis en
mi propio lenguaje sonoro a través de
pasajes ruidosos. La pieza se divide en
siete movimientos cortos y por lo tanto se
puede escuchar como 'tapas’ musicales”.

© Manu THEOBALD




¢Qué supone para usted haber logrado el Premio ICMA
como Compositor?

Es un placer para mi ser galardonado con este importante
premio de la critica, ya que el jurado que otorga este premio
es grande y diverso: veinte de las revistas y emisoras de musica
europeas mas importantes deciden quién lo recibe. El hecho
de que haya sido elegido este afo es un honor y al mismo
tiempo una motivacién para continuar mi camino. jEstoy muy
agradecido por ello!

¢De qué manera nace su musica, por la necesidad, la
obligacién o la inspiracion?

Componer musica es mi pasion. Cada dia busco nuevos sonidos
y a veces incluso los encuentro... En mi trabajo, busco un equili-
brio entre la necesidad y la inspiracién.

¢Hay dos David Philip cuando se “enfrentan” el compo-
sitor y el director?

iSi, sin duda! Mientras trabajo en una composicién, no pienso
en cémo podria ensayar e interpretar la obra como director de
orquesta. Los aspectos técnicos de la direccidon no afectan la
composicién. Por otro lado, el punto de vista del compositor
me ayuda cuando analizo y dirijo mi propia musica y musica de
otros compositores. Es importante para mi como director de or-
questa ser un musico ejecutante, ya que cada compositor corre
el riesgo de sentirse solo en una torre de marfil y distanciarse
de la préctica.

¢Qué tiene mas mérito para un compositor, recibir un
nuevo encargo o que una obra se reestrene o se repita?

Ambos son importantes. Un estreno mundial tiene mucho
prestigio y a menudo recibe mucha cobertura de los medios.
Sin embargo, lamento que en la escena musical actual, las se-
gundas interpretaciones de obras nuevas valgan mucho menos
que un estreno. A menudo sucede que las piezas que se han
estrenado desaparecen en el cajon. jAbogo por que las obras
nuevas tengan que ser reproducidas una y otra vez después del
estreno! Esta es la Unica manera de ayudar a una composicién
a desarrollar una historia de recepcién, que es de importancia
existencial para el desarrollo posterior de la mUsica.

¢Cémo podria definir su naturaleza creativa?

Desde que creci, protegido y afortunadamente sin catastrofes
como el hambre o la guerra, mi vida se ha desarrollado de una
manera armodnica, libre de fases rebeldes. Asimismo, mi com-
posicién se basa orgénicamente en toda la historia de la musica
sin copiar ningun estilo. Buscando mi propio lenguaje sonoro,
el punto de partida fue la musica de Alban Berg, que consi-
dero una mezcla ideal de construcciéon y emocion. Ademas, he
interiorizado técnicas de contrapunto de Palestrina, Bach y
Schoenberg, las he enriquecido con microintervalos y técnicas
contemporéneas y las he fusionado en mi propio sonido ideal.
iTengo curiosidad! Es por eso que mis sonidos seguiran desa-
rrollandose, también debido a influencias externas. Veremos a
dénde me lleva el vigje...

&Y cémo cree que es recibida su musica por el publico?

He tenido muchos comentarios positivos y personalmente
siento una y otra vez que mi musica desencadena algo en el

“Es importante para mi como director de
orquesta ser un musico ejecutante, ya que
cada compositor corre el riesgo de sentirse
solo en una torre de marfil y distanciarse de la
practica”

© Benno Hunziker

“En mi trabajo, busco un equilibrio entre la necesidad y la inspiracién”,
afirma el compositor y director David Philip Hefti.

publico. Puede ser alegria, entusiasmo, sentimiento o rechazo.
No me preocupan qué emociones desencadena mi mdsica,
sino que desencadena emociones, tal cual. Sélo las reacciones
indiferentes son horribles para mi...

¢Componer para intérpretes “vivos” es un una ventaja o
un inconveniente?

No se me ocurre otra cosa mas que componer para interpreta-
ciones en vivo y para esos intérpretes. Tan pronto como pienso
en una nueva pieza, me imagino coémo los intérpretes interpre-
tardn mi musica en concierto. Tengo a los musicos en mi mente
durante todo el proceso de composicion. jEsto no es solo una
ventaja, sino también una inspiracion!

¢Podria recomendar una de sus obras para empezar a
conocer su musica?

Mi Segundo Cuarteto de cuerda "Guggisberg Variations” es
la introduccion perfecta a mi mundo sonoro. Se basa en una
cancién popular suiza que sufre una metamorfosis en mi propio
lenguaje sonoro a través de pasajes ruidosos. La pieza se divide
en siete movimientos cortos y por lo tanto se puede escuchar
como “tapas” musicales.

En la ceremonia de entrega de premios en el Foro Nacio-
nal de Musica de Wroclaw se incluyé su obra Con moto
- Beziehungsweisen fiir Orchester, encargo en 2014 por
la Orquesta Sinfénica de Bamberg y su director principal
Jonathan Nott. ;Cémo la define?

Con moto es mi obra orquestal méas corta. Tiene una gran ins-
trumentacion y es parte de mi ciclo orquestal de cuatro partes
Beziehungsweisen. La obra fue escrita como un bis a la Sinfonia
Alpina de Richard Strauss, por lo que hay algunas citas, aunque
son muy sutiles.
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“Lamento que en la escena musical actual, las segundas interpretaciones
de obras nuevas valgan mucho menos que un estreno”, indica David Philip
Hefti.

Ademas del ICMA, ;qué le ha deparado a usted 2023?

En mi cumplearios, la Orquesta Sinfonica de Berna, dirigida por
Ariane Matiakh, tocé mi obra orquestal mencionada anterior-
mente, Con moto, en la Sala Dorada de la Wiener Musikverein.
iQué regalo! Ahora en mayo sigue el estreno de mi primera
musica de ballet Ans Ende der Zeit, para el ballet de la Opera
de Graz. Estoy especialmente deseoso de trabajar con el Scha-
roun Ensemble de la Filarmonica de Berlin, para quien escribiré
una nueva obra, que se estrenard en septiembre como parte
de su Festival en Zermatt y luego se presentaré en la Filarmo-
nica de Berlin en un concierto que celebra el 40 aniversario del
conjunto.

Hablenos de sus referentes, de sus maestros, de sus ins-
piraciones...

Como ya he mencionado, me refiero a todo lo que sucedid
antes de mi. La musica de Bach, Schubert, Mahler, Berg, Ligeti
y Stockhausen es particularmente importante para mi. Como
compositor, fui influenciado significativamente por mis maes-
tros y mentores Cristébal Halffter, Rudolf Kelterborn y Wolfgang
Rihm, que no podian ser més diferentes. Por eso me fascinaron
tanto y me ayudaron a encontrar mi propio lenguaje musical.
Me inspiro muy facilmente y por todo tipo de cosas. Esto abarca
desde la naturaleza hasta la literatura, la arquitectura, las artes
visuales y los encuentros sociales... Y lo mas importante: jmi
familia! Paradojicamente, rara vez me inspira la propia masica...

Hablamos a menudo de la inspiracién para un creador
que es trabajar directamente para un intérprete, ;pero
también inspira, por ejemplo, una sala de conciertos
determinada?

De hecho, es mi mayor inspiracién para trabajar con un artista.
Una sala de conciertos también puede ser inspiradora, especial-
mente para obras a gran escala cuando se estd experimentando
con la colocacion espacial de la orquesta. Tanto las nuevas salas
de conciertos, como la Elbphilharmonie, la Philharmonie de

“Si nos fijamos en la estructura de mi musica,
es el arte académico contemporaneo, pero

es importante afiadir un componente fisico e
incluso sensual a esta construccion artificial”

Entre
David Phi
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Paris, el KKL Luzern o el NFM en Wroclaw, asi como lugares
tradicionales como el Wiener Musikverein, el Concertgebouw
o la Tonhalle de Zurich pueden tener un impacto en una nueva
obra. La Philharmonie de Berlin me inspira mas con su encanto
atemporal.

Qué cosas suele hacer David Philip Hefti en su dia a dia...

Cuando no estoy de gira, disfruto de mi tiempo libre con mi
familia. Tenemos dos nifios pequefios que nos mantienen
ocupados. Mi familia es la fuente de mi energia: es increible
que tenga menos tiempo para mi trabajo y, sin embargo, una
producciéon mayor y de mejor calidad que antes. Si ain queda
tiempo después de contestar correos electrénicos, hago depor-
te, leo o tomo un cava.

¢Tiene limitaciones artisticas o estd abierto a la nueva
experiencia?

No hay duda de que un compositor debe ser siempre curioso
y de mente abierta. En mi opinién, no tiene sentido insistir en
el pasado. Siempre debe mantenerse al dia con los tiempos o
incluso mejor: jir un paso por delante!

Se habla a menudo que hay una brecha entre el ptblico
actual y la musica contemporanea, pero sus obras reciben
muchos elogios del publico... ; Cual es el secreto?

Si nos fijamos en la estructura de mi musica, es el arte académi-
co contemporaneo. Pero es importante para mi afiadir un com-
ponente fisico e incluso sensual a esta construccién artificial.
La clara dramaturgia de mis obras ayuda al pdblico a recordar
las piedras angulares de mi musica desde el primer encuentro,
lo que contrarresta la aleatoriedad acustica. Ademas, debo
confesar que respeto, admiro e incluso amo enormemente a
mis intérpretes. Siempre recupero estas emociones en las inter-
pretaciones en vivo, que el publico nota y, obviamente, aprecia.

Gracias por su tiempo y nuestra enhorabuena por su
Premio ICMA como Compositor.

© MaNU THEOBALD

“Buscando mi propio lenguaje sonoro, el punto de partida fue la musica
de Alban Berg, que considero una mezcla ideal de construccion y
emocion”,
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[sabelle van Keulen

En el momento de Grigory Frid

por Silvia Pons

Violmista y violista a partes iguales, asi
es Isabelle van Keulen, la reconocida
intérprete que se encuentra grabando
obras del compositor ruso Grigory
Samuilovich Frid (Grigory Frid), conocido
principalmente porque compuso una
dpera sobre el estremecedor relato del
diario de Anna Frank (ver nuestra seccion
de compositores de este mismo nimero,
dedicado a Frid). La Rusia de hoy, que
cada vez se parece mas a la Rusia ante la
que Shostakovich o Frid debian aparentar
estar de acuerdo en todo, provoca

una musica, la de Frid, con un toque
neoclasico, con una inventiva muy fresca y
sensorial, pero también, en el fondo, una
musica tenebrosa y honda, como puede
descubrirse en estos nuevos registros

de Isabelle para Challenge Classics. “El
compositor Frid ‘entr6 en mi vida', por
decirlo de alguna manera -afirma lsabelle
van Keulen- a través de Oliver Triend,

un pianista aleman que tiene un olfato
increible para lo desconocido, dentro del
fantastico repertorio inusual que existe.
Me pidi6 que tocara y grabara el Doble
Concierto (editado en Capriccio) de Frid
con él en 2018, Después de un inicial
escepticismo por mi parte, pronto me
convencio la fuerza de la musica oscura y
profunda de Frid". La holandesa también
nos aclara un poco las caracteristicas
principales de la obra del compositor ruso:
"aunque su produccion y sus obras tienen
pasajes muy dificiles, sin embargo nunca
se Supone que sea una musica virtuosa,
esta todo al servicio de un significado
musical”.
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Isabelle van Keulen

Pregunta mas que obligada para comenzar, ;quién es
Grigory Frid?

Grigory Samuilovich Frid, también conocido como Grigory
Fried (en ruso Ipuropuit Camynaosuy Gpup) nacié el 22 de septiem-
bre de 1915 y fallecié también un 22 de septiembre de 2012,
y fue un compositor ruso, que escribié musica de muchos
géneros diferentes, incluyendo la épera de cdmara. Si le digo
la verdad, me he documentado un poco en Wikipedia (risas),
asi que probablemente lo mejor serd que usted también ojeé
esa pagina, ya sabemos lo abstracto del sitio... Como no soy
musicdloga, tampoco puedo darle muchos datos biogréficos

de Frid.

¢Pero algo tendra que ver Grigory Frid en la vida de
Isabelle van Keulen?

El compositor Frid “entré en mi vida”, por decirlo de alguna
manera, a través de Oliver Triend|, un pianista alemén que tiene
un olfato increible para lo desconocido, dentro del fantéstico
repertorio inusual que existe. Me pidié que tocara y grabara
el Doble Concierto (editado en Capriccio) de Frid con él en
2018. Después de un inicial escepticismo por mi parte, pronto
me convencio la fuerza de la musica oscura y profunda de Frid.

Habla del Concierto para viola y piano... ;Cémo es esta
obra?

Es una obra muy redonda; si el lector desea lograr una buena
impresién de la obra creativa de Frid, sin duda debe escuchar
este Concierto. No es virtuoso, por muy exigente que sea téc-
nica y musicalmente. Esté escrito (para la viola) en el registro
mas alto del instrumento, y tiene partes réapidas muy dificiles,
sin embargo nunca se supone que sea mdusica virtuosa, esta
todo al servicio de un significado musical.

¢ Qué dice su violin de sus affaires con la viola?

Para mi, violin y viola estan siempre juntos, al igual que la voz
humana o cualquier otro tipo de instrumento que se utiliza
para hacer musica. Siempre me refiero a mi misma como un
musico en lugar de un violinista, seria demasiado estrecho
de miras y bastante restringido. Yo suelo decir que no tiene
tanta importancia el instrumento que uno toca; la mdsica que
sale es la misma. En un sentido técnico, para mi, tocar tantos
instrumentos siempre ha sido un enriquecimiento, y tocando
en un nivel alto igual me ha dado aiin més opciones de color;
la viola, siendo méas oscura, me ayuda a encontrar colores
mas oscuros en el violin y viceversa, es decir, también busco
sonidos mas ligeros en la viola. Para mi es una situacién, como
dicen los ingleses, “win-win”, en la que todos ganan.

¢En qué momento de su vida se encuentra Isabelle van
Keulen?

Después de casi 40 afios en los escenarios, creo que he to-
mado algo de experiencia en la vida... También he tenido la
suerte de experimentar la alegria de tener dos nifios, y debido
a mi continua curiosidad todavia soy capaz de descubrir nuevo
repertorio, desafios y aspectos de la musica en mi vida. Tocar
en orquestas, ensefar o coordinar conjuntos en musica de
camara, han contribuido a mi versatilidad.

Imaginemos que usted se encuentra con la nifia Isabe-
lle... ;Qué le diria desde su actual experiencia?

Yo era una chica muy timida, inocente, que también estaba
llena de creatividad y curiosidad. No sabria... sigo siendo la
misma...

Entre sus experiencias discograficas relativamente re-
cientes estan la integral de Sonatas de Beethoven...
¢Era el momento para hacerlo?

“Después de un inicial escepticismo por mi
parte, pronto me convenci6 la fuerza de la
musica oscura y profunda de Grigory Frid”

iSiempre es el momento de tocar o grabar a Beethoven!
No hay un buen o mal momento para hacerlo; como joven
intérprete y estudiante ya comencé trabajando las Sonatas
de Beethoven, asi que con los afos las he interpretado en
los conciertos. Una grabacion no es una declaracion final,
sino mas bien un documento del tiempo y una plasmacién
del momento determinado en que se hace. Asi que incluso
después de la grabacién de la musica, ésta sigue cambiando
y desarrolldndose.

Esta grabacion en Challenge Classics es repertorio para
violin y piano, ;pero puede que haya una segunda parte
con obras para viola y piano?

Esto ya esté previsto en el mismo sello.

¢Descubrir compositores como Frid y ofrecerlos al publi-
co es el deber también de un intérprete?

jAbsolutamente! Por supuesto que habra gente que prefiere
escuchar a Mozart o a Beethoven, pero por suerte el publico
hoy en dia es un publico con curiosidad y también quiere des-
cubrir nuevas piezas. Es tarea de los musicos seguir buscando
y descubrir obras fuera del camino que nos han marcado y
que, por decirlo de alguna manera, esté bastante trillado.

¢Se siente mas cédmoda en la musica de cdmara que en
la parte solista de una obra concertante?

No, todo es parte del mismo trabajo. La preparacion individual
es la misma, es solo que el tiempo de ensayo con una orquesta
es generalmente menor y bastante escaso en comparacién
con el tiempo de ensayo en musica de cdmara. Aunque al final
aprendes a lidiar con el poco tiempo de ensayo, y saber de
antemano lo que hay que tener en cuenta y qué ensayar. jEsto
forma parte de la larga experiencia acumulada!

Gracias Isabelle, escucharemos con atencién la musica
de Frid.

£ Deutschlandfunk Kultur

GRIGORY FRID
The Complete Works
@ for Violin and Piano
Isabelle van Keulen
Oliver Triend|

www.isabellevankeulen.com
https://challengerecords.com
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Midori

Midori

“Decir que hombres y mujeres somos iguales es negar la realidad”

por Dario Fernandez Ruiz

M idori Goto (1971), violinista

excepcional y activista involucrada
en la educacion, celebra el cuarenta
aniversario de su debut con el lanzamiento
de una grabacion integral de las Sonatas
para violin y piano de Beethoven junto a
Jean-Yves Thibaudet (Warner Classics).
La intérprete, que esta representada en
Espania por IbermUsica Artists, encuentra
unos minutos para hablar del proyecto
y, de paso, reflexionar sobre los inicios
de su carrera, su labor educativa, las
consecuencias de la pandemia o el
éxito y las diferencias entre hombres y
mujeres. Su inglés es muy fluido; elige
muy cuidadosamente las palabras, habla
despacio y su expresion es siempre
delicada. Hay algo en su forma de hablar,
en sus cadencias, que deja entrever un
espiritu sereno y de firmes convicciones,
como la del importante papel que la
musica debe desempefar en nuestras
vidas: "Mi prioridad no es intentar que a
los nifios les guste la musica clésica. La
mUsica nos pertenece a todos. Creo que
lo que tenemos que hacer es compartirla,
hacer a los jovenes conscientes de que
existe, lograr que empiecen a pensar en
ellay en el papel que puede jugar en su
vida".

© TiMOTHY GREENFIELD SANDERS
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Midori

Midori acaba de publicar su integral de las Sonatas de Beethoven junto a Jean-Yves Thibaudet para Warner Classics.

Hace unas semanas, Leila Josefowicz nos hablaba de
lo dificil que le resulté evolucionar, lo duro que fue el
transito desde sus afos de nifa prodigio hasta que logré
alcanzar la vida adulta. Usted también fue considerada
una nifla prodigio. ;Cémo vivié ese proceso? ;También
le resulté dificil?

Me gusta pensar que, para mi, crecer fue un proceso organico.
Creo que cuando crecemos, no pensamos necesariamente en
el proceso que estamos experimentando. Al menos es lo que
me pasé a mi. Ahora, al volver la vista atras, creo que estuve
rodeada de apoyos, pero también de cierta negatividad, como
le ocurre a cualquier persona. Pienso que somos el resultado de
la combinacién de varios factores, algunos estan bajo nuestro
control y otros no. En nuestro caso, cuando hablo de negativi-
dad, me refiero a cémo la prensa, por lo general, habla de los
nifios prodigios y las expectativas que giran en torno a ellos
en términos negativos. Debemos recordar que hemos tenido
nifios con mucho talento que por alguna razén decidieron no
seguir aquel camino que comenzaron de forma tan precoz...
Y es que todo el mundo tiene el derecho a elegir, es algo por
lo que debemos sentirnos afortunados. Que un nifo haya
demostrado un don a una edad muy temprana no quiere decir
que tenga que seguir esa carrera... Puede que de hecho no sea
lo més adecuado, lo mas saludable... En mi caso, desde nifna
me encantaba la musica, practicar... Era muy curiosa, me atraia
la musica, los musicos, la composicién... Era una parte muy
importante de mi vida, creci escuchandola, tocandola. Gracias a
ella aprendi mucho y vivi experiencias maravillosas por el hecho
de ser intérprete, porque me dedicaba a la musica. Una puede
decidir y ver una misma cosa de maneras distintas; puedes ver

“Debemos recordar que hemos tenido nifios
con mucho talento que por alguna razén
decidieron no seguir aquel camino que
comenzaron de forma tan precoz... Y es que
todo el mundo tiene el derecho a elegir, es algo
por lo que debemos sentirnos afortunados”

que el vaso estd medio lleno o medio vacio. Asi que, mirando
ahora en retrospectiva, pensando en mi adolescencia y juven-
tud, creo que tuve mis momentos de prueba, pero también
otros maravillosos aunque ahora mismo no los recuerde y que,
en general, fueron unos afios fantasticos.

Iu

¢Y cree que el fenémeno del "nifio prodigio” es ahora
menos frecuente de lo que fue en los afios ochenta o
noventa? ;Por qué cree que podria ser asi?

Creo que hay muchos més sistemas y programas que posibilitan
que los musicos jévenes estudien, aprendan, se comuniquen
entre ellos y que la situacién es mucho mejor que la que vivimos
en los ochenta. Cuando estan aprendiendo a tocar, es muy posi-
tivo que puedan sentir la compafiia de otros nifios que también
estan centrados en la musica. Hay muchos programas que les
permiten pasar tiempo juntos, incluso aprender unos de otros...
Cuando fui por primera vez al Aspen Music Festival, tenia nueve
afnos y sélo éramos dos o tres los menores de dieciocho. Ahora,
vas a Aspen y hay muchisimos. E incluso ves a muchos padres
colaborando. Antes ni siquiera iban... Gracias a estos progra-
mas, los jovenes tienen mas posibilidades de encontrarse y
aprender juntos.

¢Tener una carrera exitosa en el campo de la musica cla-
sica es mas dificil para una mujer que para un hombre?

I

Nunca me he parado a pensar en clave de “;y si?”. “;Y si no
fuera yo? ;Y si hubiera sido otra? ;Y si hubiera nacido en otra
época? ;Y si hubiera tenido otra formacion?”. No, nunca he
pensado asi. No pienso en lo que es mejor o peor, una ventaja
o una desventaja. Me resulta dificil contestarle. Desde luego,
veo que hay diferencias fisicas, diferencias objetivas que nece-
sitan ser respetadas. A veces, decir que somos iguales es negar
experiencias, es negar la realidad y, en ese sentado, podria
tener un efecto negativo. Hay ciertas cosas que puedo decir
solo porque soy quien soy, con todas mis singularidades. No
quiero ser nadie méas. Quiero ser yo misma. No puedo afirmar a
ciencia cierta que lo que yo he experimentado en este sentido
sea positivo o negativo.
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Entrevista

Midori

“El proyecto de las Sonatas era parte del Aiio Beethoven, en el que todos

~n

sabemos lo que pasd”, afirma la violinista.

Parece que, tras la pandemia, al publico le esta costando
regresar a las salas de conciertos. ;Se ha hecho muy ma-
yor? ;O es que a lo mejor se ha cansado de escuchar la
musica de siempre?

Me parece que, tras el Covid, ha habido cierta reticencia a re-
gresar a las salas de conciertos. En mi experiencia personal, se
ha debido al miedo. Pero cuanto més vamos aprendiendo cosas
sobre el virus, cdmo se transmite, nos protegemos mas y mejor.
Yo personalmente me siento mucho mas comoda y méas segura
en la sala de conciertos. Es una cuestion de ir adaptandose, pero
creo que todos nos estamos acostumbrando y, particularmente,
creo que ya es hora de volver a salir y disfrutar.

¢Llegara el publico a sentir por la musica del siglo XX y
XXI el mismo aprecio que sienten por Mozart, Beethoven
o Tchaikovsky?

Por supuesto que si. Hay muchos publicos distintos. Todos
tenemos gustos distintos. Hay aquellos a quienes nos encanta
todo y aquellos que sienten maés inclinacion por ciertas cosas,
pero todos los tipos de musica tienen su lugar.

Acaba de publicar las Sonatas para violin y piano de Bee-
thoven junto a Jean-Yves Thibaudet. ;De dénde, cémo
surgi6 la idea?

La idea de grabar todo el ciclo surgié de manera esponténea.
Habiamos hecho un proyecto juntos y de aquel programa
queriamos grabar algunas cosas que no hemos podido hacer
aun por nuestros distintos compromisos y la escasez de tiempo.
Pero el proyecto de las Sonatas era parte del Afo Beethoven,
en el que todos sabemos lo que pasé. Habiamos comenzado la
gira y pronto tuvimos que empezar a posponer los conciertos.
Poco después se presentd la posibilidad de grabarlas... Era una
situacién ideal porque teniamos mucho tiempo para profundizar
en ellas y grabarlas sin presion. Luego sucedié que las sesiones
de grabacion fueron muy répidas, pero no porque estuviéramos
sometidos a ninguna presién, sino porque sencillamente salié
asi. Grabamos el ciclo en dos fases porque retomamos la gira,
lo que resulté muy oportuno ya que para cuando grabamos las
diez Sonatas, las habiamos ensayado y tocado unas cuantas

“Tocar todas las Sonatas de Beethoven, no
individualmente, sino como un conjunto, es
una experiencia distinta, a otro nivel”

© NiGeL ParrY

Midori es presentada en Espaiia por Ibermisica Artists.

veces. Lo disfrutamos mucho, la musica nos inspird, aprendi-
mos mutuamente y creo que crecimos como intérpretes. Desde
luego, tocar todas las Sonatas no individualmente sino como un
conjunto es una experiencia distinta, a otro nivel.

Lleva muchos afios implicada en acercar la educaciéon
musical a los nifios. El poder de la educacién es induda-
ble, pero al mismo tiempo la musica clasica es una forma
artistica madura, que requiere una cierta capacidad de
atencién para ser debidamente apreciada. ;Cémo pode-
mos conseguir que a los nifios les guste la musica clasica?

He estado involucrada formalmente en proyectos educativos y
de implicacién de la comunidad durante mas de treinta afos.
Es algo que disfruto mucho y de lo que soy una apasionada,
pero cuando pensamos en educacion, no debemos restringirlo
a jévenes e instituciones educativas; yo al menos lo entiendo
como un concepto mas amplio en el que caben personas de
cualquier edad y condicion. No tengo intencién... Mi prioridad
no es intentar que a los nifios les guste la musica clasica. La
musica nos pertenece a todos. Creo que lo que tenemos que
hacer es compartirla, hacer a los jévenes conscientes de que
existe, lograr que empiecen a pensar en ellay en el papel que
puede jugar en su vida.

Gracias por su tiempo, ha sido un placer.

. Sonatas
Pianog Violin

JEAN

Thibaudet™

www.midori-violin.com
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El mejor Rossini comico en el Teatro Real

Il turco in Italia es, con su seis personajes en busca de
un autor, su demiurgo/poeta y su chispeante partitura, un
manjar predestinado para el director de escena Laurent Pelly,
el reconocido y experimentado maestro de la comedia que
hemos admirado en el Teatro Real en La hija del regimiento,
Falstaffy Viva la mammal, entre otros titulos, y quien asumira
la direccion escénica de esta delirante comedia en una nueva
producciéon que promete convertirse (otra vez) en un clasico.

Emulando al Stravinsky de Pulcinella, Ottorino Respighi
rescaté en 1919 la musica de Rossini para su ballet La bou-
tique fantasque. A su vez, tres afnos mas tarde, Stravinsky
compuso su épera Mavra inspirandose en la épera buffa
rossiniana. Sin embargo, fue probablemente Alfredo Casella
el primer gran compositor en ver al cisne de Pésaro con ojos
del siglo XX. Y es que, en efecto, resulta casi imposible no re-
conocer en el libreto de Il turco in ltalia premisas semejantes
a las que convirtieron a Luigi Pirandello (también en torno a
1920) en una figura del teatro de vanguardia. Dicho de otro
modo: la modernidad que buscaban afanosamente Respighi,
Stravinsky o Casella ya la habia descubierto, un siglo antes,
el inventor de los cannelloni, Rossini. Y no hay mejor plato el
que el 31 de mayo sube a escena en el Teatro Real, Il turco
in ltalia, con la direccion teatral ya citada de Laurent Pelly
y musical de Giacomo Sagripanti. Y en el reparto, grandes
nombres como Alex Esposito, Adrian Sampetrean, Lisette
Oropesa, Sara Blanch, Misha Kiria, Pietro Spagnoli, Edgardo
Rocha, Florian Sempey o Mattia Olivieri, entre otros.

==> www.teatroreal.es
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Lisette Oropesa interpretara a Fiorilla del Turco in Italia en un teatro
que ya ha sido testigo de memorables actuaciones de la soprano.

Mayo en la Orquesta y Coro Nacionales de Espaiia

Simone Young dirige a la Orquesta Nacional de Espaiia con obras de Arvo
Part, Unsuk Chin y la Sinfonia Patética de Tchaikovsky.

La Orquesta y Coro Nacionales de Espana presenta en
mayo diversos formatos de sus variados ciclos. Comenzan-
do por los Sinfénicos, este mes toca el turno a las entregas
18, 19 y 20. El primero (dias 5, 6 y 7) nos presenta a la di-
rectora Simone Young y al chelista Alban Gerhardt, en un

programa con obras de Arvo Pért, Unsuk Chiny la Sinfonia
Patética de Tchaikovsky. El segundo (dias 12, 13y 14) nos
lleva al terreno natural del director Ton Koopman, con
autores del Barroco como Rebel y Bach, més la Sinfonia
Inacabada de Schubert. El dltimo Sinfénico de mayo (dias
19, 20 y 21) regresa con el titular David Afkham y un plato
fuerte como es la Sinfonia n. 7 de Gustav Mabhler.

Por su parte, el ciclo Satélites (solistas de la Orquesta
y Coro Nacionales de Espafia) presenta las entregas 19y
20 (dias 9 y 16, respectivamente) y una nueva ediciéon del
ciclo Focus, en su primera cita (dia 26, prosigue en el mes
de junio), nos presenta al director Francesc Prat con obras
de José Manuel Lépez Lopez, Falla, Grisey y Varese. Focus
Festival igualmente tendra el 31 de mayo su presencia en
la Fundacion Juan March de Madrid con el Aula de (Re)
estrenos (121), “Francia y Espafia: vanguardias cruzadas”,
con el Ensemble Sinkro.

Orquesta y Coro Nacionales de Espafia
Directores: Simone Young, Ton Koopman, David Afkham,
Francesc Prat
Mes de mayo
Sinfonicos, Satélites, Focus
Auditorio Nacional de Musica (Sala Sinfénica)

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



De las variadas propuestas que ofrece el Centro Nacio-
nal de Difusién Musical (CNDM) para el mes de mayo, des-
tacamos el debut en el Ciclo de Lied de Manuel Walser,
otro joven baritono de resabios muy liricos, capaz de ex-
presar y delinear claroscuros muy efectivos adornados con
una diccién impoluta y nitida (dia 8, Teatro de la Zarzuela).
Con él toma adecuada dimensién el valor de la palabra,
que, en este caso, aparece incrustada en pentagramas
de Brahms (Die Mainacht y Dein blaues Auge hélt so still,
entre los lieder elegidos), Rachmaninov, cantados en su
idioma original (El suefio y La mafiana como ejemplos),
y de nuevo Richard Strauss, con piezas esenciales como
Morgen! (la mafana vista desde otro angulo), Zueignung,
Nichts, Liebeshymnus y Das Rosenband. En el teclado, el
pianista Alexander Fleischer.

El dia 10 el Liceo de cédmara presenta a uno de los
grandes cuartetos de las Ultimas décadas, el Takéacs, con
un programa con obras de Haydn (Cuarteto Op. 77/2),
Fanny Hensel-Mendelssohn (Cuarteto en mi bemol mayor)
y Schubert (Cuarteto en sol mayor D 887). También hay
que destacar la presencia del inigualable flautista suizo
Emmanuel Pahud (dia 15, Museo Reina Sofia), en un iry
venir entre algunas de las Fantasias para flauta sola de
Telemann, publicadas en Hamburgo en 1732-1733, y obras
en parte clasicas del repertorio contemporéaneo para el
instrumento de viento. Otra cita de cdmara imprescindible
es con el Trio VibrArt y Neopercusion (dia 18), con obras
de Schubert (Trio con piano D 897) y el arreglo para violin,

MUSICA MEDIEVAL
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El baritono Manuel Walser debuta en el Ciclo de Lied del CNDM y el
Teatro de la Zarzuela.

violonchelo, piano y percusién de V. Derevianko de la Sin-
fonia n. 15 de Shostakovich.

Mayo es un mes con una actividad muy intensa (casi
todos los dias el CNDM presenta un concierto), pero no
podemos dejar de reflejar el concierto de la Orquesta Ba-
rroca de la Universidad de Salamanca, con Rachel Podger
como concertino y violin solista (dia 24).

==> www.cndm.mcu.es
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Je suis narcissiste en el Teatro de la Maestranza

En colaboracién con el Teatro Lope de Vega y en cuyo
espacio tendrén lugar las representaciones, el Maestranza
presenta, al fin, los dias 20 y 21 de mayo, la obra que cata-
pulté a Raquel Garcia-Tomas hasta el Premio Nacional de
Musica concedido por "ser capaz de conectar con el gran
publico” a través “de una obra innovadora”. ;Qué nos
impide ser felices? En la sociedad individualista y egdla-
tra, nuestra vida, la vida de una organizadora de eventos
culturales, es una carrera de banalidades y obstaculos que
un accidente inesperado conducird al sincope y, de ahi, a
la consulta de un psiquiatra. Comedia de genuino humor
negro, Je suis narcissiste, estrenada en 2019, se acoge a
la tradicion de la opera buffa, para contarnos una historia
muy contemporanea de soledades, egocentrismos y rela-
ciones superficiales en la que muchos de sus espectadores
podrén, més o menos, reconocerse.

Humor y pasién para conjurar nuestro exacerbado
individualismo, Je suis narcissiste es una épera también
sorprendente porque relne el talento de tres mujeres, la
compositora Raquel Garcia-Tomas, la autora del libreto
Helena Tornero y la directora escénica Marta Pazos, que
se atreven a romper el muro de masculinidad que siempre
ha rodeado a la épera como un género dominado por
hombres. Y encima lo rompen con una inteligente farsa
de risa desternillante.

==> www.teatrodelamaestranza.es
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Dentro de la temporada del Teatro de la Maestranza, sube a escena Je suis
narcissiste en el Teatro Lope de Vega de Sevilla.

100 Festival de Opera de la Arena de Verona

Un desfile irrepetible de las mejores voces internaciona-
les con esperados debuts para dar vida al programa de la
histérica 100 edicién del Festival de Opera de la Arena de
Verona, con una antologia de las puestas en escena histé-
ricas mas queridas por el publico, una nueva produccién
de Aida especialmente concebida para la retransmision
mundial en directo del 16 de junio y una nueva produccién
de Rigoletto. En menos de tres meses (del 16 de junio al
9 de septiembre) llegardn a Verona las estrellas del bel
canto mas importantes, asi como las jévenes promesas mas
brillantes y los pilares de la lirica del siglo XX, convirtiendo
a la ciudad en la auténtica capital de la Opera, como ha
sido su vocacion desde hace méas de un siglo. Ademas del
ya de por si suntuoso elenco de grandes voces, este afio,

El Festival Arena de Verona celebra su edicion 100 en el
incomparable marco de la ciudad italiana y el anfiteatro romano.

el 100 Arena di Verona Opera Festival también reservara
grandes sorpresas al publico, ademas de estrellas invitadas
inesperadas.

Ademas de Jonas Kaufmann, Juan Diego Florez, Placido
Domingo, Roberto Bolle, la Orquesta y el Coro de la Scala
dirigidos por Riccardo Chailly en cinco veladas dedicadas,
Anna Netrebko y Yusif Eyvazov, entre muchos otros, subiran
al inmenso escenario de la ciudad para la inauguracion
del nuevo estreno mundial de Aida el 16 de junio; disfru-
taremos del debut de estrellas como Piotr Beczata, Asmik
Grigorian y Christian Van Horn; también hay importantes
confirmaciones entre los artistas mas aclamados de la esce-
na internacional y los mejores jévenes en los que centrarse.

