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Como quizás ya sepan ustedes, la Semana de Música Religiosa de Cuenca (SMRC)

estrena nuevo director artístico en su quincuagésimo sexta edición. El prestigioso

director de orquesta Cristóbal Soler, quien fue hasta hace no mucho director mu-

sical del Teatro de La Zarzuela de Madrid, asumió el cargo hace escasos meses y ha presen-

tado su proyecto el pasado 23 de enero en un acto celebrado en la Real Academia de Bellas

Artes ante numerosos medios de comunicación y en presencia de personalidades del mundo

de la música. En la mesa participaban, junto al nuevo Director del festival, el Alcalde de

Cuenca y Presidente del Patronato de la SMRC, Ángel Mariscal, el compositor José María

Sánchez Verdú y Manuel Ventero, Director de Comunicación y Relaciones Institucionales de

RTVE, actuando José Luis García del Busto como maestro de ceremonias en su calidad de

Secretario de la Real Academia, casa anfitriona del evento.

No es nuestro estilo, como bien saben los fieles lectores de Melómano, hacer leña del árbol

caído ni recrearnos y lamentarnos por los errores del pasado, sino más bien mirar hacia

adelante con todo el interés puesto, más bien, en el futuro.  Eso no es óbice para que deje-

mos constancia de lo mal que se hicieron las cosas en los últimos años en la SMRC . La di-

rección de la Semana no daba pie con bola y, año tras año, acumulaba una programación de

dudoso interés musical, una deuda creciente y una imagen de desorden y desidia que parecía

no tener fin. La situación llegó a ser realmente intolerable. Músicos y proveedores que no

cobraban nunca, desaparición total de responsables que dieran la cara...un auténtico desba-

rajuste. Por fortuna, este festival, que durante décadas se contó entre los grandes de España

y parecía condenado al olvido, ha retornado con la fuerza y el empuje de las ideas de Cris-

tóbal Soler. Asumiendo el compromiso de satisfacer la deuda pendiente, el nuevo y flamante

director presentó un proyecto innovador y rico en ideas. Desde la creación de una Academia

de perfeccionamiento centrada en la práctica orquestal, vocal y coral hasta su nueva iniciativa

de carácter social (SMR Social), que acercará la música a hospitales y centros de mayores y

discapacitados a lo largo de todo el año gracias a los miembros de la Academia de perfec-

cionamiento, pasando por la creación de unos premios honoríficos "a la defensa y divulgación

de la música religiosa" (que en esta primera edición recaen en Sánchez Vedú y en la Orquesta

Sinfónica y Coro RTVE) y las ya consagradas políticas de apoyo a la nueva creación y a la

recuperación de patrimonio musical, Soler desgranó su ideario y explicó la programación

de la 56ª edición de la Semana poniendo como uno de sus objetivos prioritarios "sorprender

y seducir al público" a través de propuestas musicales novedosas para lo cual contará, entre

otras cosas, con la colaboración de José Carlos Plaza en la ambientación y creación de es-

pacios para todos los conciertos. 

Tanto nos satisface este retorno como nos entristece la desaparición de otra destacada

institución musical de nuestro país: los Premios Líricos Campoamor, que deberían estar

a punto de convocar su undécima edición, anunciaron recientemente la imposibilidad de

mantener su actividad antes la decisión del Ayuntamiento de  Oviedo de retirar los fondos

necesarios a la fundación que los organizaba. En un comunicado público, la Asociación de

Teatros, Festivales y temporadas estables de ópera de España, Ópera XXI, ha manifestado

su apoyo a la continuidad de los Premios Líricos. En esta ocasión, es una asociación quien

procura erigirse en salvadora ante la hecatombe. Si bien Ópera XXI carece de los medios

económicos necesarios para asumir la continuidad de los Premios Líricos, no es menos

cierto que posee la fuerza institucional de representar el sentir de todo un sector que

no ve con buenos ojos perder tras once años este evento de repercusión internacional

considerable. Confiamos en su fuerza aglutinadora y en su capacidad de congregar a dis-

tintos estamentos, desde las administraciones públicas asturianas hasta el propio Minis-

terio de Cultura, a través del INAEM, con el fin de que entre unos y otros pueda llegarse

al entendimiento necesario para consolidar de forma definitiva lo que no debió desapa-

recer nunca. n
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Yago Mahúgo

Este mes de febrero debutas en Carnegie Hall. ¿Qué es-
peras de tu experiencia en esta sala?
Cuando era niño, ya escuchaba que tocar en el Carnegie Hall sig-

nificaba tocar en el mejor sitio del mundo. Siempre soñé con llegar

allí, pero como una quimera. En unos días el sueño casi imposible

se va a convertir en realidad. Tener la suerte de poder tocar un re-

cital completo, yo solo, no sé ni cómo calificarlo. Espero que sea un

punto de inflexión en mi carrera.

¿Qué repertorio has elegido para la ocasión?
Música francesa para clave, mi favorita: François Couperin, Armand-

Louis Couperin, y Pancrace Royer. Para defender también nuestra

música he programado el Fandango y una sonata de Antonio Soler,

dos obras españolas muy características.

No es la primera vez que tocas en Estados Unidos. ¿Cómo
acoge el público americano el repertorio barroco? ¿Hay
tanto furor como en Europa?
Mi pequeña experiencia en Estados Unidos me muestra que es una

música que desconocen mucho, pero que una vez que la saborean,

les encanta. ¡Espero que este viaje me sirva para tener que regresar

muchas más veces! De hecho, ya tengo cerrada mi vuelta en el 2018

para dar algún concierto que no pudo hacerse en esta visita. En Eu-

ropa, lógicamente conocemos este lenguaje mucho más, y nos es

mucho más familiar. Hoy, al público, le encanta esta música, lo que

me agrada.

Tu debut neoyorquino llega en un momento en el cual tu
carrera como solista se ha consolidado tras varios éxitos
discográficos. Incluso has creado una discográfica. ¿Cómo
surgió el proyecto?
CMY Baroque surge con la ayuda de mi buen amigo Alberto Ro-

dríguez Molina, que hace de productor y técnico en las grabaciones.

El mayor éxito fue la nominación a los ICMA por la grabación de

las Pièces de Clavecin en Concert de J. P. Rameau con mi grupo Ím-

petus Conjunto Barroco de Madrid y con Pablo Gutiérrez al violín

y Jordi Comellas a la viola da gamba. Una discográfica tan pequeña

llegando tan lejos… 

A pesar de tener un contrato con Brilliant Classics durante los pró-

ximos tres años para publicar tres discos más de clave solo, además

de los dos que ya están en el mercado, me encantaría sacar otra

grabación con CMY en un futuro próximo. En el momento que en-

cuentre la financiación me lanzo a ello.

¿Se puede seguir confiando en la industria discográfica?
Por desgracia, la digitalización que sufrimos llega al mercado de los

discos. La música en streaming los está haciendo desparecer. Pero

no creo que lo consiga del todo. Un disco acaba siendo como un

libro. Por mucho que usemos tabletas y libros digitales, siempre se-

guirán existiendo los libros físicos. Creo que con el disco pasará lo

mismo. Hoy en día el mercado de los discos es mucho más asequi-

ble para el artista y el público en general. Es más sencillo lanzar un
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Nacido en Madrid, Yago Mahúgo es uno de los clavecinistas y fortepianistas españoles más
internacionales. Con una carrera estrechamente ligada al repertorio barroco francés, el
solista debuta este mes en el Carnegie Hall de Nueva York. Su trayectoria destaca por un
importante legado discográfico, la excelencia sonora y por un afán de superación que lo ha
llevado a franquear un duro percance que casi le cuesta la vida en 2013. Una historia entre
el clave y el fortepiano a manos de uno de nuestros mejores solistas. Empezamos.

n por Alejo Palau l @apalaut

Del clave al fortepiano

“Para mí, el
fortepiano vienés
mozartiano es el

instrumento de tecla
más difícil de tocar.”



9|MM|8

ENTREVISTA

disco, con las ventajas e inconvenientes que

eso puede suponer: es más fácil poner un

disco en el mercado, incluso aunque no

tenga una calidad excelente, pero eso, a la

vez, hace más difícil que se fijen en uno. Si

lo consigues, es porque el producto que

ofreces es muy bueno y porque llama la

atención sobre la gran cantidad de oferta

que hay.

En tus trabajos para Brilliant Classics
te has centrado en el repertorio
francés, del que eres especialista.
¿Qué tienen Royer, Rameau o Clé-
rembault que no tengan sus contem-
poráneos italianos, españoles o
alemanes? ¿Por qué te gusta tanto?
El Barroco francés, como corriente artís-

tica, es muy peculiar y por tanto especial:

triunfal, majestuosa, solemne. Eso está re-

flejado en todas las artes en las diferentes

épocas (con Luis XIV, Le Brun, Colbert; con

Luis XV, ya más burgués, el Rococó con

Watteau). La música se ve influida por esto

y se nota mucho. El clave, como instru-

mento, llega a su máximo esplendor para

desaparecer a finales del siglo XVIII. Tanto

Royer como Rameau lo explotan al má-

ximo y creo que los italianos, españoles y

alemanes miran más al órgano o al recién

inventado fortepiano, que será grandioso

en el siglo XIX pero que aun estaba en pa-

ñales, que al gran clave francés. Mi amor

por esta música me la inculcó mi último

maestro, Christophe Rousset, al que con-

sidero inigualable a la hora de interpretar

este repertorio. La elegancia que emana de

esta música consigue trasladarme a la

época barroca francesa. ¡Me falta mirarme

al espejo y aparecer con peluca! 

Otro de tus compromisos fuertes en
este 2017 es una gira por Brasil.
Cuéntame qué harás allí. ¿Cuál es la
situación musical del país carioca?
A finales de junio, iré, junto a miembros de

Ímpetus Conjunto Barroco de Madrid, a

Brasil. Me ha invitado, a través de la Prof.

Dr. Laura Rónai, la Universidad Federal del

Estado de Río de Janeiro (UNIRIO), a diri-

gir y tocar con su orquesta barroca, la

OBU. Tenemos previstos varios conciertos:

un recital de clave solo, otro con Ímpetus

y el proyecto pedagógico de participar

como músicos dentro de OBU para reali-

zar un concierto. Va a ser la segunda vez

que vayamos allí después de la excelente

acogida que tuvimos hace un año y medio. 

Es complicado comentar cómo está Brasil

musicalmente hablando. Están sufriendo

una crisis social, política y económica muy

fuerte que lleva, por desgracia, a muchos

recortes en cultura. Los festivales más im-

portantes a nivel internacional, como el de

Juiz de Fora de música antigua o el Curitiba,

han sido suspendidos por falta de apoyo.

Para que lo podamos entender es como si

en España el Festival de Música Religiosa de

Cuenca se suspendiese por falta de finan-

ciación. Grandes orquestas, como la Or-

questra Sinfônica Brasileira, o la Orquesta

del Teatro Municipal, que es la orquesta de

la Ópera de Río de Janeiro, han tenido que

dejar de pagar a sus músicos. Con este pa-

norama, la OBU aun lucha e invita a dos

grupos a trabajar con ellos: la Orquesta del

Centro de Música Barroca de Versalles y a

Ímpetus Conjunto Barroco de Madrid. Para

nosotros es un honor que nos tengan tan

en cuenta. Espero que sea una relación que

dure muchos años y, lo más importante, sea

fructífera para ambos y aportar nuestro

granito de arena a la cultura de nuestros

países.

Pese a que solemos verte tocar el clave, también trabajas
a menudo con el fortepiano. ¿Qué diferencias hay entre
los dos instrumentos a nivel técnico?
¿Todo? (Risas). Bueno, menos el teclado, aunque el clave tiene dos

o incluso tres… Son dos instrumentos diferentes. La producción

del sonido es diferente. Del plectro del clave al macillo del forte-

piano. En lo único que se parecen técnicamente es que hay que

bajar unas teclas para que suenen los instrumentos. Quizá el forte-

piano es un instrumento más complicado de tocar que el clave, por

el hecho de ser tan joven. Para mí, el fortepiano vienés mozartiano

es el instrumento de tecla más difícil de tocar: extremadamente li-

gero y de control enrevesado.

Hace unos años sufriste un ictus que estuvo a punto de
costarte la vida. ¿Cómo ha afectado la enfermedad a tu
carrera?
Quizá por mi optimismo patológico diría que ha sido hasta posi-

tivo. Tuve que empezar realmente de cero: no era capaz de coor-

dinar las dos manos ni tenía control de la fuerza. Con mucha

paciencia y estudio al clave y al fortepiano, rehice mi técnica desde

cero, dejando atrás los posibles vicios que podía arrastrar de mi

pasado pianista. Ahora sí que nadie me puede decir que tengo téc-

nica pianística tocando el clave. Ya no más. (Risas). Sin embargo,

tocando el piano me siento muy cómodo aplicando técnicas y di-

gitaciones clavecinísticas muy útiles para el resultado final. Física-

mente tengo secuelas que la gente que me conoce bien conoce

y sufre, pero creo que no me ha afectado a mi carrera, ni para

bien ni para mal. Quitando, eso sí, que tuve que cancelar algún que

otro recital durante mi recuperación, no puedo decir que esta se

haya visto perjudicada.

A veces da la sensación de que en España falta un festival
de música barroca que compagine ópera y conciertos.
¿Por qué crees que no se ha llevado a cabo?
No lo sé. La manera de pensar de los programadores es para mí

un misterio. Puede tener que ver la consabida crisis. Pero, como

siempre, hay crisis para ciertas cosas, pero no para otras. La finan-

ciación necesaria para algo así es grande, que no enorme. Es una

apuesta al alcance únicamente de programadores potentes y me

temo que no querrán arriesgarse, por mucho que algunas personas

podamos ver su necesidad y posible éxito. Recordando al maestro

Muti: “Cuesta más un futbolista que una orquesta”.

¿No te animarías arrancar un proyecto así con tu con-
junto?
Me encantaría. Sería de lo más interesante. Pero como te comen-

taba, ¿quién lo paga? Espero que en breve haya una ley de mece-

nazgo que ayude de verdad a los mecenas a apoyar a los artistas.

Sueles tener la agenda repleta de conciertos. Además de
estos compromisos en Estados Unidos y Brasil, ¿qué otros
recitales tienes próximamente?
Durante el próximo medio año tengo una agenda bastante cargada.

Cuando acabe la gira por Estados Unidos, que me lleva a Nueva,

York, Nueva Jersey, Michigan y Rhode Island, aterrizo en Madrid y,

casi sin solución de continuidad, me encuentro con otro de los con-

ciertos grandes del año. El día 3 de marzo toco con orquesta en el

Auditorio Nacional. Se puso en contacto conmigo el director de

orquesta Dmitri Loos para plantearme el proyecto de tocar con él

dos conciertos con orquesta en la misma velada: un concierto de

Bach (Re menor) con el clave en la primera parte y otro de Mozart

“Por mi optimismo patológico, padecer un
ictus diría que ha sido hasta positivo.”
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(el n.º 14, en Mi bemol mayor) con el fortepiano en la segunda parte.

Yo, personalmente, aun no he visto ningún concierto así. Implica di-

ficultades bastante extremas. Son dos conciertos complicados, dos

instrumentos muy diferentes, el lugar... Si me paro a pensarlo fría-

mente, es para echar a correr. En el periodo de veinte días habré

tocado un recital de clave solo en el Carnegie Hall, con una gira

por Estados Unidos, y dos conciertos con orquesta, con el clave y

el fortepiano en el Auditorio Nacional. 