Hasta el 9 de septiembre se representara una verdadera
antologia de los titulos y de las producciones mas queridos
por el publico de la Arena en un desfile Unico de la historia
del teatro:

Aida, nueva produccion de Stefano Poda, a partir del 16 de junio
Carmen, dirigida por Franco Zeffirelli, a partir del 23 de junio
El Barbero de Sevilla, dirigida por Hugo de Ana, a partir del 24 de
junio
Rigoletto, nueva produccion, a partir del 1 de julio
La Traviata, dirigida por Franco Zeffirelli, a partir del 8 de julio
Nabucco, dirigida por Gianfranco de Bosio, a partir del 15 de julio
Tosca, dirigida por Hugo de Ana, a partir del 29 de julio
Madama Butterfly, dirigida por Franco Zeffirelli, a partir del 12 de
agosto

=>=> www.arena.it




José Maria Montes Navio ha sido designado nuevo
gerente de la Fundacion Orquesta Filarménica de Gran
Canaria, segin acuerdo de la Comisién Ejecutiva de la
entidad dependiente del Cabildo de Gran Canaria, sien-
do el candidato que mayor puntuacion recibié del tribunal
calificador del concurso para la seleccién de la Gerencia
de la Fundacién Orquesta Filarménica de Gran Canaria.
La seleccién del nuevo gerente se ha hecho mediante
convocatoria abierta publicada el pasado 14 de diciembre
en el Boletin Oficial de la Provincia (BOP) de Las Palmas y
a la que se presentaron siete candidaturas, accediendo a
la fase final tres de los aspirantes. La resolucion del tribu-
nal calificador especifica que Montes Navio presenta “la
mejor propuesta en términos de igualdad, mérito y capa-
cidad y con exacto cumplimiento de las determinaciones
contenidas en las Bases de la Convocatoria”. De acuerdo
con las bases, José Maria Montes Navio (que fue director
técnico de la Real Filharmonia de Galicia, responsable
de la produccion artistica de la Orquesta Sinfénica de
Navarra y administrador de la Sociedad de Conciertos
Santa Cecilia de Pamplona) suscribird un contrato de alta
direccién con las condiciones establecidas en la normati-
va de aplicacién. El mismo tendré una duracién de cuatro
anos, pudiendo renovarse de mutuo acuerdo o resolverse
por las causas previstas con el preaviso preceptivo y que-
dando establecido un periodo de prueba de seis meses.

FESTIVAL

La firma del contrato tuvo lugar en la sede de la Fundacién
Orquesta Filarmoénica de Gran Canaria, en presencia del
vicepresidente de la Fundacion OFGC, Pedro Justo Brito,
y Manuel Benitez, anterior gerente de la Fundacion.

& ORQUESTA
FII

ARMONICA
DE GRAN CANA

Manuel Benitez, anterior gerente de la Fundacién; Pedro Justo,
vicepresidente de la Fundacion OFGC y José Maria Montes Navio.

CLASSICAND...

Andorra 2 - 11 /6

+Info &

Tickets

classicand.com
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Ya estén disponibles las entradas para la primera edi-
cién del Festival CLASSICAND, un evento que nace con la
voluntad de posicionar a Andorra como referente cultural
internacional y que llevard al pais artistas de renombre
mundial en el dmbito de la musica clasica, la danza mo-
derna y las artes escénicas. CLASSICAND tendra lugar la
primera quincena de junio (del 2 al 11), por lo que ser3 el
primer festival clasico del calendario internacional de ve-
rano. El precio de las entradas oscilan entre los 30 y los 80
euros, y también habréa actuaciones abiertas al publico con
entrada gratuita. Por su parte, el sector turistico gozara de
precios preferentes para poder ofrecer paquetes de alo-
jamiento + actuacidn a sus clientes. Los tickets se pueden
adquirir en la nueva web classicand.com, que recoge toda
la informacion préctica relativa al festival.

El director artistico del festival, el andorrano Joan Anton
Rechi, ha programado para esta primera edicién un cartel
multidisciplinar. CLASSICAND se inicia el 2 de junio con el
Stabat Mater de Pergolesi, interpretado por la Orquestra
Nacional Classica d’Andorra. La siguiente propuesta es el
dia siguiente, 3 de junio, con el concierto y representacién
de Vivir/Morir, con la actriz Rossy de Palma. El 4 de junio
serd el turno de la proyeccién de la pelicula Jurassic Park

con orquesta sinfénica. La segunda semana se inicia con
un recital del tenor Valentin Dityuk el 8 de junio. Al dia
siguiente le tomara el relevo la reconocida mezzo Anita
Rachvelishvili. El sdbado 10 habréd dos propuestas, por
un lado, el espectéculo de danza de Yoann Bourgeois Art
Company en el cruce de la Avenida Meritxell y la Avenida
Riberaygua, que se repetira durante el dia; por otra parte,
la Vertigo Dance Company interpretara la obra Makon.
La dltima cita serd el domingo 11 de junio: concierto de
Benny Benack Il y Ulises Quartet centrado en la obra The
Juliet Letters de Elvis Costello.

Una de las caracteristicas diferenciadoras del festival
CLASSICAND es que parte de las actuaciones se haran al
aire libre, para dar visibilidad a espacios exteriores emble-
maticos del pais (como por ejemplo los jardines de Radio
Andorra) y aportar valor afadido al espectéculo. Aparte,
los actos se reparten entre Andorra la Vella y Ordino, que
han sumado esfuerzos por unificar en un solo festival las
diferentes propuestas de musica clasica que ya existian.
Credit Andorra y Morabanc Andorra son los patrocinado-
res oficiales.

=>=> www.classicand.com

Entrega de los Tutto Verdi International Awards en la ABAO

La Fundacién BBVA, Leo Nucci, Pier Luigi Pizzi, Daniela
Barcellona, Juan Jesus Rodriguez, Riccardo Frizza, Emilio
Sagi y el Coro de Opera de Bilbao, recibieron los pre-
mios Tutto Verdi International Awards, creados por ABAO
Bilbao Opera, en una gala-recital en el Teatro Arriaga,
presentada por Ifaki Gabilondo y Udane Goikoetxea. Los
premios Tutto Verdi International Awards “son el reconoci-
miento y agradecimiento a todos los artistas, instituciones
y personalidades ligadas al universo verdiano, que han
participado y hecho posible un proyecto Unico en el mun-
do de la dpera”, explicd en su intervencion el presidente
de ABAQO Bilbao Opera, Juan Carlos Matellanes. “Un pro-
yecto que ha dado mucho a Bilbao, nos ha proporcionado
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Premiados en los Tutto Verdi International Awards, creados por ABAO
Bilbao Opera.

repercusion internacional y nos sitGa a la altura de las
instituciones liricas més relevantes”, evocaba Matellanes.

La escultura del premio, obra de Perodri Joyeros, es
una recreacién completamente artesanal del emblemético
sombrero de copa del compositor, elaborado con hilo
de plata sobre peana de marmol. Piezas Unicas para ho-
menajear a quienes han contribuido significativamente a
impulsar el proyecto Tutto Verdi.

El veterano periodista Ifaki Gabilondo daba la bienve-
nida al acto y recordaba que "este empefio ambicioso y
exhaustivo ha convertido a Bilbao durante estos diecisiete
afos en la ciudad verdiana por antonomasia”.

Congreso Verdi for the ages

En el mes de mayo y coincidiendo con las funciones de
II' Trovatore, ABAO Bilbao Opera presenta una nueva
actividad cultural de carécter y repercusién internacional,
el Congreso "Verdi for the Ages: Pasado, Presente y Futu-
ro”. El congreso, que reunird a algunas de las figuras mas
relevantes del universo verdiano para debatir los diversos
aspectos de las obras del compositor, tendré lugar los dias
27,28 y 29 de mayo en el Bizkaia Aretoa de la Universidad
del Pais Vasco y serad de acceso gratuito. Durante tres dias,
musicologos, criticos, historiadores, socidlogos, agentes,
directores artisticos e intérpretes, debatiran sobre el pa-
sado, el presente y el futuro de la obra verdiana, desde
documentos histéricos a préacticas escénicas, marketing o
tecnologia, hasta el sector lirico en el contexto actual. Se-
réan seis sesiones tematicas en formato de ponencia libre,
mesa redonda o talleres, y se espera una amplia participa-
cién de aficionados, curiosos y publico en general.

=>=> www.abao.org/es
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por Mario Gonzalez

anuel Busto, que este mes hara su

debut con la Orquesta Sinfénica
Nacional de Colombia en el Teatro Mayor
Julio Mario Santo Domingo de Bogot3,
habla con RITMO sobre su colaboracion
con el Ballet Nacional de Espafia, su
doble faceta como director de orquesta
y compositor, y sus proximos proyectos
operisticos, tras el éxito cosechado con La
mujer tigre.

Los dias 4, 5, 6 y 7 de mayo estara al fren-
te de la Orquesta Sinfénica Nacional de
Colombia con su ballet La Bella Otero, com-
puesto por encargo del Ballet Nacional de
Espafa. ;Qué caracteristicas presenta esta
obra desde el punto de vista musical?

Debutar con una orquesta sinfonica siempre
es algo muy especial y si, ademas, es con el
Ballet Nacional de Espafia y mi propia par-
titura, a la que tengo tanto carifio, es algo
Unico. Las caracteristicas de los pentagra-
mas de La Bella Otero han recibido el mis-
mo comentario por parte de los profesores
de las diferentes orquestas que ya lo han in-
terpretado: “Maestro, esta partitura es muy
ambiciosa”... Lo que puede que se deba a
la propia exigencia de la misma, y al hecho
del reflejo sonoro que ya exige la propia
vida de la Bella Otero en la versién coreo-
gréfica de Rubén Olmo con dramaturgia de
Gregor Acufia. Un planteamiento sin ningdn
tipo de muro estético o estilistico y una par-
titura cuya unidad creativa estéd estudiada a
conciencia desde el plano micro-analitico, y
cuya principal dificultad es mantener todo
esto junto a la propia frescura de la riqueza
musical de la danza espafola con todos
esos recursos creativos de las corrientes de
los dltimos tiempos: desde una mufieira a
un cancan bajo cédigos flamencos, e incluso
momentos donde las técnicas extendidas
son las protagonistas en atmésferas que asi
lo necesitan. En esta obra, los musicos fla-
mencos forman parte de la orquesta como
un musico mas, lo que le da una personali-
dad Unica.

¢Cémo surge su colaboracién con el Ballet
Nacional de Espafa, del que es uno de los di-
rectores invitados? ;Cudles son sus préximos
proyectos con el BNE?

Surge con la incorporacion de Rubén Olmo a
la direccién del mismo, con el que ya habia
coincidido por primera vez en un espectacu-
lo de Rafaela Carrasco para la Bienal de Sevi-
lla, en el que yo era compositor y director. Mi
perfil poco comun de director y compositor,
asi como mi experiencia y formacién en el
terreno del flamenco, el folklore y la danza,
les parecié interesante. Y como proyectos
més inmediatos, seguiremos con la gira de
Invocacién y de La Bella Otero, ballet con el
que debutaré en el foso del Teatro Campoa-
mor de Oviedo en el mes de junio.

Manuel Busto

Talento y pasion

El director y compositor Manuel Busto debuta en mayo con la Orquesta Sinfénica Nacional de Colombia en el
Teatro Mayor Julio Mario Santo Domingo de Bogota.

¢Le ayuda su formacién como compositor
a la hora de dirigir? ;Comenzé primero sus
estudios como director o como compositor?
Indudablemente, no sélo la formacion como
compositor, sino que, ser un compositor en
activo te hace entender cualquier partitura
como director. Y ser un director en activo
influye al compositor para escribir algo, de
forma que la ejecuciéon garantice aquello
que imaginaste como creador. Mi caso es
un poco extrafio, pero me siento un privile-
giado de estar desarrollando (a costa de un
gran sacrificio y muchisimas horas) estas dos
carreras paralelas que fueron como un suefio
desde mi adolescencia. Alun recuerdo, a los
trece anos, cuando mi abuelo comenzd a en-
sefiarme las primeras lecciones de armonia...
Entonces ya sabia que iba a ser compositor
y que iba a estudiar y formarme todo lo que
fuera necesario para ello. Y lo mismo ocurrié
con la direccién; a los 15 o 16 afios conoci al
maestro Milanés (mi primer y gran maestro)
y tras hacer un curso con él, hablé conmigo
y mi familia para que fuera su “aprendiz”...
Luego completé mi formacion en ltalia y
Suiza, y empecé como director del coro de
nifios del Teatro de la Maestranza... Y pronto
tuve la oportunidad y la suerte de trabajar
como director asistente de grandes maes-
tros, como Maurizio Benini, al que considero
mi mentor en el terreno operistico.

Recientemente ha dirigido La bohéme en
el Festival “Maria Biesu” de Moldavia y La

“Ser compositor en activo
te hace entender cualquier
partitura como director,

y ser director en activo
influye al compositor de
forma que la ejecucion
garantice aquello que
imaginaste como creador”

Traviata en el Teatro de la Maestranza de
Sevilla, ;le gustaria dirigir mas épera? ;Qué
otros titulos operisticos le gustaria abordar
en un futuro?

No puedo decir que me gusta dirigir mas una
cosa u otra... Me mimetizo con lo que estoy
estudiando o dirigiendo en cada momento.
La opera es el género donde lo musical, lo
teatral y la danza se presentan como una
sola unidad vy, por tanto, es la obra de arte
més compleja y exigente para el director de
orquesta. Con respecto a los titulos, indu-
dablemente algunos de los méas conocidos
por el gran publico... y algunos ya estan en
mi agenda para préximas temporadas. Pero
hay también obras de compositores como
Manuel Garcia a las que me encantaria dar
vida, o titulos del repertorio de la zarzuela...

Ha recibido la prestigiosa Beca Leonardo de
la Fundacién BBVA con el proyecto “El fla-
menco en la 6pera como necesidad creativa:
Bodas de sangre. Opera sobre la tragedia
rural de Lorca” ;Qué nos puede adelantar
de esta nueva épera? ;Sera en la linea de La
mujer tigre?

La partitura estéd terminada, y ya estd anun-
ciada como proxima obra dentro del ca-
tadlogo de Universal Edition, casa radicada
en Viena que edita y distribuye mi obra en
general. En comparacién con La mujer tigre:
el hecho de que sean libretos tan alejados
el uno del otro hace que a nivel teatral y
musical, y por tanto a nivel operistico, estén
a gran distancia; también hay diferencias en
lo que respecta a las dimensiones, porque
una es cameristica y la otra de gran formato
a todos los niveles. Pero si tienen en comun
el desarrollo investigativo-experimental del
flamenco y la musica actual al servicio de la
potenciacion de la dramaturgia teatral. En
esta ocasidn, serd la primera vez que se abor-
de un titulo tan imponente como Bodas de
sangre en una creaciéon que concibe como
un solo ente sobre el escenario y el foso can-
tantes liricos y flamencos, asi como el baile
desde un punto de vista sonoro.

https://manuelbustoartist.com
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Silvia Olivero Anarte

Directora, compositora y escritora

por Blanca Gallego

H oy nos reunimos con la directora
malaguefa Silvia Olivero para que
nos cuente las Ultimas novedades de

su carrera musical. A su actividad como
docente, Silvia puede presumir de sumarle
una carrera como directora, siendo la
primera directora en ponerse al frente de
la Banda Municipal de Musica de Malaga,
compositora con un buen nimero de obras
publicadas y, ahora, més recientemente,
ensayista y escritora, con la publicacion de
Sendas entropicas.

La pregunta es obvia, maestra, ;cémo consi-
gue compaginar tanta actividad artistica con
tan solo 24 horas al dia?

Tengo una gran capacidad organizativa y
tengo asumido que mi vida es por y para la
musica. Ir cambiando de actividad me ge-
nera mas satisfaccion que estrés, dado que
me enriquece ver la musica desde diferentes
perspectivas.

Hablando de perspectivas, ;Hay alguna fa-
ceta suya en la que se sienta mas comoda
que en otra o realmente toda su actividad, al
estar interconectada, forma parte de usted
misma en su esencia?

En realidad, las diferentes facetas son inter-
dependientes unas de otras, aunque siendo
sincera, donde me siento mas libre y mas
completa es cuando me pongo al frente de
una orquesta. La composicién me permite
compartir emociones y sensaciones propias
a través de la musica e, incluso, a veces, la
utilizo a modo de catarsis. Publicar articulos
sobre musica por una parte es una especie
de compromiso social, me parece de justicia
divulgar la obra de compositoras ningunea-
das a través de la historia de la musica, para
poder darles voz. También al escribir sobre
otras facetas musicales pretendo divulgar
determinados aspectos en los que creo, hu-
mildemente, que puedo aportar algo.
Acaba de presentar el libro Sendas Entrépi-
cas de la editorial Algorfa una coleccién de
ensayos sobre musica, ;qué nos puede decir
de este libro?

Sendas entrépicas es una recopilacion de
articulos que he ido publicando estos ulti-
mos afos en diferentes revistas culturales.
El concepto de entropia enlaza con la hete-
rogeneidad de su contenido, aunque el hilo
conductor es siempre la musica. En él halla-

“Sendas entrépicas es una
recopilacion de articulos
que he ido publicando estos
ultimos afios en diferentes
revistas culturales”

“Donde me siento mas libre y mas completa es cuando me pongo al frente de una orquesta”, afirma la
directora, compositora y escritora Silvia Olivero Anarte.

mos introspecciones, meditaciones, analisis
musical, cavilaciones de caracter reivindicati-
vo, investigacion e incluso poemas.

;Cémo cree que influye el ser directora al
escribir un libro? ;Cree que su visién es dis-
tinta, hay alguna cualidad de la direccién or-
questal que crea usted que es aplicable a la
hora de escribir un libro?

La direccién orquestal representa una conti-
nua interaccién entre el todo y las partes, el
equilibrio entre la forma global y los detalles,
la sintesis entre la razén y la emocién. De
este modo, afronto un libro como una com-
posicion musical sustituyendo la batuta por
la pluma.

Recientemente ha dirigido en concierto a
la Banda Municipal de Malaga con un pro-
grama de obras dedicadas a las hermanas
Boulanger, ;qué es lo que le hizo pensar en
un programa poco habitual del repertorio de
banda?

El programa que seleccioné para el concierto
es un proyecto que traza una linea temporal
alrededor de las hermanas Boulanger, con
la finalidad de mostrar y poner en valor
la inmaculada calidad de su trabajo. Para
ello inicia con sus mentores, Saint-Saéns y
Gabriel Fauré, junto a dos composiciones
orquestales de Lili, y concluye resaltando la
labor didactica de Nadia través de sus dis-
cipulos: Astor Piazzola, Ida Gotkovsky, Aaron
Copland y Leonard Bernstein.

Estas obras fueron adaptadas por usted para
adecuarse a la formacién e instrumentacién
de banda, ;qué nos puede contar Silvia Oli-
vero de su faceta como compositora?

Al buscar los materiales para el concierto me
vi en la situacién de tener que instrumentar
yo misma D’un soir triste, de Lili Boulanger,
dado que no se encontraba transcrito para
banda. Como compositora mi repertorio
abarca diferentes géneros e instrumentacio-
nes. Me siento afortunada dado que mi acti-
vidad como compositora esté teniendo gran

reconocimiento, siendo mi obra interpretada
en Espana, Rumania, Costa Rica y, reciente-
mente, en Estados Unidos. Respecto a obras
de gran formato, mi primera obra para banda
fue Abisal, encargo de la Banda Municipal
de Albacete, que dirigi yo misma; el pasado
diciembre tuve el estreno del encargo para
la temporada Teatro Cervantes-Echegaray
de nueve canciones para soprano, mezzo y
orquesta; seleccionaron mi obra 1460-1960,
arcos sobre el Guadiana como obra obligada
en el V Certamen de Bandas Ciudad de San
Fernando, y la he dirigido yo misma en el
reciente concierto de la Banda Municipal de
Mélaga en colaboraciéon con ACIM.

¢Cuales son los préximos proyectos que esta
preparando actualmente?

El concierto de las hermanas Boulanger ha
sido grabado en directo por una importante
discogréfica, patrocinado por la Diputacién
de Mélaga y sera presentado en breve. Ade-
més, tengo maés encargos compositivos, llevo
estrenando desde el afo 2000, y estamos
ultimando mis compromisos con orquestas
que se irdn publicando proximamente.

SENDAS ENTROPICAS

Palabras en Msica

Silvia Olivero

https:/silviaclivero.es
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Festival de Pascua de Peralada

Un nuevo paraiso espiritual

por Javier Extremera

lgo grande se esta gestando en el

Festival Castell de Peralada en el
mismisimo corazon del Emporda. Este
afo, la Fundacion que rige sus designios,
ha aparcado la celebracion estival de este
certamen, debido a las obras que se estan
desarrollando en el auditorio ubicado
en los jardines de su rutilante castillo
medieval, que cuando concluyan dejaran
un impresionante espacio escénico al aire
libre con casi siete mil metros cuadrados
de equipamiento y mas de mil quinientas
butacas, que convertiran a Peralada en una
especie de Aix-en-Provence girones.

En espera de su inauguracion el afio préximo
con una Aida que serd todo un aconteci-
miento, la organizacién se ha sacado acer-
tadamente de la manga una edicién para la
Semana Santa, que pese a ser mas reducida
y menos ambiciosa en lo referente a aforo,
si que ha sido bastante certera y resplande-
ciente en su concepcion y resultado artistico.
Cuatro estupendos espectaculos (al que ten-
driamos que sumarle un quinto, el privilegia-
do y bello entorno natural y patrimonial que
lo rodea) que han tenido como Unico escena-
rio la majestuosa lglesia gética del Carmen,
un santuario que gracias a este Festival de
Pascua no solo ha servido de retiro espiritual,
sino también para el recogimiento musical.

Jakub Jézef Orlinski

El encargado de dar el pistoletazo de salida
a esta primera edicién semana santera, que
seguramente haya venido para quedarse, fue
el popular contratenor Jakub Jozef Orlinski
con su “espectaculo” Héroe. El polaco, con su
juventud y descaro, intenta limpiar de polvo y
caspa ese repertorio barroco destinado a los
castrati. Su agradable y elegante instrumento
es discreto y poco robusto, de ajustado volu-
men y coloratura, aunque la emisién nace de
forma limpia y natural apoyada en un hermoso
agudo. El efectista y embaucador Orlinski
sabe perfectamente como meterse al pdblico
en el bolsillo, como demostré en la Mala-
gueria que ofrecié de propina. Aire fresco y
juvenil para un repertorio que histéricamente
siempre ha estado poblado de canas.

En su misceldneo programa se alternaron la
musica para violin de Vivaldi, con algunas
arias de 6peras de Haendel de raiz masculina
como Tamerlano, Tolomeo o Arsace. E iro-
nias del destino, lo que en principio parecia
un recital a mayor gloria de la voz, la cartera
del protagonismo se la acabé robando el
extravagante violinista polaco Stefan Plew-
niak, uno de esos virtuosos de prodigiosa
digitacion y paganiniana personalidad, que
acabé regalando los mejores y mas brillan-
tes momentos musicales, junto a su concisa
formacion Il Giardino D’Amore, que encara
las partituras con una tensién y electricidad
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Lo mas memorable lleg6 por la noche con el sobrecogedor y fascinante Oficio de Tinieblas de Viernes Santo.

“El tenebrario, un enorme
candelabro triangular

con 15 velas que se van
apagando litargicamente
conforme van discurriendo
los oficios”

propias de otro legendario Giardino, el Ar-
monico. Divertido y placentero.

La Giuditta

Programa doble para el viernes santo. Por la
tarde La Giuditta (basada en el mito de Judith
y Holofernes) de Alessandro Scarlatti (1697),
en una concienzuda interpretacion revestida
por un magnifico trio vocal junto al conjunto
Vespres D'Amadi bajo la sensible y atenta
direccién de Dani Espasa. Pese a ser un Orato-
rio, papa Scarlatti despliega en esta deliciosa
partitura infinidad de elementos operisticos
con un sarpullido de duos y arias de enorme
teatralidad que esclavizan el oido. La sopra-
no Serena Séaenz regalé una Judit de finos y
delicados contornos, con agudos traslicidos
y una esmerada coloratura (conmovedora en
su "Chi m'addita per pieta”). Holofernes fue
un impetuoso Thomas Walker y la nodriza
el experimentado Xabier Sabata (voz oscura
y angulosa, magnificamente ornamentada),
que termind ofreciendo sin duda una de las
cimas artisticas de este primer certamen de
Pascua cuando encard la inmortal y criminal
nana “Dormi, o fulmine di guerra!” que nos
encogié el corazén. Inolvidable.

Pero lo mé&s memorable del Festival llegd por
la noche con el sobrecogedor y fascinante Ofi-
cio de Tinieblas de Viernes Santo, firmado por
el mejor y més revolucionario compositor que
ha dado este pais, Tomas Luis de Victoria, so-
bre la pasion y muerte de Cristo. El tenebrario
(un enorme candelabro triangular con 15 velas
que se van apagando litirgicamente conforme
van discurriendo los oficios, lo que al elemento
musical se le unié también un hipnético com-

ponente escénico) compartié protagonismo
con el soberbio y reforzado conjunto Cantoria
dirigido magistralmente por Jorge Losana. El
gregoriano y la rica polifonia cantada maravi-
llosamente con un prodigio de empaste, afi-
nacién, contrapunto y resonancia, que culminé
con un terremoto a base de zapatazos (y no
con las habituales carracas) en el momento de
la expiracién de Cristo. Eterno.

Freddie de Tommaso

La célida y fastuosa voz de Freddie de Tom-
maso fue la encargada de clausurar, junto a la
eficaz pero algo ruda Audrey Saint-Gil, el cer-
tamen pascuense con un recital que mezcld
lo divino y lo humano, lo sacro y lo profano,
pues los pasajes de esencias religiosas (Ave
Maria, Oratorio, Réquiem o Misa) se fusiona-
ron con otras mas terrenales extirpadas de la
opera y la cancién napolitana. Un tenor lirico
con gotas de spinto que, pese a su juventud
y gusto por el canto con “sollozo” (fragancias
a otros tiempos), posee ya un instrumento
férreo y viril, seguro y eficaz, de natural y po-
deroso agudo (a veces muy a lo Corelli), pese
a que llegara cansado al final del programa,
pues reemplazd el espinoso y dramético
“Mamma quel vino & generoso” de Cavalle-
ria Rusticana por dos azucaradas canciones
como O Sole Mio y Core 'ngrato, que por
supuesto enloquecieron al respetable. Ad-
mirable este primer Festival de Pascua de
Peralada que seguro volvera a dejar grandes
momentos en su ya imparable futuro.

FESTIVAL
CASTELL
PERALADA

www.festivalperalada.com




por Alexis Moya

I mUsico, Unico espafiol que ha ganado

el Premio Iturbi y el George Enescy,
y otros prestigiosos galardones como dos
Premios ICMA, ofreci recientemente un
recital en solitario en el ADDA (Auditorio
de la Diputacion de Alicante), grabado por
el sello ARIA classics, Roots, the ADDA
concert, un album de improvisacion libre
que nos invita a charlar con el musico, un
pianista sin fronteras.

Roots (Raices) es su tercer disco de improvi-
sacion libre, tras panDEMiCity y First times,
con el saxofonista Josep Lluis Galiana, ;Con-
solida este trabajo su apuesta por esta musi-
ca “compuesta en acto”? ;Habra mas?

No sé si habrd més, porque a mi lo que no
me gusta es que se considere a la improvi-
sacion un estilo o un género musical. Esto
me incomoda muchisimo, pero veo que es
lo que al final ocurre. Para mi, es una parte
de la vida de un musico, cuyas fronteras con
lo que llamamos composicién, interpreta-
cién... son muy tenues. Hacer de ella una
especialidad me desagrada. Ademés, no
por decir improvisaciéon hay improvisacion,
y a veces cuando no se dice, hay mucha
mas. Asi que no lo sé, lo dejo abierto... Lo
que si es cierto, es que yo a veces escucho
mucha mas improvisacién en una grabacion
de Furtwangler dirigiendo Beethoven que
un improvisador libre, o en un solo de Fats
Waller. La improvisacién es la parte oral,
no escrita, de la musica. Pero es una parte
inseparable (aunque disociable) de lo escri-
to. Un musico debe tocar, cantar, escribir,
improvisar, dirigir, ensefiar, etc., y no llamar
a cada una de esas actividades con una eti-
queta taxondmica individual que luego ade-
mas utilice en el mercado como un atributo
de marketing, una sefia de identidad. Todos
los grandes musicos han improvisado, lo
sepan, lo digan, o no. Muchos de los que
dicen improvisar, en realidad, no lo hacen
para nada. Es una gran paradoja.

Su carrera artistica estd asociada al reperto-
rio clasico. ;Considera que la improvisacién
libre es uno de sus sellos distintivos como
musico?

Vuelvo un poco a lo mismo. Repertorio cla-
sico, improvisacién, son rotulos equivocos,
confusos, con los que no me identifico. Yo
soy musico, y para mi ser musico es poder
tocar un tango, una Fuga de Bach, una raga
india o improvisar sobre Stella by Starlight.

“La solucion para el miedo
escénico es el abandonarse a
lo que uno hace, la devocion,
el amor”

Josu de Solaun

El pianista sin fronteras
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Josu de Solaun acaba de publicar su nuevo trabajo discografico en ARIA classics, Roots, the ADDA concert, un
album de improvisacion libre.

Son diferencias de grado, no de cualidad.
Las “sobreidentificaciones” con un deter-
minado gremio se las dejo a otros. A mi me
incomodan mucho. Esto seguramente hara
que tenga menos “éxito” publico en el &m-
bito de mi propio gremio, pero es algo que
ya he asumido porque soy hijo de mi madre,
no puedo ser de otra manera.

Asegura que el recital fue un “mondlogo
dramético”. ;Hablaria también de vértigo o
miedo escénico ante un audaz reto musical
con publico?

No sufro de miedo escénico, supongo que
porque no me doy mucha importancia. La
solucion para el miedo escénico es el aban-
donarse a lo que uno hace, la devocién, el
amor. Cuando uno ama, no tiene miedo. El
miedo tiene que ver con la idea de perfec-
cién, que es una idea que no me interesa,
por su escaso valor poético.

Antes de este tipo de conciertos considera
necesario soslayar el "bagaje experiencial” y
"abandonarse”...

Bueno, al menos poner entre paréntesis
cierta cotidianeidad, ciertos clichés, muletas
que usamos a menudo. Los musicos tienen
muchas... Aunque también los llamados im-
provisadores (risas).

¢Por qué opté por ARIA classics para este
trabajo?

Por mi amistad con Fernando Arias y mi pro-
funda admiracion por él como musico.

¢Qué aporta su album a la discografia pia-
nistica?

Eso lo deben decir otros. Decirlo yo seria
imprudente y pretencioso.

Las criticas calificaron su recital de “impac-
tante, fascinante, magistral” y de un "hermo-
so ejercicio creativo”. Un importante espal-
darazo inicial, ;no?

Siempre estoy agradecido a unas bonitas
palabras de aliento. Lo contrario seria arro-
gancia.

Actua en prestigiosos auditorios de Europa,
América y Asia. ;Seguira con su intensa acti-
vidad concertistica?

Hasta que mi cuerpo pueda y sienta que
tengo algo que decir, si.

¢ Qué otros proyectos desarrollara en el fu-
turo? ;Algun trabajo discogréfico en el ho-
rizonte?

Conciertos, composiciones, musica de céa-
mara, estrenos, libros, grabaciones, recitales
a solo, conciertos con orquesta, mi vertiente
como director; y la ensefianza, que me apa-
siona desde siempre.

www.josudesolaun.com

www.ariaclassics.com




Gyorgy Ligeti
“A la nueva musica siempre le cuesta abrirse paso”
LIGE-TI
100

por Nieves Pascual Leon *

Este 28 de mayo se cumple el 100 aniversario del nacimiento del
compositor hiingaro Gyérgy Ligeti (1923-2006). El interés por
su musica se ha visto acompariado a menudo por la necesidad
de reflexién en torno al proceso creativo. Sus pensamientos,
formulados por él mismo en sus charlas y en numerosas pu-
blicaciones periddicas (de naturaleza divulgativa, académica,
critica o musicoldgica) permiten que el oyente comprenda
mejor el trasfondo que subyace a la producciéon de Ligeti.
Muchos de estos textos versan sobre aspectos concretos de
su obra, como son la relacion de la musica con el lenguaje, la
complejidady justificacién de nuevos sistemas de notacion mu-
sical o la influencia de la musica folklérica. Son muy numerosas
también las publicaciones dedicadas al comentario o anélisis
de su catdlogo, asi como sobre su propia evolucién como
compositor. Sin embargo, Ligeti intercala en estos escritos
algunos pensamientos de naturaleza estético-filoséfica sobre
sus expectativas en torno al desarrollo de la musica en el siglo
XXI, sobre la funcién social del arte o sobre las diferentes capas
de significado de toda expresion musical.

Los avances tecnolégicos de la segunda mitad del siglo XX
ejercen una evidente influencia sobre el desarrollo productivo
y social:

“Vivimos a finales del siglo XX, en el mundo de los micropro-
cesadores, de la biotecnologia, de la television, de la manipula-
cion de masas y de la burocracia, de las dictaduras totalitarias

expansionistas vecinas a las democracias populistas y a las
sociedades de la abundancia. Ya no estamos a finales del siglo
XIX con sus maquinas de vapor y lamparas de gas, sus masas de
poblacién empobrecida, obreros y trabajadores, su rica, deca-
dente y mimada élite burguesa, sus rivalidades nacionalistas y
movimientos sociales” (1985)

La convivencia del creador con todo este nuevo mundo
justifica la constante presencia del pensamiento propio del
método cientifico y su transferencia al dmbito artistico, in-
corporandose al conjunto impulsos que hacen despertar la
creatividad: “Las ideas y los métodos matematicos difieren
tanto de los artisticos que ni la tecnologia ni las matematicas
serfan capaces de engendrar arte. Por el contrario, los hechos
cientificos pueden dar lugar perfectamente a ideas artisticas y
fructificar en representaciones, en beneficio del desarrollo de
un nuevo arte visual y de una nueva musica. Asi, este tipo de
arte seria compatible con el espiritu y la concepcion de nuestra
vida hoy” (1985).

En este sentido, Ligeti reconoce la influencia de las ciencias
sobre su propia obra, definiéndola de manera anéloga a la
necesaria inspiracién inherente al proceso compositivo: “Un
artista es como una campana a la que hay que golpear. Algunas
de mis obras no hubieran sido posibles sin el conocimiento de
la teoria del caos. No veo que exista una verdadera frontera
entre el arte y la ciencia. Los métodos difieren ligeramente. La
ciencia se orienta hacia la realidad y desarrolla hipétesis a partir
de ella. El arte es mas libre, no esté sujeto a las premisas del
mundo real. Y, pese a ello, el arte no es caprichoso, pero si es
libre aunque esta vinculado a la historia y a la sociedad” (2000b).
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Este 28 de mayo se cumple el 100 aniversario del nacimiento del
compositor hiingaro Gyorgy Ligeti (1923-2006).

Ligeti sigue matizando en otros escritos su definicion de las
distinciones entre arte y ciencia. En concreto, el distanciamiento
de la mera observacion de la realidad y el establecimiento de
normas suponen criterios fundamentales a la hora de trazar esta
frontera: “La idea de que los cientificos parten de la observa-
cién de hechos mientras que los artistas crean mundos de la
nada es cierta con muchas limitaciones. También las ciencias
experimentales estan basadas en gran parte en hechos. No es
este el caso de |a ciencia «<mas exacta», las matematicas, puesto
que este dambito esté regulado por determinadas normas de
juego mas o menos establecidas. Los verdaderos juegos, como
el ajedrez, o los ritos religiosos no pertenecen a la ciencia ni al
arte. Sin embargo, en otras artes, como en la mdsica, existen
analogias con juegos y ritos: las normas que rigen los enlaces
[armonicos] se han ido desarrollado histéricamente y estan
condicionadas por el contexto cultural determinado” (1991).

“Sus pensamientos, formulados por él mismo
en sus charlas y en numerosas publicaciones
periddicas, permiten que el oyente comprenda
mejor el trasfondo que subyace a la
produccion de Ligeti”



“De obra en obra tanteo en diferentes direcciones, como un ciego en un laberinto”, afirmaba el compositor.

Pureza neoclasica

La musica culta occidental alcanza un complejo momento en
su evolucion durante las Gltimas décadas del siglo XX. En ella
se dan encuentro tendencias divergentes (tanto en lo formal
como en lo expresivo) que, a menudo, pugnan por imponer
una determinada concepcion en el limitado espacio reservado
a la difusion de la musica contemporanea. Ligeti aboga abierta-
mente por la claridad y la sencillez en la expresion, formulando
un alegato a favor de la pureza neoclasica: “Lo que mas adoro
en Mozart y Schubert es la simplicidad. Bach y Beethoven no
poseen esta simplicidad. Me interesa mucho la complejidad,
en la polifonia del Ars Nova, pero también en las tradiciones
musicales subsaharianas, con su increible complejidad ritmica.
Sin embargo, la complejidad de una partitura se queda en el
papel si no se corresponde con la complejidad de la musica
que suena. Para mi, una partitura es una indicacion para los
intérpretes y no el objetivo Ultimo, si bien me atraen también
mucho una compleja fuga de Bach o la polifonia de Thomas
Tallis (un motete a cuarenta voces). Sin embargo, algunos
Landler de Schubert son tan sencillos con sus ocho o dieciséis
compases, simétricos, casi sin modulaciones y, sin embargo,
representan el arte mas elevado. ;Son acaso la complejidad o
la sencillez valores en si mismos? Quizas. Pero los fundamentos
espirituales son otra cosa” (1973).

Esta misma reflexion se extiende al &mbito de la notacion
musical, criticando una progresiva y compleja evolucién de los
grafismos que la distanciaba de su verdadera funciéon como
medio al servicio de la musica y no como fin en si mismo:

“El material musical en si mismo no es decisivo. ;Acaso es
el material en el Clave bien temperado de Bach lo fundamental?
No, la capa espiritual tras la obra es mucho mas importante. [...]