A finales de marzo, tengo otro recital de clave en la Real Academia

de Bellas Artes de San Fernando, también en Madrid, para celebrar

la exposición sobre Carlos III. El 6 de abril, un concierto en el Au-

ditorio de Castellón junto con mi grupo Ímpetus Conjunto Barroco

de Madrid y el contratenor Flavio Ferri-Benedetti. En mayo, la gra-

bación de mi próximo disco de clave solo con Brilliant Classics y

algún que otro concierto; en junio la gira por Brasil. En julio y

agosto, conciertos y cursos que impartir. También estoy acabando

un par de libros y artículos científicos que me gustaría que se pu-

blicasen este año. Y hay que buscar tiempo para estudiar, estar con

la familia y hacer un mínimo de vida social, para que no te tachen

de loco. (Risas)

Hablas de esos artículos. Te doctoraste el año pasado y
dedicas bastante tiempo a la investigación musical.
¿Cómo se encuentra este campo actualmente?  
La investigación está íntimamente relacionada con la interpretación,

especialmente si nos movemos en el terreno de la interpretación

históricamente informada (HIP en inglés). Es una pena que en Es-

paña no podamos abordar el doctorado desde el punto de vista

práctico, como tienen los americanos con su Doctor of Musical

Arts. Habrá que luchar para que, una vez que se consiga que las en-

señanzas artísticas se integren en la Universidad, se creen progra-

mas de doctorados interpretativos. Yo acabé la tesis el año pasado:

una tesis musicológica, no hay otra manera, aunque enfocada clara-

mente a la interpretación, ya que hablo de los tratados de inter-

pretación del Barroco español y europeo. El doctorado te enseña

a emplear el método científico hasta el final y cómo aplicarlo a tu

campo de estudio. Eso hace que el conocimiento que adquieres

pueda verse reflejado en la manera que tienes de tocar. Y eso es lo

que hace que sea tan interesante. ¿Que puedes hacer ese tipo de

investigación sin doctorarte? Pues claro. Pero el formalismo que

tiene una tesis, no es solo útil para aspectos profesionales, puede

acabar siendo una norma de vida.

¿Cómo está ahora la docencia en los conservatorios? Tú
eres profesor, pero de piano, lo que muchos pueden con-
siderar un disparate.
Mi caso es curioso, aunque no soy el único profesor que tiene una

plaza aprobada en una especialidad que no es en la que más reco-

nocimiento obtiene por parte del público o de la crítica. Gané la

plaza como pianista allá en el año 2002 cuando aun me defendía

muy bien con el piano, aunque ya no lo estudiaba como único ins-

trumento. Ahora estoy centrado en el clave y fortepiano, y aplico

mis conocimientos al repertorio pianístico en el ámbito del con-

servatorio. Tengo que decir que veo las partituras desde una pers-

pectiva mucho más interesante ahora mismo, incluso la música del

siglo XX. Esto enriquece sin duda a mis alumnos. No te voy a ocul-

tar que estaría más contento impartiendo docencia en la especia-

lidad de clave, pero en los últimos catorce años, y después de haber

superado todas las pruebas de las oposiciones de clave del 2002,

eso sí, sin conseguir la plaza en el concurso, aun no he sido capaz

de aprobar ningún otro tipo de oposición ni de entrar en ninguna

bolsa de trabajo como profesor de clave en un conservatorio su-

perior. A ver si lo consigo. (Risas). Por mi parte, no voy a cejar en

mi empeño ni voy a dejar de estudiar para alcanzar esa meta. n

“Hay que buscar tiempo para
estar con la familia y hacer un

mínimo de vida social, para
que no te tachen de loco.”
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Resulta difícil encontrar alguna otra formación con la alta calidad musical de los jóvenes
músicos que conforman Natalia Ensemble. A pesar de su juventud, la mayoría de sus
integrantes son miembros de las orquestas más prestigiosas de Europa: Berliner
Philharmoniker, Royal Concertgebouw Orchestra, Gewandhausorchester Leipzig, Royal Flemish
Philharmoniker, Danish Radio Symphony Orchestra, entre otras, y los escenarios
internacionales más importantes son su hábitat natural. En 2013, después de tocar juntos
en la Gustav Mahler Jugendorchester (GMJO), se unieron para hacer música de cámara
juntos al más alto nivel. Con su primer disco, Mahler 5, un arreglo del propio ensemble de la
Quinta Sinfonía de Gustav Mahler grabado con la discográfica Cobra Records, y financiado
a través de una plataforma on-line con el sistema de micro-mecenazgo, han conseguido
el elogio de la crítica especializada tanto por su excelencia interpretativa como por la calidad
del sonido.
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n por Juan José Prendes

Natalia Ensemble,
Excelencia musical

¿Cómo y cuándo surgió el Natalia Ensemble?
Natalia Ensemble nace en 2013 cuando, tras el paso de muchos de

nosotros por la Gustav Mahler Jugendorchester, decidimos conti-

nuar tocando juntos con el objetivo de interpretar grandes obras

orquestales pero en un ensemble de solistas, sin director y reali-

zando nuestros propios arreglos.

Natalia es la combinación de la voluntad de profundizar en la música

yendo a su esencia, con el ideal de trabajar de forma conjunta, sin

un líder individual.

Todo empezó con una actitud de: “¿y por qué no?”, y nos ha llevado

adonde nunca hubiéramos imaginado: a vivir intensas emociones

con una altísima calidad musical y a realizar arreglos nunca hechos

hasta ahora, como la reciente grabación de la primera versión para

ensemble de la Quinta Sinfonía de Mahler.

¿De dónde surge el nombre?
Durante nuestro tiempo en la Gustav Mahler Jugendorchester te-

níamos una guitarra “mascota” llamada Natalia que nos acompañaba

después de los conciertos serios. Alrededor de esta guitarra, nos

juntábamos siempre los mismos amigos, tanto en los momentos

todavía cargados de la adrenalina del post-concierto como durante

los largos viajes en aviones y trenes que hacíamos por toda Europa.

Cuando llegó la hora de juntarnos por primera vez como ensemble

y nos preguntamos qué nombre le podríamos poner, nos dimos

cuenta de que “Natalia”, por el espíritu de amistad que represen-

taba, era el nombre perfecto para nuestro grupo.

¿Cuál es la filosofía del Natalia Ensemble?
En Natalia Ensemble tocamos repertorio sinfónico pero sin direc-

tor y desde la idea de la música de cámara. Nuestro formato es el

nexo entre este género y la música sinfónica. Las decisiones no

están tomadas por un solo intérprete, sino por todos los miembros

del grupo, entre los cuales no existe jerarquía. Esta peculiar organi-

zación da un valor y una importancia extraordinaria a cada músico.

Tenemos que discutir y aunar todas y cada una de nuestras ideas,

lo que al ser tantos tiene su parte complicada. Queremos ampliar

horizontes, aprovechando las combinaciones que permite la for-

mación, escuchando, transfigurando y creando. En las versiones de

cámara que presentamos, se encuentra un nuevo balance y una

transparencia que permiten desvelar detalles que no se distinguen

dentro de la masa orquestal; llegar a sitios donde la orquesta no

tiene cabida.

Las cualidades del Natalia Ensemble son el altísimo nivel de cada

músico, el entusiasmo, la energía, el idealismo, la determinación, la

frescura y la pasión.

Otro aspecto clave en el Natalia Ensemble es la búsqueda de la cer-

canía con el público y en especial con los jóvenes a través de nues-

tra labor pedagógica y divulgativa que incluye charlas explicativas

previas al concierto, masterclasses, talleres, cursos, o incluso la pre-

paración de orquestas jóvenes, como fue el caso de la Orquesta

Sinfónica de Ávila el pasado verano.

¿La plantilla de 17 músicos es fija para todos los concier-
tos o varía en función del programa a interpretar?
Natalia surgió con una plantilla de 13 músicos cuando interpretamos

la Cuarta Sinfonía de Mahler. Posteriormente, cuando nos lanzamos

a realizar la Quinta Sinfonía, nos dimos cuenta, que dadas las caracte-

rísticas de la obra, necesitábamos ampliar la plantilla para que todo

lo que acontece en la partitura quedase absolutamente plasmado, y

encontramos el equilibrio que queríamos en 17 instrumentistas. Es

decir, la plantilla varía en función de las necesidades de la obra que

arreglamos: por ejemplo, el pasado verano, incluimos también un

trombón para el arreglo del Mandarín Maravilloso de Bartók. 

¿En cuántas secciones se divide el ensemble?
Natalia Ensemble tiene una base estable que consiste en quinteto de

cuerda, quinteto de viento con trompeta, percusión, arpa, piano y ar-

monio. Pero realmente no podemos hablar de secciones ya que cada

instrumento juega diferentes roles dentro y fuera de su “sección”.

¿Cómo tomáis las decisiones a la hora de elegir el reper-
torio para una grabación, o, por ejemplo, el programa
para un concierto?

Las decisiones del grupo las realizamos entre todos. Se hacen dife-

rentes propuestas de obras y luego las votamos. Siempre tratamos

de realizar programas que sean atractivos e innovadores, tanto para

nosotros como para el público. Tenemos la gran suerte de poder

elegir las obras sobre las cuales queremos experimentar. Las carac-

terísticas que ofrece el Ensemble nos permite tener un lugar privi-

legiado y una gran libertad para poder observar esas obras con

lupa. 

¿Quién se encarga de realizar los arreglos?
Los arreglos los realizamos entre varios miembros del ensemble

trabajando conjuntamente. Tenemos puntos de vista diferentes por

lo que pasamos muchas horas discutiendo (sobre todo en Skype,

ya que muchos de nosotros vivimos en países diferentes). Una vez

hechas las partituras, empezamos a trabajar en el “laboratorio” del

Natalia Ensemble, donde todos los miembros tienen voz y voto. En

el primer ensayo, se reciben las opiniones de los distintos miembros

del grupo y hasta el día del concierto los arreglos siguen evolucio-

nando, procurando ser lo más fieles posibles al original. Surgen de-

bates curiosos: de repente alguien considera que determinado

pasaje lo debe tocar el clarinete en vez del oboe ya que está ha-

ciendo el papel de otro instrumento más cercano a ese timbre, o

se entrecruzan ideas diferentes sobre la concepción o significado

de un mismo pasaje, pues los músicos de Natalia Ensemble tocan
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En Natalia Ensemble tocamos repertorio sinfónico pero
sin director y desde la idea de la música de cámara.“

“
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en diferentes orquestas y pesan las tradiciones que trae cada uno

asimiladas. 

Hacéis versiones camerísticas de grandes obras sinfóni-
cas, pero, ¿os apetecería tocar alguna obra compuesta
expresamente para vuestra plantilla? ¿Algún encargo ya
en marcha?
Las obras que interpretamos son nuestros propios arreglos de

obras sinfónicas que se adaptan a nuestra formación pero también

obras originales para esta formación. El excepcional compositor es-

pañol establecido en Los Ángeles, Arturo Cardelús, ha compuesto

para nosotros la obra 405, cuyo estreno realizaremos próxima-

mente. Estamos muy comprometidos con la creación contempo-

ránea y estaríamos encantados de poder seguir profundizando en

ese campo.

Uno de los mayores problemas que se les presenta a los
ensembles, y supongo que, más aun, en vuestro caso, por-
que sois muchos y trabajáis en países diferentes, es la or-
ganización de los ensayos. ¿Cómo os organizáis? ¿Cómo
es un ensayo sin director?
La organización se realiza con mucha antelación y compromiso

por parte de cada músico. Por supuesto que es difícil encontrar

fechas comunes a todos, ya que cada miembro mantiene una ac-

tividad profesional muy intensa en toda Europa. Un momento pri-

vilegiado de trabajo es el verano cuando se interrumpen las

temporadas orquestales y podemos juntarnos con más tiempo.

El resto del año funcionamos con encuentros y proyectos más

concentrados. 

Por otra parte, el Natalia Ensemble es un proyecto autogestionado

con implicación en la organización de los propios miembros del en-

semble. Aparte de una junta directiva que coordina las distintas ta-

reas por hacer, contamos con personas que nos ayudan en el

departamento de producción (Virginia Suárez) y en el apartado grá-

fico (Veronica Colombi).

El ensayo es, como decíamos anteriormente, un laboratorio de

ideas y opiniones, en donde discutimos, hablamos, nos gritamos

(risas), pero al final, la línea en común que todos tenemos se so-

brepone a la opinión personal de cada uno y se crea algo de verdad

muy especial y único.

Habéis sido seleccionados para los circuitos FestClásica
2017 en la modalidad de música de cámara con el pro-
grama “Sinfonías de Salón”, ¿qué nos podéis contar de
este proyecto?
Después de haber hecho grandiosas sinfonías de Mahler y otras

obras sinfónicas titánicas, teníamos muchas ganas de abordar el re-

pertorio clásico, así que decidimos acercarnos a ello con un nuevo

formato de Natalia, un grupo de 9 músicos (violín, viola, chelo, con-

trabajo, flauta, oboe, clarinete, fagot y trompa) para interpretar la

Sinfonía Heroica de Beethoven y la Sinfonía en Re de Arriaga. El prin-

cipio es el mismo: adaptar obras sinfónicas para ser interpretadas

por voces solistas sin la figura de un director. La formación de no-

neto nos hará buscar un nuevo sonido y un lenguaje diferente a lo

que veníamos haciendo hasta ahora. FestClásica apostó por esta

propuesta y tendremos la oportunidad de presentarla en diferentes

festivales españoles durante este verano. 

Acabáis de publicar vuestro primer trabajo discográfico
editado por el prestigioso sello Cobra Records, en el que
presentáis vuestra propia versión de la Quinta Sinfonía
de Mahler. ¿Cómo surge la idea de grabar un disco? ¿Por
qué Mahler?
Cuando nos juntamos por primera vez para interpretar la Cuarta
de Mahler en 2013 fue tan especial que nos preguntamos: ¿por qué

no lanzarse a por la Quinta? ¿estamos tan locos? ¡y sí, lo estamos!

Así que nos pusimos manos a la obra con un arreglo que nunca se

había hecho hasta la fecha y lo estrenamos mundialmente en julio

de 2014.

Una vez que lo presentamos, nos dimos cuenta de que esto fun-

cionaba, que lo habíamos conseguido y que este “experimento” so-

naba realmente bien, por lo que pensamos que esto no debía parar

ahí, y que teníamos que plasmar esta versión en disco para llegar a

más público. Fue cuando nuestros amigos del Cuarteto Quiroga

nos recomendaron trabajar con la discográfica Cobra Records y

nos lanzamos a realizar la propuesta: grabar la Quinta Sinfonía de

Mahler para 17 músicos. Esta idea no dejó indiferente al productor

e ingeniero de sonido Tom Peeters, que se lanzó de cabeza con nos-

otros en esta aventura.

¿Por qué lanzasteis una original campaña de microme-
cenazgo para financiarlo? 
Tal y como hemos hecho con los arreglos, lo mismo hacemos con

la organización del grupo. Hemos trabajado mucho para sacar ade-

lante el proyecto desde cero, hemos aprendido a gestionar un pro-

yecto que empezó como un pequeño grupo de amigos que se

juntan para hacer un concierto buscando el más alto nivel hasta

dar vida propia al ensemble y hacer que camine. Nos hemos equi-

vocado y hemos aprendido mucho de esos errores y gracias a ello,

Natalia sigue creciendo. Al no disponer de apoyo institucional, la

única manera de sacar adelante nuestro sueño de grabación del

disco era organizando una campaña de micromecenazgo. No nos

esperábamos el gran éxito que conseguimos y nos dimos cuenta

del gran número de amigos y colaboradores que creen, apoyan y

confían en nuestro proyecto. Estamos muy agradecidos a todos y

cada uno de los mecenas que han apoyado este proyecto de forma

totalmente altruista. Sin ellos todo esto no hubiera sido posible. 
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promesas cumplidas

Natalia Ensemble en concierto, Santiago de Compostela,

verano de 2013.