Existe la “tendencia del material”, si se tiene en cuenta la historia
de la musica tonal, desde Dufay hasta Debussy y Schoenberg.
Son continuadores consecuentes. Pero son los compositores los
que hacen la historia. No existen criterios objetivos inherentes al
material” (1973)

“Ligeti reconoce la influencia de las ciencias
sobre su propia obra, definiéndola de manera
analoga a la necesaria inspiracion inherente al
proceso compositivo”

“Ligeti define la composicion como
procedimiento empirico de investigacion,
proximo al método empirico de las ciencias
naturales”

La musica se aproxima también a la técnica exploratoria en la
busqueda de nuevas férmulas que pudieran ser manifestacién
de unas cambiantes necesidades de expresion. Ligeti define
de este modo la composicidon como procedimiento empirico
de investigacion, proximo al método empirico de las ciencias
naturales: “No suelo tener en alta estima a los artistas que
desarrollan una Unica manera de proceder y obran del mis-
mo modo toda la vida. En mi propio trabajo procuro probar
una y otra vez los procedimientos, modificarlos, desecharlos
eventualmente y sustituirlos por otros procedimientos. En las
ciencias, en la investigacion baésica, cada problema resuelto
abre un sinnimero de nuevos problemas. En las artes, donde
rigen criterios totalmente diferentes, no existen problemas, sino
soluciones: diferentes representaciones y sus correspondientes
realizaciones”.

“Un ciego en un laberinto”

De este modo, el desarrollo musical se plantea como escenario
en el que las posibilidades se ramifican y donde el compositor
debe ir acotando las soluciones posibles de acuerdo con su
valor en términos de su aportacion de valor al arte: “No sé
claramente hacia dénde tenderéd todo esto: no tengo una
visién de futuro definitiva, ningun plan general, sino que de
obra en obra tanteo en diferentes direcciones, como un ciego
en un laberinto. Cada paso acertado es ya pasado, y a él le
siguen un sinndmero de posibles ramificaciones para lo que
serfa el siguiente paso. jEs caprichoso este siguiente paso? La
cuestién apela también al valor de una obra de arte dentro de
una cultura, es decir, dentro de las convenciones validas. Si me
sujeto enteramente a una convencion, mi producto carece de
valor. Si quedo fuera de esa convencion, carece de sentido. La
renovacion de las artes consistia en una modificacién gradual
de lo ya existente”.

En este sentido, Ligeti anima a las nuevas generaciones a
asumir una actitud audaz frente a la tradicién musical, propo-
niendo férmulas propias en lugar de anclarse a las propuestas
musicales de sus predecesores: "Creo que si los jévenes com-
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“Es maravilloso que el arte sea artificial”, indicaba Ligeti en uno de sus
escritos.

positores llegaran e hicieran algo completamente nuevo que
no correspondiera a ningln epigono, que no hubieran hecho
Stockhausen, Boulez, Cage, Riley, Kagel, Ligeti, etc., todos es-
tos compositores estarian encantados y cualquier posibilidad
de que se interpretara seria acogida con los brazos abiertos.
[...] Durante los Ultimos afos he visto y escuchado muchisimas
partituras, y lamento de corazén no haber encontrado nada
nuevo, algo esencialmente diferente a lo anterior. Por tanto,
creo que es absolutamente errénea la idea -una especie de
idea persecutoria- de que hay muchos compositores que no
prosperan porqgue se les excluye de una élite que ejerce algin
tipo de dominio. No responde a la realidad. Se trata solo de
que los compositores que hagan algo nuevo e importante,
muestren su calidad” (1973).

En cualquier caso, resulta “inexcusable” el retorno a una
estética novecentista, a unos presupuestos artisticos que no
corresponden con la creacién contemporanea. La relacion del
artista con su entorno desemboca en férmulas musicales co-
herentes con los conflictos y métodos propios de su tiempo:

“Vivimos en un periodo artistico plural. A la vez que siguen
existiendo la modernidad y la vanguardia experimental, cada vez
se perfilan méas claramente las corrientes artisticas «posmoder-
nas». Aunque «premodernas» seria el adjetivo mas adecuado pa-
ra caracterizar estas corrientes, pues los artistas que intervienen
en ellas se muestran partidarios de la restauracién de formasy
elementos histéricos: [...] en la musica, vuelve la tonalidad y las
figuras ritmico-melddicas impregnadas del pathos impresionista.
La sintaxis del siglo XIX est4 presente en todas las artes. Este mo-
vimiento retro es comprensible tras un periodo de modernidad
y de experimentacion, del mismo modo que el pathos subjetivo
lo es como reaccién a una era constructivista. Es comprensible,
pero no excusable” (1985)

“Para mi, una partitura es una indicacion
para los intérpretes y no el objetivo tltimo),
afirmaba el compositor”

No significa esto que el compositor deba asumir una funcion
activa en la reivindicacién social, pues su funcion se circunscribe
a la creacién de arte: “Creo que el matematico o el composi-
tor hacen realmente algo mas valioso si se concentran en su
dmbito. No significa que tengan que cerrar sus ojos y tapar sus
oidos ante la injusticia del mundo. Pero estoy en contra de esa
ingenua confusién de dmbitos diferentes”.

De nuevo aparece aqui el paralelismo entre musica y ciencia.
Ligeti reclama una posicion independiente para el arte y para el
artista: “Estoy en contra del arte comprometido, no deseo hacer
critica social, al menos no con el arte -si con la politica, eso es
otra cosa-. El arte ha de mantenerse arte, I'art pour I'art, debe
residir en su torre de marfil. La mUsica no debe comprometerse,
no debe pretender nada, no debe querer cambiar la sociedad.
Si estas obras son indirectamente criticas con la sociedad, lo
son inintencionadamente, malgré moi” (2000b).

De este modo, si bien la actividad creativa se engrana en
unos mecanismos culturales determinados, sus materiales y
estructuras pertenecen ajenos a cualquier discurso: “Creo que
es totalmente irrelevante hablar sobre nueva musica en relacion
a su actitud progresista o reaccionaria frente a la politica. No
es progresista ni reaccionaria en sentido politico, como tam-
poco lo son las matematicas. Pertenece a un ambito ajeno a
ello. [...] Podrén criticarse determinadas injusticias politicas en
relacion con la sociedad musical. jPero dejen a la musica fuera
de este juego, por favor! jNo confundan la estructura musical
con las circunstancias sociales y econémicas, que son de otro
rango!” (1973).

Sin nacionalidad
El mismo Ligeti, que reconocia el fundamento que las es-
tructuras verbales tenian sobre la construccion musical y que
describia la influencia de la prosodia de cada lengua en el
desarrollo de las diferentes tradiciones musicales, era a la vez
incapaz de asociar su propia identidad como compositor a
una nacionalidad determinada: “Me parecen maravillosas las
diferencias nacionales, pero yo soy enemigo del nacionalismo
de cualquier tipo. [...] Me siento unido a la tradicion alemana
en la medida en que Beethoven y, sobre todo, Bach, son muy
importantes para mi. Pero todavia me siento mas préximo a la
tradicién francesa, especialmente a Debussy. ;Soy un compo-
sitor hiingaro? Mi lengua materna es el hingaro y me formé
en la cultura hingara. Aunque soy judio, la tradicién judia me
es casi indiferente” (2000b).

Retomando la idea anterior, el fin de la composicién reside
en un ambito ajeno al de la realidad tangible. En cierto modo,
el artista asume un rol de mediador de un mundo inasible:

“Al componer me venia siempre la imagen de que hay ange-
les [...] que anuncian algo que no conocemos. Este es para mi
realmente el punto de partida de toda la composicién: decir algo
que no conocemos pero que tampoco tenemos que conocer, pues
el contenido emocional de lo dicho es suficientemente claro”
(2000b)

En otros escritos, Ligeti trata de describir los diferentes
niveles de significado en musica. Muy alejada de su antigua
funcién de representacion de la naturaleza, el autor adscribe
su materia al sentimiento y al comportamiento humano, si
bien deconstruidos a través del arte, diseccionados y vueltos a
montar de manera pretendidamente errénea: “es maravilloso
que el arte sea artificial”.



Tumba de Ligeti en el cementerio Central de Viena.

De entre los numerosos comentarios estéticos se deduce
una recurrente preocupacion sobre el devenir de la composi-
cion, en especial en relacion a la funcionalizacién de la musica
al servicio de la sociedad de consumo: “Cuando la moda dura
més, se convierte en estilo. Determinadas constelaciones se
erigen como organizacion auténoma y son mas duraderas,
pues se adaptan a la realidad. La musica tonal fue una conste-
lacion increiblemente conveniente que alcanzé su perfeccion
con Haydn y Mozart, comenzd a agrietarse con Beethoven
y se derrumbé con Schoenberg. Desde entonces se esté en
busca de algo que resulte generalmente vélido, pero no se ha
encontrado. Quizés tampoco haga falta algo generalmente
valido. Las modas surgen y no son “malas” ni “buenas”. Solo
es fatal emprender negocios con ellas, instrumentalizarlas
comercialmente” (2000b).

Debates abiertos

Todos estos debates contindan abiertos varias décadas des-
pués. Resulta sorprendente el modo en que Ligeti, ain desde
un contexto que hoy calificarifamos de favorecedor en el impul-
so a la creacion contemporénea, fue capaz de pronosticar el
curso que asumirian las inercias que entonces solo comenzaban
a perfilarse en la creacién y difusion musical: “A la nueva musica
siempre le cuesta abrirse paso. [...] Vivimos hoy en un tiempo
en el que el arte y su desarrollo dependen en gran medida del
mecenazgo. El artista de hoy ya no puede salir adelante por

“La relacion de Ligeti con su entorno
desemboca en formulas musicales coherentes
con los conflictos y métodos propios de su
tiempo”

si mismo. Resulta esto evidente en las artes plasticas, donde
los galeristas y los museos favorecen determinados artistas y
tendencias. Lo que llamamos nueva musica “seria” ya no tiene
ninguna funcién. La dnica autonomia del arte, a la que debe
su existencia la gran musica (piénsese en Beethoven) se ve
amenazada hoy por la simplificacion y la comercializacién de
la industria musical y el eminente influjo de la publicidad. El
Unico ideal del artista independiente —un espejismo que tam-
bién le tiene absorto- estéd unido al actual mundo del cine y la
television; un mundo que en ocasiones también produce filmes
de gran calidad pero que se guia por el beneficio econémico.
[...] No me atrevo a pronosticar en qué direccién se desarro-
[laré la musica del siglo XXI. Sin embargo, temo que el futuro
pertenecerd a la musica funcional. Las relaciones piblicas y el
marketing y todo lo que aporte un beneficio material inmediato
es ya hoy mucho mas importante que el arte. Deberiamos hacer
planes para vincular la produccién de discos a la fabricacion
de limonada..."” (2000a).

* Catedratica de Musicologia (Conservatorio Superior de Mdsica de Valencia)
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Danny Driver (Hyperion).

e Cuartetos de cuerda / Artemis (Erato). Diotima (Pentatone).
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e e grand macabre / Esa-Pekka Salonen (Sony Classical). Mi-
chael Boder-Fura del Baus-Teatre del Liceu (DVD Arthaus).

e Conciertos (vv ii) / Pierre Boulez (DG).

e Atmospheres / Claudio Abbado (DG). Hannu Lintu (Ondine).

e [ontano / Claudio Abbado (DG). Jonathan Nott (Warner
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Resonancias: Falla y Lorca

por Juan Gémez Espinosa

Verano en Granada. Dentro del Gobierno Civil, en el banco
de un pasillo, un esqueleto espera sentado. Traje oscuro. Su
cabeza es una enorme bombilla blanca. Fuera del edificio, esa
ciudad, en los anos 30 del pasado siglo, no sufre la polucion
del mundo actual, pero por el aire flotan particulas de polvora.
Esa ciudad, en esos dias, ha cambiado el olor a cuero de ma-
rroquineros por el olor a cuero de botas militares. Esa ciudad,
entonces y ahora, se derrite en verano, pero el esqueleto que
espera dentro del edificio tiembla. Se frota constantemente las
manos, surcadas de grietas (su vicio es la lejia; cada cual tiene
sus depravaciones). En unos minutos entrard en un despacho
para preguntar por Federico. Frente a él encontrara a un hom-
bre en plena oposicion: escala puestos en la administracion
depurando a funcionarios. Una administracion nueva, claro,
sin republicanos. Una administracion nueva que se abre paso
con fusiles y paredones. La bombilla pregunta por Federico. El
opositor le contesta que se vuelva a su casa si no quiere correr
la misma suerte. ; Qué suerte? Federico ya esta (mal) muerto
y (peor) enterrado en el barranco de Viznar. Horas después
del dto en el despacho, la bombilla permanecera a oscuras
dentro de su carmen.

Manuel, el esqueleto, esta de luto, pero nadie se puede dar
cuenta. Siempre viste de tonos apagados. Federico es, era,
mas de colores claros. Y mucho maés joven que Manuel, viejo
incluso en la infancia. El anciano eterno se inclina més hacia
los retrégradas sublevados que el joven eterno, tan amigo de
la Republica.

Manuel, el viejo, Federico, el joven

;Por qué Manuel, el viejo, decidié preguntar por Federico, el
joven? Ni siquiera han compartido grandes proyectos profesio-
nales. Manuel podria haber rellenado compases con un libreto
de Federico, por ejemplo. Pero sus colaboraciones creativas
nunca han pasado de veladas pequenas: algin teatro infantil
con titeres y poco mas. Pero nada de esto les parecié ni poco ni
pequeno. Ambos amaban la grandeza de lo intimo. Por muchos
escenarios, Paris o Nueva York que pisen, siempre se cobijaran
en reductos familiares. Y la familia no serd monopolizada por
la sangre, sino mas bien por la cercania. El valor de la amistad,
nazca en una residencia de estudiantes o fumando sobre papel
pautado. En la Espafia de aquellos afos, el circulo de los alfa-
betizados era todavia més reducido si lo componian artistas.
No resulta extrano que un musico andaluz entable amistad con
un escritor andaluz. Pero entre Manuel y Federico existe algo
mayor que la amistad.

Resonancias

El eterno joven no eligié hasta el final de la adolescencia el
verbo en lugar de los compases (aunque, alld donde encuen-
tra un piano, se lanza a tocar piezas populares que él mismo
armoniza; sus conocidos lo recordaran con carifio, pero para
mi un amigo con tanta ansia de lucimiento se convierte en
uno bastante pesado, la verdad). El anciano constante podra
ejercer algo de magisterio musical sobre Federico, pero nunca
de manera regular ni profesional. No. No es tampoco la peda-
gogia lo que los une. Son las resonancias. Manuel resuena en
Federico y Federico resuena en Manuel. En la creacién de cada
uno, que es lo mismo que en ellos mismos, porque apenas hay
diferencia entre lo que son y lo que engendran.

De resonancias, Manuel sabe bastante, claro, porque es un
musico que domina su oficio, el sonido (la vibracién). Tal vez
por la lectura de cierto ensayo medio desconocido (L'acous-
tique nouvelle, de Louis Ducas), tal vez por alternar con las

“Manuel resuena en Federico y Federico resuena en Manuel” (en la
imagen, de izquierda a derecha: Francisco Garcia Lorca, Antonio Luna,
Maria del Carmen de Falla, Federico Garcia Lorca, Wanda Landowska,

Manuel de Falla y el doctor José Segura en Granada en 1922)
(Fundacién Archivo Manuel de Falla, Granada).

vanguardias parisinas (Debussy, Dukas, Stravinsky...), tal vez por
puro buceo entre las cuerdas, tal vez por todo esto Manuel se
lanza a entresacar las resonancias que permanecen ocultas
bajo las més perceptibles. Superpone tonalidades, eleva voces
derivadas de las principales (jque los dioses nos libren de lo
principal!), incluye en las columnas sonoras aquellas notas que
no pertenecen a las armonias tradicionalmente consideradas
perfectas (jque nos libren también de la perfeccion!) o puras (jy
sobre todo que nos libren de lo puro!). También se replantea las
jerarquias, evitando la predecibilidad de los discursos, aunque
nunca llegue tan lejos como los vieneses. Y como la escala dia-
ténica lleva tres siglos canséndose por el uso, recupera modos
anteriores, mas descansados. Las resonancias que consigue
con todos estos elementos los aplica a una base concreta: el
folclore. Hay que darle nuevo valor a la castafiuela o la musica
se convertira en un coprolito estampado (Bartok haré lo mismo
con los violines desafinados de su tierra).

Folclore

A Federico también le interesa el folclore. El joven y el viejo,
como buenos nifios burgueses, tuvieron desde la cuna un
servicio de nodrizas, ayas y demdas. Todas provenientes del
pueblo llano. De ellas escucharon las primeras resonancias:
melodias, versos, leyendas... Manuel y Federico toman de
la tierra giros (de cuerpo o de voces), paisajes, personajes y
formas, como cualquier creador de la época que quiera firmar
con su cuna, pero no se quedan en la apariencia mas superficial
de esos elementos. Como dirian los misticos, los trascienden.
Como dirian los hosteleros, los estrujan hasta sacarles todo el
jugo. Como dirfan los psicoanalistas, traen a la luz todo lo que
guardan. Yo prefiero la opinién de los boténicos: existe una
planta con dos nombres (mirto, para los griegos; arrayan, para
los arabes) cuyas hojas deben ser frotadas para que emane
su perfume. Manuel seguro que opté por el arrayan, por eso

“Las resonancias que Falla consigue con
diversos elementos los aplica a una base
concreta: el folclore”



Manuel de Falla fotografiado por su amigo, el fotégrafo granadino
Rogelio Robles Pozo, en el carmen de la Antequeruela en 1924
(Fundacién Archivo Manuel de Falla, Granada).

de la Alhambra, més que nada. Federico, por el mirto, tragico
como era. No se conformaron con la superficie de la planta.
La frotaron. Y asi lanzaban al aire todo el perfume encerrado
en el verde (color muy lorquiano, por otro lado). No existe
mayor resonancia que la que percibe el olfato, amigado con
la memoria, la alerta o el placer.

Aromas ocultos
A Manuel y a Federico ni los escuchamos ni los leemos. Los ole-
mos. Y nos ofrecen los aromas ocultos de toda la flora, y la fauna,
que nos rodea, por muy mundana que nos pareciera hasta que
la percibimos a través de ellos. Por eso, nos resulta totalmente
normal un trio amoroso con un espectro, que los limones lan-
zados a un rio conviertan las aguas en oro, que un clave entone
los Siglos de Oro con unos colores nunca antes vestidos, que
una guitarra se transforme en “Arena del Sur caliente / que pide
camelias blancas”. Todo resulta imprevisible en los discursos de
Manuel. Todo resulta imprevisible en los discursos de Federico.
Por los cambios inesperados de tono, por las conexiones pro-
fundas entre seres, por las disonancias que terminan integradas
en unas realidades que se rien de la idea cerrada de Belleza.
En las obras de ambos, nada es enteramente dramatico ni
cédmico ni feliz ni triste. Todo es coherente y l6gico, igual que la
sabiduria de una mente que no duda en observar cada particula
del universo aunque la llamen loca o ensimismada. Una mente
sabia que caza resonancias. En realidad, si Manuel resuena
en Federico y viceversa es por una cuestién de retérica. Uno
enriquece el patrimonio de la tierra con nuevas sonoridades.
El otro, también. La imagen es forma, trazo, color, concepto...
y por lo tanto también es movimiento (vibracion, luz, pensa-
miento...), igual que el sonido (que, no olvidemos, también es
color, y asi seguimos déndole vueltas al circulo).

Popularismo

Parten de una misma casa: el popularismo, pero le afaden
el prefijo "neo” porque son muy modernos ellos. Y astutos.
Puede que se hayan nutrido de las vanguardias francesas, pero
lo cierto es que se las toman en serio lo justo. Manuel no se
convierte en impresionista puro ni evocando jardines. Federico
no se adhiere a las raices del suprarrealismo. Toman lo que
les conviene de cada tendencia artistica coeténea, pero no se
sacan el carnet. En sus cimientos como creadores se encuentra
la tierra. No son patrioteros (demasiado cosmopolitas para caer
en ese guano). Sencillamente, zambulléndose en su cuna se
zambullen en si mismos. No tienen raices, porque estas atan
a un lugar. Tienen origenes, que permiten tomar el vuelo.

© Funpacion FGL

“En las obras de Falla y Lorca, nada es
enteramente dramatico ni comico ni feliz
ni triste”

Manuel, si recoge un soneto de Géngora a Cordoba, cose un
traje de tejido nunca palpado. Y Géngora revive, para aplauso
del 27. Federico, si pronuncia una conferencia sobre Gongora,
en realidad quiere hablar de su propio imaginario Iéxico, tan
deudor del habla andaluza.

Pulsos internos

Los pulsos intensos de Falla también proceden de Andalucia,
concretamente de sus cuerpos en movimiento. Si, la tierra es un
semillero para la expresién de Manuel y Federico. Y, con todo
el carifio hacia sus primeras memorias, se sirven de ellas de la
misma manera que se sirven de las vanguardias, sus memorias
de formacién. Popularistas y avanzados. Muy modernos ellos.
Moderno no es lo mismo que progresista. Un moderno esta
al tanto de lo méas novedoso en arte, tecnologia, ciencia... Un
progresista es sensible al avance de la sociedad humana. Ma-
nuel es moderno, pero ultraconservador en cuestiones como
politica y religién. Federico es moderno y progresista.

Federico Garcia Lorca en la Huerta de San Vicente.

Por eso, cuando la garra reaccionaria ataca la Republica,
el anciano eterno es respetado y el joven eterno fusilado.
Pero las resonancias vibran en el estémago. Manuel acude
al Gobierno Civil para que un hocico le escupa excrementos.
Ni toda la lejia del mundo podra limpiar la piel de Manuel,
convertido por edad, salud y tristeza en un esqueleto. Se re-
cluird en su carmen, un cadaver olfateando los restos de otro
cadaver. No se detendran las resonancias. Algin amigo del
bando fésil todavia lo convenceré para componer un himno
vergonzoso (mas que cualquier himno, género vergonzoso de
por si). No se detendrén las resonancias. Lo empujaran mas
hacia dentro todavia. Le provocaran nduseas incluso ante la
ola de fango que apoyd. No se detendran las resonancias. Lo
hundirédn en una fosa que nadie ve, igual que la de Federico.
Al fondo de ese abismo, se abre la tierra y Manuel emerge
en Argentina. Alli moriré diez afos después convertido en un
esqueleto més pélido y delgado aun. Eso si: el esqueleto sue-
fia con la Atlantida, la tierra mitica condenada al aislamiento
condenada a ser sepultada. Manuel terminara sepultado en
una cripta siniestra de la catedral de Cadiz. Federico per-
manecera en la cripta siniestra del crimen. Y, sin embargo,
Manuel resuena en Federico y Federico resuena en Manuel.
Arrayan y mirto. Uno.

Juan Gémez Espinosa en
@ juancalera79 |-{ @]JuanCalera79




Compositores

rigori Frid

por Juan Carlos Moreno

habiéndose movido siempre en un discreto segun-

do plano, jugaron un papel esencial en el desarro-
llo musical de su pafis, la Unién Soviética (ver entrevista
con la violinista Isabelle van Keulen a propdsito de Frid en
este numero). Lo hizo como maestro de composicién en el
Conservatorio de Moscu y, sobre todo, como divulgador
de la nueva musica entre el publico mas joven, facetas am-
bas que eclipsaron su aportacidon como compositor. Y eso
a pesar del éxito internacional que, alla por las décadas de
1970y 1980, llegd a alcanzar su monodrama para soprano
y conjunto instrumental El diario de Ana Frank. Hoy ese
legado, aunque poco a poco, empieza a ser reivindicado.
Grigori Samuelovich Frid nacié el 22 de septiembre de
1915 en San Petersburgo, en el seno de una familia vincu-
lada al mundo de la cultura: su padre Samuil era escritor,
periodista y critico teatral, ademéas de violinista aficiona-
do, mientras que su madre Raisa era una pianista que, cin-
co afnos antes del nacimiento del futuro compositor, ha-
bia llegado a graduarse con honores en el Conservatorio
Imperial de San Petersburgo. Frid heredd de sus padres
la pasion por la musica y, en general, por todas las artes,
pues ya adulto llegd a cultivar con cierta fortuna la pintura
(sus cuadros, sobre todo a partir de 1967, pudieron verse
en varias exposiciones) y la literatura (llegd a escribir una
novela, ademéas de dos libros de ensayos sobre musica y
tres de memorias).

La de Grigori Frid fue una de esas figuras que, aun

Campo de trabajo

La revolucién bolchevique de 1917 no afectd al hogar de
los Frid, al contrario: se convirtid en un centro de reunién
y tertulias de musicos, dramaturgos, poetas, criticos y co-
laboradores de la revista que su padre dirigia, Musica y
teatro. Mas todo eso cambié cuando, en 1927, Samuil fue
arrestado, acusado de actividades contrarrevolucionarias y
enviado a un campo de trabajo en el mar Blanco. La familia
se trasladd entonces a Orel y, tres afios mas tarde, a Irkutsk,
en Siberia, donde el padre fue deportado. En ambas ciu-
dades Frid tuvo la oportunidad de proseguir la formacién
musical iniciada bajo la
tutela de su madre. Su
conocimiento del violin y
el piano se plasmé en esa
época en una primera
composicion, una Sonata
para ambos instrumentos
en la que late lainfluencia
de Felix Mendelssohn.
En 1932, el padre fue rehabilitado y la familia al completo
pudo trasladarse a MoscU, en cuyo conservatorio ingresd
tres afios mas tarde Frid, decidido ya entonces a ser com-
positor. En 1939 se gradud con una Sinfonia escrita en la
mas pura tradicién rusa. A su estreno en junio de ese mis-
mo afio por la Filarménica de Mosct, acudieron algunos
de los compositores méas importantes del momento, entre
ellos un Dmitri Shostakovich que la elogié calurosamente.
La carrera de Frid parecia bien encauzada, pero todos sus
proyectos musicales se vieron interrumpidos cuando, en
1940, la Alemania nazi invadié la Unién Soviética. El joven

“Sumonodrama para soprano

y conjunto instrumental El
diario de Ana Frank alcanz6
gran éxito internacional en las
décadas de 1970y 1980”

El compositor Grigori Frid fue maestro de composicién en el Conservatorio
de Moscu y un divulgador de la nueva miusica entre el piblico mas joven.

compositor fue enrolado entonces en el Ejército Rojo, don-
de sirvio como paramédico.

Las primeras obras que Frid compuso al término de la con-
tienda fueron de camara: la Sonata para violin y piano n. 1
(1946) y el Cuarteto de cuerda n. 2 (1947). El mismo afio en
que acabd esta Ultima partitura regresé al Conservatorio
de Moscu, ahora como profesor de teoria musical y com-
posiciéon. Como creador, en ese periodo se prodigd poco 'y,
cuando lo hizo, se centrd sobre todo en la musica de cdma-
ra y vocal, con paginas como el Cuarteto de cuerda n. 3y
las Siete canciones armenias, ambas de 1949. Pero a partir
de la década de 1950 su carrera experimentd un nuevo im-
pulso. De 1955 son la Fantasia concertante para violin y or-
questay la Sinfonia n. 2 “Lirica”; de 1956, la Rapsodia sobre
temas eslovacos y moravos; de 1957, la Obertura festiva...

El diario de Ana Frank

Todas esas obras, escritas segun los principios de tonali-
dad, inteligibilidad melddica y expresion optimista propios
del realismo socialista, prepararon el terreno para partituras
mas personales, la méas importante de las cuales es El diario
de Ana Frank, compuesta en 1968 y estrenada en Moscu en
1972. Para entonces, el estilo de Frid se habia enriquecido
con las novedades que llegaban del otro lado del telén de
acero, incluido el serialismo. No obstante, el compositor,
celoso de su libertad y consciente de las necesidades ex-
presivas de toda obra musical, las aplicd siempre sin ceder
a dogmatismos. Un ejemplo de esa libertad se aprecia en el
poliestilismo de la musica de escena que en 1985 escribid
para la tragedia Fedra de Jean Racine, musica que luego
adaptd para viola, dos violines, violoncelo y piano.

Con la Sonata para dos pianos de ese mismo afio, esa fue
una de sus Ultimas composiciones. Poco después del co-
lapso de la Unién Soviética, en 1991, Frid vio como la que
probablemente era su obra mas querida, El diario de Ana
Frank, era llevada al disco por la Orquesta del Teatro Bol-
shoi. Murié en Moscu el mismo dia de su 97 aniversario, el
22 de septiembre de 2012.
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¢ 1915 Nace el 22 de septiembre en San Petersburgo.

Grigori Frid sintié siempre la necesidad de dar a cono-
cer la musica a todo tipo de publicos, especialmente a
los més jovenes. Ese impulso fue lo que le llevd a fun-
dar en fecha tan temprana como 1938 el Club Creativo
de Mosct, en el que, secundado por amigos como el
pianista Sviatoslav Richter, se esforzé por mostrar obras
de autores poco o nada conocidos en la Unién Soviética,
como Mahler, Hindemith, Krenek o Stravinsky. La Segun-
da Guerra Mundial truncé ese
proyecto, pero no consiguié
apagar el deseo de Frid de di-
vulgar la musica de su tiempo,
tanto la soviética como la que
se hacia al otro lado del telén

® 1927 En el marco de las purgas de Stalin, su padre es
exiliado a Siberia.

¢ 1932 La familia se traslada a Moscu.

¢ 1935 Ingresa en el Conservatorio de Moscu para estudiar
composicién.

® 1939 Estreno de su Sinfonia n. 1, fiel en su estilo a la
tradicién rusa.

¢ 1940 Durante la Segunda Guerra Mundial sirve en el
“Fund6 en 1938 el Club Ejército Rojo.
Creativo de Moscu,
secundado por amigos
como el pianista

Sviatoslav Richter”

® 1947 Da clases de composicién en el Conservatorio de
Moscu.

® 1955 Finaliza la composicion de la Sinfonia n. 2 “Lirica”.
® 1964 Compone la Sinfonia n. 3, para cuerdas y timbales.

de acero. Hubo de esperar, sin
embargo, a 1965 para que las autoridades le permitieran
poner en marcha el Club Juvenil de Musica de Moscd,
una serie de debates y conciertos que se celebraban en
la sede de la Unién de Compositores y que, ademés de
descubrir al publico moscovita a clasicos de la vanguardia
como Arnold Schoenberg, Alban Berg u Olivier Messiaen,
brindaron la oportunidad de dar a conocer sus propias
obras a musicos soviéticos como Sofia Gubaidulina, Edi-
son Denisov y Alfred Schnittke, cuyas tendencias moder-
nistas no eran especialmente bien vistas por el régimen.
Gracias al entusiasmo de su fundador y sus miembros, el
club sobrevivié a la caida de la Unién Soviética e, incluso,
a la muerte de Frid.

® 1965 Funda y dirige el Club Juvenil de Musica de Moscu.

¢ 1972 Estreno en Moscl del monodrama El diario de Ana
Frank.

® 1973 Escribe el ciclo vocal Poesia, sobre poemas de
Garcia Lorca.

¢ 1975 Compone un nuevo monodrama, Cartas de Van
Gogh.

® 1981 Escribe la musica de la pelicula Lenin en Paris, de
Sergei Yutkevich.

® 1986 Es nombrado Artista de Honor de la Unidon
Soviética.

® 1996 Recibe el Premio Moscl por su obra como
compositor y pedagogo.

DISCOGRAFIA

e £/ diario de Ana Frank. Eva Ben-Zvi, soprano.
Orquesta del Teatro Bolshoi / Andrey Chistiakov.

Brilliant Classics. DDD.

e Cartas de Van Gogh. Sergey Yakovenko, baritono.
Ensemble instrumental / Mark Ermler.

Melodiya. DDD.

e Sinfonia n. 3. Doble concierto para violin y viola.
Invenciones. lsabelle van Keulen, Oliver
Triendl, piano. Orquesta de Camara Georgiana de
Ingolstatd / Ruben Gazarian.

Capriccio. DDD.

viola;

e Phddra. Quinteto con piano. Elisaveta Blumina,
piano. Cuarteto Vogler.

Capriccio. DDD.

e Sonatas para viola y piano ns. 1y 2. Seis piezas para
viola y piano. Elena Artamonova, viola; Christopher
Guild, piano.

Toccata Classics. DDD.

e Sonatas para clarinete y piano ns. 1-3. John Finucane,
clarinete; Elisaveta Blumina, piano.

MDG. DDD.

® 2012 Muere el 22 de septiembre en Moscu.

e Seis piezas para piano a cuatro manos. Piezas para
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Emanuel Sint, pianos.
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AUDITORIO

Conciertos

“"Como solista en el Concierto para violin de Beethoven. actué la
joven Alina Ibragimova (en la imagen), quien, con un violin Anselmo
Bellosio de 1775, regalé una versién de una delicadeza extraordi-
naria, dominada de principio a fin por una linea sutil y exquisita
en la que el mas minimo detalle en pianissimo se escuchaba dia-
fano, todo ello realzado por una pasién soterrada, sin arrebatos o
aspavientos para la galeria (...) Fue, en suma, una interpretacion
muy personal, pero de esas que dejan huella”, asi nos relata Juan
Carlos Moreno este concierto de la Orquestra Simfonica de Bar-
celona i Nacional de Catalunya (OBC). Igualmente hablamos de la
ADDA-Simfonica, que con su titular Josep Vicent (nuestra portada
de mayo) ofrecieron un programa titulado “La Noche”. Y también
paginas para Universo Barroco del CNDM o el Ciclo de Lied con
André Schuen y Daniel Heide.

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

© Eva VERMANDEL

Opera

“La labor de Barrie Kosky en Le Nozze di Figaro en la Opera del
Estado de Viena (en la imagen) fue extremadamente lograda me-
diante una muy precisa y sutil direccién de actores. Kosky maneja de
maravillas todos los aspectos ingeniosos, burlescos y humoristicos
de este genial libreto. Dotado de gran intuicién teatral, no necesita
recurrir a interpretaciones extrafias para lograr un montaje intere-
sante. La propia obra contiene tantos aspectos escénicos diferentes
que abundan las oportunidades para un director atento como lo es
Kosky. También recalco los aspectos eréticos de la accion que en
esta dpera son tan importantes”. Ademas de estas Bodas de Figaro,
hablamos de Nixon in China (Madrid y Paris), Norma, Carmen, La
violacién de Lucrecia o La vida breve.

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

© WIENER STAATSOPER / MICHAEL POHN

DISCOS
Discos

“Sin duda, Ligeti es uno de los méas grandes del siglo XX. Y, con
todo, la reserva que requiere el término, un genio (...) Después de
un genio, nada vuelve a ser igual, porque desde el vacio, el espa-
cio no ocupado, es desde donde se puede crear. En este disco,
con los dos Cuartetos de cuerda, el Diotima (en la imagen) realiza
unas interpretaciones absolutamente magistrales, llenas de pasién
y virtuosismo. El lenguaje del hingaro estd formado a partir de la
inquietud. Nunca se plegd a més estética que la del progreso, y eso
significé tomar todas las fuentes posibles (desde la ritmica africana
hasta la esencia polifénica renacentista, desde el azar hasta el deta-
lle) y ahondar en los temblores humanos. El Cuarteto Diotima posee
cerebro y corazén de sobra para afrontar el desafio y triunfar”, asi
nos relata Juan Gémez Espinosa el que es el mejor disco del mes,
los Cuartetos de Ligeti por el Diotima en Pentatone.

© PENTATONE

Mas criticas en la web www.ritmo.es pestaiia Discos
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Asombroso elogio de la percusion

Alicante

ADDA-Simfonica y su titular Josep Vicent ofrecieron un programa titulado
“La Noche”.

Con el titulo “La Noche”, la orquesta ADDA-Simfonica ofrecié un
programa de enorme atractivo con tres obras que requieren tener las
mejores capacidades para afrontar su ejecucion; La Valse de Maurice
Ravel, que posibilitd que la orquesta ofreciera hasta diez niveles de
gradacién dindmica con el consiguiente asombro para el oyente, que
se sentia envuelto en una voragine de sonoridades con el ritmo de vals
como hilo conductor; le siguié una sugestiva obra del norteamericano
John Adams, Absolut Jest (Broma perfecta), que compuso en 2012,
en la que opone, a modo concertante, un cuarteto de cuerda, en este
caso el prestigioso Cuarteto Casals, a la masa orquestal, siguiendo al-
gunos motivos de Beethoven, que aparece como una sombra alarga-
da que determina su inspiracién; para terminar la segunda parte con
uno de los experimentos en percusién mas impactantes del género
sinfénico como es el contenido en la suite La noche de los mayas del
compositor mejicano Silvestre Revueltas.

Josep Vicent condujo a sus musicos con esa tensién que requiere
la pieza de Ravel, hasta el punto de dar una impresién orgénica, dado
el latido del certero pulso de su exposicién. La orquesta, convenci-
da y fiel a sus indicaciones, parecia desestructurar sus pentagramas
para aumentar el condensado efecto de sus motivos, que terminaban
integrandose en el discurrir del ritmo de vals subyacente con esa pa-
raddjica ldégica que caracteriza esta obra. El director quiso mostrar su
gramaje estructural con esa sutileza cameristica que le permite plan-
tear el alto nivel virtuosistico de una orquesta que se encuentra en un
verdadero estado de gracia.

La inquietante pieza de Adams tuvo en el Cuarteto Casals un exce-
lente exponente artistico. Josep Vicent contd también como concer-
tino invitada con el acusado temperamento de la violinista catalana
Elena Rey, formada en musica de cdmara por este referido cuarteto,
con lo que el entendimiento en este tipo de género musical estaba
garantizado, hecho que redundd en una magistral interpretacién, en
la que distinguibles sonoridades beethovenianas pasaron por tamices
minimalistas a través de su muy definida sustancia. Siguiendo esta in-
tencién, el Cuarteto Casals ofrecié como bis una impactante version
del Vivace del Cuarteto Op. 135 de Beethoven, que confirmé ese elo-
gioso refran que dice que “lo bien hecho bien queda” y, en este caso,
mejor se mantiene en el recuerdo.

Una eclosiéon de percusion supuso la ejecucion de La Noche de los
Mayas de Revueltas. Como si ADDA-Simfonica hubiera entrado en un
estado de trance, se desenvolvié a lo largo de sus cuatro movimientos
siguiendo la impronta de su titular que, con un ritualismo poderoso
evocd en el primer movimiento, hizo que la danza ocupara el espa-
cio acustico con irrefrenable seduccién en el segundo, sugestiond al
auditorio con un sentido quasi mahleriano en la Noche de Yucatan,
para terminar con enorme impulso la Noche de encantamiento, con la
que concluia un soberbio concierto que marcaba el crecimiento en las
posibilidades artisticas de esta formacién que parecen no tener tope
en su constante superacién, confirmandose asi una vez mas el milagro
orquestal que esta ocurriendo en Alicante.

José Antonio Canton
Cuarteto Casals. ADDA-Simfonica / Josep Vicent. Obras de Adams,

Ravel y Revueltas.
Auditorio de la Diputaciéon (ADDA), Alicante.

El Beethoven de Alina Ibragimova

Barcelona

Dificilmente se podrian encontrar dos obras como L'ascension de
Messiaen y Muerte y transfiguracién de Strauss que expresen tan bien
el leitmotiv que guia la temporada de L'Auditori: “Muerte o retorno”.
Cada una desde una perspectiva diferente, la primera desde la espiri-
tualidad cristiana, la segunda a través de una perspectiva mas roman-
tica y literaria, ambas se interrogan acerca de la muerte y lo que hay,
o no, tras ella.

Esas dos partituras fueron las que se escucharon en la primera par-
te del concierto que, el pasado 14 de abril, dirigié Ludovic Morlot al
frente de la Orquestra Simfonica de Barcelona i Nacional de Catalunya
(OBCQ). La lectura més sélida fue la de Messiaen: a pesar de unos ini-

Eva VERMANDEL

“Alina Ibragimova regal6 una version de una delicadeza extraordinaria del
Concierto para violin de Beethoven”.



cios dubitativos por parte de las trompetas en el movimiento inicial,
solo para metales, la versién fue ganando en intensidad y color hasta
culminar en una “Plegaria de Cristo elevandose hacia el Padre” en la
que lo humano y lo divino parecen fundirse y ascender a otro plano. La
seccién de cuerda de la orquesta brillé a la hora de expresar el carac-
ter sensual y contemplativo de ese movimiento final. Muerte y transfi-
guracién se mueve en unos pardmetros muy diferentes: es contraste,
agitacion, drama, rebeldia ante la muerte... El genio teatral de Strauss
late en toda la partitura, y eso fue precisamente lo que Morlot traté
de resaltar, aunque con un impetu y una contundencia que dejaron en
segundo plano las sutilezas de la instrumentacién. Lo terrenal, pues,
se impuso a lo ideal.

La segunda parte supuso un cambio radical de registro al apostar
por una obra que, sin necesidad de ninguin elemento extramusical, es
capaz de expresar todo tipo de emociones: el Concierto para violin de
Beethoven. Como solista actud la joven Alina lbragimova, quien, con
un violin Anselmo Bellosio de 1775, regalé una version de una delica-
deza extraordinaria, dominada de principio a fin por una linea sutil y
exquisita en la que el mas minimo detalle en pianissimo se escuchaba
diafano, todo ello realzado por una pasién soterrada, sin arrebatos
o aspavientos para la galeria. Ni siquiera en la espectacular cadenza
con timbales elaborada por el violinista Leonidas Kavakos sobre la ver-
sion pianistica que el propio Beethoven hizo de este concierto. Fue,
en suma, una interpretacién muy personal, pero de esas que dejan
huella. A ello contribuyd la inteligente direccién de Morlot, pendiente
en todo momento del equilibrio entre la solista y una orquesta que
respondié de manera irreprochable.

Juan Carlos Moreno
Alina Ibragimova. Orquestra Simfonica de Barcelona i Nacional
de Catalunya / Ludovic Morlot. Obras de Messiaen, R. Strauss y

Beethoven.
L'Auditori, Barcelona.

Norma, siempre dificil

Bolonia

Mientras duren los trabajos (serén largos) en la sala original en el
centro histérico de Bolonia, las actividades del Comunale (uno de los
grandes teatros italianos desde siempre) se desarrollardn en un au-
ditorio en la zona de la Feria, no muy comoda como en todos estos
casos, y de acUstica al parecer mejorada pero nada maravillosa. Con
motivo del centenario del nacimiento de Maria Callas, en el ingreso
hay un “salotto Callas” con los dos vestidos de su uUltima Norma de
1964 en Paris y fotos cedidas por su amiga Giovanna Lomazzi, varias
de ellas muy interesantes, con textos sacados de las cartas de la cé-
lebre soprano.

La reposicion de Norma, con dos elencos, de los que vi el primero,
no fue maravillosa, pero no estuvo mal, lo que ya es bastante. Una
nueva puesta en escena de la soprano Bonfadelli, seguramente he-
cha con muy buena voluntad y sin sacrificar a los cantantes, mostré
de nuevo que es dificil actualizar este titulo. Ya desde la obertura un
grupo de mimos rivales vestidos de forma més o menos atemporal
pelean y se matan (con golpes bajos como la muerte de una nifia) y
eso desvirtla toda la primera escena y la posiciéon de Oroveso. Norma
y sus vestales son mujeres guerreras de cuchillo en mano. Pollione da
vueltas por el escenario acompafiado de otros (esos parecen roma-
nos) fanfarrones, bebedores, fumadores y violadores, y al final, en vez
de la pira funeraria, Norma mata a su amante y se suicida. Los nifios
no aparecen cuando se los menciona, sino sus juguetes y ropas, pero
cuando no deben estar (como en el terceto final del primer acto) ahi si
se presentan (y molestan).
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La direccion de Morandi empezé con una versién salvaje de la fa-
mosa obertura y la orquesta sono aspera. Més adelante tendio a forzar
los tutti, aunque con la dichosa acustica no puedo dar una valoracién
definitiva. Bien el coro preparado como siempre por Gea Garatti Ansi-
ni, muy aplaudido (también aqui el publico tiene una extrafia manera
de aplaudir o no, y me temo que en buena parte de los casos se deba
a un conocimiento deficiente o insuficiente).

Dotto afrontaba su debut como protagonista. Es una cantante
musical pero que Ultimamente estd asumiendo papeles que resultan
demasiado pesados (al menos por ahora) para su voz, que carece de
espesor y de registro grave. Es musical y no fuerza, los agudos son
buenos (pero Norma no es una soprano lirica, aunque haya casos
incluso actuales muy famosos -de nombre- en los que se persiste
en lo imposible), y si al recitativo y la actuacion les falta energia y
autoridad, el resultado es discreto. Seguramente el caso de Mariella
Devia es por ahora Unico (pese a que personalmente no la consi-
dero una Norma ejemplar). Popp parece haber evolucionado en su
Pollione desde la dltima vez que lo escuché en Madrid y no fuerza
el registro agudo, pero ahora abre el grave y en algunos momentos
el centro es sordo (pero, de nuevo, esa acustica). Intentd algunas
medias voces, lo que es en si un mérito y una novedad, aunque el
resultado no haya sido muy loable. Ulivieri confirma la impresién
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Francesca Dotto (a la derecha) y Veronica Simeoni, Norma y Adalgisa,
respectivamente, en esta Norma desde el Teatro Comunale Nouveau de
Bolonia.

Zubin Mehta cabalga de nuevo

Florencia

En medio de vicisitudes por la dimisién mas bien forzada del
director general Pereira (presente en la funcién que comento) y con
la llegada de un “comisario” para revisar la situacién prosiguid, la
temporada en la sala grande con una esperada reposicién de la
popular épera de Bizet. Lastima que no se contd finalmente con
la produccién de Pietro Faggioni (siempre un artista enorme) y se
recurrié a la de Hartmann, vista otras veces y en otras latitudes, que
poco de bueno ofrece. Unos policias que casi desnudan a Micaela
en el primer acto, ausencia de civiles en el mismo, los contrabandis-
tas disfrazados de policias en el segundo, coro siempre de cara al
publico y a veces sefalandolo, cantantes que hacen lo que pueden
con lo que se les dice... Hubo algunas sefiales de desaprobacién al
final. Zubin Mehta dirigi¢ la edicion de Oeser, con lo que la obra se
vuelve una sucesién de nimeros cerrados apenas unidos por algin
didlogo. Francamente no veo la superioridad respecto de los viejos
recitativos orquestados por Guiraud, aunque no sea muy moderno
decirlo. La orquesta estuvo sensacional, aunque el maestro ultima-
mente tenga en algunos momentos una eleccion de tiempos len-
tos que conspiran contra la tension de la obra (coro de cigarreras
y hombres, cancién gitana, el peligroso quinteto, algin duo). Por
supuesto se llevé una gran ovacién al entrar en cada parte y al final
(recordemos que es director honorario y que la sala pequefia, don-
de se hacen obras de cdmara o con poco coro y efectivo orquestal
més reducido, lleva su nombre). Muy bien el coro, preparado como
siempre por Lorenzo Frattini, también muy aplaudido, al que se
sumo el de voces blancas de la Academia del Maggio, dirigido por
Sara Matteucci.

La protagonista de Clémentine Margaine presentd una voz gran-
de, bella y opulenta, que no tuvo que forzar los graves y resolvid
bien los agudos (salvo dos que agregé en la Seguidilla y la cancién
gitana que sonaron, ademas de innecesarios, asperos). El proble-
ma es que parece creer que ciertos movimientos de brazos y algin
taconeo bastan para dar el carécter libre y sensual de Carmen, y
ahi las cosas no surtieron efecto. Muy bien Francesco Meli en su
Don José, en la actuaciéon maés afortunada que le he visto y oido
en mucho tiempo. Valentina Nafornita es una profesional y resultd
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Carmen, Clémentine Margaine, ofrece la flor a Don José en esta
produccién de la épera de Bizet de Matthias Hartmann.

correcta, pero su timbre avaro de colores y mas bien opaco no es
lo maximo para Micaela. Como suele ocurrir, Mattia Olivieri sumé
puntos al espectaculo: fue un estupendo Escamillo por voz, porte y
diccién y si su entrada fue muy aplaudida, merecidamente encontré
més motivos de admiracién en su caracterizacién en el tercer acto.
Los comprimarios lo hicieron todos bien: Aitana Sanz Pérez
(Frasquita muy musical pero de voz pequefia), Xenia Tsiouvaras
(Mercedes algo excesiva), Lodovico Filippo Ravizza (Morales muy
sonoro), Volodymyr Morozov (Zdfiiga muy bien actuado y, cémo
no, degollado al final del segundo acto) y los dos contrabandistas,
William Hernandez y Oronzo D'Urso (mas interesante el primero).
Mucho publico y mucho éxito, aparte de las protestas aisladas.

Jorge Binaghi

Clémentine Margaine, Francesco Meli, Valentina Nafornita,
Mattia Olivieri, etc. Orquesta del Teatro / Zubin Mehta. Escena:
Matthias Hartmann. Carmen, de Georges Bizet.

Teatro del Maggio Musicale, Florencia.
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de estar pasando por un buen momento y su Oroveso, pese a lo
sefalado, es convincente.

De los comprimarios, mejor la Clotilde de Benedetta Mazzetto que
el Flavio de Paolo Antognetti. He dejado para el final la Adalgisa de
Simeoni que, en mi opinidn, es la Unica con las cartas totalmente en
regla para interpretar su parte a lo grande, sin presentarse como tanta
colega mezzosoprano como una especie de joven verista y dispuesta
a convertir a la aspirante a sacerdotisa en un dragén (recordemos que
en origen Bellini la escribié para una soprano mas lirica y que even-
tualmente, por ejemplo, la Grisi evolucioné de este rol al de Norma).
Musicalidad intachable, timbre aterciopelado, extension sobrada, agi-
lidades precisas, porte y fraseo admirables, convirtieron cada una de
sus intervenciones en un regalo para oidos y ojos. Mucho publico y
mucho aplauso, sobre todo al final de los dios femeninos, el coro de
guerra y al final, generosos con todos.

Jorge Binaghi
Francesca Dotto, Veronica Simeoni, Stefan Popp, Nicola Ulivieri.
Orquesta y coro del Teatro / Pier Giorgio Morandi. Escena: Stefa-

nia Bonfadelli. Norma, de Vincenzo Bellini.
Teatro Comunale Nouveau, Bolonia.

El poder de la musica de Haendel

Madrid

A la altura de 1736 estaba mas que claro que la 6pera en italiano
en Londres estaba agotada como recurso y atraccion de la sociedad,
y que el giro que Haendel habia iniciado en 1732 con la recuperacion
de Esther era la nueva via a seguir. Si habia que seguir ofreciendo
una programacién en ese invierno en el Covent Garden Theatre, era
obligatorio dedicarse en cuerpo y alma al oratorio y a los conciertos,
con la ventaja afiadida que el oratorio, al ser en lengua inglesa, era el
recipiente idéneo para exaltar el amor patrio y de ahi la eleccién del
poeta y dramaturgo irlandés Newburgh Hamilton de poner en musica
el poema de John Dryden de 1697, Alexander’s Feast or The power of
Music. En realidad, se trata de una oda alegdrica sobre el poder de la
musica; para ello utiliza un endeble argumento en el que Timoteo con
su lira es capaz de despertar distintas emociones en el gran Alejandro
Magno con ocasién del banquete celebrado en 331 a.C. en la recién
conquistada ciudad de Persépolis: amor hacia Thais, orgullo por la
victoria, placer ante el banquete, tristeza ante la muerte de Dario, su
rival, y venganza; con el colofdn final de la alabanza a Santa Cecilia
como creadora de la musica vocal.

Robert King dirigié Alexander’s Feast, de Haendel, en el ciclo Universo
Barroco del CNDM.

Tres son los personajes en esta breve obra comparada con los
oratorios en tres actos, no alcanza las dos horas: Alejandro Magno,
encarnado por el tenor de dulce voz Joshua Ellicott, con solo dos
arias y a cargo de la mayoria de los recitativos; Thais, la soprano
Sophie Bevan, a la que toco la parte més complicada con cinco arias
a las que supo dotar de distinta expresividad, con muy buena ar-
ticulacién en las coloraturas, aunque técnicamente mostraba cierta
tirantez en los agudos en momentos puntuales; y el bajo Peter Har-
vey, como Timoteo, veterano en estas lides y con dos arias también,
una de ellas la archifamosa “Revenge, revenge, Timotheus cries”, al
que le falté pegada en la proyeccion y color vocal, demasiado claro,
contando, eso si, con buen fraseo y naturalidad en el canto. Justa-
mente esta aria es un excelente ejemplo de la maestria de Haendel:
aria da capo con trompeta obligada (excelente Neil Brough, que no
salié luego a saludar), y timbales (;como que nadie le dijo que tocara
mas piano? jTapd a toda la orquesta y al solista en su breve interven-
ciénl), con un largo como seccidn central con cuerda sin violines y
violas como protagonistas, dotando de un maravilloso timbre a este
momento.

En el estreno de la obra el 19 de febrero de 1736 Haendel incluyd
tres conciertos con el objeto de alargar la velada. En la version ofreci-
da por Robert King se introdujo solo uno, el Concierto para arpa y or-
questa en si bemol mayor, publicado luego como Op. 4 n. é, y que es
més frecuente escuchar en su version para érgano. Y este afiadido es
un acierto dramaturgico, porque suena justo cuando se alude a Timo-
teo tocando su lira. Aileen Henry como arpista fue precisa y limpia en
su ejecucion, y muy musical, con la orquesta un punto de intensidad
siempre por debajo del arpa para un correcto equilibrio.

El coro, formado por solo 18 voces, con 6 sopranos, y 4 en las res-
tantes cuerdas, no desmintié la magnifica tradicion coral inglesa en
sus diez nimeros, desde el brillante y policoral “The list'ning crowd
admire the lofty sound”, hasta la fuga “Let old Timotheus yield the pri-
ze", con su intervalo inicial de séptima. Y la orquesta de este veterano
grupo, obviamente rejuvenecida, sigue siendo de primer nivel, con
una cuerda sumamente afinada y empastada, unos vientos (hay nu-
meros para dos trompas, y para dos flautas) que dan el toque de color
idéneo, y un continuo alternando entre érgano y clave. Robert King,
dirigiendo con una pequefia batuta, y su grupo recibieron una ovacion
que le obligd a salir hasta cuatro veces por un publico entusiasmado,
un publico fiel que acude siempre en masa a estas propuestas barro-
cas del Centro Nacional de Difusién Musical.

Jerénimo Marin
Joshua Ellicott, Sophie Bevan, Peter Harvey. The King's Consort &

Choir / Robert King. Alexander’s Feast, de Georg F. Haendel.
Universo Barroco, CNDM. Auditorio Nacional, Madrid.

Una exhibicion

Madrid

André Schuen, un baritono cada vez menos lirico, ha logrado a
sus 39 anos conservar todas las virtudes de su maravillosa voz, con
un centro ancho, un agudo sin fisuras, unos graves plenos, sin exce-
sos, y una capacidad para apianar y cantar cerca del susurro con una
delicadeza exquisita. Si a esto unimos su notable presencia escénica
y sus dotes para expresar draméticamente los textos que interpreta,
nos encontramos con uno de los mejores intérpretes de Lied de su
cuerda en nuestros dias. En esta ocasién, dentro del Ciclo de Lied
del Teatro de la Zarzuela y el Centro Nacional de Difusién Musical,
se enfrentaban, él y su pianista Daniel Heide, a ese conjunto de 15
canciones de Johannes Brahms denominado La Bella Magelone (Die
Schéne Magelone Op. 33).
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Andreé Schuen y Daniel Heide regresaron al Ciclo de Lied madrilefio con La
Bella Magelone de Brahms.

Schuen mostrd, una vez més, que no hay obra, por ardua que sea,
que se le resista. Fue la suya una exhibicion de recursos musicales
e interpretativos, sin perder nunca la linea de canto ni renunciar al
variopinto contenido dramético de cada una de las canciones. Fue un
héroe aguerrido, un melancdlico amante, sin perder nunca esa capa-
cidad del cantante para mostrar en toda su intensidad su joven madu-
rez. Y para satisfacer al piblico entusiasmado, nos regalé unas magis-
trales interpretaciones de Morgen de Richard Strauss y el Wiegenlied
de Brahms, ambas interpretadas casi en un susurro escalofriante, con
un alarde de pianos ejecutados con envidiable maestria. Heide fue el
compafiero impagable de Schuen en este viaje por el mundo liederis-
tico del compositor de Hamburgo.

Francisco Villalba

André Schuen, Daniel Heide. Obras de Brahms.
CNDM. Ciclo de Lied, Teatro de la Zarzuela, Madrid.

Mil y un afectos

Madrid

El mes pasado pudimos disfrutar en este mismo ciclo de Univer-
so Barroco de las delicias que esconde una de las dperas mas fasci-
nantes de todos los tiempos, Il ritorno d’Ulisse in patria, de Claudio
Monteverdi, a con Europa Galante y Fabio Biondi cautivdandonos de
inmediato en uno de los aspectos que seguramente pasan maés desa-
percibidos, pero que mas iluminan una representacién por su frescura
y espontaneidad sonora. Se trata de sus inconfundibles ritornelli, a los
que no se les presta habitualmente la suficiente atencion.

El universo sonoro que responde a todas nuestras inquietudes
sobre este tipo de musica lo encontramos en un luminoso concierto
ofrecido por L'Estro d'Orfeo, grupo comandado con gran autoridad
por la violinista espafiola Leonor de Lera, que abrid una verdadera
senda esclarecedora sobre un repertorio tan maltratado por nuestros
programadores, y a los que nuestros instrumentistas no le prestan la
adecuada atencién, tan necesaria para una musica realmente inspira-
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doray que hace las delicias del publico. Pudimos escuchar una buena
muestra de la musica instrumental de comienzos del siglo XVII para
uno o dos violines, uno de los fundamentales principes de la musica
del momento, con permiso del cornetto, del que hace poco pudimos
apreciar sus bondades en esta misma sala, gracias al fabuloso recital
de Les Cornets Noirs.

Y es que el seicento es mucho més que la invencién de un nue-
vo estilo vocal, que culmina con la aparicién del recitativo y la dpera.
La mdsica instrumental deja de ser su esclava, independizdndose y
creando auténticas joyas sonoras que pudimos degustar en nuestras
butacas. El virtuosismo de los maestros venecianos de San Marcos, rei-
vindic su verdadero protagonismo e importancia a través de la sélida
y trabajada labor que Leonor de Lera impuso siempre desde el violin,
primero sola, a través de un concienzudo trabajo virtuoso estudiado al
milimetro, como demostré en la Romanesca per violino solo e basso
se piace, de Biaggo Marini, o en la Sonata seconda a sopran solo de
Dario Castello. Las obras a dos violines no fueron a menos en cuanto a
estudio y trabajo, y los dios de Leonor de Lera con su colega violinis-
ta, Elisa Bestetti, fueron una dicha de igualdad sonora absoluta, tanto
en articulacion como en fraseo y volumen sonoro. Fue una ardua tarea
distinguir a los dos instrumentos cuando no se prestaba la suficiente
atencion visual al escenario.

El bajo continuo estuvo presidido por el formidable Josep Maria
Marti en la tiorba y en la guitarra barroca. Marti fue el elemento clave
para aunar a los tres instrumentos del bajo continuo en una noche
de inspiradora emocién e inventiva en la realizacién de su particular
bajo continuo. Sus dos comparieros de viaje, la exuberante clavecinis-
ta Federica Bianchi, junto al calido violagambista Teodoro Bau, fueron
los dos comparieros de viaje perfectos para dar calidez y verdadero
sentido a los mil y un afectos derrochados las fastuosas composiciones
que disfrutd una abarrotada Sala de Cémara del Auditorio Nacional.

Simon Andueza

LEstro D'Orfeo / Leonor de Lera, violin barroco y direccién. Obras
de Marini, Castello, Valentini, Merula, Legrenzi, Kapsberger y Leonor
de Lera.

Universo Barroco, CNDM. Auditorio Nacional, Madrid.

“Los duios de Leonor de Lera con su colega violinista, Elisa Bestetti, fueron

una dicha de igualdad sonora absoluta, tanto en articulacién como en
fraseo y volumen”.




Una excelente representacion

Madrid

Llegé al Teatro Real una de las 6peras més famosas de los Ulti-
mos anos, Nixon in China; se estrené en Houston el 22 de octubre
de 1987 y ha alcanzado una enorme popularidad a nivel internacio-
nal, siendo representada en casi todos los teatros de renombre del
mundo. Se trata de un caso que calificaria de Unico, ya que la mayo-
ria de las operas estrenadas en el mismo periodo hoy gozan el sue-
fio de los justos. Su éxito es mas sorprendente cuando su trama se
aleja de los standards habituales. En principio nada puede resultar
mas prosaico que la visita que el presidente de los Estados Unidos,
Richard Nixon (baritono) y su mujer, Pat (soprano) acomparfiados por
su secretario de estado, Henry Kissinger (baritono), hicieron a la Re-
publica Popular China en 1972 para entrevistarse con Mao Tse-tung
(tenor) con el objetivo de distender las tensiones. Ademas de estos
personajes, intervienen en la épera Zhou En-lai (baritono), ministro
de asuntos exteriores de la Republica Popular China y la tremenda
mujer de Mao, Chiang Ch'ing (soprano), el personaje con mas per-
sonalidad de la obra.

La idea de hacer una 6pera con este tema fue concebida en 1982
por el rompedor, estrambdtico e inteligentisimo director de escena
estadounidense Peter Sellars. Y en ella se analizan las diferencias
entre la vision en el Este y el Oeste respecto a la situacion mun-
dial. La accién es minima, seis escenas en las que los personajes
expresan sus opiniones al respecto en conversaciones y soliloguios,
a veces, de duracion excesiva, sobre todo en el tercer acto. Lo que
convierte Nixon in China en una obra muy interesante es que, a
pesar de las apariencias, no se trata de una disquisicién geopoliti-
ca sino que, merced al libreto de Alice Goodman, escuchamos los
pensamientos de unos seres humanos atrapados en una encrucija-
da en la que es dificil tomar una decisién, mostrandonos la distancia
que media entre la opinién personal de los seres humanos y la que
se permiten mostrar en publico. Se trata de un drama acerca de las
esperanzas, los suefios y la muerte. La musica de Adams es minima-
lista y ecléctica, como mucha de su musica de cdmara y orquestal de
los afios 70y 80. En los interludios escuchamos referencias que van
desde Wagner a Gershwin y Philip Glass. Y es el perfecto envoltorio
al texto.

Si se pregunta a un chino hoy en dia su opinién sobre Mao, ob-
tendré una repuesta confusa, porque a pesar de haber muerto hace
mas de 40 afios, su popularidad se mantiene. Su recuerdo ain do-
mina la Plaza de Tiananmen, ante su mausoleo todavia se agolpan
colas de visitantes y su retrato, como el de un dios, vigila desde el
arco de entrada a la Ciudad Prohibida. E incluso personas cuyas
familias sufrieron su persecucion hoy hablan con afioranza del Gran
Timonel. Por tanto, para mucha gente este encuentro del Este con
el Oeste fue fascinante. Crear una épera sobre este acontecimiento
como hicieron en 1987 Adams y Goodman, con Peter Sellars, fue un
acierto. Un momento explosivo de la historia mundial comprimido
en un drama lirico de tres horas de duracién.

John Fulljames, que nos habia dejado un inmejorable recuerdo
con su fabulosa direccién de escena de Street Scene en el Teatro
Real, esta vez vuelve a acertar. Con su escendgrafo Dick Birdy han
trasladado la accién a un momento actual no especificado. El es-
cenario es el enorme archivo estatal de China, con cajas marrones
apiladas que contienen documentos sobre Mao, que manipulan
bibliotecarios con guantes blancos. El cadaver de Mao cruza la es-
cena transportado por unos funcionarios dentro de una urna de cris-
tal. Una pantalla en el fondo del escenario muestra documentales
con hechos similares a los que narra la 6pera, los encuentros de
Reagan y Gorbachov, Trump y Kim-Jong, Obama y Putin y, como
detalle humoristico, Pedro Sanchez y Xi Jinping. Vemos fotografias,
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El Teatro Real ha representado Nixon in China, que el mes pasado fue
precisamente portada de RITMO.

primeras paginas de peridédicos y reportajes de la visita de Nixon
proyectados en el escenario minimalista de Will Duke. Es una inte-
ligente diseccion del reciente pasado y también, cuando se rompe
una caja llena con ejemplares del Libro Rojo, un simbolo de cuanto
ha cambiado el mundo desde los acontecimientos que se narran en
la épera. Para Fulljames, se trata de la creacién de la historia mas
que del destino de los personajes en ella representados. Notable la
coreografia de John Ross para el ballet El destacamento femenino
Rojo, en el que un propietario malvado, Lao Szu, interpretado por
un ridiculo alter ego de Kissinger, es derrotado por las valientes mu-
jeres soldado del estado comunista.

Alfred Kim bordé el personaje de Mao, salvando con facilidad
la endemoniada tesitura tenoril de su personaje. El baritono Lei-
gh Melrose también cumplié sin problemas, cantando con desen-
voltura su aria de las noticias, logrando una excelente actuacién a
nivel teatral. La soprano Sarah Tynan compuso una conmovedora
Pat Nixon, superando con nota su interminable mondlogo “This is
profetic”. Estupenda también Audrey Luna como Chiang Ch'ing en
su monologo sobre la Revolucion Cultural, sin que la agudisima te-
situra de su papel le supusiera ningn problema. El baritono Borja
Quiza estuvo correcto como Kissinger, y como Zhou En-Lai, el tam-
bién baritono Jacques Imbrailo, tras un inicio un tanto gris, concluyd
su actuacion con una notable interpretacion del mondlogo final de
la obra "How much of what we did was good?” (“;Cuanto de lo
que hicimos fue bueno?”). Pero todo no habria sido tan redondo
sin la inapreciable intervencién de la orquesta y coro a las érdenes
de Olivia Lee-Gunderman, que llevé la obra con mano de hierro y
una seguridad asombrosa, mostrando un conocimiento de la par-
titura sin fisuras y perfectamente acorde con su espiritu. Una gran
interpretacion.

Francisco Villalba

Alfred Kim, Leigh Melrose, Sarah Tynan, Audrey Luna, etc. Or-
questa y coro del Teatro Real / Olivia Lee-Gunderman. Escena:
John Fulljames. Nixon in China, de John Adams.

Teatro Real, Madrid.
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Una Lucrecia desdoblada

Madrid

“Version ajustada de la ambiciosa zarzuela La violacion de Lucrecia de José
de Nebra, ejemplar en lo estético, musical y escénico”.

La violacién de Lucrecia o Donde hay violencia, no hay culpa, fue la
nueva produccién que puso sobre las tablas el Teatro de la Zarzuela.
Una espléndida “zarzuela en dos jornadas” con musica de José de
Nebra y libreto compartido a la sazén, tanto del original de Nicolas
Gonzélez Martinez como del de esta concreta versiéon de los habla-
dos por Rosa Montero. Eso si, manteniendo intactos en paralelo, los
cantables del citado Nicolds Gonzélez Martinez. Un importante “es-
treno escénico en tiempos contemporaneos”, como se han dado en
llamar estos fastos que recuperan aquellos momentos enquistados de
nuestra historia musical y de la historia de la zarzuela en particular, no
por més alejados menos gloriosos y universales. Y si, disfrutamos de
una obra “grande” del género que, quitando el 6gico descanso entre
estas dos amplias “jornadas”, se extendiera con holgura a més de dos
horas y media de duracién.

Tiempo en el que se disfruté en lo musical, de una pulcra ejecu-
cion, empezando ya desde el propio foso con el ensemble Los ele-
mentos dirigido por Alberto Miguélez Rouco, y, ya sobre el escenario,
por un reparto destacado en lo dramético pero, sobre todo, en lo ca-
noro: Maria Hinojosa sobresaliente en el rotundo papel protagonista
de Lucrecia, al igual que Carol Garcia como Colatino, Marina Monzé
como Tulia y Judit Subirana como Laureta. Un cuarteto ciertamente
equilibrado y modélico de esta guisa. Manuela Velasco abordd con
solvencia el locuaz rol de continuidad y moderna ilustracion en forma
de Espiritu de la leyenda de Lucrecia en esta versién, y Borja Luna
como Sexto. Un elenco en lo vocal, brillante y, en lo actoral, sometido
al intringulis y singular adaptacién de la trama, con una escenografia
bien dispuesta, equidistante, bella incluso y funcional, para una obra,
ampliada aqui, que quizas acusaba, abusaba si me apuran, de una
excesiva duplicidad en su renovado despliegue narrativo, ya de por si
anchuroso en su original con la natural candencia y sosiego de aque-
llos tiempos y formas.

Un despliegue reflexivo, moral y contundente en torno a la trégica
actualidad de su desarrollo dramético y, de resultas, a menudo, previ-
sible y redundante. Un doble juego sistematico en esta puesta al dia
del argumento, donde las acotaciones al margen se incorporaban de
continuo al propio texto. Dirfase que, asi, lo real o legendario, sea o no
mas o menos fiel con lo histérico en la ficcidén dieciochesca (“se non &
vero, & ben trovato...” pensarian) y lo virtual afadido aqui, convivieron a
través de la personificacion transversal del “Espiritu de dicha leyenda”.

En suma, un feliz acontecimiento por la valiente recuperacién de
una obra sefera de este periodo de nuestra zarzuela, que ahonda sus
raices en el barroco y extiende sus ramas timidamente hacia un cla-
sicismo en ciernes. Una reposiciéon en tiempos modernos que goza
siempre de licencia y coraje en las hipdtesis de partida de su tenaz
tarea de didéctico acercamiento. Hemos visto ya unas cuantas tenta-
tivas en este mismo foro, especialmente a lomos del ilustre briocense
Sebastian Durdn. Aventuras, en algin caso, algo extremas y contro-
vertidas que, sin embargo, hemos aplaudido con fervor patrio, pese a
la evidente disparidad de criterios o planteamientos mostrados, y el
relativo (incluso disparatado) riesgo asumido en alguna de ellas. Hoy,
con José de Nebra, en una version ajustada de su ambiciosa zarzuela
La violacién de Lucrecia, ejemplar en lo estético, musical y escénico,
y desdoblada en lo dramatico, la satisfaccién de este trascendental
desempefio institucional vuelve a este histdrico marco responsable de
su permanente divulgacién.

Luis Mazorra Incera

Maria Hinojosa, Carol Garcia, Marina Monzé, Judit Subirana,
Manuela Velasco, Borja Luna. Los elementos / Alberto Miguélez
Rouco. Escena: Rafael R. Villa lobos. La violaciéon de Lucrecia, de
José de Nebra.

Teatro de la Zarzuela, Madrid.

Nuevo viaje de Nixon in China

Paris

La Opera Bastille presenta la épera de John Adams Nixon in China
en forma de superproduccién (recordemos que fue portada de RITMO
en el nimero pasado, a propédsito de las funciones de esta épera en el
Teatro Real de Madrid). Para la primera introduccién de esta obra en
el repertorio de la Opera de Paris, se retine un lujo de espectaculo y
de interpretacion. La puesta en escena, firmada por Valentina Carrasco,
abunda en escenas variadas y tumultuosas. Se presenta asi el pueblo
chino en muchedumbre numerosa repartida en escaleras o sobre el sue-
lo, unida en sus vestidos tipicos y sus movimientos. Los personajes de
la accién, Nixon, su esposa, su ministro Kissinger y el presidente chino
Mao, evolucionan de manera significativa, en relacién con sus participa-
ciones histéricas entre elementos de decorados asiaticos de época. Y
todo impresionante, como una pelicula de gran espectaculo y perfecta-
mente en el espiritu de la obra.

Se sabe que John Adams (nacido en 1947) compuso su épera en
1987, poco tiempo después del viaje historico del presidente estadou-
nidense Richard Nixon a China para visitar al presidente Mao Zedong,
en 1972. Un tema moderno con una musica del estilo repetitivo tipica
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Nixon in China, una produccién de Valentina Carrasco que subi6 al
escenario de la Opera de Paris.



del compositor, y una épera que se ha mantenido en el repertorio de
muchas casas liricas. Constituye un éxito poco frecuente en la musica
contemporanea, que se justifica totalmente.

En la Bastille, la direccion musical corre a cargo de Gustavo Duda-
mel, el director musical actual de la Opera de Paris, que no defrauda
en su tarea, multiplicando las texturas del sonido de la orquesta pero
siempre en adecuacién con el canto. Este canto resulta perfectamen-
te servido por solistas adecuados, y adecuados fisicamente, que son
los vocalmente irreprochables Thomas Hampson (Nixon), el estadou-
nidense de origen chino John Matthew Myers (Mao), Renée Fleming
(Pat Nixon), Joshua Bloom (Kissinger) y Xiaomeng Zhang (Zhou Enlai).
El coro, muy solicitado, interviene con potencia y precisién. Todo cum-

plido para servir al maximo una obra tan moderna y siempre actual, que
el publico acoge con una ovacién destinada también al propio Adams,
que salié en el momento de los saludos.

Pierre-René Serna

Thomas Hampson, John Matthew Myers, Renée Fleming, Joshua
Bloom, Xiaomeng Zhang, etc. Coro y Orquesta de la Opera de
Paris / Gustavo Dudamel. Escena: Valentina Carrasco. Nixon in
China, de John Adams.

La Bastille, Paris.