Natalia Ensemble tiene una base estable, que
consiste en quinteto de cuerda, quinteto de viento
con trompeta, percusión, arpa, piano y armonio.“

“ El Natalia Ensemble es un proyecto
autogestionado con implicación en la organización

de los propios miembros del ensemble.“
“
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¿Cuáles son vuestros próximos proyectos?
Para Natalia Ensemble, este 2017 se presenta lleno de ilusión y muchos
proyectos emocionantes. Empezamos con la presentación de nuestro
disco en Madrid el 1 de marzo en la Sala de Cámara del Auditorio Na-
cional de Música, para continuar después con tres conciertos con
obras de Mahler en el Festival Musika-Música de Bilbao junto a los
cantantes Elena Copons y Jonathan McGovern. Interpretaremos la
Cuarta y la Quinta Sinfonía de Mahler, así como el original programa “El
camino a la Sinfonía” con Lieder de Mahler, provenientes de los ciclos
Des Knaben Wunderhorn y Lieder eines Fahrenden Gesellen, que poste-
riormente se convertirían en temas de sus sinfonías. Este verano, ade-
más, presentaremos el programa “Sinfonías de Salón” en diversos
festivales nacionales y, cómo no, nos juntaremos para hacer nuestro
“laboratorio” y continuar con la experimentación que nos lleva carac-
terizando durante los últimos cuatro años.
En resumen, los planes de futuro de Natalia Ensemble son los de con-
tinuar desarrollando nuestro propio lenguaje, ampliando repertorio y
seguir investigando y aprendiendo en cada proyecto. n

“

“

El ensayo es un laboratorio
de ideas y opiniones.



En sus sedes de Palma de Mallorca,
Cuenca y Madrid, la Fundación Juan
March ha ido realizando una exposi-

ción titulada “Escuchar con los ojos. Arte
sonoro en España 1961-2016”. Se trata de
una exposición en la que se oye, pero sobre
todo, se ve, y no es por casualidad que
dependa más del área de arte plástica que de
la musical de la institución.
No voy a referirme directamente a esta
exposición, que necesitará de un próximo
comentario, sino al hecho de que en este
caso, el mismo título de la muestra se refiere
a una escucha sonora en la que interviene la
vista, quizá incluso más que el propio oído
que ha sido siempre el centro de música.
Que la música tiene un componente visual
no lo puede negar nadie, ya que para tocar,
cantar o cualquier otra cosa que tenga que
ver con ella se necesita un espacio y ese
espacio no solo se llena sonoramente sino
también visualmente. Que esto es así lo sabí-
an también los antiguos, que en algunas oca-
siones hasta exageraron el componente
puramente acústico de la música tratando
de suprimir toda connotación visual. De ahí
procede el concepto de acusmática que,
según algunos de sus discípulos, era lo que
practicaba Pitágoras, que hacía interpretar la
música detrás de un lienzo que impedía ver
los cantantes y ejecutantes. Incluso algunos
dicen que esa era la forma en la que impar-
tía algunas de sus clases para que su vista no
distrajera de la doctrina.
Fuera o no cierto que Pitágoras obraba así,
sí es verdad que en muchos momentos de la
música se ha insistido sobre la reducción de
sus aspecto visuales, al menos de aquellos
que puedan distraer de lo esencial, y el
mismo Wagner, que practicaba algo tan visual
como el drama musical, diseñó su teatro de
Bayreuth de manera que el público no
pudiera ver a la orquesta. Más recientemen-
te, algunos compositores electrónicos prefi-
rieron que sus obras se escucharan en una
penumbra que impidiera la distracción, y de
ahí surgió en Francia la llamada escuela acus-
mática, que resucitaba la palabreja pitagoria-

na y que preconizaba una escucha sin ins-
trumentos ni elementos visuales de ningún
tipo, una música electroacústica solo para
oír. François Bayle era su mayor artífice, pero
incluso fuera de la música puramente elec-
trónica e incluso dentro del moderno “arte
sonoro”, no han faltado autores que preco-
nizaran piezas musicales que debían escu-
charse en la más absoluta oscuridad.
La posición es clara: eliminar todo lo que
mínimamente pueda distraer de la escucha
de la obra propuesta. Algo que es lo contra-
rio de lo que en ocasiones preconizaba John
Cage, para quien lo importante no era el
sonido de la obra, sino lo que en su derre-
dor se generaba.
Pese a todo lo anterior, el componente visual
de la música es algo que difícilmente se

puede negar, por más que su importancia
pueda juzgarse mayor o menor. De hecho, es
bien sabido que a lo largo de la historia han
existido importantes músicos ciegos, tanto
intérpretes como compositores, que deja-
ron una notable huella. En España, desde
Antonio de Cabezón a Joaquín Rodrigo no
faltan los ejemplos importantes. Pero eso,
que insiste sobre el carácter acústico de la
música, no es un argumento contra el hecho
de que el elemento visual pueda tener su
importancia. La tiene, sin ir más lejos, en los
géneros teatrales, ya que no hay ópera, zar-
zuela, opereta, comedia musical o lo que sea
en este terreno que no deba cuidarse desde
el punto de vista visual.
Uno de los elementos más interesantes de
alguna búsquedas musicales ha sido la de

Ver la música
n Por Tomás Marco
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intentar relacionar sonidos con colores.
Son fenómenos de sinestesia que han sido
bien estudiados, aunque no sean fáciles de
sistematizar. Para empezar, porque no todo
el mundo tiene la capacidad de ver colores
al oír sonidos y viceversa, por el contrario,
es una facultad que, estando demostrado
que existe, es bastante minoritaria. Luego,
porque es algo completamente subjetivo,
ya que esas relaciones son muy diferentes
en unos sujetos a cómo son en otros. Aun
así, no han faltado creadores que hayan
querido aunarlos en obras que empleen
con el mismo criterio sonido y colores. No
es el único caso, pero el más conocido es el
del compositor ruso Alexander Scriabin,
que lo intentó a gran escala en una obra en
la que emplea orquesta y un llamado órga-
no de colores, Prometeo, Poema del fuego. La
obra es excelente solo como música, pero

él quería practicarla con colores, aunque la
tecnología de la que dispuso era bastante
tosca. Hoy día se han hecho intentos de
realizarla con videos y láser, pero no sabe-
mos si el resultado es exactamente el que
Scriabin quería. El mismo, a su muerte, esta-
ba componiendo una compleja obra, Myste-
rium, en la que a los sonidos se unían colo-
res, olores y elementos táctiles. Quería
incluso estrenarla en un templo hindú. De
aquello no quedan más que fragmentos,
pero sin duda hubiera sido una propuesta
singular y probablemente muy interesante,
al menos en lo musical, ya que él era un
gran compositor.
Pero donde más se ha reflejado musical-
mente la tensión entre la música que se oye
y la imagen que proyecta es, desde comien-
zos del siglo XX, en la diferencia entre músi-
ca en vivo y música grabada. Son dos mane-

ras de experimentar la música, pero que son
diferentes por muy complementarias que
se crean. Incluso interesa señalar que,
andando el tiempo, la música grabada se ha
extendido mucho más que la que se produ-
ce en vivo, y que cualquier persona moder-
na consume más música grabada que en
concierto en vivo.
Cuando se escucha la música en concierto
su aspecto visual principal es su ejecución
por los intérpretes, pero es el ojo y la volun-
tad de cada uno de los que escuchan quie-
nes determinan la parte visual de cada
momento. Esa misma música, escuchada a
través de auriculares, pongamos por caso en
el metro, adquiere un ámbito visual comple-
tamente diferente. Se puede decir que hoy
día hay muchos conciertos, de cualquier tipo,
que se graban en video y que verlos repro-
duce las mismas condiciones que si se escu-
charan en la sala. Pero todos sabemos que
esa es una afirmación poco convincente y
que resulta falsa. Primero, porque se pierde
la dimensión espacial que obtenemos en la
sala. Y en la música, algún día también habla-
remos de ello, por muy arte temporal que
sea, el espacio tiene una gran importancia.
Cuando vemos y escuchamos una grabación
filmada de un concierto se pierde el ámbito
visual objetivo y voluntario que cada uno
tiene en la sala. Como mucho, recibimos el
que tiene el realizador, y eso contando con
que el mismo lo haga muy bien y no se per-
mita nada que choque con la escucha, lo que
está muy lejos de ocurrir en la totalidad de
los posibles ejemplos. De esa manera casi
podríamos concluir que, en la mayoría de los
casos, si no podemos estar en la sala, es
mejor escuchar la música sin su elemento
visual añadido.
Poder grabar la música es una gran cosa y
ha sido un fenómenos de enormes conse-
cuencias que ha afectado muy notablemen-
te a la expansión y conocimiento de la
música misma. Pero no por ello deja de ser
cierto que ha introducido muchas varian-
tes en la escucha y en los fenómenos no
solo acústicos sino también visuales que la
acompaña. Podemos oír la música y pode-
mos verla, y a lo que hay que animar es,
precisamente, a que escuchemos música
de todas las maneras posibles. Si se puede
en vivo y en directo, mejor, si no, las graba-
ciones se pueden disfrutar también. Y si
podemos alinear en el goce musical a
todos los sentidos, aun mejor. Ver la músi-
ca no es distinto de escuchar la música.
Pongámonos a ello.n

John Cage.

François Bayle.

Joaquín Rodrigo. Alexander Scriabin.
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El célebre Monasterio de San Lorenzo de El Escorial fue construido por el rey Felipe II para ser
convento, palacio y panteón. En sus muros fueron muchos los músicos, monjes y laicos, que
vivieron, que compusieron, que interpretaron, y que investigaron. El padre Antonio Soler es el
mejor ejemplo. La importancia musical del Monasterio, de su archivo, es de sobra conocida,
incluso también por las fuentes musicales que alberga en su Real Biblioteca, de la cual quizá
sean Las Cantigas de Alfonso X el Sabio el manuscrito musical más apreciado. En la actualidad es
la Escolanía de Niños Cantores la protagonista viva de la música en dicho Monasterio, y a ella
dedicamos este artículo.en ídolo de masas en Estados Unidos y México?

Un poco de historia
¿Qué es una escolanía? Pues una escolanía es, ni más ni menos, que

un conjunto de escolanos. Y... ¿qué es un escolano? pues según el

Diccionario de la lengua española, es el niño que se educa en algu-

nos monasterios e iglesias principalmente para la música, para el

canto en la liturgia. Es cierto que hoy son varios los coros infantiles,

masculinos femeninos y mixtos, que existen en nuestro país; en

cambio, ya no son tantos los coros que responden con exactitud a

lo que el Diccionario entiende por Escolanía. En el caso de la Esco-

lanía de El Escorial podemos afirmar que es uno de los pocos ejem-

plos existentes en nuestra época y en nuestro país, de lo que es,

según el Diccionario, una Escolanía, ya que todos sus integrantes,

los escolanos, viven en el Monasterio y aquí reciben toda su edu-

cación, con una dedicación especial hacia la música, y concreta-

mente hacia el canto coral.

La historia de esta Escolanía se remonta a 1567, cuando Felipe II, el

rey fundador del Monasterio, instituyó en el Monasterio de San Lo-

renzo de El Escorial un colegio y un seminario, cuyos alumnos es-

taban encargados de cantar todos los días la Misa del Alba.

Precisamente Felipe II moría en su lecho, junto al altar de la Real

Basílica, mientras los niños cantores cantaban la Misa del Alba, “la

postrera que se dijo por su vida, y la primera de su muerte” -según

el testimonio del padre Sigüenza-. La existencia de los niños canto-

res en el Monasterio de San Lorenzo ha tenido interrupciones a lo

largo de los siglos (sobre todo como consecuencia de las desamor-

tizaciones del siglo XIX) hasta que, en 1974, los padres Agustinos

retomaron este proyecto y, desde entonces, han becado a más de

400 niños que han podido gozar de esta oportunidad tan especial

hasta el día de hoy. La Escolanía, aun siendo gestionada por la orden

religiosa de los agustinos, no es un seminario, ni tampoco es una

obra social que reúna en sus aulas a niños con dificultades del tipo

que sean. Las maravillosas películas que en estos años se han reali-

zado sobre coros de niños nos han ayudado mucho a que nuestro

trabajo sea más valorado y apreciado, pero también ha llevado a

muchos a imaginar que nuestra institución es una especie de inter-

nado para niños imposibles en el que la música puede “calmar a las

fieras”. Todo lo contrario: para ser escolano se necesita, más bien,

una serie de aptitudes (musicales, intelectuales, humanas...) que po-

sibiliten al niño integrarse en esta realidad tan peculiar y tan mara-

villosa que es la Escolanía.

La Escolanía hoy
En el presente curso escolar 2016-17 forman la Escolanía un total

de 51 niños. Estos niños vienen de toda España, aunque fundamen-

talmente proceden de la zona centro, de las provincias de Toledo,

n por Pedro Alberto Sánchez Sánchez. Maestro de Capilla y Organista del Monasterio de San Lorenzo de El Escorial.

Vivir, cantar y formarse
musicalmente hoy en un
monasterio: la Escolanía del
Real Monasterio de San
Lorenzo de El Escorial

Vista general de la basílica y el coro.

Madrid, Ciudad Real, Valladolid, Salamanca... Los más pequeños tie-

nen 9 años (los cursos en los que los niños ingresan son 4º y 5º de

Primaria), y los más mayores este curso tienen 16 años, aunque

pueden permanecer aquí hasta que terminan 2º de Bachillerato, es

decir, hasta los 18 años. Es cierto que las escolanías, en principio,

están compuestas de voces blancas, y no de voces graves de hom-

bre, tales como tenores y bajos. Así funcionaba esta Escolanía hasta

hace unos años. El cambio se debió a la siguiente situación: muchos

chavales, al cambiarles la voz en torno a los 14 años, tenían que

abandonar la Escolanía, poniendo en situación de riesgo su forma-

ción musical, e incluso su formación académica general, al tener que

realizar un gran cambio de centro educativo en una etapa tan es-

pecial de la vida como es la primera adolescencia. Por este motivo

se decidió ampliar la posibilidad de permanencia aquí en la Escolanía

hasta acabar el período de la enseñanza obligatoria y, en algunos

casos, incluso hasta terminar los dos cursos de Bachillerato. Esta

realidad ha transformado un poco el repertorio de la Escolanía, y

también su timbre, pues ya no son solo voces blancas, sino que

ahora se interpreta más un repertorio mixto, en el que los chavales

más mayores protagonizan las voces de tenores y bajos. 

Muchos pueden preguntarse qué ocurre entonces en la etapa del

cambio de voz. La mudanza en la voz no se produce, como tantas

otras cosas en el desarrollo, de la misma manera para todos los

niños. En algunos niños el proceso puede durar un mes, en otros

tres, en otros más de un curso escolar. Lo importante en esa etapa

es tener cuidado y, como siempre, no forzar jamás la voz, sino hacer

“lo que se pueda” en el registro más cómodo y adecuado. 

Ser miembro de la Escolanía, ser escolano
¿Cómo puede un niño formar parte de este coro? Lo más impor-

tante es que tenga ganas, que le guste la música, y especialmente

cantar. Es cierto que todos los años, a partir del mes de marzo, re-

alizamos pruebas de aptitud musical a los diferentes candidatos,

pues lógicamente preferimos a aquellos niños que “por naturaleza”

destacan por su voz, su oído, etc.; pero para ser escolano no es ne-

cesario tener conocimientos previos de música, ya que la Escolanía

es fundamentalmente una institución educativa, y aquí se cuida es-

pecialmente la formación musical de los niños. Tampoco es impres-

cindible que un niño cuando llega a la Escolanía posea ya unas

cualidades excepcionales, aunque si ya las tiene mucho trabajo

puede estar ya avanzado. Hemos comprobado en muchos casos

que la voz y el oído se educan; podemos, por ejemplo, encontrar

niños con una voz muy bonita y que, quizá por su misma edad, aun

no han desarrollado demasiado el oído; y del mismo modo, encon-

trar niños con el oído muy desarrollado, capaces, por ejemplo, de

imitar todas las notas e intervalos, y tener una voz sucia, y no bri-
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llante. En el acceso a la Escolanía juegan un

papel fundamental muchos colegios de toda

España, sus equipos directivos y profesores,

que facilitan cada curso el acceso a sus cen-

tros a los responsables de la Escolanía, para

poder darla a conocer entre sus alumnos, y

encontrar entre ellos nuevos candidatos.

Hay que apuntar, no obstante, que algunos

centros, al saber que se trata de una institu-

ción privada, rechazan la posibilidad de que

entre sus alumnos se haga publicidad de la

Escolanía, o cualquier tipo de prueba que

permita conocer las aptitudes musicales de

los niños que, en el caso de ser válidos y

estar interesados, podrían beneficiarse de

formación de calidad. En otros países, con

instituciones similares a la Escolanía, hay lista

de espera para poder ingresar en ellas. En

España quizá aun no son del todo conocidas

ni valoradas suficientemente.

Un día en la escolanía
Los niños de la Escolanía viven en régimen

de internado en las dependencias del propio

Monasterio (parte del convento o ala dere-

cha). Ahí duermen, comen, estudian, cantan,

juegan y se divierten. El hecho de ser inter-

nos les ofrece la posibilidad de desarrollar

muy pronto habilidades tales como la auto-

gestión en su propia formación, la respon-

sabilidad en sus estudios y pertenencias, la

interacción con los compañeros, el cuidado

de lo común, la solidaridad con los compa-

ñeros, etc. Crecen, por tanto, rodeados de

historia, de arte, y de espiritualidad, sin dejar

en ningún momento de ser niños, pero em-

papados por una tradición musical viva que

se respira desde que llegan al Monasterio.

Para ayudarlos en su formación cuenta la Es-

colanía en este curso con dos religiosos del

Monasterio que desarrollan las labores de

gestión, y tres educadores especializados

(un chico y dos chicas) dedicados a la vida

diaria de los niños. Junto a ellos un equipo

de profesionales de la música para ayudarles

en su formación como cantores y como

músicos. Lógicamente los niños mantienen

diariamente comunicación con sus padres, y

estos pueden visitar a sus hijos todos los

domingos. Los niños suelen marchar con sus

familias un fin de semana al mes, y también

durante los tiempos no lectivos establecidos

por el calendario escolar; aunque es cierto

que las vacaciones suelen retrasarse unos

días, al coincidir con celebraciones impor-

tantes para el calendario litúrgico como la

Navidad y la Semana Santa.

La jornada en la Escolanía comienza a las

siete de la mañana para los más mayores, y

a las ocho para el resto. Es la hora de le-

vantarse, asearse, desayunar, y marchar para

el colegio. Los más madrugadores aprove-

chan antes de ir al colegio para estudiar

instrumento.

Los escolanos compaginan su formación ge-

neral, según el sistema educativo español

como cualquier otro chico de su edad, con

la formación específicamente musical. La for-

mación general la realizan en el Real Colegio

Alfonso XII. Este colegio está inserto tam-

bién en el propio Monasterio (mitad ante-

rior del ala izquierda), y allí los escolanos

interactúan y conviven con otros chicos y

chicas de su edad. No es tan excepcional

que los niños del colegio, al tratar con los

escolanos y conocer su vida, sientan curio-

sidad por la Escolanía y pidan ser admitidos

en ella. 

Después del almuerzo suelen tener todavía

alguna hora de clase en el colegio, y a las

cinco y media de la tarde, todos los escola-

nos se encuentran ya en la Escolanía dedi-

cándose a la formación musical, sin olvidar

un tiempo dedicado al estudio de las mate-

rias escolares. La formación musical de los

niños es lógicamente distinta según su edad,

y según los años de permanencia en la Es-

colanía. Se tienen también en cuenta los rit-

mos personales de cada niño en su

aprendizaje. En los primeros años las clases

de Lenguaje Musical son de una hora diaria,

y también a diario se dedica una hora al en-

sayo de todo el coro. Por supuesto los nue-

vos miembros tienen un ensayo especial

para ellos solos, y también existen ensayos

extraordinarios para grupos reducidos en

los que se trabaja la técnica vocal de un

modo más detallado. A lo largo de la semana

todos tienen clase de instrumento. Todos

empiezan tocando el piano para que se fa-

miliaricen con la polifonía no solo vocal, sino

también instrumental y, con esa base, poste-

riormente muchos deciden luego explorar

algún otro instrumento como el violín, el

clarinete, el fagot, la trompeta, el saxofón, el

oboe... La cercanía del Monasterio con el

Conservatorio “Padre Antonio Soler” de

San Lorenzo de El Escorial facilita el que mu-

chos niños acudan también al conservatorio

para continuar allí su formación musical. Esta

realidad exige también un mayor esfuerzo

para los escolanos que acuden al conserva-

torio, pero tiene la gran ventaja de poder

conocer y ser así alumnos de excelentes

profesores, de grandes profesionales, que

saben también apreciar y reconocer la labor

de estos niños. Frecuentar el conservatorio

también les da la posibilidad de conocer y

formarse musicalmente con otros chicos y

chicas de su edad, ampliando el abanico de

conocimientos, de amistades, y de experien-

cias humanas y musicales. Sería bueno que

la mayoría de los niños escolanos fueran

alumnos del conservatorio, pero desgracia-

damente las plazas son muy limitadas por la

comunidad autónoma y, a pesar de que las

pruebas de acceso las suelen realizar con

gran éxito, para muchos es imposible acce-

der por la escasez de plazas.

Aunque parezca imposible, estos niños en-

cuentran también tiempo para hacer de-

porte y jugar en un entorno único, como es

esta parte de la sierra oeste de Madrid: el

Real Sitio de San Lorenzo de El Escorial. Los

niños, no solo con sus cantos, sino también

con sus juegos, sus escondites, sus pistolas

veces por semana, y solo durante el curso

académico. Canta en la misa vespertina de

los sábados (este curso a las 19 hs), y en la

de las 12 hs los domingos y festivos. Por su-

puesto canta la Escolanía en las celebracio-

nes más importantes del calendario cris -

tiano, tales como la Navidad, la Semana

Santa, el Corpus, etc. Estas son las interven-

ciones musicales ordinarias, a las que se aña-

den conciertos y otras ceremonias religio -

sas o profanas que pueden tener lugar en el

propio Monasterio o fuera de él. Inolvida-

bles han sido su participación en las cere-

monias de la Casa Real, especialmente en

los funerales de los miembros de la familia

real española; y su actuación durante la visita

al Monasterio que realizó Su Santidad el Pa -

pa Benedicto XVI en agosto de 2011. 

nerf, sus películas y videojuegos, sus golosi-

nas... dan verdadera vida a las austeras pie-

dras del pétreo monasterio, testigos

silenciosos, durante más de cuatrocientos

años, de la música y de la vida de tantos

otros niños que han continuando y actuali-

zado la música de este Monasterio, y de esta

institución educativa y musical que hoy lla-

mamos la Escolanía. Diferente es, sin duda,

la vida de un niño cantor en el Monasterio

en el siglo XVI y en pleno siglo XXI, pero

coinciden en lo fundamental: formarse

como personas, y solemnizar el culto en las

funciones litúrgicas de la Real Basílica con

sus cantos.

Actuaciones musicales de la
Escolanía
Las Escolanía tiene como finalidad principal

en el Monasterio no solo la formación de

sus miembros, sino el solemnizar la liturgia

que se celebra en él. No obstante, la Esco-

lanía no participa diariamente de las misas

de la basílica, sino que solo interviene dos

se centra en el cultivo de la música clásica,

intentamos que los niños sean conscientes

de que la música es siempre maravillosa, y

de que abarca un amplísimo mundo de esti-

los, posibilidades y oportunidades. 

La Escolanía cuenta con unas treinta graba-

ciones que reflejan su trayectoria. En un lu -

gar como el Monasterio del Escorial, donde

se ha interpretado tanta música a lo largo

de todos estos siglos de existencia, uno no

puede por menos de preguntarse siempre,

cada vez que sube al coro, cada vez que con-

templa los distintos cantorales y partituras

manuscritas, cómo cantarían los niños y los

monjes de los siglos pasados. No podemos

saberlo, solo imaginarlo con más o menos

base científica, según los documentos que

conservamos. Hoy día tenemos la suerte de

La Escolanía ha cantado junto a las mejores

formaciones musicales de España: Orquesta

y Coro Nacional de España, Orfeón Donos-

tiarra, Orquesta y Coro de la CAM, Coro

de la Universidad Politécnica, Escolanía de

Montserrat, Orquesta y Coro RTVE, Or-

questa Sinfónica de Sevilla, Grupo de Música

Alfonso X el Sabio, etc. Ha actuado en los

principales escenarios de nuestro país, e in-

cluso ha viajado a otros países como Hun-

gría, Alemania, Italia, Inglaterra... El curso

pasado estuvo en Estados Unidos, donde fue

muy reconocida por la crítica, y a finales de

junio en la República de Panamá, invitada a

participar en los actos de inauguración de la

ampliación del Canal de Panamá. Han sido

muchas las intervenciones de la Escolanía en

eventos de todo tipo, y también con músi-

cos de todo tipo, ya que los niños han can-

tado junto a José Carreras, a Teresa Ber  -

ganza, y también con cantantes como Pi-

tingo y Nena Daconte, por citar los últimos

con los que hemos trabajado en diciembre

de 2016. Aunque nuestra dedicación especial

vidas, hechos y otros asuntos



M|24

vidas, hechos y otros asuntos

poder grabar lo que hacemos, lo que can-

tamos, la música que interpretamos. Así

surgió la idea de grabar en la Escolanía el

repertorio que se iba practicando. También

para que los propios niños, muchas veces

solistas, pudieran en el futuro tener un tes-

timonio sonoro de su maravillosa y efímera

voz. Con el paso de los años nos encontra-

mos ya con un buen número de grabacio-

nes, por otra parte muy variadas entre sí,

que son una buena muestra de lo que la Es-

colanía va trabajando en cada época, de

cómo interpreta, de sus voces, del estilo de

sus directores, etc. 

El repertorio
El repertorio de la Escolanía es amplísimo,

pues abarca tanto repertorio profano

como religioso. Siendo la participación mu-

sical en la liturgia una de las principales de-

dicaciones de la Escolanía, no es de

extrañar que la mayoría de nuestro reper-

torio sea sacro. Es el canto gregoriano el

canto oficial de la Iglesia Católica, y además

prácticamente el origen de nuestra tradi-

ción musical occidental. Por este motivo,

la Escolanía interpreta canto gregoriano

con frecuencia. Pero junto al canto monó-

dico medieval interpreta gran cantidad de

obras polifónicas de toda la historia de la

música, españolas y extranjeras, clásicas y

también contemporáneas. La liturgia, ade-

más, prescribe una música distinta según el

momento del año litúrgico en el que se

esté desarrollando la ceremonia. No es lo

mismo una misa de Navidad que una de

Semana Santa, y eso obviamente la obliga

a la práctica de un repertorio enorme y

muy variado. Dentro de ese amplísimo re-

pertorio que apuntamos, quizá la música

del Renacimiento, por ser la etapa en la

que se construyó el Monasterio de El Es-

corial, sea una de sus preferidas. En los

muros del Monasterio suena especial-

mente bien la música de Victoria, Morales,

Guerrero, y de tantos otros polifonistas

del siglo XVI. Y aunque la mayor parte de

la actividad musical de la Escolanía se des-

arrolla en la liturgia, y por eso posee un

amplio repertorio sacro, también es cierto

que los conciertos que el coro ofrece en

teatros, auditorios, y otros foros, posibili-

tan y demandan también la práctica de un

repertorio profano, que incorpora obras

de diversos estilos y épocas, a capela, y con

acompañamiento. No está cerrada la Es-

colanía a cualquier proyecto musical que

beneficie la formación musical de sus

miembros.

Conclusión
La vida de la Escolanía es, como la de toda

institución que se dedica a la educación de

niños y jóvenes, una historia de mucha de-

dicación y entrega, pero que ofrece al

mismo tiempo muchísimas recompensas,

más aun porque trata con algo tan maravi-

lloso como es el arte, como es la música, en

un entorno además tan especial como es el

Monasterio. Por anotar uno de los muchos

méritos que tiene un coro de estas carac-

terísticas, nos fijamos en la realidad de que

las voces del coro están en continuo cam-

bio. Es un coro en continua renovación, pues

todos los cursos hay escolanos que finalizan

su estancia en el coro, y otros que se incor-

poran por primera vez. Los mismos niños,

que lógicamente crecen continuamente,

cambian de voz de un año para otro; es más,

me atrevería a decir que, en ocasiones, de

un mes a otro. Eso tiene como resultado el

que las obras prácticamente son nuevas

cada curso, ya que lo que un niño cantaba el

pasado curso como tiple, hoy lo canta como

contralto, por poner un ejemplo. Con todo,

es satisfactorio comprobar cómo los niños

aprenden rápidamente (los más pequeños

lógicamente por imitación), y eso hace que

el timbre se conserve y transmita, de gene-

ración en generación, sin gran dificultad.

Es inevitable preguntarse por la vida de los

escolanos una vez que finaliza su etapa en la

Escolanía. ¿Siguen su carrera musical? Cada

niño tiene su historia y su singularidad (la

Escolanía no es una fábrica de niños clona-

dos), no obstante, son bastantes, y cada vez

más, los antiguos escolanos que al acabar

aquí su período han continuado su forma-

ción musical a nivel profesional, y que hoy

día son músicos profesionales. Otros tantos

se dedican también a la música a otros ni-

veles y, la totalidad de ellos no podrán jamás

no sentir veneración por la música, por la

música vocal concretamente, y más aun por

la de los niños. n
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Billy Budd, considerada una de las mejores óperas del compositor Benjamin
Britten, se estrena en Madrid en torno a la celebración de los 200 años del Teatro
Real, que nos presenta una nueva producción en conjunto con la Ópera Nacional
de París. Del 31 de enero al 28 de febrero. 
Billy Budd será interpretado por el destacado barítono Jacques Imbrailo. Por su
parte, Toby Spence será Edward Fairfax Vere, mientras que Brindley Sherratt será
John Claggart. La Orquesta Sinfónica de Madrid y el Coro Intermezzo como
agrupaciones titulares del Teatro Real junto a los Pequeños Cantores de la
Comunidad de Madrid serán los encargados de poner música a esta fabulosa
producción, bajo la dirección musical de Ivor Bolton y la dirección escénica de
Deborah Warner.

n por Fabiana Sans l @fabianasans

Argumento
En dos actos (aproximadamente dos horas y media) Britten nos

sitúa entre las dos vertientes principales del ser humano: el bien y

el mal; deja ver cómo la envidia y la perversión puede destruir cual-

quier vida. 

Acto I
La acción se desarrolla a bordo del buque de guerra HMS “Indomi-

table”; en él se encuentra el viejo capitán Edward Fairfax Vere re-

flexionando sobre su tiempo en la armada, su vida, el bien y el mal

y, en especial, un recuerdo que lo atormenta: Billy Budd. Luego de

preguntarse quién lo ha bendecido, comienza a recordar el verano

de 1797. En el prólogo -insertado en el primer acto- se escuchan

dos fragmentos musicales que más adelante serán reiterativos: pri-

mero el acompañamiento denso de las cuerdas junto al tema en

los vientos metales que más adelante se asocia a Claggart; y se-

gundo, a través de los viento-madera se ejecutan las notas que re-

presentarán el tartamudeo de Billy Budd. 

Es temprano, la tripulación limpia la cubierta mandada por el primer

oficial. El tema que se escucha en esta ocasión (cantado por el coro

masculino) será el que represente más adelante la represión, el

motín y la rebelión. Un cortador, que vuelve de un navío mercante,

ha sido enviado al “Indomitable” y regresa con tres marineros para

que sirvan en la armada inglesa. Uno de ellos es Billy Budd quien, a

pesar de verse afligido por su tartamudez, es un joven afectuoso,

ingenuo, hábil en su trabajo y atractivo, que se siente pleno con la

suerte que ha tenido. Pero no todos están felices con él, Claggart,

el maestro de armas, ordena que vigilen al joven muchacho. Budd

es azotado -por órdenes de Claggart- tan cruelmente que tiene

que ser ayudado por algunos compañeros para alzarse, a lo que el

maestro de armas contesta que lo dejen gatear. A pesar de esto,

Billy piensa que si sigue las reglas todo irá bien. Claggart odia a Billy,

ya que en el fondo le atrae el joven marinero; tras un canto en so-

litario, el maestro de armas relata, acompañado por el trombón, el

siniestro destino que le depara a Budd, el odio es más fuerte que

Benjamin Britten.
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la ópera indomable
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el amor; le ordena al cabo Squeak que le

espíe y lo implique en el motín. 