Unas Bodas admirables

Viena

En este nuevo montaje de Le Nozze di Figaro, en la Opera del
Estado de Viena, el momento de mayor hilaridad no fue obra del
brillante director escénico Barrie Kosky, sino de la casualidad. La-
mentablemente, Ying Fang, la joven soprano china contratada para
cantar la parte de Susanna, sufrié una hemorragia en las cuerdas
vocales, dolencia que le impidié cantar en ninguna de las siete fun-
ciones previstas. En su lugar, Maria Nazarova rindié una Susanna
impecable, de altisimo nivel. Pero la soprano rusa es de estatura
pequefia mientras que Patricia Nolz, ejemplar Cherubino, le lleva
maés de una cabeza. En el segundo acto, en la escena en la cual la
Condesa y Susanna deciden disfrazar a Cherubino de mujer, Susan-
na dice: “Lasciatemi veder..."; “Andra benissimo: siam d'uguale sta-
tura”. Ante la muy pronunciada diferencia de estatura entre ambas
cantantes, esto provocé gran hilaridad entre quienes conocen bien
el libreto de Da Ponte y entienden italiano. Salvando este imprevis-
to, la labor de Barrie Kosky fue extremadamente lograda median-
te una muy precisa y sutil direccion de actores. Kosky maneja de
maravillas todos los aspectos ingeniosos, burlescos y humoristicos
de este genial libreto. Dotado de gran intuicién teatral, no necesita
recurrir a interpretaciones extranas para lograr un montaje intere-
sante. La propia obra contiene tantos aspectos escénicos diferentes
que abundan las oportunidades para un director atento como lo es
Kosky. También recalcé los aspectos eréticos de la accion que en
esta Opera son tan importantes.

La escenografia de Rufus Didwiszus sitUa al espectador en un
palacio barroco, pero, gracias a los vestuarios de Victoria Behr, di-
sefiados en un estilo retro de los afios setenta, el publico sabe que
la accion no transcurre en un periodo tan pretérito. Kosky maneja
los espacios de manera particular. El primer acto acontece ante una
pared blanca provista de tres puertas, en un proscenio desprovisto
de elementos mueble, salvo dos butacas. Dos ganchos colocados
en la pared le permiten resolver las situaciones dramaticas, como
aquella tan compleja del terceto. Tanto Cherubino como el Con-
de se ocultan detras de sadbanas que improvisadamente Susanna
cuelga de dichos ganchos. De esta manera, logra un méaximo efecto
dramético con un minimo de elementos. En los actos segundo y
tercero, en cambio, que transcurren en los aposentos de la condesa
y el salén del palacio (donde se celebraré la ceremonia matrimonial),
el escenario esté dotado de muebles y otros artefactos decorativos.
El cuarto acto vuelve al minimalismo y a la sencillez del primero: pre-
senta un escenario vacio cuyo suelo se encuentra levemente incli-
nado hacia adelante, pintado de color verde azulado (el jardin), do-
tado de puertas trampa por las cuales asoman o salen los diversos
personajes. El parque del palacio queda librado a la imaginacion
del espectadory gracias a este artificio, los actores-cantantes apare-
cen o se esconden a voluntad sin que fuera necesario presentar una
complicada escenografia ajardinada.

© WIENER STAATSOPER / MICHAEL POEHN

“Barrie Kosky no concibe Le Nozze di Figaro como una bufoneria,
siempre manteniendo el caracter necesario para recalcar la seriedad
de las diversas situaciones planteadas”.

Los solistas de estas Bodas, con la excepcién del jardinero An-
tonio, son todos jovenes apuestos, hecho que le otorga a la obra
una dinamica juvenil. En las cuatro partes principales se destacaron
André Schuen, tan sobresaliente en la parte del Conde como Peter
Kellner en la de Figaro, al igual que Hanna-Elisabeth Miiller, como
Condesa, excelente y conmovedora, desde su aparicién a comien-
zos del segundo acto hasta la escena del perddn final, al igual que la
ya mencionada Susanna de Maria Nazarova. Hasta la Marcellina y el
Bartolo admirables de Stephanie Houtzeel y Stefan Cerny aparecen
juveniles y apuestos a pesar de tener mas afios que los cuatro perso-
najes principales. También el Don Basilio de Josh Lovell estd exento
del aspecto caricaturesco habitual y se presenta como un intrigante
moderno. Esta 6pera serd una commedia per musica, pero Kosky no
la concibe como una bufoneria. Siempre mantiene el caracter nece-
sario para recalcar la seriedad de las diversas situaciones planteadas.

Al frente de la tan maravillosa como impecable Orquesta de la
Opera, que fuera de este teatro toca bajo el nombre de Orquesta Fi-
larménica de Viena, Philippe Jordan hizo una labor estupenda, siem-
pre muy concentrado ante cada detalle de esta prodigiosa partitura.
Muy atento a todos los aspectos de la compleja partitura, mantiene
en todo momento tempi que resultan ideales y que respetan las in-
dicaciones de Mozart y las situaciones dramaticas. Jordan es maés
un organizador que un director carismético, pero ello no le impide
brindar una versién mas que valiosa de esta genial opera.

Gerardo Leyser

André Schuen, Peter Kellner, Hanna-Elisabeth Miiller, Maria
Nazarova, Patricia Nolz, Stefan Cerny, Josh Lovell, etc. Or-
questa de la Opera de Estado / Philippe Jordan. Escena: Barrie
Kosky. Le Nozze di Figaro, de W. A. Mozart.

Opera del Estado, Viena.
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Falla desde el marxismo

Sevilla

Llegaba por primera vez La vida breve al escenario del Teatro
de la Maestranza en una produccién del Palau de les Arts de Valen-
cia, de la que es responsable Giancarlo del Monaco y que, desde
el condicionante politico, nos ofrece una visién mas que personal
de la obra del gaditano. Ya esta idea de la épera la explicita en el
libro editado por el propio Teatro, en el que dice: “Considero que
la obra mira a las puertas del marxismo y del existencialismo, que
ademas supone una critica social importante”. Si alguna vez van a
Granada, no dejen de ver el Carmen de la Antequeruela, donde
Falla vivié entre 1922y 1939, y alli verédn una gran cruz en la cabecera
de la cama, no una hoz y un martillo. Dirlamos que La vida breve
pertenece al género dramético que podriamos llamar de “boda de
sangre”, en el que también se puede incluir desde la famosa obra
de Lorca a la Lucia de Donizetti, aunque en Falla o Lorca (como en
otros casos) domina ademas el componente racial, en el que sélo
cabe matar o morir.

También se fija el conocido escendgrafo en la intencion de “des-
pojar la obra de tépicos con el objetivo de ofrecer una dimensién
mas profunda de su problematico libreto”. Y por eso saca una pro-
cesion o deja que Nuria Castején recurra a un baile andaluz clasico
con el vestuario también de corte tradicional, pero con el toque
de modernidad que le dio JesUs Ruiz, para la escena de la famosa
Danza, con un resultado magnifico. ;Y cémo eliminar a una gitana
del Sacromonte? Si quitar topicos era hacer cantar a Cristo unas
soleares (por cierto, que con el movimiento del paso el cantaor no

La produccion de La vida breve de Giancarlo del Monaco subié al
escenario del Teatro de la Maestranza.

parecié atinar en todos los tonos), pero que en realidad debia ser
una cantaora (en Valencia lo fue), y asi (atencién) representar los
doloridos amores de Salud como los de Cristo en la cruz. No sabe-
mos si es todo lo profundo que queria escenificar, todo lo que da
su cabeza para las metéforas o eran simplemente ganas de provo-
car. En Sevilla, cuando 65.000 nazarenos se preparaban para salir
en procesién, podria verse como esto Ultimo. La escena de sexo
explicito y el degradante momento en que Salud, toda vez que
Paco la deja, sigue al hombre arrastrdndose a cuatro patas como
intentando alcanzar su sexo, mientras que este encima la torea con
la chaqueta, sélo indica la indiferencia del regista por humillar a la
mujer, si con ello consigue pintar a un seforito sin escrdpulos. Ja-
mas podria haber pasado escena tal por el pensamiento de Falla ni
la hubiera consentido. Pero ya sabemos que un escendgrafo actual
no pretende recrear la intencion del compositor, sino la suya (que
en realidad es la ideologia de otros) y de paso que hablen de él y
no de la obra. Pura cobardia, porque ya no estan quienes podrian
preservar su legado tal como se concibié.

El elenco vocal, en cambio, defendié sus respectivos roles con
casta, empezando por Ainhoa Arteta. En primer lugar, ella es mas
que adecuada para hacer de Salud, no sélo porque conserva un
volumen poderoso, un agudo limpio y bien pulido, unos graves que
tienen el peligro de engolar cuando descienden al Si2, o cuando
necesita recurrir a su registro natural para darlos, sino también por-
que esta navarra ha estado vinculada a Sevilla desde hace afos (re-
cuerden, por ejemplo, aquella emocionante Salve a la Macarena),
porque colaboré cuanto pudo por salvar el Villamarta jerezano, por-
que enamoré a los aficionados malaguenos del Cervantes o porque
puede sentir Granada como su segunda casa. De mujer enamorada
a la que su hombre la deja por otra también puede hacer, y gritar,
sufrir y desesperarse como ella; todo, menos morir, porque es una
gran luchadora. Y nos referimos tanto al canto como a su desenvol-
vimiento escénico. Por ello, esas escenas que dejan a la mujer sin
dignidad, ni las necesita ni debiera aceptarlas.

Junto a ella estuvo el Paco que encarné Alejandro Roy, con voz
clara, de volumen y modulacién adecuada a los distintos momen-
tos de su dual personaje. También Rubén Amoretti, un bajo que ya
ha hecho con nosotros roles tan inquietantes como Sparafucile, y
ahora de Tio Savaor, que con ese torrente y sus graves profundos
pondrian nervioso a cualquiera. También Gerardo Bullon trabajé
la inteligibilidad con un registro relajado y bonito, elegante, como
correspondia a la belleza de la novia, que no era otra que Helena
Ressurreicdo, una mezzo que coprotagonizé Le Cineci de Manuel
Garcia con gran éxito y que seguramente mereceria un papel mejor.
Por ultimo, la voz tremolante de Maria Luisa Corbacho podia corres-
ponder a una abuela, pero ni asi deberia haber iniciado la épera,
con un color oscuro y una vocalizacién casi ininteligible. El coro del
Teatro de la Maestranza volvié a dar muestras de buen hacer, y aqui
superando los juegos escénicos de dentro/fuera que podrian haber
producido algin desajuste.

En el foso tuvimos al oboista onubense Lucas Macias, quien ya
nos deleité en sumomento no sélo con el buen hacer con su instru-
mento, sino también como director. En su momento lo oimos con
Richard Strauss y Stravinsky, asi que dirigir esta vez a Falla no puede
ser casualidad, sino querencia. Y la verdad es que nos mostré la rica
paleta de colores que guarda la partitura, destacando sus melodias
y dejandose llevar por sus ritmos, con un gran respeto por las voces.

Carlos Tarin

Ainhoa Arteta, Alejandro Roy, Maria Luisa Corbacho, Rubén
Amoretti, Helena Ressurreicdo, Sebastian Cruz, Gerardo Bullén.
Coro de la A.A. Teatro Maestranza. Real Orquesta Sinfénica de
Sevilla / Lucas Macias. La vida breve, de Manuel de Falla.

Teatro de la Maestranza, Sevilla.
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La seccién de critica de
discos de RITMO le ofre-

ce comentarios, analisis,
comparaciones, estudios y
ensayos de las novedades
discogréficas y reediciones
que mensualmente pre-
senta el mercado nacional
e internacional, en forma-
do audio (CD) y audiovisual
(DVD-BR), tanto en soporte
fisico como en edicién "on-
line" desde Internet.

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

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

CALIDAD

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

* % REGULAR

* PESIMO

Valoracion
técnica

HISTORICO

PRESENTACION
ESPECIAL

ESPECIALMENTE
RECOMENDADO

SONIDO
EXTRAORDINARIO

»w XV T X

z - Stuttgarter Kammgrof

Descifrar mil y un jeribe-
ques entrelazados en la armo-
nia callada de una partitura;
volcar esas notas en una hoja
de célculo en la que debes
sumar horas de esforzado
musculo y restar el capricho
de todo lo accesorio para que
salgan las cuentas; esculpir
aquellos garabatos firmados
por un humilde maestro de
capilla con la madera tallada
por un sabio artesano italiano;
frotar cuatro hebras de titanio
con un manojo de cerdas de
la cola de un caballo para ex-
traer de la ldmpara del genio
rayos de sonido e invencion
que traspasan nuestro sistema
limbico y nos conmueven maés
profundamente que la noticia
del dltimo desastre o los me-
jores versos del mas grande
poeta clasico.

Los tiempos han cambiado
tanto que para obrar el milagro
de la musica y conjurar la for-
midable belleza del Concierto
para dos violines en re menor
de Bach en la comodidad de
nuestro sofd, hoy nos basta un
click. Pulsar el botén de play 'y
dejar que suene este antoldgi-
co disco de Arabella Steinba-
cher y la Orquesta de Cémara
de Stuttgart es suficiente para
procurarnos ese chute de pla-
cer desinteresado que sdlo el
arte grande puede propor-
cionar. Después, la quimica
de nuestro cerebro y nuestras
visceras haré el resto, pero no
dejemos de admirar por ello
la habilidad quirdrgica de la
violinista, su milimétrica preci-
sién para puntear el hilo de la
melodia principal en el tejido
orquestal bachiano, revestir el
universo alucinado y desnudo
de Part y revelarnos la verdad
Gltima de las cosas. Lo que
queda, ya saben, es silencio.

Dario Fernandez Ruiz

BACH: Conciertos para violin ns. 1y 2; Concier-
to para dos violines. PART: Fratres; Spiegel im
Spiegel. Arabella Steinbacher y Christoph Koncz
(violin); Orquesta de Camara de Stuttgart.
Pentatone ¢ PTC 5187 017 o+ 69
%%k k%R

Con este tercer volu-
men, Francesco Corti e I
Pomo d'Oro completan la
grabacién de los Concier-
tos para clave de Bach. El
CD culmina la serie con los
Conciertos para dos claves
BWV 1059, 1060, 1061 vy
1062.

Seguir el origen de algu-
nas obras de Bach es aden-
trarse en un laberinto de
préstamos y reutilizaciones.
Asi, aunque fueron escritos
entre 1729 y 1741 para el
Collegium Musicum, todo
los Dobles Conciertos (me-
nos el BWV 1061) estan
basados en Conciertos an-
teriores para violin o diver-
sos instrumentos de viento,
que Bach adapté probable-
mente para ser tocados por
sus hijos (clavecinistas ave-
zados) y por los alumnos
del Collegium. Han llegado
hasta nosotros a través del
manuscrito  original que
guarda la Staatbibliothek
de Berlin. Su dltima péagina
contiene los Unicos nueve
compases que se conser-
van del “Concerto a cem-
balo solo, una[sic|Oboe,
due Violini, Viola e Cont”
BWV 1059 abruptamente
interrumpidos.  Indepen-
dientemente de las hipote-
sis sobre el abandono de la
obra, uno de los elementos
interesantes del CD es la
“reconstruccion  creativa”
que realiza Francesco Cor-
ti del concierto no escrito
partir de materiales exis-
tentes en la Cantata BWV
35. De la primera parte de
la Cantata, llamada Con-
certo, saca el primer movi-
miento y del aria de aper-
tura "Geist und Seele wird
verwirret”, extrae el segun-
do y tercer movimiento.
Este “nuevo concierto”, re-
creado con amplio margen
de libertad mas que con
un afdn musicolégico, esta
tan bien construido que no
haré saltar las alarmas del
oyente mas bachiano en
ningn momento. Lo ima-
ginario y lo real se funden
de forma natural, ya que

BACH: Conciertos para clave (vol. III).
Francesco Corti y Andrea Bucarella, claves.
11 Pomo d'Oro.
Pentatone

PTC 5186 966 « 55
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vord Conéertos Il

Bach Harpsi
Francesco Corti Andrea
Buccarella il pomg'd'ore- -

BWV1059, 1060, 1061 & 1062

Corti, como profundo co-
nocedor del lenguaje de
Bach, emplea las mismas
técnicas de adaptacién que
el maestro utiliza para otros
Conciertos.

Dejando a un lado todo
este juego de recreacio-
nes y trampantojos tan
del gusto barroco, la es-
cucha de este registro es
un verdadero goce por la
belleza de los Conciertos
en si: el vendaval vivaldia-
no agita las pasiones en
los movimientos rapidos
y el reflexivo contrapunto
de Bach las calma en los
lentos. Este juego de cla-
roscuros lo entienden a la
perfeccién Francesco Corti
y Andrea Bucarella, reflejos
los dos de un mismo espi-
ritu explicitado a través de
un apabullante virtuosismo
y un fraseo sin fisuras. Es
extraordinaria también la
intervenciéon de Enmanuel
Laporte como oboe solista
en el Concierto BWV 1059,
infatigable ante los tempi
y la exuberante ornamen-
tacién con que lo envuelve
Corti. Il Pomo d'Oro inter-
viene reducido al maximo
en sus efectivos. Aun asi,
consiguen un perfecto
equilibrio timbrico y so-
noro con los claves, factor
importante que no he ob-
servado en otras versiones
precedentes. La comunion
entre la orquesta y los solis-
tas es absoluta en el fraseo
y el control de las dinédmi-
cas y delata que Il Pomo
d'Oro se encuentra muy
cémodo bajo la direccién
de Francesco Corti. Esta
feliz simbiosis entre el cla-
vecinista y la formacién sui-
za ha dado como fruto esta
fantastica trilogia de con-
ciertos y el Apollo e Daph-
ne de Haendel. Esperamos
muchos mas.

Mercedes Garcia Molina
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Songs and
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n + The Lake
y - Summer 2020
All Lines Are Still Busy

Sarah Beaty,
Mezzo-soprano

Brian Skoog, Tenor

Miari Sato, Narrator, Violin
Eliesha Nelson, Viola
Shuai Wang, Piano

La compositora estadouni-
dense Margaret Brouwer nos
ofrece una interesante colec-
cién de obras compuestas entre
2005y 2020 que, segln sus pro-
pias palabras, “son representa-
ciones musicales de reacciones
a varios eventos”. En Rhapsodic
Sonata (2011) el binomio de vio-
la y piano explora la oscilacion
entre diferentes estados de ani-
mo. Eliesha Nelson ha dibujado
con detalle las conmovedoras
melodias del segundo movi-
miento y ha hecho una gran ex-
hibicién técnica en Blithesome
Spirit, para un cierre brillante de
la composicién.

Declaration (2005) se trata
de un ciclo de canciones cuyo
tema principal es la violencia y
la guerra. Aqui Sarah Beaty en-
carna los textos de una manera
conmovedora, destacando par-
ticularmente su interpretacion
nostélgica y afligida en la ober-
tura de la cuarta, Whom do you
call angel now?

La pandemia y sus con-
secuencias nefastas para la
poblaciéon han sido un tema
recurrente en las creaciones
musicales de los ultimos afios.
Concretamente, | Cry - Summer
2020 (2020) presenta la visidn
més personal de la autora; un
lamento muy emotivo vy fiel-
mente encarnado a través del
violin de Mari Sato. Brouwer
encuentra las herramientas idé-
neas para conectar tanto con la
alegria como con la tristeza en
The Lake (2019). El tenor Brian
Skoog narra con énfasis el escri-
to de la compositora sobre un
acompanamiento impecable de
la pianista Shuai Wang.

Finalmente, a partir de una
puesta en escena satirica, Mari
Sato interpreta a la persona que
realiza una llamada telefénica y
también a la voz electronica que
responde en All Lines Are Still
Busy (2019).

Sakira Ventura

BROUWER: Reactions (Canciones y miisica de
camara). Sarah Beaty, Brian Skoog, Mari Sato,
Eliesha Nelson, Shuai Wang,

Es curioso que el gran publi-
co conceda laureles de pionero
operistico al Orfeo de Monte-
verdi, pero debemos ser justos
hacia los experimentos de la
Camerata Fiorentina, cuyo maxi-
mo exponente es Emilio de’ Ca-
valieri y esta Rappresentatione,
anterior a los trabajos de Peri,
Caccini o Monteverdi. Este mag-
nifico registro grabado en 2021
para Theater an der Wien, sale
en 2023 a reivindicar méritos.
Estrenada en Roma en 1600,
en ella Cuerpo y Alma dialogan
cuestionando las necesidades
vitales, planteadas como un pa-
réntesis ante las recompensas
celestiales, todo muy Contrarre-
forma. Adn no tenemos “ope-
ras”, pero si la voluntad de es-
cenificar una historia con musica
y caracterizacién, inicialmente
ideada para su representacion
dentro de una iglesia, por lo que
el propio Cavalieri fija instruccio-
nes claras: debe entenderse el
texto, concediendo enorme im-
portancia a la musica, lo que de
algin modo explica la textura
esencialmente homofénica que
domina arias y coros. Pintado en
el delicioso lenguaje armdnico
de la época, hay riqueza melo-
dica, cuidados ritornelli, colori-
do timbrico y variedad ritmica;
la obra estd muy, muy bien, asi
como su puesta en escena de
Robert Carsen (divertido balan-
ce en pizarra entre los horrores
infernales y las recompensas
celestiales, o preciosa y gréfi-
ca dialéctica de las almas con
sube-y-baja a cielo e infierno),
condimentado con las absolutas
garantias de los queridos Giar-
dinos, el coro Schoénberg y un
notable elenco de solistas.

Alvaro de Dios

THEA®
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EMILIO DE’ CAVALIERI

ANETT FRITSCH DANIEL SCHMUTZHARD GEORG NIGL
FLORIAN BOESCH CARLO VISTOLI CYRIL AUVITY

ARNOLD SCHOENBERG CHOR
IL GIARDINO ARMONICO

IOVANNI ANTONINI
OBERT CARSEN

CAVALIERL: Rappresentatione di Anima et
di Corpo. Arnold Schoenberg Chor. Il Giardino
Armonico / Giovanni Antonini. Escena: Robert
Carsen.

Criti

Discos

Stefan Tarara, Violin ¢ Molly.Carr, Viola
Eun-Sun Hong, Cello  Josu De Solaun, Piana

Richard Whitehouse firma el
texto que acompana esta gra-
bacién discogréfica en la que
las dos paginas cameristicas
que la conforman representan
dos momentos muy diferentes
de la trayectoria compositiva
del rumano George Enescu.
Hace especial hincapié en su
vinculo con Francia al estudiar
en el Conservatorio de Paris
con Massenet y Fauré donde,
ademés, se alzd con el Primer
Premio de la instituciéon como
intérprete de violin tras haber-
se formado en Viena con Hell-
mesberger y en contrapunto y
composicion con Fuchs. Cred
el cuarteto que lleva su nom-
bre, mientras también tocaba
algunas de las grandes figuras
del momento, como Casals,
Thibaud, Cortot y Kreisler.

Su Cuarteto con piano n.
1 representa el punto culmi-
nante de lo que Whitehouse
denomina madurez temprana
y el Trio con piano en la menor
emerge de un incierto periodo
de transicién. Se cree que lo
comenzd en 1911 para finali-
zarlo el 22 de marzo de 1916.
En 1965, la pianista y compo-
sitora Hilda Jerea edité el ma-
nuscrito con sus tres sinuosos
y complejos movimientos, mis-
mo afio de la publicacién del
cuarteto. Dedicado a la me-
cenas Charlotte Béatrice de
Rothschild, fue estrenado el
18 de diciembre de 1909. En él
encontramos los procedimien-
tos de la transformacion ciclica
en la que del tema del primer
movimiento, derivan los del
segundo y tercero. La presente
interpretacién deja clara cons-
tancia de la gran capacidad y
riqueza expresiva de la escritu-
ra de Enescu, de sus colores y
sombras y del halo de misterio
que se encuentra en gran par-
te de su catélogo.

Maria del Ser

ENESCU: Cuarteto con piano n. 1. Trio con pia-
no. Stefan Tarara, violin. Molly Car, viola. Eun-Sun
Hong, cello. Josu De Solaun, piano.
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Interesante grabacion
de las Misas para Organo
contenidas en Fiori musicali
1635), dltima coleccion de
piezas publicada en vida de
Girolamo Frescobaldi (1583-
1643). Es una alegria este
cedé, que recoge juntas las
tres misas contenidas en di-
cha publicaciéon, puesto que
tan solo conocemos dos, en
Hyperion y en Brilliant, pero
que destaca sobre éstas por
el cariflo con que se ha efec-
tuado. Richard Lester es uno
de los grandes especialistas
de la musica temprana para
instrumentos de teclado, no
en vano ha grabado la inte-
gral de las Sonatas de Scar-
latti y ha registrado como 80
dlbumes de musica para cla-
ve y érgano. El érgano em-
pleado es un William Drake
de dos teclados construido
en 1983, lo que garantiza un
rico, variado y colorista so-
nido, afinado y lejos de los
desajustes, comprensibles y
justificados, de la utilizacién
de un instrumento histdrico.
El grupo vocal es The Green-
wood Consort, sélida forma-
cién britanica que con cuatro
miembros masculinos alcan-
za una afinacién y conjuncién
magnificas, interpretando el
canto llano al mas puro estilo
de los monjes de Solesmes.

Richard Lester, verdadero
eje de la grabacion, dota de
un variado, sutil, y rico abani-
co de matices en una cuida-
da e intima version, ayudada
por la toma de sonido come-
dida, pulcra y muy cuidada,
que nos hace pensar en una
iglesia de ambiente corte-
sano. Es muy destacable el
distinto afecto con que se
trata las partes del propio de
la misa de las més populares
y profanas, como los ricerca-
res, tocatas, canzonasy otras
diversas danzas.

Simon Andueza

ATscoBALDT
N

FRESCOBALDI: Misas para organo de

Fiori musicali. Richard Lester; organo. The

Greenwodd Consort / Mark Bennet, barito-

no y director.

SOMM Recordings SOMMCD0661 « 80
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Hay pocas figuras tan lla-
mativas en la historia de la
musica como la de Carlo Ge-

sualdo. Haberse convertido
en el asesino de su esposa, y
su amante, no cabe duda que
lo convirtieron en un personaje
tristemente célebre y patrimo-
nio de la cultura popular. Pero
amén de esta fama, Gesualdo
fue uno de los compositores
mas originales de su tiempo y
su musica posee un encanto
del que hoy podemos disfrutar,
sobre todo cuando tenemos la
oportunidad de conocer una
interpretacién brillante como
la que les presento.

El conjunto francés Les Arts
Florissants se ha ganado un
justo reconocimiento como
uno de los principales espe-
cialistas en el barroco de su
pais de origen, al punto que
sus grabaciones de este re-
pertorio se han convertido en
referencia para los amantes de
esta musica. Y ahora, después
de concluir la grabacién de los
seis libros de Madrigales de
Carlo Gesualdo, nos trae su
Tenebrae Responsoria, Feria
Quinta, el més grande aporte
del maestro al rico repertorio
de la semana mayor de la fe
catdlica.

La elegancia que es habi-
tual en las interpretaciones de
Les Arts Florissants se adecua
muy bien en la lectura de esta
obra de Gesualdo, que tiene
ademas la solemnidad y el ca-
racter reflexivo que el tema de
la obra sugiere. Paul Agnew,
quien toma la batuta esta vez,
nos hace apreciar el dolor de
la ocasion y la rica textura del
contrapunto y un cromatismo
que Occidente sélo volverd a
encontrar en la obra de Wag-
ner. Lo que es puro intelectua-
lismo en otros, es pura belleza
en Gesualdo.

Juan Fernando Duarte Borrero

GESUALDO: Tenebrae Responsoria, Feria Quin-
ta. Les Arts Florissants / Paul Agnew.

SAVIA NUEVA

El sello fonografico Pen-
tatone, fundado hace mas
de veinte afios en Holanda,
ha querido colaborar en el
lanzamiento del maestro
Rafael Payare como nuevo
director titular de una de
las mas prestigiosas or-
questas del continente nor-
teamericano, como es la
Orchestre Symphonique de
Montréal, la primera forma-
cién orquestal de Canada
desde que se fundara en la
década de los afos treinta.
Para documentar tal inicio
de liderazgo artistico se ha
escogido la Quinta Sinfonia
de Gustav Mahler, una de
las obras mas significativas
de este gran sinfonista.

Ante el doble vector
psicolégico y artistico de
esta composicién, el joven
director venezolano se ha
planteado su recreacién
desde una aproximacién
analitica en la que ambos
factores convergen de ma-
nera claray manifiesta, con-
tribuyendo asi al equilibrio
y homogeneidad del re-
sultado de esta grabacion,
marcando desde el primer
momento una intencion
cameristica en su lectura
y exposicién sin obviar la
presencia y peso de la am-
plisima instrumentacién de
esta obra.

Los dos tiempos conte-
nidos en su primera parte
los plantea este director
como una especie de ini-
ciacién, acentuando emo-
tivamente, a través de su
diversa estructura temati-
ca, ese sentido trégico de
la vida mediante un realce
de lo contrario, dando rien-
da suelta a una exultan-
te y vigorosa orientacién
expresiva. En el Scherzo
central hace un ejercicio de
control ritmico realmente
sobresaliente, evitando los
peligros que comporta una
inadecuada lectura de su
extenso y variable discurso,
sin dejarse llevar por esa
especie de nihilismo que
transita por los movimien-
tos anteriores, ni caer en

MAHLER: Sinfonia n. 5. Orchestre Sympho-
nique de Montréal / Rafael Payare.
Pentatone PTC 5187067 o 67

Harmonia Mundi HAF8905363 ¢ 76’
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Mahler Symphony No. 5
Orchestre symphonique
de Montréal

momento alguno en la es-
casa profundidad de otras
interpretaciones.
Siguiendo en su linea
analitica, Payare afronta la
Gltima parte de la Sinfo-
nia con un resolutivo pul-
so como el manifestado
en el famoso Adagietto,
contrastando asi el scher-
zante movimiento anterior.
Expuesto con apasiona-
da delicadeza, como si de
una romanza sin palabras
se tratara, permite que la
cuerda se luzca bajo un re-
afirmante punteo del arpa
que, en la toma de sonido
del ingeniero Richard King,
aparece con etéreo efecto
acustico, transmitiendo un
caracter de recogimiento y
ausencia de todo lo mun-
dano, sentimiento muy con-
seguido por este director
formado primigeniamente
en el famoso Sistema Na-
cional de Orquestas de
Venezuela, que fundara el
gran maestro José Antonio
Abreu, y a cuya espléndida
orquesta Payare pertenecid
como cornista. Finalmente,
el Rondé es tratado con
una clarificadora forma seg-
mentada en la intencién de
expresar los sentimientos
de duda, incertidumbre, an-
gustia y ambigledad exis-
tenciales tan propios de la
personalidad de Mahler.
Resumiendo, un regis-
tro que ha de tenerse en
cuenta tanto por sus carac-
teristicas técnicas, como
por su cuidada edicion, as-
pectos que impulsarédn la
nueva etapa de la carrera
del maestro Rafael Payare,
a cuya creciente trayectoria
artistica como nuevo titular
de la gran orquesta cana-
diense habrd que prestarle
la atenciéon y seguimiento
que sobradamente merece.

José Antonio Canton

Después de muchos afios (la
rareza del titulo a lo largo de las
Ultimas décadas lo hace com-
prensible por otra parte), volvia
a Florencia L'Amico Fritz, épera
de Pietro Mascagni que, sin em-
bargo, cuenta con nimeros de
grandisima popularidad. Y para
celebrar el acontecimiento, Dy-
namic ha decidido registrarlo en
doble formato, CD y DVD, como
viene haciendo ultimamente. La
puesta en escena de Rosetta
Cucchi es vistosa y amena, ins-
pirada en las comedias romanti-
cas cinematograficas y con una
accién que se actualiza un siglo
y muchos kilémetros también,
cruzando incluso el Atlantico.

Como protagonista, el tenor
norteamericano Charles Castro-
novo realiza el camino inverso y
convence por entrega y por po-
seer unos medios muy adecua-
dos para un rol que debutaba,
llendndolo ademas de matices.
También son buenos los mim-
bres de Salome Jicia, que aban-
dona su repertorio habitual y
delinea una Suzel muy personal
y magnética. A su lado, un ro-
tundo Massimo Cavalletti como
David y la siempre interesante
Teresa lervolino, con ese bello
timbre oscuro y la desenvoltu-
ra escénica ideal para el rol de
Beppe.

En general, bien planteado
el equipo de secundarios, y muy
empastada y enérgica la orques-
ta del Maggio, asi como su coro,
alas érdenes de Riccardo Frizza:
experimentado en voces y buen
concertador, consigue equilibrio
entre el foso y la escena. Sin
muchas oportunidades de tener
este titulo en audiovisual, esta
es una que tener en cuenta.

Pedro Coco

’ - Enit
Lamico Fri

Mascagni 4

Salome Jicia Orchestra e Coro
Charles Castronbvo dekMaggio Musicale Fiorentino
Teresa lervolino, J Riccardo Frizza, conductor
Massimo Cavallett Rbsetta Cucchi, director

. DY NAMIC 4

MASCAGNI: LAmico Fritz. Salome Jicia, Charles
Castronovo, Teresa lervolino, Massimo Cavalletti,
etc. Orquesta y Coro del Maggio Musicale Fioren-
tino / Riccardo Frizza. Escena: Rosetta Cucchi.
Dynamic CDS7960.02 / 37960 « CD/ DVD « 103’
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MOZART sonatas & Fantasies

No ha sido Elena Bashkirova
una pianista que se haya prodi-
gado en los estudios: apenas
un album con Gidon Kremer
alla por 1980, un laureado re-
gistro de Las estaciones de
Tchaikovsky de 2015 y sendas
grabaciones dedicadas a Dvo-
rék y Schubert aparecidas en
2020 y 2021, entre otras pocas
cosas, constituian todo su ba-
gaje hasta la llegada de estas
Sonatas y Fantasias mozartia-
nas, obtenidas en Berlin dos
meses antes del estallido de la
pandemia.

Quedan para el lector las
elucubraciones sobre las ra-
zones que han podido moti-
var una discografia tan exigua
e irregular en su distribucién
temporal; sefalemos aqui que
con este dlbum Bashkirova se
reivindica como una sensible in-
térprete mozartiana cuyos prin-
cipales valores radican en la cla-
ridad del sonido, la pureza del
fraseo y la sobriedad dindmica.

No es poca cosa cuando se
trata de extraer la sustancia de
obras de tan complejo desarro-
llo melédico y arménico como
la Fantasia en re menor KV 397
o la quintaesenciada Sonata n.
13 en si bemol mayor KV 333,
donde Bashkirova brilla particu-
larmente jugando con el tempo
y el color, tanto en los adornos
de las repeticiones como en el
brioso rondé. La prueba defini-
tiva de su talento viene servida
por la Fantasia en do menor
KV 475, donde los dedos de
la pianista rusa hacen resplan-
decer al maximo la capacidad
inverosimil de Mozart para ar-
ticular temas y marcados con-
trastes armonicos y dindmicos
en apenas unos compases. La
toma sonora tiene un aire do-
méstico y natural que confiere
un encanto diria que irresistible
al conjunto.

Dario Fernandez Ruiz

MOZART: Sonatas para piano ns. 13 y 14;
Fantasias KV 475y 397; Seis variaciones. Elena
Bashkirova, piano.

Con este sexto volumen,
Peter Donohoe culmina la
grabacion de la integral de las
Sonatas para piano de Mozart.
Escuchamos a un pianista vir-
tuoso que hace fluir la musica
con toque limpio y allegros
vertiginosos. Leyendo la bio-
grafia del intérprete, empezd
a estudiar musica en su Man-
chester natal primero con el
violin, siguiendo con viola,
clarinete y tuba. Mas tarde se
gradud en piano y percusion.
Como percusionista entrd
pronto a tocar en orquestas,
primero en la Filarménica de
la BBC. Finalmente se decidié
por el piano y tuvo la suerte
de ser alumno de Perlemutery
Charles Rosen. Como vemos,
Donohoe estd excepcional-
mente dotado para la musica.
Eso modifica su percepcion
de las partituras, pues puede
leer al piano también como
clarinetista, como violinista o
como percusionista. Con esa
visién holistica, interpreta a
Mozart y nos ofrece una visién
original. No sigue un orden
cronolégico y, de hecho, en
este sexto y Ultimo volumen
graba las Sonatas ns. 4, 14y
16, esta ultima llamada “fa-
cil” y que en realidad no lo es,
pues como apunta Christo-
pher Morley en sus notas al
programa, es “engafosamen-
te simple”. Nada en Mozart es
facil al piano, pues para que
suene fluido y claro, se preci-
sa una técnica rigurosa, como
la que podemos apreciar en
Donohoe, que a sus 69 afios
y después de numerosas gra-
baciones de autores del siglo
XX (Messiaen, Barték, Berg,
Stravinsky), vuelve la vista al
pasado y se encuentra con un
prodigio como Mozart, el gran
reto de los pianistas.

Sol Bordas

MOZART

Piano Sonatas

Volume 6

Peter Donohoe
piano

MOZART: Sonatas para piano KV 543,KV 282y
KV 457. Fantasia KV 457. Peter Donohoe, piano.