Budd encuentra a Squeak hurgando entre

sus pertenencias y pelea con él. Claggart y

otros cabos entran y envían al segundo al ca-

labozo pero, al quedarse solos, el maestro le

hace ver su odio. Dansker, viejo amigo de

Billy, le advierte que quieren implicarlo en un

motín, pero este confía en que todo irá bien. 

Acto II
Vere y algunos oficiales se encuentran en la

cubierta, mirando hacia el mar y enfadados

por la niebla que puede ocultar barcos ene-

migos. Claggart se acerca al capitán diva-

gando una historia sobre Budd, pero antes

de que pueda terminar divisan un barco

enemigo. Un rebullicio toma el barco y al-

gunos marineros son llamados para tomar

el barco francés, pero este se pierde en la

niebla. Con la tripulación desconsolada, re-

gresa Vere a su camarote, y es interrumpido

por el maestro de armas, quien acusa Budd

de insubordinado, de ayuda al enemigo, inci-

tación al motín y de traidor. El capitán, que

confía en el joven marinero, le solicita a Billy

que responda ante los cargos, pero su ince-

sante tartamudeo no se lo permite y el mu-

chacho responde con un golpe a Claggart,

tan fuerte que cae al suelo y muere en el

instante. Vere, lamentando la situación, con-

voca a sus oficiales y ordena que Budd sea

castigado con la muerte. El joven ruega por

su salvación, pero sus súplicas no son escu-

chadas y es enviado al calabozo mientras se

cumple la sentencia. 

A las cuatro de la mañana, acompañado de

la marcha solemne, el primer teniente lee

los artículos de guerra y pronuncia la sen-

tencia de muerte. Budd, que ha asumido su

fatídico destino, bendice al capitán. La tripu-

lación se hace eco de sus palabras y como

un murmullo repiten: “Brillante capitán, Dios

te bendiga”. 

Finalmente, el epílogo nos presenta al an-

ciano Vere. Lo acompaña la misma música del

prólogo. Entiende que pudo salvar a Budd y

se reprende por ello, ya que el joven lo ha

salvado bendiciéndolo, a través del amor. 

Forster y Melville
Billy Budd fue estrenada en el Covent Gar-

den de Londres el 1 de diciembre de 1951.

La ópera está basada en la novela homónima

de Herman Melville y fue compuesta por

Benjamin Britten y los libretistas Edward

Forster y Eric Crozier, siendo el opus 50 del

compositor y una de las más grandes óperas

del siglo XX. El estreno fue conducido por

el mismo compositor y con la puesta en es-

cena de Basil Coleman, uno de los regidores

más famosos de Gran Bretaña de la época. 

Una de las particularidades de la ópera es

que su elenco está compuesto exclusiva-

mente por hombres. Para la primera función

-en la versión de cuatro actos-, el reparto

estuvo conformado por el tenor Peter

Pears interpretando al Capitán Vere, del que

se comentó: “no se lució tanto por el fondo

del personaje sino por el estilo que el can-

tante le otorgó”; el bajo Frederick Dalberg,

con su gran voz oscura interpretó al maes-

tro de armas John Claggart; y, finalmente,

entre los roles principales, el barítono The-

odor Uppman se consagró como Billy Budd,

del que se dijo: “otras tres pulgadas sobre

su estatura, otras tres notas en su voz, y él

sería el Sigfrido ideal”.

Como se ha comentado, la historia del ma-

rinero se basa en la novela de Herman Mel-

ville que apareció por primera vez en 1924

como parte de una colección de obras no

concluidas del autor, y publicada como obra

separada en 1946 titulada Billy Budd, Foretop-
man, con una introducción a la edición rea-

lizada por William Plomer, novelista y

literato que colaboró con Britten como li-

bretista en las parábolas Curlew River, The Bur-
ning Fiery Furnace, The Prodigal Son y en la

ópera Gloriana.

Sobre ese texto de Melville, Foster (princi-

palmente) buscaba desambiguar los perso-

najes del autor a favor de una alegoría al

amor homosexual en un contexto espiritual

y social, concibiendo un libreto transgresor,

donde la simbología y el misticismo deben

ser conducidos por el contenido musical;

pero, al perecer, quedaron un tanto decep-

cionados, ya que Britten no supo entender

la profundidad de los personajes en este

sentido, específicamente en el de Claggart,

convirtiéndolo en un despreciable y abu-

rrido villano y no en un individuo atormen-

tado que se veía arrastrado al mal por sus

sentimientos antinaturales. Sobre esto, Fos-

ter le expresa en una carta a Britten que ha

quedado insatisfecho con el soliloquio del

maestro de armas: “Volviendo a ella, quiero

la pasión: amor estrecho, pervertido, enve-

nenado. No es una depresión empapada ni

un remordimiento gruñón”. Lo cierto es

que, a pesar de estas anécdotas y tras seis

revisiones del libreto, Billy Budd (que en prin-

cipio iba a estrenarse en el Festival de Gran

Bretaña), crea una unificación entre palabra

y música pocas veces alcanzada en una obra

de esta dimensión. 

Por otro lado, Benjamin Britten hace un tra-

tamiento exquisito de la música, concebida

sobre una base tonal que le permitió mo-

verse con total fluidez hacia grandes croma-

tismos y modulaciones complejas, se tiene

la sensación que algunas veces la música y

el texto van por vertientes separadas, cre-

ando un ambiente difuso, tanto como la na-

rración de la historia en sí. Pero, sin duda,

una de las características principales es la

utilización musical en la descripción meló-

dica, como por ejemplo el de la rebelión o

la tartamudez que aparece por primera vez

en el prólogo; Billy es simbolizado con figu-

ras arpegiadas, la devoción de la tripulación

hacia el Capitán Vere se simboliza con una

figura ascendente. Por su parte, el prólogo

-en Si bemol mayor- y el epílogo -en Si me -

nor- se vinculan musicalmente en sus es-

tructuras que esta presente en el carácter

narrativo de toda la ópera; además la or-

questa sugiere cada momento los sonidos

del barco, del viento y el mar. 

El amor y la salvación
Dilemas morales, el amor, la salvación y la fe

son temas de continua aparición en las ópe-

ras de Britten. En Billy Budd se tratan de ma-

nera excepcional dos vertientes: la ho mo  -

sexualidad y la confrontación entre el bien

y el mal. 

Podría decirse que el amor en sus diferentes

formas ha sido el tema más recurrente en

la literatura, música, danza y otras artes.

Amores con finales felices, fatídicos e impo-

sibles, amores filiales, entre madres e hijos,

hermanos, hombres y mujeres, pero lo

cierto es que se tardó mucho para que se

evidenciara en la ópera la inclusión del amor

homosexual. 

Sin duda alguna, Benjamin Britten ha sido

uno de los compositores que ha utilizado

este recurso temático (directa o indirecta-

mente) en sus diferentes dramas. El apoyo

de sus padres ante su reconocida homose-

xualidad y su larga relación con el tenor

Peter Pears crearon en él una fuente de ins-

piración y la libertad para manejar dicha te-

mática, tal como pueden verse en dos de sus

grandes obras maestras: Peter Grimes y Billy
Budd. 
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Edward Foster.

Benjamin Britten con con
Peter Pears en 1940.
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Por su parte, se suele hacer referencia a que

Herman Melville ocultó su homosexualidad

y la dejó ver en sus novelas, como por ejem-

plo Moby Dick y, finalmente, en el poema uti-

lizado por Britten, escrito en 1889 y pu-

 blicado en 1924: Billy Budd, que podría verse

como el reflejo de su propia experiencia y

del tabú de la época; Billy, el inocente mari-

nero, es sacrificado por una atracción impú-

dica y su vida se ve marcada por el egoísmo

y la destrucción impuesta por Claggart al

negar su amor por el marinero y por la re-

presión -amorosa también- que coloca al ca-

pitán en una pasividad ante el cruel in -

fortunio del joven.

Puede decirse entonces que la ópera se es-

grime a través de un trágico triángulo amo-

roso que forman Claggart y Vere con Billy,

donde el primero reconoce su amor y al ne-

garse a aceptarlo determina la destrucción

del joven, mientras que el segundo cohíbe

sus sentimientos escudándose en las leyes y

es quien trae hace efectiva la destrucción. 

Pero no solo esta situación teje la estructura

de la historia, sino la idea de la salvación y

los continuas llamadas entre la fe y la ética.

Billy es un joven apuesto, ingenuo, bonda-

doso, pero con una imperfección que con-

dicionará su vida, la tartamudez, que

representa un escudo protector que pro-

pone sortear que el inocente forme parte

1975 y marcó un hito en el país, ya que fue

la primera opera del inglés que se presentó

en España, además dio lugar a la presenta-

ción de una agrupación completamente bri-

tánica en idioma original. La compañía con

la que el Liceu se asoció para esta represen-

tación fue la Welsh National Opera de Car-

diff, especializada en los montajes de las

óperas del compositor, formando parte del

reparto Nigel Douglas (Capitán Vere), For-

bes Robinson (Claggart) y Thomas Allen

(Billy Budd), acompañados del coro mascu-

lino de la compañía, el coro de niños de la

Bishop of Landaff School de Cardiff y la Or-

questa Sinfónica del Gran Teatre del Liceu,

dirigidos por Richard Amstrong.

Tras esta representación, la ópera no volvió

a ponerse en pie en un escenario español

hasta que en el mismo Liceu, en el año 2001,

ofreció seis funciones de la producción de

la Ópera de Colonia, dirigida por Antoni

Ros Marbà, y en escena por Willy Decker;

seguido en el 2009 por Abao Olbe. dirigido

por Juanjo Mena, bajo una producción del

Teatro Regio di Torino. n

del entorno cruel del ser humano. El maes-

tro de armas, egoísta e inmoral, busca hundir

a Billy, lo azota, lo somete, lo intenta involu-

crar en motines, y este solo responde con

su casi mudez, agobiado por la tensión. Tras

la última acusación, el marinero propicia el

golpe que asumirá sin réplica, ya que la mi-

sericordia será su salvación. 

Britten, a quien se le inculcó en su forma-

ción una educación cristiana convencional,

introduce ideas y referencias alusivas a la Bi-

blia, que ayudan a perfilar el destino de los

personajes; algunos investigadores comen-

tan: “Billy no es una figura divina de Cristo,

su salvación no se encuentra por el recono-

cimiento divino, sino por el de lo trascen-

dente”. La representación de la salvación en

esta ópera suele ser vista como una pará-

bola de redención que se encuentra mar-

cada en el prólogo al preguntarse el Capitán

Vere “¿quién me salvó?”, respondiendo esta

pregunta en el epílogo “él [Billy] me salvó y

me bendijo”. 

Pero, a pesar de esto, algunos críticos seña-

lan que estas alusiones no provienen exclu-

sivamente del entendimiento que el

compositor sentía hacia la religión, sino en

la yuxtaposición entre el bien y el mal o en

la relación que se crea entre lo platónico y

lo cristiano, donde “el amor de la belleza

ideal puede conducir a la sabiduría, el cono-

cimiento y el perdón, así como la bondad y

el amor tienen el poder de perdonar.” 

Billy Budd en España
La entrada de las óperas de Benjamin Brit-

ten en España fue sin duda un gran aconte-

cimiento cultural, tanto por su contenido

musical como temático. El primer intento de

representación de una de sus melodramas

fue con Peter Grimes, pero las circunstancias

políticas en los desacuerdos entre el Reino

Unido y España en 1955 no permitieron que

se llevara a cabo. 

Distinta fue la historia con Billy Budd, pro-

gramada en la temporada de ópera 1974-75

del Gran Teatre del Liceu. Su estreno se

llevó a cabo el domingo 26 de enero de

En una grabación realizada en 1993 editada

por Erato, la Hallé Orchestra, dirigida por

Kent Nagano, nos ofrece una excelente ver-

sión de Billy Budd. El reparto incluye las

voces de Antthony Rolfe-Johnson, Thomas

Hampson y Eric Halfvarson. 

Por otra parte, podemos encontrar en You-

Tube una gran representación realizada por

la BBC en 1966, bajo la supervisión del

mismo Britten, representada, entre otras

voces, por el famoso tenor Peters Pears

como Vere, Peter Glossop como Billy Budd

y Michael Langdon como Claggart. La Or-

questa Sinfónica de Londres y la Ambrosian

Opera Chorus fueron conducidas por

Charles Mackerras. n

D I S C O G R A F Í A
R E C O M E N D A D A

Retrato de Benjamin Britten y Peter
Pears, pintado por Kenneth Green.
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Pinceladas biográficas a modo de introducción
La figura de Albéniz representa uno de los pilares más sólidos del

denominado Nacionalismo musical español. Inspirado fuertemente

por la guía inseparable de Felipe Pedrell, resurgidor de nuestro fol-

clore, el músico catalán deja atrás sus comienzos autodidactas

como reconocido talento y virtuoso del piano para centrarse en la

composición. Tras la inicial formación en su Girona natal (Campro-

dón) y posterior desarrollo artístico en París, regresa a España en

1883, donde se irá apartando progresivamente de la música de

salón de evidente huella europeísta, para dedicarse en cuerpo y

alma a la creación propiamente española. 

Las primeras biografías del músico -atribuidas a Antonio Guerra y

Alarcón- parecen ser la fuente de errores y leyendas en la vida de

Albéniz, ya que él mismo se encargó de “decorar” su existencia y

alimentar así historias condimentadas con ciertas dosis de fantasía

e imaginación. Con el fin de generar admiración, el joven permitió

circular la versión de su precoz espíritu aventurero, escapando del

hogar familiar para viajar como polizón en barcos que zarpaban

hacia América, como si de un bohemio errante se tratara. En efecto

se constata la realización de numerosos viajes por Europa, aunque

en realidad fueron organizados e impulsados por su padre, Ángel

Lucio Albéniz, oficial del cuerpo de Aduanas y natural de Vitoria.

La reputación como pianista siguió creciendo en 1889, en que llegó

a París, y luego a Londres, donde conoció al banquero, poeta y dra-

maturgo Money-Coutts, mecenas y gran apoyo en la vida del crea-

dor. En París había trabado contacto con Vicent d’Indy, Ernest

Chausson, Paul Dukas y Gabriel Fauré, entre otros. Llegó a ser pro-

fesor de piano en la Schola Cantorum de 1898 a 1900, año en que

regresó a España aquejado de su padecimiento renal y frágil salud. 

Por otra parte, parece descartarse, por incompatibilidad en las fe-

chas mencionadas en su diario, la posibilidad de que Albéniz llegara

a conocer a Franz Liszt en Budapest. No obstante, y con seguridad,

podemos certificar que la brillante manufactura y grandilocuente

discurso musical del húngaro captaron toda su atención y dejaron

una evidente huella en el virtuosismo de la escritura albeniciana.

de Isaac Albéniz: maestría en el
piano desde la esencia popular
El legado artístico de Isaac Albéniz (1860-1909), una de las figuras imprescindibles en la historia
de la música española, constituye un patrimonio musical de enorme valor. Ciento treinta años
después de que el maestro diera a conocer su célebre Suite Española Op. 47 para piano, la
colección continúa representando un homenaje entusiasta a nuestro país y a la música popular
española. El 28 de febrero la pianista Paula Coronas interpretará su versión completa en un
recital celebrado en Ronda y posteriormente en Génova (Italia).

n por Paula Coronas l Pianista, Profesora y Doctora por la Universidad de Málaga

Suite Española Op. 47
Isaac Albéniz.
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Hacia un estilo español: el andalucismo y el flamenco en
la obra de Albéniz
De su rúbrica comienzan a brotar estampas sonoras que retratan

el costumbrismo y la vida cotidiana española, diseñadas con gran

sabor regional. Estas páginas contienen la esencia del folclore y del

andalucismo que tanto atrajo al compositor catalán. El flamenco y

Andalucía son una constante en la vida del músico, una profunda

fuente de inspiración en su ideario. Tal vez la influencia del abuelo

materno, nacido en San Fernando (Cádiz), ejerció una inclinación

afectiva del músico hacia Andalucía, por donde viajó en numerosas

ocasiones desde su juventud.

En el siglo XIX el flamenco surgió como forma de arte pública en

tabernas conocidas como cafés cantantes que dieron origen al fla-

menco comercial tal y como lo conocemos hoy, y aquí fue donde

indudablemente Albéniz tuvo su primer contacto con esta música.

En Granada, en pleno corazón de la Alhambra, fue en la Taberna del

“Polinario”, que regentaba Antonio Barrios, donde recogió la tradi-

ción de la guitarra andaluza. “El Polinario”, referente del flamenco,

transmitió sus conocimientos a su hijo, Ángel Barrios, compositor

y guitarrista, posteriormente gran amigo personal de nuestro mú-

sico. Es más que probable que Albéniz hiciera incursiones en el Sa-

cromonte para escuchar y vivir el flamenco en vivo, por lo que nos

inclinamos a pensar que se dejó seducir por el sentido universali-

zador del flamenco, superando las fronteras del ámbito local. Re-

cogiendo ritmos y melodías populares del folclore andaluz, se

inspiraba en este arte para crear su propio lenguaje. Su estética

trasciende de lo popular para crear un estilo personal. 

Sus composiciones más representativas evocan con frecuencia el

punteado y el rasgueado de la guitarra, y comienzan en numerosas

ocasiones con una evocación del acompañamiento de guitarra antes

de la entrada de la melodía protagonista. La influencia de la música

Nomenclatura y estructura
Los títulos originales de la colección son cuatro: Granada, Cataluña,

Sevilla y Cuba. Las demás piezas, Cádiz, Asturias, Aragón y Castilla se

publicaron en ediciones posteriores y a menudo con títulos dife-

rentes que fueron incluidos en esta suite por las editoriales Hof-

meister (1911) y Unión Musical Española (1913), tras la muerte del

compositor. Esta es la razón por la que las designaciones o nomen-

claturas no siempre se corresponden con el carácter musical de la

pieza. Tal es el caso de Asturias (Leyenda), cuyos ritmos del flamenco

andaluz poco tienen que ver con la ambientación de la región de

Asturias. El opus 47 asignado por Hofmeister no guarda relación

con ningún tipo de orden cronológico en el catálogo albeniciano,

en el cual los números de opus fueron dados arbitrariamente por

los editores de la época o por el propio Albéniz.

aroma de las flores, la penumbra de los cipreses y la nieve de la Sie-

rra. No voy a componer la embriaguez de la juerga colectiva: busco

ahora la tradición, que es una mina de oro… La guzla (instrumento

arábigo de cuerda), arrastrando perezosamente los dedos sobre las

cuerdas. Y por encima de todo un lamento desentonado y desga-

rrador… Quiero la Granada árabe, la que es todo arte, la que toda

me parece belleza y emoción y la que puede decir a Cataluña: sé

mi hermana en arte y mi igual en belleza»”.

Albéniz sitúa la melodía inicial en la voz del tenor, y su perfil arabesco

con floreo final en tresillo la convierte en auténticamente española.

La estructura temática resulta muy natural, con incesantes acordes

rasgueados de la mano derecha que se suceden envolviendo el canto

de la mano izquierda en recuerdo a la guitarra. Recordemos la fa-

mosa transcripción para este instrumento. El lamento morisco con

que el autor expresa el sonido de fuentes de la Alhambra, y el as-

pecto emocional de tales compases procede de un evidente dominio

de la modalidad. La entonación de la escala armónica menor de Fa,

que contiene el intervalo, de característico sonido oriental, de la se-

gunda aumentada, enlaza con la parte central o copla, de carácter

muy cantado. Aquí la melodía se traslada hacia el registro de soprano,

en la mano derecha. El tema, al igual que en el estribillo, es nueva-

mente dividido en dos frases, a y b, que van estableciendo un lírico

pasaje de melancólica atmósfera. Tras la re exposición del motivo

principal, llega la coda que cierra la emblemática página.

Cataluña es una de las pocas piezas que Albéniz escribió en honor

a su tierra natal. Está dedicada a su “querida madre” que era cata-

lana, María Dolores Pascual, muy entusiasta y admiradora de la mú-

sica de su hijo. El subtítulo, Corranda, remite a una danza tradicional

catalana, relacionada con la courante francesa o la corrente italiana.

Corresponde a un tipo danza que se baila en corro con las manos

de las mujeres sobre los hombros de los varones. Se trata de una

visión intimista de este ritmo popular que ha permanecido en el

imaginario del músico desde su infancia. De breves dimensiones, la

pieza es sugestiva e intensa. Tras un comienzo suave donde el tema

aparece expuesto verticalmente con fraseo de tenues acordes, el

tejido se va haciendo cada vez más denso. Esta parte central des-

emboca en una sección melódica, que introduce cromatismos en

la mano izquierda a modo de floreo. El tema vuelve a reaparecer

efusivamente y tras escala final, una rápida sucesión interválica co-

necta con el brillante acorde que clausura este número en recuerdo

a sus orígenes.

En tercer lugar se sitúa una de las páginas más populares y famosas

del conjunto: Sevilla (Sevillanas). En la sección A emplea los animados

ritmos de las sevillanas, un canto y baile de carácter alegre y festivo

que tiene su origen en la Feria de Sevilla. El origen de las sevillanas

actuales procede de las seguidillas antiguas y son la base de este

ritmo desbordante que emplea aquí el músico. Estas sevillanas an-

tiguas no tienen estribillo como las actuales, y usan el compás de

popular se percibe también en su afición por el fraseo simétrico en

unidades de cuatro compases. La modalidad es habitual, especial-

mente el modo frigio, aunque sus armonías son tradicionales y con-

servadoras en general. Entre los parámetros rítmicos hallamos

abundancia de alternancia de compás ternario y binario, que da

lugar a la hemiolia, muy frecuente en la música popular española.

En relación a la estructura, se advierte la combinación de secciones

de eminente vivacidad rítmica, que proceden de la danza o los bailes

populares, con secciones más líricas, expresivas y normalmente len-

tas que evocan una copla, una canción o estrofa cantada en alter-

nancia con el estribillo.

En otras partituras, Albéniz evoca el cante jondo del flamenco puro,

con sus típicas características de libertad rítmica, melismas y dra-

matismo emocional. En estos casos su música alcanza paroxismos

de melancolía sonora, muy recurrentes en su corpus.

Suite Española Op. 47: acerca de la obra
Como dijo Arthur Rubistein: “Albéniz ya fue pianista antes de

nacer”. Niño prodigio y gran virtuoso del piano, había desarrollado

una brillante carrera pianística con giras por Europa mostrando sus

excelentes dotes como reconocido concertista. Esta capacidad

como intérprete había equipado al compositor de grandes habili-

dades y conocimientos de este instrumento, el piano, al que había

dedicado con éxito la mayoría de sus producciones. Como antesala

de la colosal Suite Iberia, y partiendo de la tradicional forma de suite,

nace la espléndida Suite Española, integrada por ocho piezas en las

que cada una de ellas toma el nombre de una ciudad o región de

España. Fueron compuestas principalmente en 1886 aunque se

agruparon, según Baytelman, el 21 de marzo de 1887, en honor a la

reina de España, ferviente seguidora de Albéniz.
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Albéniz amenizando una velada con

sus amigos en Niza.

Retrato de Isaac Albéniz de Ramón Casas,

Museo Nacional d’Art de Catalunya.

En relación a la titulación de los números observamos que, junto al

título principal, aparece un subtítulo entre paréntesis que indica la

forma musical de la pieza o la danza de la región a la que se hace

mención: Granada (Serenata), Cataluña (corranda), Sevilla (Sevillanas),
Cádiz (canción o saeta), Asturias (leyenda), Aragón (fantasía), Castilla
(seguidillas) y Cuba (capricho).

Contenido y aspectos formales y estilísticos
La primera pieza que inaugura la colección es Granada. Subtitulada

Serenata presenta un carácter eminentemente de canción, frente a

los ritmos de danza de la mayoría de las restantes. Según su más

reciente biógrafo, Walter Aaron Clark, “esta encantadora composi-

ción es escrita durante una estancia en Granada en 1886”. En una

carta a su amigo Enrique Moragas describe sus sentimientos sobre

la ciudad y su última creación, dejando de manifiesto su fascinación

por el pasado árabe de Granada: «Vivo y escribo una serenata ro-

mántica hasta el paroxismo y triste hasta el desespero, entre el

Isaac Albeniz y su hija Laura (aprox. 1905.
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¾, con un ritmo parecido al fandango “aban-

dolao”. En la copla o sección B vemos el

contraste de una conmovedora línea meló-

dica que, en los registros agudos del piano,

cantan al unísono con la mano izquierda. Un

bello efecto sonoro de inspiración sincera

emana de estos compases. El tema principal

vuelve como colofón brillante para concluir

este memorable homenaje a la ciudad his-

palense. 

Cádiz, con sus diferentes subtítulos, Saeta,

Canción y Serenata, posee un ritmo de fan-

dango lento en el que escuchamos el ras-

gueo de la guitarra, que de nuevo se her -

mana con el piano. Tras cuatro compases de

introducción, aparece la melodía, a menudo

en octavas, realizando el canto. La suavidad

con que el ritmo de tresillos se deja escu-

char en la mano izquierda, a modo de acom-

pañamiento, recorre la sección inicial. La

sensualidad de la pieza envuelve al oyente

de principio a fin, con una intención lánguida

y nostálgica desde la que Albéniz describe

su adorada ciudad gaditana, tantas veces,

fuente de inspiración en la producción glo-

bal del maestro. Destacamos la precisión

con que se detalla la articulación en la copla,

como si de un punteado o rasgueado se tra-

tara, incorporando un carácter marcado a

la vez que recogido y místico. La gracia y la

serenidad se entrelazan en la poética am-

silla, frunciendo risueño los ojos, sus dedos

pulsaban con destreza los acordes”.

El primer tema evoca el ritmo lento de

soleá por bulerías, que se especifica en los

acentos colocados en las notas del bajo co-

rrespondientes a los números doce, tres y

seis. Las indicaciones de marcato y staccato

no solo sugieren el punteado del guitarrista,

sino también el taconeo del bailaor. La má-

xima tensión se alcanza hacia la mitad de la

sección, en la que el nivel dinámico llega a

fortissimo y el registro de los acordes se

amplía considerablemente. Tras un episodio

de desenlace, se inicia la copla donde la ex-

plosión del cante jondo irrumpe. La libertad

expresiva indicada con rubato en la parti-

tura hace gala de uno de los recursos más

usados por el autor, donde se intercalan los

bientación de este singular título que huele

a Andalucía.

Otra de las más relevantes páginas de la

Suite es Asturias o Leyenda, que apareció por

primera vez publicada dentro de la colec-

ción titulada Los Chants d’Espagne (Cantos de
España), con el título de Prelude (o Preludio),

muy conocida por su versión para guitarra.

Más tarde fue incluida por los editores den-

tro de la Suite Española. El ininterrumpido

ritmo de la sección A adquiere un progre-

sivo grado de intensidad a través de la re-

petición de una misma nota. Este pasaje está

diseñado en imitación a la técnica guitarrís-

tica de la alternancia entre el pulgar y los

restantes dedos de la mano derecha, tocán-

dose al aire con el índice una nota pedal y

una melodía de bajo con el pulgar. Como ya

comentamos anteriormente, la recurrencia

a la sonoridad de la guitarra es una evoca-

ción constante en su música, pues conocía

bien el instrumento. Según Octave Maus, Al-

béniz tocaba la guitarra para acompañarse

cantando canciones populares andaluzas:

“Apoyado sobre una mesa o el brazo de una

melismas y jipíos del cantaor, con breves y

suaves rasgueos de guitarra como acompa-

ñamiento. De enorme lirismo resulta esta

sección intermedia, que da paso a la re ex-

posición. Ternura y sensibilidad se dan cita

en estos pentagramas que cautivan siempre

al oyente.

Aragón o Fantasía es una exaltación de la jota

aragonesa, que con su gran riqueza rítmica

va acumulando brillantez a través de sus di-

ferentes temas. A modo de fantasía la suce-

sión de estos motivos o elementos

te má ticos se va intercalando con magistral

resolución. En la copla, serena y melancólica,

se advierte nuevamente la flexibilidad del

tempo giusto en contraste a los continuos

ritardando, lo que añade gran carácter de li-

bertad métrica. Los rasgueos, las ligaduras

expresivas, las acentuaciones de tresillos y

la ornamentación con la que se colorea el

tema en el último tramo, van incorporando

virtuosismo hasta el explosivo final.

Otro de los patrones rítmicos más frecuen-

tes en la música de Albéniz es la seguidilla,

que impregna el antepenúltimo número, Cas-
tilla. La rotundidad con la que se presenta el

motivo en Fa sostenido mayor es un aspecto

muy valorado en la interpretación de esta

compleja e intensa obra. A pesar de su bre-

vedad, estos aires de seguidillas van incorpo-

rando un entramado cada vez más brillante

que, tras variantes del tema, desembocan en

la sección central, en Fa sostenido menor. El

desarrollo de la melodía en nuevas tonalida-

des conduce a la culminación, que introduce

el ritmo inicial y la ornamentación de mor-

dentes en los acordes amplios de octavas.

Los elementos principales de la obra se unen

aquí sin la necesidad de una parte lenta

como en las restantes páginas. 

Cuba es la octava pieza de la Suite. El manus-

crito de este capricho, fechado el 25 de

mayo de 1886, cuando Cuba pertenecía a

España, de ahí su inclusión en esta serie, se

conserva en el Conservatorio de Madrid. El

compositor estuvo muy vinculado a Cuba

en 1875, adonde viajó aun siendo adoles-

cente, y en 1881, cuando contaba 21 años.

Se trata de una pieza muy especial dentro

del conjunto por su variedad rítmica, la al-

ternancia de la sección central en la bemol

menor, con sus variantes y repeticiones que

configuran una atmósfera evocadora y refle-

xiva hacia la recapitulación de regreso a los

aires de habanera que se mecen en estos

compases albenicianos. n
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Albéniz con la que fue su alumna y

luego esposa, Clara Sansoni.

Placa en memoria de Isaac Albéniz,

rue Erlanger, 39 de París.
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La arpista Sara Esturillo
gana el concurso de la
Orquesta Filarmónica
de Bergen
Interpretará el primer movimiento del
Concierto para arpa y orquesta
de Glière junto a la Orquesta.

Desde 1938 la Orquesta Filarmónica de Bergen (Nor-
uega) organiza un concurso para llevar a cabo su
concierto anual de jóvenes, en el que participan

músicos de distintos países escandinavos. En esta última
edición las pruebas se han realizado en Bergen, Oslo, Co-
penhague y Estocolmo, con un total de 88 participantes.
Entre los cinco ganadores se encuentra la arpista Sara Es-
turillo, ganadora del 13º Certamen «Intercentros Meló-
mano» (Grado Superior), que interpretará con la Orquesta
el primer movimiento del Concierto para arpa y or-
questa de Reinhold Glière. El concierto tendrá lugar el 15
de marzo en Bergen y se podrá seguir en directo a través
de la página web de la Orquesta: http://harmonien.no/
Asimismo, la Fundación Kavli entrega una beca de 8.300
euros a cada ganador, para ayudarles en el inicio de sus
carreras. n

Estreno de Grace, de
Arturo Cardelús
El joven madrileño graba con el sexteto
de la Filarmónica de Berlín.