Avi-music AVl 8553498 « 78’
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ORGANIZAR EL TIEMPO

Cuando el nombre de un
director de la edad y trayec-
toria de Herbert Blomstedt
aparece junto a las tres ul-
timas Sinfonias de Mozart,
sobre el papel, nuestra men-
te parece sugerir que lo que
podemos escuchar de ahi
van a ser unas lecturas otofa-
les, orientadas a la reflexién,
con una vitalidad conteni-
da, de tempi pausados, etc.
Todas estas suposiciones
se nos desbaratan desde el
momento en que empieza a
sonar el primer acorde de la
introduccién de la Sinfonia n.
39, porque si, es cierto que
encontramos todas esas cua-
lidades que mencionamos,
pero aplicadas bajo el prisma
de la madurez de un artista
que tan sélo ha superado la
treintena. Es decir, tal como
nos lo cuenta aqui el director,
no son las Ultimas obras de
un compositor al que que-
daban pocos meses de vida,
sino las de un creador que
aun tenia mucho que decir.
En este sentido, parece como
si el sueco nos transmitiese
esta musica tras conocerla
por vez primera, como recién
compuesta por un musico de
treinta y cuatro afos. Hay di-
ferencia en las fechas de gra-
bacién, pues la Cuarenta fue
registrada en 2013, la Cuaren-
tay uno en 2017 y la Treinta y
nueve en 2019, no obstante,
el concepto que nos quiere
transmitir la batuta no varia
de una Sinfonia a otra; en to-
das las versiones se percibe
ese equilibrio formal mozar-
tiano caracteristico, pero con
un impulso vital interno que
rara vez se encuentra en un
director que roza o supera los
noventa afios de edad, segln
las fechas de cada uno de es-
tos registros.

Todo se encuentra perfec-
tamente medido, pues una
de las premisas de Bloms-
tedt es que la Musica es un
arte que nos permite orga-
nizar el tiempo, pues es una
caracteristica exclusivamente
suya. Asi, en virtud de esta
organizaciéon temporal, en-
contramos  perfectamente
expuesta esa combinacién

MOZART: Sinfonas ns. 39, 40 y 41. Orques-

ta Sinfénica de la Radio Bavara / Herbert

Blomstedt.

BR Klassik 900196 + 103" + 2 CD
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YMPHONIEORCHESTER DES B
HERBERT BLOMSTEDT

entre vitalidad interna y equi-
librio formal al que hacemos
referencia. Es decir, un ejem-
plo de como se puede hacer
un Mozart de hoy partiendo
de las bases donde se asien-
tan los fundamentos de la
orquesta moderna. Esto es
algo que siempre ha presidi-
do el estilo del sueco, y que
debemos tener presente a
la hora de valorar se legado,
pues, a pesar de que habi-
tualmente, en sus primeros
afos, su nombre estaba re-
lacionado con los composi-
tores nérdicos (muy especial-
mente Nielsen), ya desde sus
inicios, supo distinguir cuales
eran las bases, tendiendo
una clara linea entre los cla-
sicos y ese repertorio con el
que se le relacionaba. A dia
de hoy, teniendo en cuenta la
sabiduria con la que ha enve-
jecido, el nérdico es simple-
mente un repertorio mas de
los que domina el director,
que le diferencia, eso si, de
otros colegas.

Algunos detalles que nos
permiten comprobar cémo la
organizacion del tiempo a la
que se refiere el director los
podemos encontrar en los
minutajes de los diferentes
movimientos de cada Sinfo-
nia. Por su duracién, a veces
nos lleva a pensar que los
tempi imprimidos van a ser
lentos. Nada mas lejos de
la realidad, lo que ocurre es
que todo el material musical
se encuentra perfectamen-
te organizado, con sus da
capo correspondientes que
quedan convenientemente
justificados precisamente
por eso, por una completa
planificacion del tiempo. Asi,
el discurso no sélo no decae,
sino que aumenta en tension
a medida que transcurre la
obra hacia su conclusién. Ni
falta, ni sobra un solo acorde,
un ejemplo a seguir.

Rafael-Juan Poveda Jabonero



alexander krichel
enescu & mussorgsky &

No habia escuchado al
treintafiero Alexander Krichel
hasta que llegé a mis manos
este disco que relne la Suite
n. 2 de Enescu, los Cuadros de
una exposicién de Mussorgsky
y el Nocturno de la Petite Sui-
te de Borodin. La eleccion del
programa, que denota ambi-
cién y criterio a partes iguales,
desperté mi curiosidad por
el intérprete y demoré inten-
cionadamente la audicién del
dlbum. Asi, pude averiguar
que no sdlo se ha forjado una
técnica poderosa sino una dis-
cografia considerable y cierta
popularidad. Descubri que, si
bien su repertorio es amplio,
la querencia de este laureado
pianista hamburgués por la
musica rusa viene de lejos y
que siente una especial predi-
leccién por Rachmaninov que
comparte con muchos otros
jovenes intérpretes.

Vaya por delante que, pese
a su inclinacién hacia la musica
rusa, su version de los Cuadros
no alcanza a competir con las
de los grandes pesos pesados
que han dejado su impronta
en la monumental pieza mus-
sorgskyana. Su lirismo es sin-
cero, logra recrear atmdsferas
diversas y su conocimiento de
tan compleja partitura es evi-
dente, pero el conjunto se ve
lastrado por lo que parece una
limitada gama dinédmica de la
toma sonora, que ha podido
jugar en su contra.

Quedémonos con los vein-
ticinco minutos precedentes
en que desgrana la Suite de
Enescu con absoluta maestria,
tales son la calidez del sonido
y la riqueza cromética que ob-
tiene de su Steinway. Solo por
ello y por el no menos logra-
do Nocturno, merece la pena
escuchar este disco y no una,
sino varias veces.

Dario Fernandez Ruiz

MUSSORGSKY: Cuadros de una exposicion.

ENESCU: Suite n. 2. BORODIN: Nocturno.

Alexander Krichel, piano.
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La labor que desde el
Centre de Musique Roman-
tique Francaise en el Palaz-
zetto Bru Zane de Venecia se
estd haciendo para recuperar
la musica de nuestro pais ve-
cino es impagable, y muchas
joyas estan saliendo a la luz
con una cuidada presenta-
cion. Del mismo modo que
existen varias versiones de
Les Contes d’"Hoffmann, tam-
bién de La Vie Parisienne del
mismo compositor parece
existir discrepancia acerca de
la definitiva, o més completa,
dados los recortes y remode-
laciones que se hicieron en
ella desde su creacion.

Asi, a finales de 2021 se
presentaba en el Teatro de
los Campos Eliseos de Paris
una nueva reconstruccion
que alargaba su duracién a
casi las tres horas, con edita-
dos y a veces inéditos nime-
ros musicales. La direccién
de escena se encomendaba
a Christian Lacroix (autor asi-
mismo de los decorados y el
vestuario, que llevan su sello
inconfundible) y resulta dis-
frutable desde el inicio por
la originalidad y el peculiar
tratamiento de la comedia.

Entre las voces, destaca la
soprano ligera Jodie Devos
como Gabrielle, carismati-
ca y perfecta en lo musical
y muy implicada en su rol;
también Marc Mauillon 'y
Franck Leguérinel, barito-
nos profundos conocedores
del estilo. Les Musiciens du
Louvre son la eleccion ideal,
pues llevan anos cerca del
repertorio y poseen la chis-
pa y la precisién necesarias
para que una obra como esta
consiga transmitir su energia
y nos haga mejorar el humor.

Pedro Coco

Jacques Offenbach

LA VIE PARISIENNE
G
—

rinel
sandrine Buendia

T~

OFFENBACH: La Vie Parisienne. Jodie
Devos, Rodolphe Briand, Marc Mauillon,
Sandrine Buend, Aude Extremo, etc. Coro de
Camara de Namury Les Musiciens du Lovre
/Romain Dumas. Escena: Christian Lacroix.
Naxos 2.110753-54 ¢ 2 DVD ¢ 178’ ¢ DTS
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Rachmaninoff All-Night Vigil
The Clarion Choir

Por una casualidad que la
vida me brinda, hace poco es-
cuché en directo a The Clarion
Choir en el Auditorio Nacional
de Madrid interpretando Solo-
mon de Haendel, y este disco
confirma, si no supera, lo es-
cuchado en vivo. Las Visperas
de Rachmaninov (1915), junto a
la Liturgia de San Juan Crisos-
tomo del mismo autor (1910),
son las cumbres de la musica
coral de la liturgia ortodoxa sin
ningln lugar a dudas, incluso
se podria hablar de la cumbre
de la musica coral del siglo XX.
Es tal la cantidad de recursos
que Rachmaninov utiliza para
"orquestar” para voces estas
quince piezas, siempre centra-
do en el poder de la palabra,
que no tiene parangédn la obra.
Ademas, la riqueza de texturas
(escritura a ocho voces puede
significar S AAATTT B o SS A
TTT BB)y la difuminaciéon de las
lineas divisorias de los compa-
ses, pues la musica se agrupa
por frases siguiendo el texto,
hace de esta obra la corona de
1000 afos de canto liturgico
tradicional y canto coral como
imagen de la belleza y majes-
tuosidad de la adoracién ce-
lestial.

Steven Fox, que es espe-
cialista en musica coral rusa,
habla ruso y ha vivido en Rusia
durante anos, lleva veinte anos
conviviendo con la obra, y nos
regala la mejor versién de ella
con el afiadido de los cantos li-
tdrgicos en unisono de cinco de
los movimientos. The Clarion
Choir resplandece en todos
los sentidos, con un control del
fiato y un trabajo del fraseo y la
respiracion, que asombra, y un
abanico de dindmicas siempre
al servicio de la palabra. Ade-
maés, excelentes notas de Vladi-
mir Morosan. No lo duden, es la
version definitiva.

Jerénimo Marin

La musica de Anton Rubins-
tein esta siendo estudiada con
interés por las nuevas genera-
ciones de pianistas; es el caso
de Martin Cousin, que en este
CD nos hace escuchar sus Pre-
ludios y Estudios para piano,
obras para las que se requieren
habilidades técnicas y expresi-
vas que el pianista nos muestra
generosamente. Cousin esta
considerado como uno de los
pianistas mas excepcionales
de su generacién, apareciendo
regularmente en los principales
escenarios musicales britanicos.
Ha grabado varios CD con md-
sica de Rachmaninov y ahora ha
puesto su trabajo en rescatar la
obra para piano de Rubinstein,
conocido pero poco interpreta-
do. En este disco encontramos
grabados por primera vez los
Seis Preludios Op. 24.

Anton Rubinstein (1829-
1894) fue uno de los més gran-
des pianistas de su época, con
un amplio repertorio desde el
Barroco hasta sus contempo-
rdneos romanticos. Fundo el
Conservatorio de San Peters-
burgo, donde fue muy recono-
cido como docente; sus clases
fueron histéricas, pues ana-
lizaba ejemplos de las obras
pianisticas mas importantes
de compositores de todas las
épocas y estilos. Como com-
positor fue prolifico pero poco
interpretado. Hoy se pueden
apreciar sus logros como com-
positor original cuyas obras
son notables por la riqueza
melddica y la variedad de tex-
turas; merece ser escuchado
y reconocido y esto es lo que
hay que agradecer a pianistas
como Martin Cousin, que no
solo buscan el aplauso en los
escenarios sino que también
investiga y busca en la historia
del piano, sacando del letargo
a importantes musicos injusta-
mente olvidados.

Sol Bordas

RACHMANINOV: Visperas Op. 37. The Clarion
Choir / Steven Fox.

RUBINSTEIN: Preludios Op. 24. Estudios Op.
81, etc. Martin Cousin, piano.
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SCHUBERT

Piano Trios - Notturno - Rondo - Arpeggione Sonata

CHRISTIAN TETZLAFF - TANJA TETZLAFF
LARS VOGT

Demasiado pronto  nos
dej6 Lars Vogt (1970-2022).
El publico perdié un musico
cercano a la perfeccién por lo
que tenia no sélo de virtuosis-
mo técnico, sino también de
aliento humano (por su célida
sensibilidad y su inquietud in-
telectual). El gremio, a su vez,
se vio privado de quien parece
que resultaba un comparnero
excelente. Los Tetzlaff, Chris-
tian y Tanja, asi lo disfrutaron,
como se aprecia en esta gra-
bacion, una de las dltimas del
pianista. Curiosamente, el dis-
co estd dedicado a Schubert
(1797-1828), también fallecido
demasiado pronto, también
lleno de aliento humano, tam-
bién companero llorado por
los suyos.

El repertorio no puede ser
mas apetecible, puesto que
recoge obras “de intimidad”.
En realidad, deberiamos decir
"de cédmara”, pero tanto las
obras como sus interpretacio-
nes parecen surgir del disfrute
de lo cercano: los Trios D 898y
D 929, el Notturno D 897 (tam-
bién para trio) y, ya para duo,
el Rondé D 895y esa maravilla
mas conocida que interpreta-
da que es la Sonata Arpeggio-
ne D 821 (con violonchelo en
vez de con el instrumento que
le da nombre a la obra).

Los tres intérpretes de-
muestran una misma identidad
tanto a trio como a duo, que se
caracteriza por una fluidez ma-
ravillosa, exquisitez en ataques
y dindmicas y una naturalidad
que nunca es tapada por el
virtuosismo de los instrumen-
tistas. El disco no es tanto de
referencia por la interpretacion
(aunque esta es excelente),
como por convertirse en lega-
do del Vogt tan grande como
musico y compafiero.

Juan Gémez Espinosa

SCHUBERT: Trios con piano, Sonata Arpeggio-
ne, etc. Christian Tetzlaff (violin), Tanja Tetzlaff
(chelo), Lars Vogt (piano).

Si hubiera que denominar
de algin modo la carrera de
Gerhard Oppitz, la palabra
que mejor se adaptaria seria
inteligencia. De esa forma
acertd a adaptar a sus propias
cualidades como pianista las
ensefanzas de dos profesores
tan dispares como Wilhelm
Kempff y Claudio Arrau. En
este  Schumann que ahora
nos ofrece, se puede advertir
esto, al confluir la transparen-
cia y limpieza del primero con
el alma poética, profunda y
reflexiva del segundo. Inteli-
gencia también por la habili-
dad para labrarse el reperto-
rio que mejor comprende y
mejor se adapta a su estilo.
De este modo, las Danzas
de los cofrades de David y la
Humoreske Op. 20, resultan
modélicas, tanto por su musi-
calidad, como por su profun-
didad schumanniana, que al-
canza las fibras més profundas
del poeta. También sucede en
las dos piezas (Arabeske Op.
18 y Blumenstiick Op. 19) y el
Carnaval de Viena Op. 26 del
segundo CD; en todas estas
obras acierta a combinar su
naturaleza de carécter con el
mas puro discurso musical.
Quizés no tanto en la Sonata
en fa menor, una obra de di-
ficultad extrema, tanto en lo
que se refiere a su ejecucion,
como a la comprension de la
l6gica musical en ella conte-
nida. No obstante, el pianista
aleméan sabe superar las difi-
cultades de la obra con inte-
ligencia suficiente para salir
airoso de la empresa.

En fin, cada una de las
obras contenidas en estos
dos CD se podran escuchar
en versiones superiores, sin
duda, pero rara vez encontra-
remos en ellas un equilibrio
tan estudiado como aqui.

Rafael-Juan Poveda Jabonero
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Davsbindernes « Humoreste  Soct ol + Aesks  Bumenstck - Fastingscwankaus Wien

SCHUMANN: Obras para piano. Gerhard Op-
pitz, piano.

SCHUMANN

(re-orchestrated by Mahler)

Symphony No. 3 ‘Rhenish’ * Symphony No. 4

ORF Vienna Radio Symphony Orchestra
Marin Alsop

Resulta curioso comprobar
la cantidad de controversias
que siempre ha suscitado la
musica orquestal de Schu-
mann y, muy especialmente,
sus Sinfonias. En su época era
comprensible, incluso en la de
Mabhler, pues la idea de que el
compositor estaba més cerca
de la Segunda Escuela de Vie-
na que de cualquier otra cosa
es algo que tan sélo se puede
deducir a posteriori; lo que ya
resulta casi hasta machacén
es que aun hoy se continde
dudando acerca de la calidad
e importancia de esta musica
y, méas que nada, evidencia el
total desconocimiento de la
misma de quien contra ella
arremete. Hace unos meses,
diciembre de 2022 (RITMO
967), al comentar la dltima in-
tegral de Barenboim, dejdba-
mos mas o menos claro cudl
es nuestra posicién al respec-
to.

Ahora nos encontramos
ante una forma de concebir
esta musica completamente
diferente, y no por los arre-
glos que Mahler hizo de la
orquestacién, en algunos ca-
sos tan leves que ni siquiera
se perciben, sino por la falta
de capacidad de la directora
de transmitir el amplio aba-
nico de ideas teméticas que
Schumann concibe para estas
obras, y sus relaciones entre
si a través de la personal pa-
leta cromatica aplicada a la
orquesta. El resultado final es
muy opaco; todo queda a me-
dias, sin terminar de explicar.
No es este, ni mucho menos,
el repertorio en el que Alsop
tenga més cosas que decir
y naufraga en su intento de
sacarlo a flote, como tantos
otros, por cierto, muchos de
ellos de campanillas.

Rafael-Juan Poveda Jabonero

SCHUMANN: Sinfonias ns. 1-4 (arreglos de
Mahler). Orquesta Sinfonica de la Radio de Viena,
ORF / Marin Alsop.
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Alexander Scriabin (1872-
1915) es ese personaje que
realizé la revolucién a partir
del misticismo. Tal vez por
ello su revolucion empezd
y termind en él. Sacandole
todo el jugo al Romanti-
cismo (y mientras decimos
sacandole podemos mati-
zar: estrujandolo), condujo
estructuras y armonias hasta
nuevas tierras. Tierras que
mucho tenian que ver, en
realidad, con la dimensién
césmica. De ahi surgieron
obras de formas y lengua-
jes totalmente novedosos.
Pero que nadie se engane:
Scriabin no se limité al rol
de extravagante especta-
cular. Ni mucho menos. Fue
un creador extraordinario.
Que tomase del misticismo
la excusa para articular su
lenguaje es algo que mas le
compete al psicdlogo que
al musicélogo. Cada uno se
aferra a lo que puede.

Las obras recogidas en
este disco se hallan en el
vestibulo de su revolucion
(coincidiendo con el vesti-
bulo de la revolucion de su
tierra, que no llegé a ver). To-
davia se maneja un sistema
reconocible, aunque ya se
encuentre en plena torsién.
Ambas Sinfonias (El Poema
del éxtasis es la cuarta de su
catélogo) responden mas al
sentido etimolégico de “so-
nar juntos” que a los esque-
mas clasicos.

JoAnn Falletta traduce
estas paginas complejas con
un perfecto dominio y con-
trol de direccién y timbre.
Se hecha un poco de menos
alguna que otra licencia rit-
mica y de fraseo, y un final
maés apabullante en el Gltimo
acorde del Extasis, que siem-
pre hace temblar auditorios
o altavoces, pero el empuje
de esta interpretacion queda
fuera de toda duda.

Juan Gémez Espinosa

@ SCRIABIN

The Poem of Ecstasy * Symphony No. 2

Buffalo Philharmonic Orchestra
JoAnn Falletta

SCRIABIN: Sinfonia n. 2. EI Poema del

éxtasis. Buffalo Philharmonic Orchestra /

JoAnn Falletta.
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BERNHARD hg
SEKLES -
PIANO WORKS & S Jascha Nemtsov

hila Nini Goldstein

La obra de Bernhard Se-
kles (1872-1934), autor judio,
desaparecié por ley de un dia
para otro: era un prestigioso
compositor y profesor (alum-
nos como Theodor Adorno
o Paul Hindemith hablaban
maravillas de él) hasta que en
1933 se le prohibié la entrada
al Conservatorio Superior de
Frankfurt, que dirigia.

En el primer CD, Golds-
tein y Nemtsov presentan Aus
dem Schi-King (1907), diecio-
cho canciones a partir de una
obra fundamental de la litera-
tura china, el Libro de las can-
ciones. La musica alude a lo
oriental tan libremente como
aludia la de Debussy y Ravel,
contemporaneos de Sekles;
escuchamos también ecos de
los Lieder de Wolf, quizé por
su ironia, y de los de Strauss,
por su exuberancia. Pero es-
tas referencias son solo para
situar al lector, porque si algo
destaca de las canciones, ade-
mas de su frescura, es su ori-
ginalidad.

El segundo CD estd de-
dicado al piano solo. En su
etapa en Frankfurt, Sekles in-
trodujo una asignatura de jazz;
consideraba que los alumnos
debian conocer académica-
mente el nuevo género. En su
Suite n. 1 para piano (1928),
una obra notable, Sekles in-
corpora elementos jazzisti-
cos con su caracteristico (por
lo que escuchamos en este
disco) sentido del humor. La
tercera obra, compuesta du-
rante sus Ultimos meses de
vida (el compositor enfermd
gravemente a raiz de los he-
chos terribles de 1933), son las
Fantasietten, veintitrés piezas
contrastadas y deliciosas que
merecen, como las otras dos
obras del disco, una escucha
atenta.

Silvia Pujalte Pifian

SEKLES: Obras para voz y piano. Tehila Nini
Goldstein, soprano. Jascha Nemtsov, piano

Discos

Entre quienes podemos
considerar pertenecientes a la
Ultima generacién de directo-
res de orquesta, Lahav Shani,
brilla con una muy especial luz
propia. No sélo es un magnifi-
co concertador, sino también
un excelente pianista y, sobre
todo, un muy acertado trans-
misor de ideas, tanto a las or-
questas y agrupaciones que
dirige, como hacia el auditorio
que capta sus intervenciones.
El disco que nos ocupa fue
grabado hacia el dltimo cuarto
de 2018, es decir, cuando el is-
raeli ain no habia llegado a la
treintena. No obstante, a pesar
de la juventud, estas versiones
no sélo estédn impecablemente
construidas, sino que se perci-
be en ellas una huella personal
que las distingue de otras. Esto
lo podemos comprobar sobre
todo en la Quinta de Shostako-
vich, sin duda una obra mucho
més transitada que la Segunda
de Weill que la acompana. No
obstante, bajo nuestro punto
de vista, Shani parece estar
mucho méas motivado y, desde
luego, acertado en esta ultima
obra que en la del ruso.

En Kurt Weill limpia por
completo de romanticismo la
partitura, decantandose por
una version casi expresionista,
muy en la linea de la extraor-
dinaria de Gary Bertini para la
misma firma, convirtiéndose,
junto a ella, en referencia. En
cambio, las ideas que aporta
a la Quinta de Shostakovich no
quedan del todo bien explica-
das y, sobre todo, se equivoca
al lentificar en extremo la coda
del ultimo movimiento, que
debe llevarse a tempo gius-
to. Con todo, es una version
a conocer de una musica que
habrd de madurar, sin duda.
Disco muy interesante.

Rafael-Juan Poveda Jabonero

S MPHONY NO.2
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SHOSTAKOVICH: Sinfonia n. 5. WEILL: Sinfo-
nia n. 2. Orquesta Filarmonica de Rotterdam /
Lahav Shani.
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Si observamos los inter-
valos de tiempo que transcu-
rren entre la composicion de
una sinfonia de Shostakovich
y otra, podremos comprobar
que no hay mucho espacio
entre algunas de ellas, pues
abundan los dos anos (entre
las 17 -1925-, 22 -1927- y 3°
-1929-, también entre las que
van de la 5% a la 97-1937, 39,
41, 43 y 45 respectivamente).
No obstante, hay otras entre
las que el intervalo de com-
posicién es mayor; algunos
casos muy sonados, como
entre la Tercera y la Cuarta
(alrededor de seis afios, en-
tre 1929 y 1937, aunque por
razones de censura no pudo
ser estrenada hasta 1960,
como ya es sabido). Ademas
de este caso extremo, llama
especialmente la atencion el
intervalo de ocho afios que
transcurre entre la Novena y
la Décima Sinfonias. Es decir,
entre la critica furibunda al
sistema y ese profundo canto
a la paz mundial que el com-
positor traslada a los penta-
gramas de la dltima obra cita-
da, sin duda una de sus mu-
sicas mas conseguidas, a la
vez que uno de los maximos
ejemplos del género de todo
el siglo XX. La prueba de que
Shostakovich llevaba ya tiem-
po pensando en una obra asf
la tenemos en algunos de los
esbozos aparecidos que da-
tan de dos o tres afos antes
del estreno; es decir, cuando
Stalin aln estaba vivo y co-
leando. En cualquier caso, lo
cierto es que la obra no fue
terminada hasta después de
la muerte del Presidente de la
URSS, y dada a conocer mas
de medio afno después, el 17
de diciembre de ese mismo
1953 en Leningrado, bajo la
direccién de Mravinsky.

Es conveniente tener en
cuenta todas estas circuns-
tancias cuando ponemos so-
bre la mesa versiones como
la que nos ocupa, pues a San-
derling, como al citado Mrav-
insky, Rostropovich, Kondras-
hin, Rohzdestvensky y tantos
otros intérpretes que convi-
vieron con el régimen, les era
muy dificil separar el flanco
histérico de estas obras de

SHOSTAKOVICH: Sinfonia n. 10. BALAKI-
REV: Islamey. Orquestas New Philharmonia
y Royal Philharmonic / Kurt Sanderling, Kirill
Kondrashin.
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ymphony No.10

Shostakovich

NOERLING

NeW-Philharmonié-Orchéstra

Balakirev Islame
KIRILL KONDRASHIN Royal Phiirarmon

la musica misma, y en las in-
terpretaciones que nos han
llegado de todos ellos se
pueden advertir todas estas
circunstancias, que nos hacen
entender que en ellas hay
mucho més que musica. La
versién que nos ocupa data
de 1973, es decir, unos afos
antes de la grabacion oficial
de Sanderling ya al frente de
su Orquesta Sinfénica de Ber-
In. No obstante, el criterio y
los resultados finales no se
diferencian mucho entre s,
quizés la segunda versién, al
ser en estudio parezca mas
acabada y paladeada en de-
terminados momentos. En
ambos casos nos encontra-
mos ante versiones de refe-
rencia que pueden ser situa-
das junto a las de otros, pues
la obra ha sido especialmente
bien tratada por los equipos
de grabacion, y de ella en-
contramos un buen pufado
de grandes versiones; desde
las marcadas por su caracter
politico-histérico, como las
de los directores citados an-
teriormente, hasta las mas
volcadas hacia su aspecto
puramente musical, como
las de Karajan, Haitink o Pre-
vin, hasta las mas modernas
como las de Andris Nelsons,
quien propone nuevas vias
de acercamiento a la obra.
Incluso aquellas que se en-
cuentran entre una opcion y
otra, como las de Jansons o
Rattle. En fin, como decimos,
hay mucho entre lo que ele-
gir; vale la pena detenerse a
contrastar entre todo ello. Si,
una vez hechas las oportunas
comparaciones,  volvemos
sobre Sanderling, reforzara
maés, aun si cabe, nuestra pri-
mera impresion acerca de su
forma de transmitir la musica
de Shostakovich.

Al lado de esto, Islamey es
una pura anécdota que cobra
interés por Kondrashin y por
el inusual arreglo de Casella
empleado.

Rafael-Juan Poveda Jabonero



Cuesta creer que tras el des-
pliegue de sabiduria, canto ver-
diano e interpretacién teatral de
Carlos Alvarez, el acartonado
publico londinense del Covent
Garden, una vez caido el teldn
en su conmovedor final, apenas
lo reciba con los jbravos! que su
Rigoletto merecia... Cada cual
que piense lo que quiera, pero
cuando nuestro Carlos se funde
con el otro gran puntal de este
irregular Rigoletto desde la Ro-
yal Opera House, un inspiradisi-
mo Antonio Pappano (los extras
nos dejan 5 minutos imprescin-
dibles de sus explicaciones so-
bre este titulo verdiano, memo-
rable Preludio al piano incluido),
brotan los mejores momentos
de esta épera perfecta donde
las haya, sobre la que Oliver
Mears utiliza lienzos de Tiziano
(Rapto de Europa durante el
rapto de Gilda, por ejemplo) so-
bre una idea escénica muy oscu-
ra, sin saber hacia dénde quiere
dirigirla, con detalles escénicos
interesantes, mas que con una
idea global convincente.

En septiembre de 2021 adn
se vefan mascarillas entre los
miembros de la orquesta, pero
van desapareciendo confor-
me la dpera avanza; no hay un
instante de relajacién en esta
apabullante direccion orquestal,
tenebrosa y de una intensidad
contagiosa (ddo de Gilda y Ri-
goletto del acto ) sobre la que
Lisette Oropesa firma una Gilda
exquisita, sin un reproche; y Li-
parit Avetisyan crea un Duque
digno, aunque su timbre no sea
ni agradable ni brillante. Entre
los secundarios, el sobrevalora-
do Sherrat hace un Sparafucile
bastante tosco. En fin, desde
aqui... jbravo Carlos Alvarez!

Gonzalo Pérez Chamorro

THE ROYAL OPERA

'@k

\
% 2

VERDI

LIPARIT AVETISYAN | CARLOS ALVAREZ
LISETTE OROPESA | BRINDLEY SHERRATT

ROYAL OPERA CHORUS | ORCHESTRA OF THE ROYAL OPERA HOUSE
CONDUCTOR ANTONIO PAPPANO | DIRECTOR OLIVER MEARS

VERDI: Rigoletto. Carlos Alvarez, Lisette Orope-

sa, Liparit Avetisyan, Ramonza Zaharia, Brindley

Sherratt, Eric Greene. Royal Opera House / Anto-

nio Pappano. Escena: Oliver Mears.
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String Quartets
Nos 4 and 16

ARCADIA QUARTET
’»

El catdlogo del compo-
sitor Myeczyslaw Weinberg,
que nacié en Varsovia en
1919 y fallecié en Moscu en
1996, retne algo asi como
152 obras de distintos géne-
ros. Entre ellas se destacan
22 Sinfonias, 17 Cuartetos
de cuerdas y 4 operas, la
mas popular de las cuales es
La pasajera, que ha mereci-
do el justo reconocimiento
de la aficién y la critica. Su
obra, que habia sido vista
por muchos melémanos
como una suerte de rareza,
ha conseguido ganarse un
lugar entre ellos y, todo esto,
en virtud al trabajo de intér-
pretes de primer nivel, que
han sabido mostrarnos con
sus lecturas la inusual origi-
nalidad de su musica.

El Arcadia Quartet, famo-
so por sus grabaciones de
Haydn, Brahms y Janacek,
es una de las agrupaciones
que mas ha hecho por abrir
el cofre de los tesoros del ca-
talogo de Weinberg. En esta
oportunidad, el galardonado
conjunto rumano nos ofrece
un registro de los Cuartetos
ns. 4y 16, que integran la ter-
cera entrega dedicada a las
obras que el maestro polaco
compuso para esta fuerza
instrumental.

El Arcadia Quartet cono-
ce muy bien el alma que po-
see la musica de la Europa
Oriental y por eso su inter-
pretacién posee la espon-
taneidad, pero también la
fuerza de esos virtuosos del
violin que hicieron del folclo-
re su escuela. Su interpreta-
cién tiene algo de esta es-
pontaneidad, pero también
la fuerza y el virtuosismo de
obras no aptas para aprendi-
ces. La lectura que este cuar-
teto hace de las obras de
Weinberg es tan intensa que
lo obligaré a usar sus manos
para aferrarse a su sillén.

Juan F. Duarte Borrero

WEINBERG: Cuartetos de cuerda ns. 4 y

16. Arcadia Quartet.

Chandos CHAN20180 + 66’
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Dionysos Now es un joven
grupo vocal neerlandés afinca-
do en Viena. Fue fundado por
el baritono y miembro del en-
samble Tore Tom Denys con el
objetivo de acercar la polifonia
a publicos més amplios y de
una manera interdisciplinar en
la que arte y contexto histérico
intervienen para dar la forma fi-
nal al producto que crean, sea
un concierto en directo o una
grabacion. Adriano 4 (como han
llamado a este registro) forma
parte de una serie de grabacio-
nes presentadas en plataformas
digitales, CD y LP dedicadas al
musico flamenco Adrian Willaert
(ca. 1490-1562). Willaert cono-
ci¢ a Josquin y Jean Mouton en
Parfs y, aunque pertenece a una
generacién posterior a ellos, al
comienzo de su carrera compar-
te rasgos comunes con ellos. A
partir de 1515 ya lo encontramos
en ltalia, punto de atraccion
para los compositores nortefios,
donde trabajard en el Vaticano,
Ferrara y Milan para terminar
como maestro de capilla en San
Marcos de Venecia. Contradic-
toriamente, es un mdusico cuya
produccién sacra es relativamen-
te poco conocida y ahi es donde
Dionysos Now esta llevando a
cabo una importante labor de
investigacion y difusion.

En Adriano 4 nos presentan
la primera grabacién mundial de
la Pasién segun San Juan. Es una
de las mas antiguas pasiones
polifénicas que se conservan,
realizada mediante una escritura
homofénica sencilla que osci-
la entre las dos y las seis voces.
Aunqgue Dionysos Now nos ofre-
ce una pulcra y expresiva inter-
pretacién, la obra dura casi cin-
cuenta minutos y en ocasiones
puede resultar mondtona fuera
de su contexto liturgico. En los
Motetes de Pascua que acompa-
fian a la Pasién es donde se pue-
de apreciar tanto la experiencia
y buen hacer musical del grupo
como el talento compositivo de
Willaert, que es indudable.

Mercedes Garcia Molina

Djonysos
Now! Y

ADRIANO#

WILLAERT: Pasion segiin San Juan. Dionysos
Now / Tore Tom Denys.

Paul
WRANITZKY
(1756-1808)

Orchestral Works ¢ 5
Das listige
Bauernmiidchen
(Ballet)

Vorstellungen

Quodlibet: Contradance

Czech Chamber
Philharmonic

Orchestra A

Pardubice N VIENNA
Marek Stilec

Tras haber permanecido
en el olvido durante més de
siglo y medio, Pavel Vranicky/
Paul  Wranitzky  (1756-1808)
estd siendo reivindicado gra-
cias a la fonografia como una
de las principales figuras del
Clasicismo. Llegamos con ésta
a la quinta entrega que Naxos
dedica a la copiosa produccién
orquestal del maestro moravo,
a la espera de que llegue a
convertirse en integral. Ya que
otros sellos como Supraphon o
CPO se estan centrando en las
Sinfonias, parece una acerta-
da estrategia el abordar otros
géneros, como los ballets, muy
apreciados en la época, o los
divertimentos destinados a las
celebraciones de la corte vie-
nesa.

En esta linea, el programa
del disco, primicia discogréfica
mundial, lo integran un ballet
titulado Das listige Bauerméad-
chen, es decir, La campesina
astuta, otro ballet titulado
Vorstellungen, es decir, Ima-
ginaciones, y un divertimento
titulado Quodlibet con una
contradanza final. La primera
de las obras fue escrita entre
1795y 1805 y no hay constan-
cia de que llegara a estrenarse.
Las otras dos, del afo 1803,
fueron compuestas para cele-
brar el cumpleafios del empe-
rador Francisco Il. Como dato
curioso, en el ballet La campe-
sina astuta aparece dos veces
con el titulo de Furlana, danza
de la regidn italiana de Friuli,
una melodia que en Catalufia
se conoce como El Noi de la
Mare, y en el Ultimo ndmero,
Tempo di minueto, del ballet
Imaginaciones, se cita una pas-
torela navidefia muy popular
en los Paises Checos. La inter-
pretacién magnifica como de
costumbre.

Salustio Alvarado

WRANITZKY: Obra orquestal (vol. 5). Czech
Chamber Philharmonic Orchestra Pardubice /
Marek Stilec.
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MARTIN
FROST
MOZART

ECSTASY

La portada de estos dos
discos contrasta con la lumino-
sidad de la musica que guar-
dan. En realidad, cada uno de
los &lbumes tiene una unidad
tematica concreta. El primero
de ellos toma su inspiracién
de un concierto ofrecido por
Mozart en Leipzig en mayo de
1789, cuando el compositor
atravesaba un dificil momento
financiero y personal. El segun-
do de ellos se inspira en un
momento triunfal y fue cuan-
do el maestro visité Praga en
agosto de 1791.

En el disco “Leipzig 1789"
se incluye la Sinfonia n. 41, el
Concierto para piano n. 25,
con el francés Lucas Debar-
gue al teclado, y el aria Ch’io
mi scordi di te?, cantada por
la soprano Elin Rombo. Y el
disco “Praga 1791”, incluye
la Sinfonia n. 38, el Concierto
para clarinete y el aria Parto,
ma tu, ben mio de la 6pera La
Clemenza di Tito, bellamente
interpretada por la mezzoso-
prano Ann Hallenberg.

La Swedish Chamber Or-
chestra es una agrupacién de
un sonido que puede ser muy
terso en unos pasajes, pero
también intenso cuando la
obra que tiene en los atriles
lo amerita. En los Conciertos,
por ejemplo, la orquesta tie-
ne un sonido redondo y com-
plementa muy bien los instru-
mentos solistas. El Concierto
para clarinete es encantador
y, en mi opinién, lo mejor del
4lbum. Ademas de clarinete
solista, Martin Frost debuta
como director, con resultados
discutibles. Su lectura de las
Sinfonias es méas vigorosa que
inspirada y sus tempi, demasia-
do rapidos, parecen mirar de
soslayo los pasajes mas tiernos
y reflexivos de unas partituras
tantas veces grabadas.

Juan Fernando Duarte Borrero

ECSTASY AND ABYSS. Obras de MOZART. Martin

Frost (clarinete), Elin Rombo (soprano), Ann

Hallenberg (mezzosoprano), Lucas Debargue

(piano).