Arturo Cardelús, joven madrileño que conquistó a Lau-
rentis Dinca (primer violín de la Filarmónica de Berlín)
con su obra para violín solista y quinteto de cuerda

Con Aire de Tango, revoluciona una vez más las redes con su
obra Grace, pieza encargada por Dinca para ser ejecutada y gra-
bada por la agrupación de cámara de Berlín.
Grace para piano y sexteto de cuerdas, es descrita por el autor
como una obra más camerística, en la que no se destaca ningún
instrumento y funciona como ensemble. Con una duración de
casi diez minutos, la pieza dedicada a su hija se genera a través
de tres ideas: concepción, embarazo y primeros minutos en la
tierra. La grabación se llevó a cabo el pasado mes de noviembre
en la sala Eastwood Scoring Stage de la Warner Brothers de Los
Ángeles y formará parte del nuevo álbum de música de cámara
de Cardelús; además ya está disponible en diversas plataformas
para su compra y cuenta con un video Youtube.
Alberto Cardelús, graduado con las más altas calificaciones
en el Conservatorio de Salamanca, la Academia Franz Liszt de
Budapest y en la Royal Academy of Music de Londres, es un
destacado compositor de bandas sonoras. Fue becado por Ber-
klee Collage of Music de Bostón graduándose summa cum
laude, además de recibir el Richard Levy Award máximo ga-
lardón que concede la institución norteamericana. n

Penderecki al frente de la OCNE
La programación del mes está integrada por conciertos del ciclo Satélites y del
Ciclo Sinfónico.

En el primer fin de semana de febrero la Orquesta y
Coro Nacional de España se pondrá a las órdenes del
maestro Krzysztof Penderecki, quien conducirá un

programa en el que destaca su propio Concierto grosso
núm.1 para tres violonchelos y orquesta que será inter-
pretado por Adolfo Gutiérrez Arenas, Gautier Capuçon y
Daniel Müller-Schott. El resto del programa estará inte-
grado por la Obertura la Bella Melusina, opus 32 y la Sin-
fonía núm.4, opus 90, ambas obras de Mendelssohn. Los
días 10, 11 y 12 de febrero será el turno del maestro titular,
David Afkham que dirigirá el Concierto para flauta opus,
39 de Lowell Liebermann, siendo este ejecutado por el
flauta de la OCNE, José Sotorres. Cierra el programa la Gran
Misa en do menor, KV 427 de Mozart, para esta última
obra Afkham contará con la colaboración de los solistas
Roberta Invernizzi (soprano), Maite Beaumont (soprano),
Antonio Poli (tenor) y José Antonio López (bajo).
El domingo día 19 y como parte del ciclo Satélites el En-
semble de cuerda de la Orquesta Nacional de España a la
batuta del concertino Lorenz Nasturica realizarán un con-
cierto integrado por obras de Ottorino Respighi, Grieg y
Schubert. Cerrando el ciclo, el martes día 28 Josep Trescolí
(violonchelo), Josep Puchades (viola) y Ane Matxain (vio-
lín) las Variaciones Goldberg de Johann Sebastian Bach
(edición de Dmitry Sitkovetsky).

Los días 24, 25 y 26 de febrero la batuta de Jordi Bernácer
conducirá a la OCNE para un concierto cuyo programa re-
correrá Momentum pro Gesualdo di Venosa de Igor Stra-
vinski, Sonetos de Jesús Torres (obra encargo), el Concierto
para violín en re menor BWV 1052R de Bach y el Con-
cierto para violín núm.1 opus, 19 de Prokofiev, ambos in-
terpretados por Frank Peter Zimmernan. Una autentica
prueba de versatilidad para el violinista alemán. n

Lorena Valero debuta en el San Carlos de Nápoles
La mezzosoprano española ofrecerá al público italiano El sombrero de tres picos.

Lorena Valero, la joven valenciana que ha conquis-
tado los escenarios internacionales, debuta en el Te-
atro San Carlos, el más importante de Nápoles y uno

de los más famosos de mundo.
El concierto se llevará a cabo el 5 de febrero a las 18h diri-
gido por Marko Letonja y la Orquesta del Teatro di San
Carlo. Este día se podrán escuchar de Gino Marinuzzi Sica-
nia, poema sinfónico para orquesta, de Maurice Ravel el
Concierto para piano para la mano izquierda en re
mayor interpretado por el pianista Jean-Efflam Bavouzet y,
finalmente, El Sombrero de tres picos de Manuel de Falla,
obra en la que Valero demostrará que es una de las voces
más versátiles y elegantes del panorama musical actual.
Valero, ganadora del Premio extraordinario “Grandi Voci”
de Salzburg en 2011, ha sido alumna de Margarita Lilova
en Viena tras obtener el título profesional de canto en el
Conservatorio Superior del Licue de Barcelona. Cuenta en
su haber con maestros como Ghena Dimitrova, Jerzy Ar-
tisz, Wolfram Rieger y Helmut Deutsch. Comienza su tra-
yectoria profesional como soprano lírica interpretando
roles como Violetta de La Traviata o Liù de Turandot,
pero debido a una evolución natural de la voz se ha asen-
tado en la tesitura de mezzosoprano recibiendo valiosos
consejos de artistas como Dolora Zajick, Roberto Scan-
diuzzi y Plácido Domingo. n

Pablo Heras-Casado llega al Teatro Monumental
La programación del mes de febrero de la Orquesta de Radio Televisión Española abarcará el
Clasicismo de Haydn, el Romanticismo de Schumann y el siglo XX de César Franck entre otros.

El jueves 2 y viernes 3 de febrero la ORTVE se pondrá
a las órdenes de la batuta de Pablo Heras-Casado para
la ejecución de un concierto conformado por Ad-

ventlied, Op.71 y Neujahrslied Op.144 de Schumann y la
Sinfonía núm.4 en mi menor, Op.98 de Brahms. La se-
mana siguiente el Teatro Monumental y la Orquesta de

Radio Televisión Española acogerán al maestro Michel
Plasson que dirigirá el Concierto para viola y orquesta
de William Walton siendo este interpretado por Isabel Vi-
llanueva (Ganadora del V Certamen Intercentro de Meló-
mano) y la Sinfonía en Re menor de César Franck.
Los días 16 y 17 José Luis Temes y la ORTVE afrontarán un

programa integrado por las Rimas
infantiles de María Rodrigo, el Con-
cierto para piano y orquesta de Ja-
cinto Codina que interpretará Marta
Espinós, Tres pinturas velazqueñas
de Jesús Torres y la Obertura dramá-
tica de Evaristo Fernández Blanco.  
La Orquesta de Radio Televisión Es-
pañola dará por concluida la progra-
mación del mes de febrero el fin de
semana del jueves 23 y viernes 24 de
febrero. Jaime Martín conducirá a la
ORTVE y a los solistas Ditte Höjgaard
Andersen (soprano), Topi Lehtipuu
(tenor) y David Jerusalem (bajo) en la
interpretación de La Creación Hob.
XXI, 2 de Haydn. n

Krzysztof Penderecki.

Lorena Valero.

Pablo Heras-Casado.
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Eliahu Inbal dirige la BOS

La programación de febrero de la Orquesta Sinfónica de Euskadi abarcará conciertos del ciclo
de abono, del ciclo Matineés de Miramón y la representación de la ópera, Don Giovanni.

La Orquesta Sinfónica de Bilbao afronta un mes de febrero con música sinfónica,
de cámara y conciertos didácticos.

Los días 2 y 3 febrero el Palacio Euskalduna de Bil-
bao y la BOS acogerán al conjunto Spanish Brass
que bajo la dirección de Andrew Gourlay inter-

pretará La devota lasciva, para quinteto de metales
y orquesta de Juan José Colomer. Cierra el programa la
Sinfonía nº2, en Mi menor, Op.27 de Rajmáninov. Esa
misma semana, concretamente el 4 de febrero tendrá
lugar el primer concierto didáctico del mes,
METAL.ICS, un concierto coproducido por el Auditori
de Barcelona en el que el público podrá usar la mirada
para descubrir y entender diferentes elementos musi-
cales a través de obras de Bach, Chick Corea o Nino
Rota entre otros. El lunes día 6 el Palacio Euskalduna
ofrecerá el primer concierto de cámara del segundo
mes del año; el conjunto Spanish Brass junto con otros
metales de la BOS interpretarán obras de Bach, Verdi,
Albéniz y Piazzola entre otros.
El jueves 9 y viernes 10 la Orquesta Sinfónica de Bilbao
se pondrá a las ordenes de la batuta de Carlos Miguel
Prieto para ejecutar un programa conformado por La
flor más grande del mundo de Emilio Aragón, la Sin-
fonía nº6 Op.54 de Shostakovich y el Concierto para
oboe y orquesta en Re mayor, Op.54 de Strauss inter-
pretado por Lucas Macías. El día 13 el mismo Lucas Ma-
cías asumirá la dirección en un concierto de cámara en
el que junto con músicos de viento de la BOS interpre-
tará la Serenata nº1 en re mayor, Op.11 de Brahms y la
Serenata en Mi bemol mayor KV 375 de Mozart.

Los días 16 y 17 el gran maestro Eliahu Inbal comandará a
la BOS para la ejecución de la Sinfonía nº7 en mi bemol
mayor de Gustav Mahler. Cerrará la programación del
mes un concierto didáctico que tendrá lugar el día 25 de
febrero y estará dedicado a la música de cine interpretán-
dose piezas de la banda sonora de películas como Un
monstruo viene a verme o Lo imposible, ambas compo-
siciones de Fernando Velázquez quien también asumirá la
dirección del concierto. n

Robert Treviño nuevo director titular de la OSE

El pasado 16 de enero tuvo lugar la presentación ofi-
cial de Robert Treviño como nuevo director titular
de la Orquesta Sinfónica de Euskadi. El maestro es-

tadounidense cogerá el testigo de Jun Märkl, que llevaba
al frente de la OSE desde 2014, y se incorporará oficial-
mente en la temporada 2017/2018 para quedarse dos tem-
poradas más.
Treviño ha dirigido la Orquesta de Euskadi en dos ocasio-
nes y se pone al frente de la agrupación vasca después de
haber conducido orquestas de Múnich, Londres, Bamberg,
Berlín, Detroit, San Francisco o Moscú entre otras. 
Entre tanto, la programación continúa. Como parte del
ciclo de abono, el día 1 de febrero el Palacio Euskalduna de
Bilbao acogerá a la OSE y al maestro Ainars Rubikis para
la realización de un programa que cuenta con el Con-
cierto para piano y orquesta nº4 de Beethoven, que será
interpretado por Nicholas Angelich. La flor más grande
del mundo de Emilio Aragón, Fragmentos del Satiricón
de Fernando Buide y la Obertura de Romeo y Julieta de

Chaikovski completan el programa, que se repetirá ínte-
gramente al día siguiente en el Teatro Principal Antzokia
de Vitoria.
Dentro del ciclo Matineés de Miramón se han progra-
mado dos conciertos. El primero tendrá lugar el sábado 11
de febrero en el Auditorio Miramongo egoitza de Donos-
tia. Los solistas Heléne Billard (flauta), Bruno Claverie
(flauta), Carlos Rosat (flauta alto) y Oihana Kontxeso
(flauta/piccolo) interpretarán un programa integrado por
Flutes en vacances de Jacques Castéréde, Divertimento
Jazz de Raymond Guiot, Jacob`s Trío de Jacob, un cuar-
teto de flautas compuesto por Berthomieu y El cuento de
zar Saltán y El vuelo del abejorro de Rimsky-Korsakov. 
El programa más destacado de la OSE para febrero es la re-
presentación de Don Giovanni de Mozart. Bajo la direc-
ción musical de Keri-Lynn Wilson y dirección de escena
por Jonathan Miller, la famosa ópera mozartiana se repre-
sentará en el Palacio Euskalduna de Bilbao los días 18, 21,
24 y 27 de febrero. n

Eliahu Inbal.
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La españolidad llega a la OSCyL con Falla y
Shostakóvich

Dima Slobodeniouk, José Trigueros y Diego García Rodríguez serán los directores
protagonistas en febrero en la agrupación gallega.

Richard Strauss y Anton Bruckner serán los otros dos compositores programados
por la agrupación castellanoleonesa este mes de febrero.

Un total de cuatro conciertos completan el pro-
grama de febrero de la Orquesta Sinfónica de Cas-
tilla y León (OSCyL). El protagonista será Stefan

Schilli. Este oboísta de Offenburg ya sabe lo que es disfru-
tar del éxito a nivel mundial actuando en Estados Uni-
dos, Asia o Europa. Recalará en la sala sinfónica del
Auditorio Miguel Delibes de Valladolid los días 10 (vier-
nes) y 11 (sábado) de febrero interpretando a Richard
Strauss y Anton Bruckner. Lo hará bajo las ordenes de
Eliahu Inbal, que ya ha saboreado la aprobación del pú-
blico y la crítica durante sus intervenciones en la OSCyL.
Gordan Nikolic se encargará, por su parte, de dirigir los
días 23 y 24 de febrero a la Orquesta Sinfónica de Castilla
y León junto a la Compañía de Danza Española Aída
Gómez. De Nikolic destaca, sin duda, su título Prince
Consort Professor en el Royal College of Music, así como
su papel en la Orquesta Sinfónica de Londres. María Mez-
cle será la cantaora encargada de acompañar a estas dos
prestigiosas agrupaciones. Ha actuado en países como
Rusia, Alemania, Canadá o Cuba, además de contar con
un disco homónimo en el mercado. Magdalena Anna

Hofmann es la soprano elegida para los días 23 y 24. La
cantante se ha presentado en prestigiosas salas como el
Teatro alla Scala de Milán o el Festival Bregenz. El toque
masculino lo pondrá el ganador del Prix d'Amis of the
Netherlands Opera en su edición de 2013. Hablamos del
barítono Thomas Oliemans. Orquesta, cuerpo de baile
(con Aída Gómez) y cantaora interpretarán El corregi-
dor y la molinera de Manuel de Falla. La Sinfonía Nº 14
de Dimitri Shostakóvich contará con la participación de
la Orquesta, la soprano y el barítono. n

La Sinfónica de Galicia apuesta por la variedad

Para este mes de febrero la Sinfónica de Galicia con-
tará con una grandísima diversidad, combinando
autores de muy variadas épocas y recitales para

todas las edades. Todo esto sumado a un total de tres
grandes directores al mando. Dima Slobodeniouk, titular
de la OSG desde 2013, que ha colaborado con agrupacio-
nes tan prestigiosas como la Filarmónica de Londres, la
Filarmónica de Oslo, la Filarmónica de Bremen o la Or-
questa Nacional de Bélgica. Para sus recitales durante este

mes de febrero en la Orquesta Sinfónica de Galicia, diri-
girá obras de Wladimir Rosinskij, Toshio Hosokawa, Ri-
chard Strauss, Beethoven o Mozart, los días 2, 3, 17 y 18
de febrero. Con formación a caballo entre Valencia y
Ámsterdam José Trigueros será el encargado de dirigir
obras de Leo Weiner, Federico Mosquera y Henri Duti-
lleux. Con Jesper B. Nielsen a la tuba, Trigueros estará al
frente de la OSG los días 9 y 10 de febrero. El tercer y úl-
timo de los directores será Diego García Rodríguez, que

ya ha estado al mando de agrupaciones
como la Orquesta Sinfónica de Castilla
y León o la Orquesta de Extremadura.
Durante su recital se interpretarán obras
de Richard Wagner y Benjamin Britten
el día 24 de febrero y bajo el nombre de
Historias de mar.
La agrupación gallega apuesta por el au-
mento del público realizando conciertos
especiales para toda la familia, desta-
cando sus conciertos El efecto Arco Iris,
Rock School y las ya mencionadas His-
torias del mar. A excepción del con-
cierto en Vigo (el día 2) y en Ferrol (el día
9), el resto de conciertos se realizarán en
el Palacio de la Ópera de A Coruña. n

La Orquesta Sinfónica de Castilla y León.

La Orquesta Sinfónica de Galicia.
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Atrévete con la clásica
Dos oportunidades musicales con el Grupo Concertante Talía.