Sony Classical 19658772252 « 2 CD o 128’
ok k

Este disco es doblemente
interesante: por un lado Ilia Kim
ofrece una preciosa version de
la obra pianistica de Debussy
y en el texto que acompania al
disco podemos leer una clase
magistral de Piero Rattalino,
profesor del Conservatorio de
Milén y autor de un libro sobre
la Historia del Piano que es una
referencia para profesionales,
estudiantes y publico aficiona-
do. El titulo del disco, El joven
Debussy, no hace tanto refe-
rencia a la edad en que com-
pone estas piezas como a la
edad de los que las estudian,
pues son de repertorio obliga-
do en los programas de piano
en escuelas y conservatorios.
Seguramente llia Kim tocd es-
tas piezas a edad temprana,
pues empezd a estudiar a los
cuatro afos y a los once recibid
una bolsa de estudios como
alumna excepcional. Después
de formarse en Salzburgo y
Hannover se instala a vivir en
ltalia, de ahi posiblemente vie-
ne su relacién con Rattalino.
Como pianista, Kim, ademas
de dar conciertos en Europa,
Estados Unidos, Brasil, China,
como solista o con orquesta,
tiene varios discos, uno de ellos
dedicado integramente a Cle-
menti, que ha sido retransmiti-
do por la BBC Radio 3 con gran
éxito. Ultimamente, la pianista
dedica tiempo a programas
de radio en los que estudia y
comenta el estado emotivo
del compositor mientras este
componia. El dedicado preci-
samente a Debussy lo titula “In-
fancia infeliz y fuerte deseo de
promocion social”. Curiosa esta
relacion de la pianista con los
autores que interpreta, ya que
investiga lo emocional mas alla
de la partitura. Pero podemos
escuchar el resultado en este
excepcional disco.

Sol Bordas

The Young
Bebussy fifk

EL JOVEN DEBUSSY. Suite Bergamasque,
Nocturno, Images oubliées, Réverie, Pour
le piano, Danse bohémienne. llia Kim, piano.

Ibs
HORN TRIOS

BRAHMS - LIGET! - SIERRA

El emparejamiento de
Trios con trompa de Brahms,
Ligeti y Roberto Sierra pue-
de parecer arriesgado por-
que los admiradores del
primero pueden mirar con
recelo al segundo y al ter-
cero, o sentir que el abismo
entre estos compositores
es demasiado grande para
reunirlos en un solo disco.
Se puede argumentar que
el Trio de Ligeti, “Hommage
a Brahms”, es una pieza de
acompafiamiento  adecua-
da para el Trio en mi bemol
mayor Op. 40 de Brahms, no
solo por el tributo, o porque
la instrumentacién es idén-
tica, sino también porque
la musica de Ligeti parece
a veces mas neorromantica
y convencionalmente ex-
presiva que vanguardista
o experimental. Y Roberto
Sierra, alumno de Ligeti, uno
de los maximos exponentes
actuales del siglo XXI. Ahi
viene la conexion y se des-
vanece la sorpresa del pro-
grama de mano. La ayuda
de las notas explicativas es
de gran valor para superar la
primera prueba. Escauriaza,
el solista de trompa, se ha
enfrentado a la brecha esti-
listica, y sus interpretaciones
son apropiadas e idioma-
ticas, ademas de habiles y
profundamente sentidas. El
violinista Miguel Colom vy
el pianista Denis Pascal son
sélidos como una roca, y su
interpretacién hace que esta
sea agradable e instructiva
para disfrutar el desarrollo
musical entre tres siglos. To-
can cada ejemplo con una
técnica impecable y mucho
estilo y sentimiento, sobria y
siempre expresada con gra-
cia y elegancia. El sonido es
completo, célido y claro, y el
equilibrio es generalmente
mas que bueno.

Luis Suarez

HORN TRIOS. Obras de BRAHMS, LIGE-
TI, SIERRA. Miguel Colom, violin. Manuel
Escauriaza, trompa. Denis Pascal, piano.

Dynamic CDS7975 . 67’
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De los distintos focos de
interés que puede tener una
grabaciéon, mas alld del obvio
interés musical, ésta destaca
por la fascinante reconstruccién
de las pruebas para la seleccién
del nuevo Thomas Kantor en
Leipzig, alld por 1723. El tema
resulta apasionante, porque
el puesto demandaba algo asi
como un omnipotente semi-
dios musical, que sustituyera al
querido y prestigioso Kuhnau,
quien llevaba més de veinte
afios al frente del asunto cuan-
do fallecié. Asi que reemplazar-
lo no era cualquier cosa y aun-
que los devotos tendemos a
pensar que la competicién fue
un paseo militar para el Kan-
tor de Koéthen, este magnifico
disco (con un no menos mag-
nifico libreto) viene para arrojar
luz rescatando las fantasticas
cantatas que presentaron Tele-
mann, Graupner y Bach.

Y de paso, nos ubica al cuasi
desconocido Graupner, cuyas
propuestas resultaron las fa-
voritas del Consejo de Leipzig,
que sdlo se decidié por Bach
en el dltimo momento, acon-
sejados también por el propio
Graupner. Y uno escucha las
cantatas y comprende el éxito
del bueno de Cristoph, porque
son una gema; sin desmerecer,
naturalmente, las de Bach vy,
en menor medida, Telemann,
quien parece que estaba mas
interesado en otros asuntos.

Asi, con el interés musical,
el musicoldgico y el editorial
en todo lo alto, “sélo” resta
que AElbgut y Capella Jenen-
sis respondan al nivel, cosa
que hacen sobradamente, en
una interpretacion excelente,
que termina de convertir esta
grabacién en imprescindible
referencia, en mi modesta
opinién. Mucha musica, muy
buena y muy bien interpreta-
da, que de eso van los discos.
Entre otras cosas.

Alvaro de Dios

AELBGUT

Leipzig

1723
lemann
aupner

Bach

CAPELLA JENENSIS A

LEIPZIG 1723. Obras de TELEMANN, GRAUP-

NER, BACH. AElbgut & Capella Jenensis.
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Metamorphosis Ligeti
Quatuor Diotima

~

Sin duda, Ligeti (1923-2006)
es uno de los mas grandes del
siglo XX. Y, con todo, la reser-
va que requiere el término, un
genio. Como buen genio, no
tuvo que inventar nada, sino
recoger lo existente y “per-
derle el respeto” para saltar
hacia adelante, a veces hacia
lo que los mediocres llaman
"el vacio” (Beethoven, Goya
o Picasso obraron de la mis-
ma manera). Después de un
genio, nada vuelve a ser igual,
porque desde el vacio, el es-
pacio no ocupado, es desde
donde se puede crear. Este
disco es una buena prueba
de ello. Para empezar, Ligeti
recoge el guante de ese reto
con tanta literatura a sus es-
paldas que es el cuarteto de
cuerda. Y lo trasciende.

El Primero, "Metamorfosis
nocturnas”, dividido en doce
movimientos muy breves, se
alza como un ritual de conjura.
Una obra maestra. El Segundo
resulta incluso més complejo
en su técnica. En medio, el
Andante y Allegretto pare-
ce un guifo a lo clasico que,
en realidad, construye ese
trampolin necesario para el
salto al vacio. Para defender
la exigente cuerda ligetiana,
el Diotima realiza unas inter-
pretaciones  absolutamente
magistrales, llenas de pasion
y virtuosismo. El lenguaje del
hingaro estad formado a par-
tir de la inquietud. Nunca se
plegd a maés estética que la
del progreso, y eso significd
tomar todas las fuentes posi-
bles (desde la ritmica africana
hasta la esencia polifénica re-
nacentista, desde el azar hasta
el detalle) y ahondar en los
temblores humanos. El Cuar-
teto Diotima posee cerebro y
corazén de sobra para afron-
tar el desafio y triunfar.

Juan Gémez Espinosa

METAMORPHOSIS LIGETIL Obras de Ligeti

(Cuartetos de cuerda). Cuarteto Diotima.

Pentatone PTC 5187061 ¢ 54’
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La violinista espanola re-
sidente en Londres, Lucia
Veintimilla (entrevistada el
mes pasado en RITMO) dice
sentirse igual de cémoda
tocando con instrumentos
histéricos y modernos como
recitalista, musica de cdmara
y concertista solista. Su al-
bum debut Origins, grabado
en Aria Classics, compren-
de obras para violin solo de
Ysaye, Dario Marianelli, Fran-
cisco Coll y Jorge Mufiiz, es-
tas tres Ultimas encargadas y
dedicadas a la intérprete.

La gran novedad es la
Sonata post. Op. 27 bis, una
Séptima Sonata para violin
solo para acompanar las seis
existentes de Eugéne Ysaye.
Philippe Graffin encontré la
obra manuscrita en una bi-
blioteca de Bruselas, incom-
pleta, pero en gran parte
habiendo recibido su forma
general, y la completé. Uno
puede especular sobre por
qué el compositor la abando-
no, desde la coherencia del
grupo de seis existente hasta
la diferencia de estilo de esta
con respecto a las demas: es
més corta, tonalmente mas
conservadora y, en general,
menos innovadora. Dicho
esto, es un redescubrimiento
genuino de una obra de un
gran virtuoso-compositor.

En la interpretacion de
Veintimilla hay espacio para
enfoques mas sutiles que
atendan el drama sin perder
nada de los recursos técni-
cos. No es excepcionalmen-
te ardiente, pero es mara-
villosamente precisa, sdlida
en los extremos técnicos y
simplemente muy elegante.
El sonido es agradable; da
una fuerte sensacién de la
presencia de la intérprete sin
ser rigido en modo alguno.
A destacar también las notas
detalladas del folleto, que
estan en inglés y espariol.

Luis Suarez

ORIGINS

intimilla

ORIGINS. Obras de J. MUNIZ, F. COLL, D.

MARIANELLI, YSAVE. Lucfa Veintimilla,

violin,

Aria  Classics 009 o 50’
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Lasso - Palestrina - Pederson
Schlick - Sachs - Senfl - Walter

MUSICA FICTA
Bo Holten

Interesantisimo disco don-
de confluyen el estudio mu-
sicolégico con la excelencia
en la interpretacion. Es obvio
que en Dinamarca las comuni-
dades religiosas protestantes
surgidas con la Reforma lute-
rana cantaban en danés. Por
ley, la Reforma en Dinamarca
se establecié en 1536 y hubo
que hacerse con un repertorio
de himnos, la mayor parte ba-
sado en melodias prestadas.
En este disco estupendo se
pueden escuchar los origina-
les y su puesta de largo como
himnos. Estos originales pro-
cedian de tres éareas: présta-
mos del canto gregoriano, de
la misa en latin, y de canciones
populares y baladas, a las que
hay que afadir las composi-
ciones originales de la época,
58 en concreto de Thomisson,
y las creaciones posteriores. El
ir escuchando y comparando
el Kyrie fons bonitatis, famoso
tropo del Kyrie de la Misa Il
con el Kyrie Gud Fader allsom
hoyeste trost que aparece en
el Graduale de Jespersen,
himnario fundamental de 1573
que establece el plan anual
de cantos para fiestas y do-
mingos, es iluminador de esta
practica; y ain mas cuando se
afiade el motete a 5 sobre esta
melodia escrita por Mogens
Pederson escrita en 1620.

Musica Ficta es uno de los
sobresalientes coros del pano-
rama actual. Su refinado canto
y su perfecta articulacion en
el fraseo son de sobra cono-
cidos, y aqui dan una muestra
mas de ello. Bo Holten, que
también tiene un catélogo im-
portante como compositor, es
el fundador de este grupo, y
discos como este marcan una
gran diferencia a su favor en
la elaboracién de proyectos
relevantes.

Jerénimo Marin

REFORMING HYMNS. Obras de LASSUS, MAIS-
TRE, PALESTRINA, PEDERSON, SCHLICK, SEN-
FL, WALTER. Musica Ficta / Bo Holten.

Admito que Holland Baroque
me tienen ganado. Y sin pudor,
porque las criticas son, en Ultima
instancia, una simple opinién
y ya se encargard después el
lector de concretar su valor. Me
gustan porque son audaces,
pero no proponen novedades
"aloloco”, buscando Unicamen-
te la oportunidad de “lo nuevo”
o "lo diferente” (ahi estd Yoko
Ono, que lleva décadas vivien-
do de ese discurso), sino que
trabajan la propuesta razona-
da, metddica, con fundamento.
Holland Baroque son esa incla-
sificable panda de irreductibles
galos (bueno, holandeses), que
se dedica a retorcer las obras
con infinitos recursos de juegos
timbricos, impactantes arreglos
armonicos, melddicos o ritmicos,
que matizan, modifican, mejoran
o transforman el original, a gusto
de los endiablados holandeses.
Es obvio el extraordinario nivel
de conocimiento, buen gusto
e imaginacién de las hermanas
Steenbrink a los mandos, capa-
ces de conducir obra y oyente
por el camino que mas les inte-
resa.

Personalmente no mato por
la retérica oriental, ni por los flir-
teos con el country o las danzas
populares remotamente irlan-
desas. Pero meter esas referen-
cias (y otras casi intrazables) en
una coctelera con instrumentos
historicistas y otros que no,
funciona y tiene su extrafi(isim)
o punto. La peregrina idea de
juntar cosas barrocas pata ne-
gra con instrumentos popula-
res chinos es un desafio y un
acierto que funciona. Sirva de
ejemplo lo que hacen con la
Trio Sonata de Vivaldi: si eso no
es una genialidad, es que la ge-
nialidad no existe. ;Queremos
renovar el encorsetado mundo
de la "musica clasica”? Pues
por aqui van los tiros. Bendicio-
nes incondicionales.

Alvaro de Dios

Silk Baroque Wu Wei

A

SILK BAROQUE - WU WEI. Holland Baroque
& Wu Wei.

Dacapo 8.226142 . 65

Pentatone  PTC5187082 « 68’
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El impromptu es una pieza
musical que se caracteriza por

la improvisacién plasmada
luego en la partitura; y por
extensién. Se suele querer
"escapar” de la forma clasica
impuesta, como el género de
la Fantasia, para una mayor
libertad creativa del mdusico.
Schubert es uno de los maxi-
mos exponentes, llegando a
componer hasta once ejem-
plos, todos ellos publicados
en tres tandas tras su muerte.
La primera de ellas, aqui ex-
puesta, son las cuatro piezas
contenidas en el Op. 90 (D
899), las mas populares. Cho-
pin es el otro ejemplo, con cu-
atro composiciones realmente
inspiradas, que van en sus
Opp. 29, 36, 51y 66.

Supone el debut discogra-
fico de Cambra, barcelonés e
invidente de nacimiento, que
demuestra su talento y se nota
que no hay distancia entre él y
la musica, con una unidad de
aprehensién y ejecucion como
dos lados del mismo proceso;
le da a la interpretacién una
claridad y pureza de la que
carecen intrinsecamente la
mayoria de los musicos. Asi,
aunque su virtuosismo no sélo
es asombroso en si mismo, es
simplemente el conducto por
el que pasa la musica, trans-
formada de sonido en soni-
do por el corazén y el alma.
Se arriesga con un repertorio
muy tratado y lo supera con
creces. Emocién y refinamien-
to a partes iguales en una ho-
nestidad con la musica como
musica y no como un medio
de engrandecimiento propio,
en su atencién a los detalles y
su sentido de las proporciones
musicales. Para él, los adornos
y elementos decorativos son
oportunidades para expresio-
nes delicadas, y su dindmica
de texturas claras.

Luis Suarez

SPACES. Obras de SCHUBERT & CHOPIN (Im-

promptus). Ignasi Cambra, piano.

Sony Classical 19658800182 « 58
Yk kk

"Sunbathing es una co-
leccion de cinco historias
en las que cada instrumen-
to actlia como un persona-
je que va a experimentar
una crisis existencial o una
epifania mistica”, afirma-
ba el compositor Blaise
Ubaldini en una entrevis-
ta concedida a RITMO el
pasado mes de marzo.
"Cada pieza estd destina-
da a ser interpretada en
vivo”, indicaba a propo-
sito de Sunbathing Blaise
Ubaldini, un compositor
dificil de clasificar, que ha
grabado sus nuevas obras
en el sello Paraty, para un
Ensemble instrumental
(magnificos los vientos),
electrénica y voz humana.

“Cada personaje se
presenta en un mundo so-
noro que es una imagen
del mundo visto por él,
es decir, distorsionado”, y
como tal hay que tomarlo,
ya que desde la subyu-
gante Isaac Newton in a
Spaceship o La Livri (pia-
no y electrénica), a la pie-
za que da titulo al disco,
Sunbathing, donde brilla la
soprano Liz Pearse en una
demostracion declamato-
ria alucinante, estas expe-
rimentaciones sonoras no
dejaran indiferente a quien
busque un nuevo reto so-
noro y expresivo con la
obra del compositor. La
Unica pega es la breve du-
raciéon, aunque pensado
como producto de audi-
cion seguida favorece el
tomarse tiempo entre pie-
za y pieza, bien si se escu-
cha desde una plataforma
o desde el formato fisico
tradicional de CD.

Blanca Gallego

SUNBATHING. Obras de Blaise UBALDINI.

Martin Adamek, Blaise Ubaldini, Shanna

Pranaitis, Layla Ramezan, Jan Van Hoecke,

Liz Pearse.

Paraty PTY1322123 » 48
2.2.8.8.9
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YUJA WANG
THE AMERICAN PROJECT
ABI N s

";Por qué se empefian en
llamarlo proyecto?”, se lamen-
taba hace no mucho un tuitero
ante lo que entendia como una
proliferacién excesiva del térmi-
no en cuestion y lo que (si bien
se mira) es una consecuencia
del tiempo en que vivimos. La
consabida crisis de formatos ha
provocado que el término “dis-
co” haya quedado obsoleto vy,
por otra parte, nuestra creciente
necesidad de estimulos y la vo-
racidad del mercado obligan a
producir grabaciones de interés
incierto y consumo inmediato.
Lo impensable hace unos afos
se ha hecho inevitable. ;Se ima-
gina, amable lector, a Wilhelm
Furtwangler ~ promocionando
“The Beethoven Project”?

Viene esto a cuento del
reciente American Project de
Yuja Wang, cuyo talento es in-
versamente proporcional a la
talla del vestido que luce en
las iméagenes que publicitan
este lanzamiento. Wang hace
su acostumbrado despliegue
virtuosistico en el Concierto
para piano compuesto a mayor
gloria suya por Terry Abrams,
antiguo companero en el Curtis
Institute. Abrams trasciende su
idea original de escribir una pe-
quefia obra que acomparnie la
Rhapsody in Blue de Gershwin
y firma una celebracion trepi-
dante, pero no especialmente
original de la cultura nortea-
mericana: escritura impecable,
lenguaje y armonias préximas
al jazz, frenesi ritmico y timbre
brillante, pero de interés efime-
ro en su conjunto, como ocurre
con la pequefia pieza de Tilson-
Thomas que lo completa.

Por responder de alguna
manera a la pregunta antes
planteada, no me imagino a
demasiada gente escuchando
este proyecto dentro de unos
anos.

Dario Fernandez Ruiz

THE AMERICAN PROJECT. Obras de ABRAMS
(Concierto para piano) y TILSON-THOMAS (You
come here often). Yuja Wang, piano. Orquesta
Sinfonica de Louisville / Terry Abrams.

Fascinante grabacién con
una historia que merece ser
contada. El afamado Cancio-
nero Leuven una de las joyas
de la polifonia del siglo XV
de Paises Bajos, compara-
ble quizds a nuestro querido
Cancionero de Palacio, sigue
deparando al mundo de la cul-
tura interesantes e inesperadas
sorpresas, puesto que en 2015
se descubrieron doce compo-
siciones nuevas hasta entonces
jamas halladas, contenidas en
un manuscrito copiado aparen-
temente en el Valle del Loira
sobre 1470. Tras varios intentos
paralizados por la pandemia
del Covid, podemos disfrutar
en todo el mundo de esta joya
oculta que sale a la luz ahora,
auspiciada por Naxos e inter-
pretada por uno de los con-
juntos més destacados de la
interpretacién tardomedieval,
el conjunto Ensemble Leones,
dirigidos por el entusiasta,
erudito y multi instrumentista
Mark Lewon.

Sus interesantes inspiradas
reconstrucciones interpretati-
vas mezclan instrumentos que
dotan a la grabacién de unrico
colorido, como la zanfona, el
violin renacentista, la viola de
arco o la guitarra renacentis-
ta, apoyado en un soberbio
plantel vocal, como el tenor
Marc Maullion, permitiendo
un auténtico descubrimiento
para cualquier meldmano que,
sabedor de este momento Uni-
co, degustard encantado sus
fantasticas y variadas compo-
siciones, que van desde me-
lismaticos motetes, pasando
por chansons de Antoine Bus-
noys, escuchando otras danzas
como virelais, festivas piezas
de Alexander Agricola o dis-
frutando populares piezas de
Johannes Ockeghem.

Simon Andueza

Ensemble Leones

Marc Lewon
N\

el

AN
\\' o8 \i\*\*“

UNICUM. Nuevas canciones del Cancionero Leu-
ven. Ensemble Leones, Marc Lewon, tenor, laud,
guitarra renacentista y direccién.

Deutsche Grammophon 4864478 o« 42’

Naxos 8.574395 . 75’
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Novedades

Novedades repertorio infrecuente

Reediciones

Critica

EN plataFORMA

Repaso mensual a las grabaciones disponibles en plataformas
por Juan Berberana

SROMEO &t
EJULIETTE

CLEOPAT

Avanza a buen paso la integral de
Berlioz de John Nelson en Erato.
Excelente este Romeo y Julieta. Pre-
ciso, impecable en lo estilistico. Con
un sonido orquestal de lujo. Muy bien
los solistas, especialmente DiDonato
(también en Cleopatra).

Puccini

ZORCHESTRAL WORKS
I L

Ultimamente tenemos la impresion
de que todo lo que hace Gustavo Gi-
meno es superlativo. Esta Misa puc-
ciniana no iba a ser excepcion. Una
suerte poder contar con él, en el futu-
ro Teatro Real. Su Puccini es excelso.
Sonido de referencia.

Petrenko inicia la integral de Shos-
takovich con esta Octava (las 9y 10,
solo en CD). Desde Karajan, pocas
grabaciones con la centuria berlinesa
(alguna de Bychkov en los 90). Pro-
mete. Petrenko da “su lectura”, sin
excentricidades. Sobresaliente.

London Symphony Orchestra

Frangois Xavier Roth

Francois-Xavier Roth ya grabé Zara-
tustra con la SWR, pero esta version
londinense no le va a la zaga. Repleta
de energia y de milimétrica lectura.
Una auténtica maravilla. Cémo lo
son igualmente Juegos. Este hombre
tampoco lo hace nada mal...

BERLIOZ: Romeo y Julieta. Cleopatra. DiDonato.
Filarménica Strasbourg / John Nelson.

PUCCINI: Misa de Gloria y otras. Orfeo Catala.
Filarménica Luxemburgo / Gustavo Gimeno.

SHOSTAKOVICH: Sinfonia n. 8. Filarmonica de
Berlin / Kirill Petrenko.

R. STRAUSS: Asi hablo Zaratustra. DEBUSSY:
Juegos. London Symphony / F-X. Roth.

Erato / Disponible desde 31-03-23

HM / Disponible desde 14-04-23

BPHR / Disponible desde 24-03-23

LSOL / Disponible desde 24-03-23
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ARMENIAN

(64 2155 5(0)
CONCERTOS
KHACHATURIAN
BABAJANIAN

PETROSSIAN
ALEXANDER

CHAUSHIAN
ARMENIAN
NATIONAL
PHILHARMONIC
ORCHESTRA

EDUARD
TOPCHJAN

Tres generaciones de compositores
armenios y tres Conciertos para cello.
Probablemente la republica exso-
viética con menos compositores de
“relumbrén”, aunque son singulares
raices folcléricas.

KHACHATURIAN / BABAJANIAN / PETROS-
SIAN: Conciertos para cello. A. Chaushian,
Armenian National Ph. / E. Topchjan.

Junto a Zemlinsky, Schreker ha sido
el gran ignorado entre los operistas
del periodo de entreguerras. Su re-
cuperacion ha llevado decenios. Es-
chenbach pone su granito de arena
con esta excelente seleccion de pie-
zas orquestales.

Han pasado 35 afios de la primera
grabacién de The protecting veil. El
mayor éxito de John Tavener, que lle-
g6 a las listas globales de superven-
tas. No esté mal volver a esta mistica
pieza. Ha envejecido mejor de lo que
cabria pensar.

VERDI

REQEIEM"

Interesante  orquestacién reducida
del Requiem de Verdi. Algunos mo-
mentos resultan escasos de intensi-
dad pero, en los nimeros de mayor
recogimiento, el resultado puede
sorprender.

SCHREKER: Obras orquestales. Konzerthaus
Berlin / Christoph Eschenbach.

TAVENER: The protecting veil. SWR Stuttgart
/ Lionel Martin.

VERDI: Requiem (para 2 pianos, organo y
percusion). Solistas / David Hill

BIS / Disponible desde 07-04-23

DG / Disponible desde 17-03-23

SWR / Disponible desde 14-04-23

BChoir / Disponible desde 07-04-23
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Chabrier se movié entre la pasién
por la opereta (Le Roi malgré roi) y
la pasion por Wagner (Gwendoline).
Michel Plasson se centra en la pri-
mera. Y lo hace como pocos, en este
vibrante repertorio. Incluida la sempi-
terna Espana...

o
[RACHMANIN WVIERSONATEN NOS1&2|

PIANO SONATAS SONATES POUR PIANO
Alexis Weissenberg

Alexis Weissenberg fue uno de los
pianistas favoritos de Karajan (sic).
Un pianista técnicamente preciso,
pero no excesivamente “poético”.
Recordarlo (y opinar) no estad de mas.
Sobre todo, en el repertorio que més
dominaba: Rachmaninov.

Beecham conducts
Balakirev and Rimsly-Korsakov

Grabada en 1958 (Emi) esta Schehe-
razade de Thomas Beecham sigue
siendo una de las versiones de re-
ferencia. Perdidos los derechos de
grabacién, abundan las reediciones.
Esta de Beulah disfruta de un repro-
cesado de calidad.

ltzhak Perlman y Zubin Mehta, afo
1987. Méximo esplendor, en un re-
pertorio que es una auténtica fanta-
sia (Sarasate, Ravel, Saint-Saéns...).
De ese tipo de disco que te lleva a
una repeticion insana. Maxima reco-
mendacion.

CHABRIER: Obras para orquesta. Capitole Tou-
louse / Michel Plasson.

RACHMANINOV: Sonatas piano ns. 1y 2. Alexis
Weissenberg.

RIMSKY-KORSAKOV: Scheherazade. Royal Phil-
harmonic / Thomas Beecham.

SARASATE: Fantasia Carmen, etc. Itzhak Perl-
man. NY Philharmonic / Zubin Mehta.

Erato / Disponible desde 14-04-23

DG / Disponible desde 07-04-23

Beulah / Disponible desde 14-04-23

DG / Disponible desde 07-04-23
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NOVEDAD

DANNY ELFMAN
ADOLPHUS HAILSTORK

2 vibrant American composers.
2 entirely new concertos.

NAX0S AMERICAN CLASSICS L=

Danny
ELFMAN

Violin Concerto
“Eleven Eleven”

Adolphus
HAILSTORK

Piano Concerto No. 1

Sandy Cameron, Violin
Stewart Goodyear, Piano

Buffalo Philharmonic
Orchestra

JoAnn Falletta

e

Danny Elfman (© Larry Ferdinande Photography)

D I RECTA and Adolphus Hailstork

www.musicadirecta.es



Mesa para 4

LA MESA DE MAYO

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

musica y de la cultura que respondan a la pregunta 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...

“Musicas marinas”

CAFE ZIMMERMANN (programa de Radio Clasica) — JUSTINO LOSADA
por Clara Sanchez & Eva Sandoval Critico
Debussy / La mer Debussy / La mer
Britten / Interludios marinos (de Peter Grimes) Britten / Peter Grimes
Ravel / Una barca sobre el océano (de Miroirs) Vaughan Williams / A Sea Symphony
Elgar / Sea Pictures Takemitsu / Towards the sea
Wagner / El holandés errante Cowell / The Tides of Manaunaun
Mendelssohn / Obertura Las Hébridas Chausson / Poema del amor y del mar
Toldra / Vistas al mar Esplé / Canciones playeras
Rimsky-Korsakov / Scheherezade Atterberg / Sinfonia n. 3 “Visiones de la costa oeste”
Vivaldi / Concierto RV 433 “La tempesta di mare” Radigue / Islas resonantes
Sorozébal / La tabernera del puerto Hosokawa / Circulating Ocean
GONZALO PEREZ CHAMORRO JUAN MANUEL VIANA
Editor de RITMO Critico musical y locutor de Radio Clasica
] ADebussyl/ La mer Debussy / La mer
Sibelius / Oceénldas Op.73 Sibelius / Oceanidas Op. 73
Bax / Tintagel Chausson / Poema del amor y del mar
Britten / Peter Grimes Elgar / Sea Pictures
Britten / Billy Budd Delius / Sea Drift

Vaughan Williams / A Sea Symphony
Chausson / Poema del amor y del mar
Wagner / El holandés errante
Elgar / Sea Pictures
Mendelssohn / Obertura Las Hébridas

D'Indy / Poéme des rivages
Enescu / Vox Maris
Bax / Tintagel
Koechlin / Paisages et marines
Britten / Interludios marinos (de Peter Grimes)

—

Msicas marinas, musicas con olor a salitre, motivos marinos o el mar en la musica es la propuesta de esta mesa para 4
del mes de mayo, mes que ya nos permite comenzar a remojarnos en los tres mares que rodean nuestro pais. Y para ello
damos la bienvenida por vez primera a Justino Losada, mientras Clara Sanchez y Eva Sandoval, habituales de esta seccién,
amén directoras y presentadoras del programa Café Zimmermann en Radio Clasica, nos querian matizar lo siguiente:
"Hemos querido incluir las Vistas al mar de Toldra para hacer un guifio a la programacion veraniega de Radio Clasica, que
desde hace anos mantiene un gran espacio de seleccién musical con ese nombre en la época estival, de julio a septiembre. Por
otra parte, hay que decir que hemos tenido muchas dudas con el titulo lirico espanol entre Marina de Arrieta y La tabernera del puerto de
Sorozéabal, pero nos hemos decantado por esta Ultima porque tenemos mas afinidad con el lenguaje musical de este Ultimo”. Por su parte,
Justino indicaba que “he procurado ofrecer obras que claramente tienen una referencia marina y que son conocidas en diversos géneros
(6pera, sinfonico coral, sinfénico, camara e instrumental), junto con otras méas personales, quizas menos conocidas”.
Y por su parte, Juan Manuel Viana indicaba una lista de partituras marinas para enriquecer las audiciones, en algunos casos ya escogidas por
los otros invitados: El mar (Glazunov, Gilson, Ciurlionis, Bridge, Tuukkanen, Skalkottas), La tempesta di mare (Vivaldi), Las Hébridas (Mendels-
sohn), El holandés errante: Obertura (Wagner), Sinfonia n. 2 “Océano” (Rubinstein), Olas recurrentes (Karlowicz), La sirenita (Zemlinsky), De los
viajes de Ulises (Boehe), Hebrydean Symphony (Bantock), A Sea Symphony (Vaughan Williams), The Ocean (Hadley), Billy Budd (Britten), Le
Pays (Ropartz), La maison dans les dunes (Dupont), Une barque sur I'océan (Ravel), Journal de bord (Cras), Symphonie marine (Ibert), Les chants
de la mer (Gaubert), Un viaje imaginario a las islas Feroe (Nielsen), Imdgenes marinas (Klami), Sinfonia n. 15 “Tempestad marina” (Langgaard),
Una leyenda del archipiélago (Alfvén), La isla de las calmas (Valen), Ishavet (El mar artico) (Nystroem), Canciones del mar (Fernstrém), Poems
of the Sea (Bloch), Toward the Seay Quotation of a Dream (Takemitsu) y Become Ocean (J. L. Adams).

Les invitamos a opinar y a que nos revelen cuales son, en su opinién, sus musicas marinas,
que pueden hacerlo en Twitter o Facebook, citando nuestra cuenta:

[} @RevistaRITMO
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MEYERBEER’s

first opera.

World premiere recording.

MEYERBEER
Jephtas Geliibde

Freier « Chudak
Ziazan * Elsafler

Kalaidjian

Sofia Philharmonic
Chorus

Sofia Philharmonic
Orchestra

Dario Salvi

Mausica
RN
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www.musicadirecta.es



OPERA: DERECHO E HISTORIA

El judaismo de Bizet

por Pedro Beltran

misa, envi6 una 6pera comica
y luego propuso componer un

Georges Bizet (1838-1875) es principalmente conocido
por su 6pera Carmen, la mas representada y conocida
de todo el repertorio operistico. Bizet era judio, ya que sus
abuelos maternos lo eran. Fueron también judios su profe-
sor de musica y gran inspirador, su libretista, su esposa y su
hijo. Y siempre tuvo simpatia por el judaismo, recordemos
que el judaismo de Bizet se ocultd en Francia en la época
del caso Dreyfus. La mayoria de los biégrafos de Bizet no
mencionan que los abuelos maternos del compositor eran
judios sefardies de origen espanol. Un articulo de la revista
Time magazine, del 30 de mayo de 1938, fue el primero
en mencionar que Bizet tenia raices judias. En el mismo
sentido, Gelernter en The Allgemeiner, el 3 de diciembre
de 2017, defiende el judaismo de Bizet. Cita a Gdal Sales-
ki (Famous Musicians of Jewish Origins [New York: Bloch
Publishing Company, 1949], p. 14): “Cuando preparaba mi
libro Famous Musicians of a Wandering Race (1927), basé mi
investigacién en documentos y contactos personales. Visité
Paris en 1922 y 1924, para recopilar material sobre las vidas
de los compositores franco-judios, y entrevisté a varias per-
sonas sobre los antepasados judios de Bizet. El prestigioso
abogado Henri Sliosberg me presenté a un musicélogo de
setenta afios que habia conocido a Bizet personalmente.
Me conté que el mismo Bizet le habia relatado que sus
abuelos maternos eran judios espanoles”.

El libro de Adolph Kohut titulado Famosos israelitas
(Bertihmte Israelitische Ménner und Frauen), publicado en
1871, incluye una biografia y
fotografia de Bizet. En 1892
el libro fue publicado en va-
rios idiomas, siendo califica-
do Bizet como compositor
judio. El libro fue publicado
en vida de Bizet cuatro afos
antes de su muerte y en
ningin momento Bizet dijo
que era falso lo recogido
en el mismo. En el libro El
Judaismo en la musica (Das
Judenthum in der Musik),
de Simon Levy, publicado en 1930, Bizet es descrito como
“un medio judio espafol”.

Saul Jay Sinher, en su articulo Degas and Bizet, The
Jewish connection, publicado en Jewish Press el 13 de ma-
yo de 2020, también afirma que hay amplia evidencia que
indica que los abuelos maternos de Bizet eran judios y que,
por tanto, Bizet, de acuerdo con las leyes judias que trazan
el linaje a través de la madre, era judio. Son mayoria de los
bidgrafos de Bizet que no mencionan su ascendencia judia.
El libro mas extenso es el de Hugh MacDonald, que afirma
(pagina 7) que su abuelo materno era originario de Bélgica
y se dedicaba, entre otras profesiones, a la de abogado.

Bizet fue bautizado como catdlico, pero desprecié la
religion cristiana. Cuando le encargaron una misa, envié
una opera comica y luego propuso componer un servicio
religioso pagano. Tenia gran admiracién por Wagner, pero
rechazaba totalmente su antisemitismo.

El profesor, mentor y gran inspirador de Bizet fue el judio
Jacques Fromental Halévy (1799-1862), autor de la épera La
Juive. Su padre fue Elie Halévy (1760-1828), profesor de tal-

“Bizet fue bautizado como
catolico, pero desprecio la
religion cristiana, de hecho,
cuando le encargaron una

servicio religioso pagano”

Madame Georges Bizet, retrato de la mujer de Bizet por Jules-Elie
Delaunay en 1878 (Musée d’Orsay, Paris).

mud, secretario traductor de la Comunidad Judia de Paris
y cofundador del periédico El Israelita Francés, el primer
diario judio de Francia. Jacques Fromental Halévy se casd
con una mujer judia y su hija Geneviéve se casé con Bizet
en 1869. Ella era diez afos més joven y la pareja tuvo un
hijo, Jacques, en 1971. Cuatro afos después murié Bizet
con sélo 31 afos de edad. Tras morir su marido, Geneviéve
se trasladé a vivir con su tio Léon Halévy, hermano del com-
positor de La Juive. Léon era profesor de literatura, aunque
abandoné el puesto debido a la discriminacién contra los
judios. Del matrimonio de Léon nacié Ludovic Halévy, el
libretista de Carmen y de varias de las éperas de Offenbach.
Ludovic era, por tanto, sobrino de Jacques Halévy y primo
hermano de la mujer de Bizet. Tenian una estrecha relacién
y Ludovic vivié varios afos en casa de los Bizet.

En 1886, once anos después de la muerte de Bizet, su
esposa se casd con el abogado Emile Strauss, relacionado
con la familia Rothschild. El salén de su casa se hizo famoso
en Paris y recibié a numerosos intelectuales, entre ellos
a Marcel Proust, que habia sido compariero de colegio y
amigo de la infancia de Bizet. Proust tomo a Geneviéve
como modelo para uno de los personajes de A cote de
chez Swann (Por el camino de Swann). Proust estaba ena-
morado de Geneviéve y pasaba mucho tiempo con ella, lo
que desataba la célera celosa de su marido abogado. Otros
asiduos del salén eran Degas, Gounod, Massenet, Fauré y
Sardou. El salén también se llend de los partidarios del ju-
dio Dreyfus, incluido Emile Zola. Cuando en 1900 el capitan
fue rehabilitado, Geneviéve hizo una fiesta en su honor. El
pintor Jules Delaunay retraté a Geneviéve en 1878, retrato
que se encuentra en Paris en el Museo de Orsay.

Geneviéve murié en 1926. Sobrevividé a su marido, el
autor de Carmen, 51 afios. A Geneviéve se le pidid varias
veces que se convierta al catolicismo, pero siempre se ne-
go; ella era y se sentia judia. El hijo de Bizet y Geneviéve,
Jacques, se suicidd en 1922 a la edad de 50 afios tras una
decepcién amorosa.

Pedro Beltran es Presidente de la Asociacién Europea
de Abogados




Las

Musas

MONINA TAVORA

La madre de la escuela brasileiia de la guitarra

por Silvia Nogales Barrio

dolfina Raitzin de Tavora (Buenos Aires, 3 de mayo de 1921

- Buenos Aires, 17 de agosto de 2011) es mas conocida
como Monina Tévora. La historia de su nombre artistico o sobre-
nombre se remonta al momento de su nacimiento, en el que la
enfermera que anuncié su llegada expresé: “jqué monina que
es!”. Segun narra la propia protagonista en su autobiografia, a
partir de ese momento comenzaron a llamarla asi. Con el paso
de los afos adopté finalmente el apodo como nombre artistico,
entre otras razones porque consideraba que sonaba bien en
todos los paises del mundo.

La infancia de Monina fue diferente a lo que en principio
cabe esperar para una nifia. Su padre, Alejandro Raitzin, fue un
psiquiatra que empled técnicas novedosas en sus tratamientos
por las que le tildaron de revolucionario. El doctor Raitzin fue
uno de los directores de la Clinica Domingo Cabred para enfer-
mos mentales, también conocida como Open Door o a Puerta
Abierta. Alli, el padre de Monina trataba a sus pacientes en la
libertad de la naturaleza. La guitarrista expresé la importancia
que para ella tuvo crecer junto a sus seis hermanos rodeada
de los pacientes de su padre, algunos de ellos incluso fueron
profesores de matematicas o de espariol de la pequefia. Segin
Roberta Mourim Cabral, que realiza una tesis sobre la guitarrista
analizando su autobiografia, Monina Tavora amaba pintar y
dibujar, sin embargo, a diferencia de lo que pasaba con la mu-
sica, empleaba este arte como terapia. En sus Ultimos afios de
vida, la guitarrista pinta cuadros de su experiencia en la clinica
de su padre y a alguno lo titula Puertabierta. En estos cuadros
se pueden ver figuras de arboles, flores y elementos propios
de un paraje natural. Monina reflexiona sobre lo mucho que le
viene a la mente esos primeros 20 anos de su vida, donde vivid
envuelta de atardeceres de ensuefio y colores maravillosos de la
naturaleza. A parte del impacto que el entorno natural donde se
encontraba la clinica pudo tener sobre Monina, los estudiosos
de la guitarrista han encontrado otras influencias en su trabajo,
una de ellas seria la presencia del psicoandlisis en su pedagogia.

Si nos centramos en sus comienzos musicales, hay que desta-
car las maravillosas dotes que poseia para la musica. Monina fue
alumna de grandes guitarristas como Domingo Prat (discipulo
de Tarrega) y Andrés Segovia, pero también es importante sefia-
lar que toco el piano, siendo su maestro Ricard Vifies. A los 13
anos, tras tocar para Andrés Segovia, decidié dedicarse entera-
mente a la guitarra. Este encuentro fue una gran experiencia, ya
que el guitarrista espafiol quedd encantado con el recital de Mo-
nina. Tras este breve encuentro entre ambos la guitarrista deja
escrito en su diario: “prometo llegar a ser una gran artista”, y es
que por entonces ya pasaba muchas horas tocando la guitarra.
La nifa apoyaba su oido “sobre esa cajita sonora”, escuchando
con gran atencion los sonidos que surgian de su guitarra. Moni-
na Tavora tuvo una relaciéon muy especial con Andrés Segovia,
del que recibié clases de forma continuada, algo que el maestro
no hacia normalmente. Uno de los alumnos més destacados
de Monina, Sergio Abreu, da fe de ello y recuerda con carifio
el hecho de que ella siempre tuviera una fotografia de Andrés
Segovia colgada en la pared. En la fotografia se podia leer la
dedicatoria: “A Adolfina Raitzin, musa y artista”.

La guitarrista realizdé en sus inicios una espectacular carrera
como concertista internacional, relacionandose con grandes mu-
sicos de la época. Monina posefa un estilo muy personal; comenta
en méas de una ocasidn que le gustaba hacer suyas las piezas,
realizando su propia versién y huyendo de las interpretaciones
de otros guitarristas o pianistas. En su autobiografia expresa que
para ser una gran intérprete hay que ser “médium” y meterse en
la piel del compositor, “pintar el cuadro que pintd con notas”.

A principios de 1940 conoce al gedlogo brasilefio Elysiario
Téavora, con el que contrae matrimonio y se traslada a vivir a

Monina Tavora, maestra de la guitarra brasilefia.

Brasil. Tras lo anterior y sobre la edad de 31 afos abandona su
actividad como concertista para dedicarse a su familia. Aun asi,
realizarad apariciones puntuales como intérprete que seran muy
aplaudidas y comenzara su labor como pedagoga de la guitarra.
También en el dmbito pedagdgico Monina realiza un trabajo
muy destacado, siendo una importante semilla para la guitarra
en el pais. Entre sus alumnos se encuentran los guitarristas
Sergio y Odair Assad, asi como los hermanos Sergio y Eduardo
Abreu. De hecho, Sergio Abreu, el cual tristemente nos dejé en
enero de 2023, es quien en 1980 regala a su maestra una guita-
rra construida por él mismo y la anima a que retome la guitarra.
Monina empieza a tocar de nuevo con este regalo y realiza algu-
nas grabaciones caseras, pero por desgracia, en 1990, tiene que
dejar la guitarra debido a una grave enfermedad, el sindrome
de Guillain-Barré, que la incapacitd para tocar. En 2010 la gui-
tarrista tiene que afrontar el momento méas duro de su vida, la
muerte de su hijo menor. Desgraciadamente no logré superar el
duro golpe y fallecié meses después, el 17 de agosto de 2011.

Los que la conocieron, sobre todo sus alumnos, destacan
que Monina Tavora fue una persona sensible, una gran maestra
y ser humano, con un carécter y forma de percibir la vida muy
personal. Ademas de su gran carrera como guitarrista y la vision
que tuvo de la musica a la hora de realizar sus interpretaciones,
fue la semilla y el germen de una prolifica escuela de guitarra
en Brasil. De esta semilla han germinado grandes guitarristas.
Sin embargo, una vez més la historia no ha sido justa, pasando
de puntillas y abocando al olvido la gran labor de esta gran
guitarrista. Tras el centenario del nacimiento de Monina Téavora
en 2021 se reclama un reconocimiento histérico para ella, que
tiene que llegar, de la mano de sus alumnos y de un pais como
Brasil que la guarda en su corazon.

Silvia Nogales Barrios

Guitarrista, fusiona el repertorio de
la guitarra con nuevas formas de
expresion, buscando con sus actua-
ciones “llegar al publico y despertar
su sensibilidad”.

www.silvianogales.com
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LA GRAN ILUSION

por Genma Sanchez Mugarra

ichi Sakamoto: Coda

Poética filmacién del desarrollo
esencial y musical de un com-
plejo compositor japonés como
es Ryuichi Sakamoto, fallecido el
pasado mes de marzo: la vida y
la muerte, sonidos, naturaleza (el
agua del deshielo de la descom-
posicion de los icebergs), a cargo
del director Stephen Nomura Schi-
ble, nacido también en Japdén en
1970, que estudié en Nueva York
y dedicado esencialmente a los
documentales. Ha concedido, para
nuestro deleite, poca importancia
a detalles convencionales de su
biografia. Le ha importado mas
lo que trascendera: su lucha y su
musica.

La introduccién se enmarca en
las consecuencias del tsunami que
tuvo lugar en Japon representada
por un piano que se ahogd pero
se salvd y que mantiene la marca
hasta donde llegé el agua, alego-
ria de la podredumbre del siste-
ma. Sakamoto pone todo su em-
pefio en recuperarlo como una
pequefia metéfora, quizas, de su propio estado de salud.

Cuando estudiaba, Ryuichi Sakamoto compuso sus prime-
ras sonatas y musica de camara. Admirador de la obra de Erik
Satie por su minimalismo, el maestro nipén innové uniéndole
la percusion de Indonesia: Satie en camara lenta. Influenciado,
asimismo, por las composiciones de Claude Debussy que él
consideraba impactadas por la musica de Asia, cerrando, de
este modo, el circulo que atribuia a la creacién musical. Formd
parte también, en su juventud, del grupo Yellow Magic Or-
questra: musica tradicional japonesa, clasica y pop con sinteti-
zadores, experimentando en instrumentos y tecnologias. Tratd
de interpretar la erosién que suponia la tecnologia y pretendia
crear composiciones para todo el mundo, una obra con la que
la gente que no ha estudiado musica también pueda disfrutar.

Colaboré con grandes directores de cine, como Bertolucci
(El dltimo emperador o El cielo protector) y Alejandro Gonza-
lez Inarritu, estando ya enfermo, en El renacido. Almodévar le
pidié una composicion para su pelicula Tacones lejanos y parti-
cipd, igualmente, en los Jue-
gos Olimpicos de Barcelona:
comentd que su composicion
soné como un réqguiem, ya
que, bajo Montjuic, estaban
enterradas miles de victimas
de la represion franquista. Se
emociond.

Su opera Life, de 1999,
es un recorrido critico por
todo el siglo XX, afiadien-
do a discursos de personajes
famosos (Martin Luther King) la muisica de una orquesta sin-
fonica. Describiendo los horrores y los millones de muertos
que lo poblaron, el maestro imaginaba el siglo XXI como la
realizacién de su deseo de que se solucionara el problema
medioambiental y de que el ser humano se volviera un po-

TWITTER @RYUICHISAKAMOTO

“Este documental es
una poética filmacién
del desarrollo esencial y
musical de un complejo
compositor japonés como
es Ryuichi Sakamoto”

El compositor japonés Ryuichi Sakamoto fallecio el pasado 28
de marzo.

co inteligente. Siempre estuvo
muy comprometido con la lucha
antinuclear, participando en las
manifestaciones y aportando su
musica a la pelea en su contra.
Consideraba a los artistas algo
asi como un canario en una mina.

Async creyd que iba a ser su
Ultima composicion, aunque la
enfermedad aln le permitié crear
otro album: 12. Era un gran ad-
mirador del cine de Tarkovsky,
sobre todo de la musica y de los
sonidos ambientales con los que
lo envolvia. El cineasta, para su
pelicula Solaris, utilizé el Preludio
Coral Herr Jesu Christ de Bach
y Sakamoto tratd, sin copiar, de
componer un coral para su pro-
pia obra: Solari. El coral es una
melodia sencilla que, a veces,
se construye utilizando musica
popular y que los fieles se apren-
dian para cantar en las misas. La
familia Bach se prodigé en su
composicion. Paseos, puro zen,
por jardines con su magnetéfono
grabando sonidos de la naturaleza, que luego mezclara en su
estudio a la experimentacién con diversos instrumentos y que
unird a sus creaciones de una forma aparentemente desorde-
nada y cadtica, pero unificada.

Stephen Nomura Schible filmé otro documental en 2017
sobre Async Live at the Park Avenue Amory, que es un asin-
cronismo, una especie de caos, lineas borrosas de la vida y
la muerte, descripcién de lo que el compositor, besado por
Bowie, veia cercano. No es casualidad que incluyera la voz
de Paul Bowles (El cielo protector) que también aparecia en
la pelicula:

“Como no sabemos cuando vamos a morir
pensamos en la vida
como un recurso inagotable.
Pero todo pasa sélo
una cierta cantidad de veces
y muy pocas, realmente”

Ryuichi Sakamoto: Coda
Direccién: Stephen Nomura Schible
2017 - 101’

Filmin
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INTERFERENCIAS

por Ana Vega Toscano

Primitivismo y vanguardia

La cultura occidental se ha ca-
racterizado por mantener una
mirada constante e interesada
hacia el pasado, en especial al
mundo de la antigliedad clasi-
ca, que curiosamente ha propi-
ciado en multitud de ocasiones
avances de gran trascendencia.
Basta comprobar el caso de la
famosa Camerata Fiorentina, en
el entorno de los Bardi, y cémo
su ansiada bldsqueda de retorno
al lenguaje musical del teatro
griego acabaria por traer el naci-
miento de un género totalmente
nuevo, la épera, de singular tras-
cendencia en siglos posteriores.
Un caso verdaderamente claro
de evocacién del pasado que
impulsa directamente hacia la
modernidad.

Pero la llegada del siglo XX su-
puso el inicio de un interés hacia
etapas hasta entonces descono-
cidas de la historia del ser hu-
mano, anteriores a esa admirada
antigliedad clasica. A lo largo del

CUEVAS DE

ALTAMIRA

SANTANDER-ESPANA genia como fuente de nuevos

hacia un lenguaje nuevo musi-
cal que busca precisamente una
evocacion hacia el pasado mas
primario del hombre. De nuevo
buscando el pasado, esta vez
mas remoto, se logra el impulso
hacia la vanguardia.

Con respecto a Espana, pode-
mos igualmente rastrear ya en
los inicios del siglo XX esa profu-
sién hacia el primitivismo: basta
recordar el famoso Concurso de
Cante Jondo de Granada que
promovieron en 1929 Manuel
de Falla y Garcia Lorca, en el
que ni siquiera empleaban el
término flamenco para calificar
una estética y un repertorio que
preferian denominar Canto pri-
mitivo andaluz, demostrando asi
la actitud de magnificacién de
todo lo que resonara como re-
cuperaciéon de lo ancestral. Un
encuentro que suponia senalar
una vez mas la materia primi-

lenguajes creativos.

siglo XIX se habia desarrollado la
arqueologia como ciencia auxi-
liar fundamental para ir conquis-
tando las huellas de un pasado
remoto, a veces inquietante en una sociedad todavia ex-
tranada ante la prehistoria.

Como en tantas ocasiones, seria el arte el primero en
interesarse por ese conocimiento y encontrar en él fuen-
te de inspiracién vanguardista y revolucionaria. Surge
asi la fascinacién ante las
esculturas encontradas en
yacimientos arqueoldgicos
de las Islas Cicladas, o en
las exposiciones iniciales
sobre arte ibero, a la par
que comienza la cultura eu-
ropea por interesarse en las
artes plasticas de Africa o la
América precolombina.

El primitivismo, que influyé
desde Gauguin a Picasso
o Mird, invadid también la
musica: basta recordar en
1913 el mitico estreno en
Paris de La Consagracién
de la Primavera, una de las obras de mas resonancia en la
musica a lo largo de los afios posteriores, cuya inspiracion
partia del retrato de una Rusia pagana, prehistérica, como
dio en llamarse durante el momento del estreno; un primi-
tivismo que musicalmente no se refleja en ninguna alusién
directa de realidad arqueoldgica y tampoco etnoldgica,
pero si en el espiritu de fuerza ritmica y una apertura total

“El primitivismo, que
influy6 desde Gauguin a
Picasso o Miro, invadio
también la musica: basta
recordar en 1913 el
mitico estreno en Paris
de La Consagracién de la
Primavera”

Cartel de las Cuevas de Altamira, realizado por Mathias Goeritz
(1948, litografia offset sobre papel) (Museo Nacional Centro de
Arte Reina Sofia).

Curiosa es también la importan-
cia que tendria en esa tendencia
primitivista la denominada es-
cuela de Altamira, que impulsé
en 1948 el pintor aleman Mathias Goeritz. Carlos Edmundo
de Ory, poeta del postismo, definiria a los representan-
tes de la escuela como los
nuevos prehistéricos, en su
rememoracion del arte del
amanecer de la humanidad.
También en ese entorno hu-
bo mdusicos interesados, co-
mo es el caso del cantabro
Arturo Duo Vital con una
interesante pieza de piano,
Danza de los bisontes, incor-
porada hace afios a mi re-

“Curiosa es también
la importancia

que tendria en esa
tendencia primitivista la
denominada escuela de
Altamira, que impulso6

pertorio, que representa un
acercamiento desde Espafia
a la vanguardia del piano
percusivo de Bartok o Strav-

insky, esta vez partiendo directamente del mundo atavico
que nos interroga desde las paredes de Altamira.

en 1948 el pintor
aleman Mathias Goeritz

n

Danza de los bisontes
Arturo Duo Vital
Interpretada al piano por Ana Vega Toscano
www.youtube.com/watch?v=0286nhldIts

Ana Vega Toscano en u @anavegatoscano
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LA QUINTA CUERDA

Por qué Einstein tocaba el violin

por Paulino Toribio

“Quiza Einstein vislumbra

a través del movimiento de
sus dedos el Movimiento del
Universo, la equivalencia
entre masa y energia
(E=MC?) o quiza lo imagin6
mientras tocaba una Sonata
de Bach”

Ibert Einstein manifestaba que

lo que mas feliz le hacia en el
mundo era tocar el violin; de no ha-
ber sido cientifico, habria sido mu-
sico. Afortunadamente, la decision
de Einstein fue la acertada y se hizo
cientifico, de lo contrario, hubié-
semos perdido una cabeza privile-
giada para la ciencia y no sabemos
cudl hubiese sido su proyeccién y
trayectoria como violinista. Tampo-
co sabemos si su pasion musical,
de enfocarse plenamente en ella, le
hubiera satisfecho por completo. He
aqui el dilema. La musica como afi-
cién, como elemento complementa-
rio, como distraccién, como evasién,
siempre adquiere tintes gratifican-
tes, hasta pasionales; otra cosa es
la profesionalizacion, el trabajo y el
estudio constante de una disciplina
exigente y muy vocacional. No nos
cabe duda, no obstante, que el es-
tudio del violin en Einstein facilité de
alguna manera su capacidad de abs-
traccién y por tanto de formulacion
cientifico-matematica.

Estamos acostumbrados a una
excesiva especializacion en todas las
ramas del saber y del conocimiento.
Cada facultad universitaria, con el tiempo, desmenuza mas sus
planes de estudio. Hay cientos de cursos, masters y doctora-
dos; muchas veces el estudiante o el investigador pierde su
sentido de realidad y entidad como ser humano, entonces los
mas perspicaces optan por realizar alguna actividad aparente-
mente alejada de todo aquello, como pueda ser una actividad
artistica, o también una actividad fisica, un deporte. Ya Platon
hablaba de establecer una armonia superior del espiritu entre
dos formas de la cultura helénica, la gimnasia y la musica. Se
trata de crear una perspectiva sin abandonar la propia identi-
dad humanista.

iPor qué un cientifico de
la talla de Einstein ocupa su
tiempo tocando el violin? La
respuesta mas simple puede
ser porque le apetece disfrutar
de los placeres de la musica en
sus propias carnes, o porque
se abandona a un estado de
semiinconsciencia que solo se
puede obtener cuando se hace
musica, cuando se toca un ins-
trumento, o porque encuentra
una relacién mas estrecha de lo
que pensamos entre hacer md-
sica y hacer formulaciones matematicas, o porque la musica
obliga a un estado de concentracion y de precisiéon que no
son ajenos para la ciencia, o porque la musica no es solo una
actividad mental, también es una actividad fisica que requiere
un conocimiento exhaustivo de los movimientos precisos que
hemos de realizar.

Quizéa Einstein vislumbrd a través del movimiento de sus
dedos el Movimiento del Universo, la equivalencia entre

“El estudio del violin en Einstein facilité de alguna manera
su capacidad de abstraccion y por tanto de formulaciéon
cientifico-matematica”.

masa y energia (E=MC? o quiza
lo imaginé mientras tocaba una
Sonata de Bach. Los grandes
descubrimientos pueden surgir
en un estado de ensonacion, de
embelesamiento. No siempre la
razén actia de manera previsible,
practica y directa.

La teoria especial de la relati-
vidad dice que la velocidad de la
luz es constante y que la posicién
y el tiempo dependen de la velo-
cidad del cuerpo en movimiento.
En la relatividad general habla de
la aceleraciény la gravedad como
aspectos distintos de una misma
realidad. Los observadores en
movimiento relativo experimen-
tan el tiempo de forma diferente:
es posible que dos acontecimien-
tos tengan lugar de forma simul-
ténea desde la perspectiva de un
observador, pero que ocurran en
momentos diferentes desde la
perspectiva de otro.

. Philip Glass, en su épera Eins-

tein on the Beach (1975), con
cinco horas de duracién, quiso
acercarse a los postulados del
genio cientifico, en el sentido de
crear una obra musical, atemporal, circular, con pretensiones
de infinitud.

Algo de infinitud tienen también las obras de los grandes
compositores como Bach o Mozart, sus fugas envolventes, sus
interminables e impredecibles procesos modulantes. Todo
gran artista aspira a la atemporalidad y a la universalidad. Po-
demos escuchar cualquier
fragmento de uno y otro, sa-
briamos a quien pertenece,
es una especie de rastro en
el universo, de sello atempo-
ral. El propio Einstein decia
que la musica de Mozart era
tan pura, que parecia estar
latente en el universo des-
de siempre, esperando a ser
descubierta por su duefio.

Pauline Koch, madre del
cientifico, pianista virtuosa, ensefnd los primeros pasos en la
musica a su hijo, quien a los seis aflos comenzd a tocar el violin
y no lo dejé hasta el final de sus dias, convirtiéndose en su ins-
trumento favorito. Era un nifio retraido y no demasiado buen
estudiante, sin embargo la musica y el dlgebra fueron de la
mano durante toda su vida a partir de los trece afios. Con esto
queremos subrayar que el violin, lejos de ser un pasatiempo
en la vida de Einstein, fue un precursor, una ventana abierta,
un estimulo, una apertura mental y emocional, un asidero ha-
cia el humanismo, un espejo en el que observar la naturaleza,
la fisica del movimiento, la relatividad del tempo.

“Einstein decia que la
musica de Mozart era tan
pura, que parecia estar

siempre, esperando a ser
descubierta por su duefio”

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

latente en el universo desde
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EL TEMBLOR DE LAS CORCHEAS

por Arnoldo Liberman

El movimiento celeste

“El movimiento celeste no es otra cosa que una continua canciéon
para varias voces y para ser percibido por el intelecto mas que
por el oido”

Johannes Kepler (astrénomo, 1571-1630)

H ace tiempo, desde esta tribuna, sefialdbamos que Pitagoras
consideraba que la esencia dltima de la realidad se expre-
saba a través de nimeros. Los nimeros eran la Unica posibilidad
de percibir lo que de otra manera podria permanecer inalcan-
zable tanto para el intelecto como para los sentidos. A Pitdgo-
ras (570-497 a.C)) se le ha atribuido el descubrimiento de las
proporciones de los principales intervalos de la escala musical.
Las distancias entre los planetas (las esferas) tenian las mismas
proporciones que existian entre los sonidos de la escala musical.
Cada esfera producia el sonido que un proyectil hace al cortar
el aire. Las esferas més cercanas daban tonos graves, mientras
que las més alejadas daban tonos agudos. Dichas distancias no
serfan sino el reflejo de la armonia universal, basada, claro, en la
proporcién mateméatica. Todos estos sonidos se combinaban en
una hermosa armonia: la musica de las esferas. Mientras la arit-
mética permitia la comprension del universo fisico y espiritual, la
musica era un ejemplo de la citada armonia universal.

Aunque los pitagéricos formaban una especie de cofradia
secreta que guardaba celosamente sus posturas filosdficas,
por lo cual no dejaron registros escritos de sus teorias, se han
reconstruido parcialmente sus ideas. Escribe Aristételes: “algu-
nos investigadores suponen que el movimiento de los cuerpos
celestes debe producir un sonido, a partir de este argumento y
de la observacion de que sus velocidades, medidas por sus dis-
tancias, guardan igual proporcién que las consonancias musica-
les, aseveran que el sonido proveniente del movimiento circular
de las estrellas corresponde a una armonia”. Para Platén, antes
aun, en La Repdblica, ya hablaba de la musica de las esferas o
armonia de las esferas y el mundo era pensado como un gran
animal dotado de alma propia. En el Timeo, uno de sus diélo-
gos, afirma que el alma del mundo se habia hecho de acuerdo a
las proporciones musicales descubiertas por Pitdgoras.

La creencia de algunas religiones de la existencia de dngeles
en el universo junto a la musica de las
esferas dio origen a lo que se conocid
como “musica celeste”. Esta tradicion,
que consideraba el Universo como un
gran instrumento musical, se prolongd
durante la Edad Media y hasta el siglo
XVII, durd casi 20 siglos. Dejaron cons-
tancia de estas circunstancias autores
como Kircher (que hablaba de “la gran
musica del mundo”) u otros como Fludd,
el cabalista (que concebia un Universo
monocorde en el que los diez registros
melddicos evocados por los pitagdricos
traducian la armonia de la creacién). Sin embargo, fue Kepler
quien postulé que las velocidades angulares de cada planeta
producian sonidos. Establecié que un astro emite un sonido
que es méas agudo en cuanto su movimiento es méas rapido, por
lo que existen intervalos musicales bien definidos que estan
asociados a los diferentes planetas. Kepler finalizaba afirmando:
“una musica que, a través de sus sincopas y cadencias, progresa
hacia cierta predesignada cadencia para seis voces, y mientras
tanto deja sus marcas en el inmensurable flujo del tiempo”.

Lo que Kepler no imaginé ni en suefios es que muchisimos
anos después el satélite TRACE (Transition Region And Coronal
Explorer) de la NASA (en pleno siglo XX) confirmaria y reforzaria
sus teorias: se descubrié que la atmosfera del sol emite realmen-

“La creencia de algunas
religiones de la existencia de
angeles en el universo junto
a la musica de las esferas dio

origen a lo que se conoci6 como
‘musica celeste

te sonidos ultrasénicos e interpreta una melodia formada por
ondas que son unas 300 veces mas graves que los tonos que
pueda captar el oido humano. Una de las mas recientes teorias
fisicas describe a las particulas elementales no como corpuscu-
los, sino como vibraciones de mindsculas cuerdas, consideradas
entidades geométricas de una dimension. Sus vibraciones se
fundan en simetrias matematicas particulares que representan
una prolongacién de la visidn pitagérica del mundo y la recupe-
racién, en la mas moderna vision del pensamiento, de la antigua
creencia en la musica de las esferas. Kepler fue, pues, un autor
visionario. Y (por asociacién libre, que diria Freud) me recuerda,
por contrario imperio, aquellas palabras de Mahler: “cuando
llegue el fin del mundo, quiero estar en Viena, porque alli todo
llega 25 afios mas tarde”. Kepler llegé muchos afios después de
Platéon y Pitdgoras, pero en continuidad con estas ideas.

En la actitud de citar a quienes hicieron posible esta “emer-
gencia celeste”, quiero nombrar también a un auténtico predece-
sor de La musica de las esferas (Sfaerernes Musik), el danés Rued
Langgaard, organista y compositor nacido en Copenhague en
1893 y muerto en 1952. Es muy conocida la frase semi-humoristica
de Gyérgy Ligeti cuando conocié la misica y el pensamiento del
danés: “Ahora descubro que soy un epigono de Langgaard”.
Ligeti, como ustedes saben, fue un compositor hingaro nacido
en Rumania, de origen judio (sufrié el encierro en campos de
concentracion comandados por Himmler, donde perdié la ma-
yor parte de su familia -su padre y su hermano-; sélo se salvo la
madre), nacionalizado austriaco y considerado como uno de los
grandes compositores del siglo XX, un creador que supo aunar
en riquisima armonia los elementos compositivos de vanguardia
con la alta madera de sus cualidades humanas. En este aspecto
a mi me recuerda entrafiablemente a Arnold Schoenberg (pese
al adusto rostro de este Ultimo, casi siempre inhdspito, como el
mismo Beethoven). Ligeti logré salvarse de la muerte porque fue
contratado por la marina hingara para trabajos especificos que lo
hacian insustituible. Logré luego exilarse primero en Viena y lue-
go (antes de la Anexién) en Colonia, donde conocid y comenzé a
experimentar con Stockhausen en musica electrénica.

Stanley Kubrick (hombre de gran ingenio dentro del mundo
musical cinematografico) acudié al repertorio ligetiano para so-
norizar sus peliculas: en 2001 Odisea del
espacio, el director rescatd fragmentos
de varias de sus piezas: Atmdspheres, Lux
eterna y el Requiem (luego insistié con
sus films El resplandory Eyes Wide Shut),
lo que dio a Ligeti una enorme populari-
dad, en un simil de lo que hizo Visconti
en Muerte en Venecia con la musica de
Mahler. Fue gracias a Kubrick que el mu-
sico salié de un relativo anonimato y se
convirtié casi en un icono pop, y aunque
escuchar su musica (como dice Alejan-
dro Gamero) produce una angustiosa
incomodidad, tiene algo de misterioso y terrorifico que lo hace
subyugante. Suspende el tiempo en una especie de hipnosis y
uno intuye que consigue superar los limites de lo audible: de ahi
su connotacion con “la musica de las esferas”.

Nos pone en contacto con lo més profundo y oscuro de no-
sotros mismos (él vivié el infierno nazi), lo que es a la vez nuestro
enigmatico contacto con el universo y, simultdneamente, posee
una fuerza expresiva verdaderamente conmovedora que puede
llevar a la mas honda reflexion o a la mas sincera y emotiva car-
cajada, es decir, una obra tremendamente humana (a la manera
de Franz Kafka, a quien puso musica) y que exige exponernos
abiertamente a lo méas inquietante y siniestro de nosotros mis-
mos. Seguiremos.

m




Contrapunto

NIEVES CONCOSTRINA

Preguntamos a...

La periodista y escritora, que
dirige y presenta la seccién
“Acontece, que no es poco”
en “La Ventana” de la cadena
SER, entre otros programas
sobre personajes y situacio-
nes diversas a lo largo de la
historia, protagoniza nues-
tro contrapunto de mayo.

© Jesus Pozo

por Gonzalo Pérez Chamorro

¢Recuerda cuél ha sido la dltima musica que ha escuchado?

La que estaba escuchando justo antes de responder a esta entrevista:
una version de Sinnerman que el dio Fetén Fetén, con voz de Amaya
Arnaiz, ha compuesto como sintonia para nuestro podcast “Polvo
eres”.

¢Y recuerda cuél pudo ser la primera?

Recuerdo nitidamente dos, con cinco o seis afios: Mi gran noche, de
Adamo, cantada en espafiol, y otra de Cliff Richard, The young ones,
que mi hermana adolescente ponia en su tocadiscos.

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

Al mismo. No creo que en este asunto tenga que ganar ni perder
ninguna. La cultura engloba a toda esa tribu de artes. Unos disfrutaran
mas con una que con otras, pero no por ello hay ninguna por encima
de otra.

Qué habria que hacer para que la musica fuera pan de cada dfa...
Se resume en cuatro palabras: educacién, educacion y educacion.

¢ Cémo suele escuchar musica?
Mientras trabajo los guiones, muy bajita y muy variada. Esta mafiana he
estado escuchando una playlist estadounidense de los 70.

¢Qué opera (o cualquier obra musical, etc.) le hubiera gustado
componer?

Los esparioles se divierten por las calles de Madrid, de Luigi Boccherini.
Mi pieza favorita, por eso la uso como sintonia de mi espacio en “La
ventana” con Carles Francino. Aunque mucha gente la identifica solo
con la BSO de la pelicula Master and commander.

¢ Qué personaje le hubiera gustado cantar o interpretar en el es-
cenario?
A Donald O'Connor en Cantando bajo la lluvia. Y bailar como él, claro.

¢ Teatro o sala de conciertos favorita?

No tengo ninguna porque no acudo a conciertos habitualmente, o
sea, que mis gustos son muy simplones. Solo puedo elegirlos por el
impacto que me produjo su belleza y por la emocién de haber podido
hacer un programa de radio desde su escenario. El Teatro Real de
Madrid, el Arriaga, de Bilbao; el teatro-circo de Albacete, que es una
preciosidad...

¢Un instrumento?
El piano.

&Y un intérprete?

Dentro de lo poco (o nada) formada que estoy en mdsica, prefiero
hablar de un compositor, Chopin. Sobre todo su Polonesa “Heroica”. Y
el Concierto de Aranjuez, de Rodrigo, que me flipa.

¢Un libro de musica?
No recuerdo ninguno.

Por cierto, qué libro o libros tiene abierto ahora en su mesa de
lectura...

Ahora estoy leyendo dos, No lo haré bien, de Emma Vallespinds, sobre
cémo aprendimos las mujeres a no confiar en nosotras mismas; y la
novela de Esther Lépez Barcelé Cuando ya no quede nadie. Y estoy
ojeando un libro precioso, muy gréfico, que compré hace unos dias en
el Museo Nacional del Teatro, en Almagro (Ciudad Real).

¢Y una pelicula con o sobre musica?
No puedo elegir entre Cantando bajo la lluvia y West Side Story.

¢Una banda sonora?
Cantando bajo la lluvia.

¢Cual es el gran compositor de musica espafiola?

No sé si tengo suficientes conocimientos para valorarlo, pero supongo
que Manuel de Falla.

¢Una melodia?
Ad last, de Etta James.

¢Con qué musica le gustaria despedirse de este mundo?
No esta en mis planes despedirme de este mundo.

¢Un refran?
Cuando un tonto coge una linde, la linde se acaba y el tonto sigue.

¢Una ciudad?
Segovia en el interior. Valencia en la costa.

Cuando comenzé la seccién “Acontece, que no es poco” (“La
Ventana”, cadena SER), ;imaginaba la tremenda repercusion que
ha llegado a tener?

No. Nunca imaginé cémo iba a ir creciendo esta historia radiofénica
cuando entré por primera vez a un estudio de RNE en 2003. La reper-
cusién de la SER, sin embargo, ha sido alucinante.

Si tuviera una goma de borrar mégica, ¢a qué personaje de la
historia de Espafa borraria de un plumazo?

Al mastuerzo Fernando VII, primero, y al dictador Franco, después.
Aunque, seguramente, con el mastuerzo borrado del mapa, no habria
habido dictador. Espafia hubiera sido otra.

Y si tuviera la posibilidad de hacer nuestro a un personaje de la
historia, ¢a quién adoptaria cémo espafiol?

Seguramente después de responder se me ocurrira otro, pero asi, de
sopetén, Benjamin Franklin.

¢Qué cree que le sobra a este pais? ;O qué le falta?
Sobra la Iglesia. Falta formacion y cultura, que es lo que se encarga de
evitar y frenar la religion.

Hablenos de un trance cultural o musical en su vida que se le haya
quedado grabado...

Se me saltaron las lagrimas cuando entre a Santa Sofia, en Estambul.
Por mucho que la imaginé y la vi en fotos, no era comparable a la rea-
lidad. Me pasé lo mismo, pero sin llorar, cuando entre a la pirdmide de
Keops. Y en un aspecto mas egdlatra, con perddn, a primera vez que
vi una fila enorme de gente esperando en la Feria del Libro de Madrid
que les firmara un libro. No me lo podia creer.

Si pudiera retroceder a un momento de la historia de la humani-
dad, ;dénde iria Nieves Concostrina?

Ni se me ocurre moverme de donde estoy. jA donde me voy a ir
después de todos los derechos conseguidos? ;A una época donde
los pierda?

¢ Qué cosa le molesta en su vida diaria?
Pues ahora no caigo...

Cémo es Nieves Concostrina, definase en pocas palabras...
Muijer. Periodista. Disfrutona.
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Metamorphosis Ligeti
Quatuor Diotima
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CD Pentatone
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CAVALIERI: Rappresentatione di
Anima et di Corpo.
A. Schoenberg Chor. Giardino
Armonico / G. Antonini.

Escena: R. Carsen.
DVD Naxos
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MAHLER: Sinfonia n. 5.
Orchestre Symphonique de
Montréal / Rafael Payare.
CD Pentatone
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SHOSTAKOVICH: Sinfonia n. 10.
New Philharmonia /
Kurt Sanderling.
CD Ica Classics

BACH: Conciertos para violin

9
(+ PART). Arabella Steinbacher.

Orquesta de Cémara de Stuttgart.
CD Pentatone

MOZART: Sonatas

para piano y Fantasias.
Elena Bashkirova, piano.
CD Avi-music
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