El Grupo Concertante Talía ofrece una velada fami-
liar y musical en pequeño formato dedicado a clási-
cos infantiles así como un concierto en su sentido

más tradicional con el objetivo de cautivar a los oídos más
exigentes e invitar al público menos asiduo a asistir a es-
pectáculos en vivo.

El primer concierto tendrá lugar el próximo 11 de febrero
en la Sala de Cámara del Auditorio Nacional. La Orquesta
Metropolitana de Madrid, bajo la dirección musical de Sil-
via Sanz Torre, interpretará un repertorio adaptado al pú-
blico infantil.  El programa incluye la Sinfonía de los
juguetes de Leopoldo Mozart, la Pequeña Suite de Or-

questa de Bizet y el cuento musical Pedro
y el lobo del compositor ruso Prokófiev
en colaboración con el popular presenta-
dor de radio y televisión Goyo González
como narrador del cuento.
El segundo concierto, bajo el título Mal-
her: en busca de respuestas, se celebrará
el 4 de marzo dentro del tercer concierto
de abono de la VI temporada del Grupo
Concertante Talía en el Auditorio Nacio-
nal. La Sinfonía n. 2 en do menor “Resu-
rrección” de Malher, presenta, en esta
ocasión, un excitante reto para la Or-
questa Metropolitana de Madrid y el
Coro Talía.
Información y venta de entradas en las ta-
quillas del Auditorio Nacional de Música,
www.entradasinaem.es y
www.grupotalia.org. nGoyo González y Silvia Sanz en Pedro y el lobo.

Concerto Málaga ofrece recitales camerísticos en el Auditorio Colegio de Médicos de
Málaga.

Temporada de excelencia en su 20 aniversario

El conjunto de cuerdas Concerto Málaga, dirigido
por su concertino José Manuel Gil de Gálvez,
vuelve a los escenarios de su ciudad natal para ofre-

cer cuatro grandes conciertos de temporada enmarcados
dentro del XIII CIVE. Este célebre Ciclo las Cuatro Esta-
ciones se ha convertido en lugar de referencia y
punto de encuentro entre la música clásica y el
público malagueño. 
Navidad 20 Aniversario fue el nombre elegido para
el primero de los conciertos que tuvo lugar en di-
ciembre. El programa incluyó recuerdos navideños
y celebraciones con obras de Corelli, Torelli, Paisie-
llo, Telemann.
El próximo concierto, 20 años de Historia, tendrá
lugar el 28 de febrero con un programa de obras se-
leccionadas de Vivaldi, Puccini y Albéniz. De la
misma manera, el 1 de mayo se celebrará otra velada
musical de tradición europea con obras de compo-
sitores tales como Haendel, Granados y Mozart y,
para finalizar el ciclo, la clausura se realizará en julio
con Clásicos Españoles.
Concerto Málaga complementa los próximos
conciertos con Coloquios Preconcierto a fin de

desarrollar una labor formativa para el propio público
sobre los autores y las obras a interpretar de una forma
directa y personal. 
Más información y venta de entradas en
www.concertomalaga.com. n

Concerto Málaga.
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Febrero sinfónico
con la OBC
Mozart y Wagner serán los grandes
protagonistas de este mes.

La Orquesta Sinfónica de Barcelona y Nacional de Ca-
taluña comienza este nuevo año 2017 con una inte-
resantísima propuesta musical. De esta manera, el

mes de febrero arranca con un concierto que lleva por tí-
tulo Festival Mozart: las tres últimas sinfonías, que lle-
garán bajo la batuta de Jan Willem de Vriend. Además, nos
ofrecerán el Concierto para violín y orquesta nº 3, en Sol
mayor, K. 216, con Giuliano Carmignola como solista, y
la Obertura de El rapto en el serrallo, K. 384. 

Los días 10, 11 y 12 viajaremos hasta la Tierra Media gracias
a la Banda Sonora Original de Las dos torres, la segunda
entrega de El Señor de los Anillos, con música de Howard
Shore. Se trata de un concierto enmarcado en el ciclo OBC
Cinema, en el que además se contará con la colaboración
del Coro Lieder Càmera y el Coro Madrigal, además del
Coro Infantil del Orfeó Català.
Los dos últimos programas del mes correrán a cargo del
maestro Kazushi Ono, titular de la OBC. El primero de ellos
tendrá lugar los días 17, 18 y 19, y podremos disfrutar de La
flor más grande del mundo, obra de Emilio Aragón para
el cortometraje de animación homónimo sobe un texto
de José Saramago, además del Concierto para flauta,
arpa y orquesta en Do mayor, K. 299 con Christian Fa-
rroni y Magdalena Barrera como solistas y la Sinfonía nº2
en Re mayor, Op. 73 de Johannes Brahms. 
Terminaremos el mes con un monográfico wagneriano,
que tendrá lugar los días 24, 25 y 26, en el que asistiremos
a algunos de los pasajes orquestales más sublimes de las
óperas más insignes del músico alemán: Lohengrin,
Tannhäusser, Tristán e Isolda, Sigfrido o Los Maestros
Cantores. n

Perianes y Fernández
Camacho en la OCG
Mozart, Dvorak, Nielsen y Pärt para un
febrero muy europeo.

La Orquesta Ciudad de Granada ofrecerá tres sugeren-
tes programas diferentes para este mes de febrero. De
esta manera, el viernes 3 y el sábado 4 podremos asis-

tir a un monográfico de Mozart en el que disfrutaremos
del Quinteto para piano y vientos en Mi mayor, K. 452,
además de dos de los conciertos más sublimes para piano
de toda la historia de la música: el número 21 en Do
mayor, K. 467, y el 23 en La mayor, K. 488. Contará con la
presencia del célebre pianista oscense Javier Perianes,
quien es, sin duda, una de las figuras más internacionales
del panorama español.
El domingo 12, tendrá lugar un concierto muy especial,
MIL MÚSICAS Y UNA BICICLETA: la vuelta al mundo
en música y en bici, en el que seremos testigos de las aven-
turas de Salva Rodríguez, narrador, quien decidió cumplir
su sueño de dar la vuelta al mundo en un viaje que se ex-
tendería por un periodo de diez años y del que nos traerá
melodías y ritmos de todas las culturas de la mano del di-
rector Octavio Más-Arocas.
Para finalizar el mes, sin abandonar esta idea del peregri-
naje, nos embarcaremos en un Paseo por Europa, bajo la
batuta del director rumano Peter Csaba, que nos ofrecerá
la Suite checa de Antonín Dvorak, Cantus “In memo-
riam Benjamin Britten” de Arvo Pärt, la Sinfonía
nº104, “Londres” de Joseph Haydn y Concierto para cla-
rinete y orquesta de Carl Nielsen, con el laureado clari-
netista malagueño José Andrés Fernández Camacho
como solista, una de las más notables promesas de la ac-
tualidad musical. n

Berlioz 20 años después
Para el 4º concierto de su temporada,
la Orquesta Filarmonía interpretará la
Gran misa de difuntos de Héctor Berlioz.

El día 18 de febrero a las 22:30 la Orquesta y Coro Fi-
larmonía dirigida por el maestro Pascual Osa en co-
laboración del siempre fiel coro participativo

integrado por más de 300 voces afrontarán una obra no
programada en nuestro país desde hace casi veinte años,
la Gran misa de difuntos de Héctor Berlioz.
Como viene siendo habitual, el concierto tendrá lugar
sobre las tablas del Auditorio Nacional de Música de Ma-
drid. Un escenario sobre el que se interpretó esta misma
obra en octubre del año 2000.
El conjunto encargado de ejecutarla fue la Orquesta Na-
cional de España y a la batuta el célebre, Rafael Frühbeck
de Burgos que tristemente nos dejó en el verano de 2014.
Este concierto es un homenaje a él. A esa memoria prodi-
giosa y esa forma única de dirigir obras tan dispares como
La consagración de la primavera y La Vida Breve. n

Giuliano Carmignola.

Antonio Garde, nuevo gerente del Maestranza
En febrero en el Teatro: La flauta mágica, la Orquesta Barroca de Sevilla y cuatro
grandes mujeres..

Antonio Garde Herce ha sido pro-
puesto para asumir el puesto de Ge-
rente de la Sociedad Anónima

Teatro de La Maestranza y Salas del Arenal
para las temporadas 2016-2017 a 2019-
2020. La Comisión de Selección estuvo for-
mada por representantes del Ministerio de
Educación, Cultura y Deporte, la Junta de
Andalucía, el Ayuntamiento de Sevilla y la
Diputación de Sevilla. Las Administracio-
nes consorciadas se congratulan de que,
con el nuevo gestor, comienza una nueva
etapa en el Teatro de la Maestranza que a
buen seguro va a suponer que dicha Insti-
tución alcance las más altas cotas y el
mayor nivel de excelencia posible.
Por otro lado, el teatro sevillano de La
Maestranza llega este mes de febrero con grandes propues-
tas. La célebre ópera de Mozart, La flauta mágica, estará
en escena los días 12, 14, 16 y 18 de febrero. Pedro Halffter
dirigirá musicalmente una producción del escenógrafo y
cineasta Roberto Andó para el Teatro Regio de Turín,  y co-
laborará con la ROSS y el Coro de la Asociación de Amigos
del Teatro de la Maestranza.
Dentro del Ciclo de Conciertos Sinfónicos, la Orquesta
Barroca de Sevilla llegará el día 20 con un programa clá-
sico dirigido por Amandine Beyer, una excepcional vio-

linista francesa que lidera uno de los gru-
pos barrocos más revolucionarios del mo-
mento, Gli Incogniti. 
Además, el Maestranza cuenta este mes de
febrero con la intervención de cuatro
grandes mujeres. En primer lugar, el día 11
llega la joven soprano Berna Perles, Gana-
dora del Certamen de Nuevas Voces Ciu-
dad de Sevilla 2016. En segundo lugar, el
día 19 de febrero es el turno de Gabriela
Monteo. La pianista venezolana, ganadora
de un Grammy, es una de las escasas intér-
pretes de música clásica que, animada por
Martha Argerich, acepta improvisar sobre
temas propuestos por el público, algo que
hará en la segunda parte de su recital. En
tercer lugar, el 25 de febrero llegará al

Maestranza la mezzosoprano María José Montiel, Premio
Nacional de Música 2015 y una de las voces nacionales
con mayor proyección internacional. Acompañada por
el pianista Rubén Fernández Aguirre, María José Montiel
interpretará piezas de Falla, E. Halffter, Ovalle, Debussy o
Saint- Saëns, entre otros. Por último, Laura Gallego, que
saltó a la fama tras ganar la segunda edición del programa
‘Se llama copla’ de Canal Sur Televisión, presentará el 26
de febrero en el Teatro su nuevo trabajo discográfico,
VINTAGE. n

Gregorio Marañón, reelegido presidente del
Patronato del Real
El Teatro Real refuerza su presencia en China y prosigue su programación en febrero.

El Patronato del Teatro Real ha reelegido por unani-
midad a Gregorio Marañón como presidente de la
Institución. Asimismo, han sido renovados patronos

como el escritor Mario Vargas Llosa, el director de la Fun-
dación Juan March, Javier Gomá, y la recién nombrada
presidenta de la SEPI (Sociedad Estatal de Participaciones
Industriales), Pilar Platero. Además, se han incorporado
como nuevos patronos Marta Rivera, presidenta de la Co-
misión de Cultura del Congreso de los Diputados, y José
Canal, subsecretario del Ministerio de Educación, Cultura
y Deporte. Por otro lado, el Patronato ha aprobado un pre-
supuesto para 2017 en el Real de 50.881.388 euros y se ha
previsto un incremento de los ingresos superior a dos mi-
llones de euros. La aportación de las Administraciones Pú-
blicas al Teatro Real pasa a representar este año el 26, 7%
del presupuesto.
Así, a lo largo de 2017 el Real tiene programadas 216 repre-
sentaciones correspondientes a 14 títulos de ópera, 4 espec-
táculos de ballet, 24 conciertos y recitales, 5 sesiones del
ciclo Ópera en cine, además de los espectáculos integrados
en el programa El Real Junior.

En otro orden de cosas, el Real ha firmado un acuerdo
para su incorporación a la Silk Road International League
of Theaters (Liga Internacional de Teatros de la Ruta de
la Seda), plataforma cultural creada por el gobierno chino
para promocionar el intercambio artístico en el ámbito
de las artes escénicas entre el país asiático y los demás pa-
íses miembros. Esta plataforma, fundada el pasado mes
de octubre en Pekín, cuenta ya con la participación de
56 países, entre los que se encuentran Estados Unidos,
Rusia y Francia.
Durante el mes de febrero tendremos las siguientes obras
encima del escenario del Teatro Real: el famoso Billy
Budd, de Benjamin Britten -del 31 de enero al 28 de fe-
brero-; disPLACE, una ópera de cámara de los jóvenes
compositores Raquel García-Tomás y Joan Magrané Fi-
guera, producida por los Musiktheatertage Wien con la
Òpera de Butxaca i Nova Creació de Barcelona -del 17 al 19
de febrero- y el estreno absoluto de La ciudad de las men-
tiras, de Elena Mendoza, un teatro musical en quince es-
cenas encargado por el Real y basado en los relatos de Juan
Carlos Onetti. n

Antonio Garde.
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El Liceu social, gran proyecto del Gran Teatre
Quartett y Teuzzone, dos estrenos en febrero.

El Centro Plácido Domingo presente en las producciones de les Arts.

Werther, el clásico de Goethe que fue estrenada
en enero, llega a su fin con tres funciones en fe-
brero. Así, los días 1, 3 y 4 se podrá disfrutar to-

davía de esta ópera que no se presentaba en el Liceu desde
hace 25 años; la dirección musical está a cargo de Alain Al-
tinoglu. El 12 de febrero el destacado tenor Gregory Kunde
y el barítono Juan Jesús Rodríguez ofrecerán un concierto
con arias de óperas de Verdi, acompañados por la orquesta
del Liceu bajo la batuta de Manuel Coves. Los días 22, 26 y
27 de febrero además del 2 y 3 de marzo se estrena en Es-
paña la ópera en un acto Quartett de Luca Francesconi,
dirigida por Peter Rundel y la puesta en escena de Àlex
Ollé, en el reparto Robin Adams y Allison Cook, acompa-
ñados por la Orquesta Sinfónica del Gran Teatre del Liceu. 
En estreno absoluto en el Teatre se presenta Teuzzone de
Antonio Vivaldi en su versión concierto. Tras su estreno
en 1719, llega al coliseo barcelonés después de casi trescien-
tos años de su premier de la mano de Jordi Saval. Las fun-
ciones serán el 24 a las 20h y el 25 de febrero a las 18h. El
Liceu también nos regala la elegancia y el neoclasicismo
en dos coreografías de Angelin Preljocaj presentadas por el
Ballet Preljocaj: Spectral Evidence con música de John
Cage y La Stravaganza con música de compositores
como Antonio Vivaldi y Evelyn Ficarra se podrá disfrutar
desde el 8 y hasta el 11 de  febrero.
Además, el pasado enero el Gran Teatre del Liceu presentó
su Proyecto Social, que tiene como misión “promover y

ejecutar todas aquellas iniciativas que reviertan el fo-
mento y potenciación de la cultura y más específica-
mente, de la operística”. Estructurado en diez áreas, el
proyecto busca “devolver a la sociedad, aquello que la so-
ciedad le da” colaborando con programas como Apropa
Cultura o Liceu en el Territorio, además de los planes de
difusión musical y artística, los de sostenibilidad ambien-
tal y los de desigualdad social o laboral. La presentación
contó con la asistencia entre otros de José Luis Ayllón se-
cretario de Estado de Relaciones con las Cortes, Santi Vila,
consejero de Cultura y Roger Guasch, nuevo director ge-
neral del Liceu. n

El Palau de les Arts presenta La Traviata

Encuadrado en la idea de la cultura como base funda-
mental para la formación de la sociedad, el Palau de
les Arts Reina Sofía nos trae uno de los grandes me-

lodramas de la historia La Traviata del compositor ita-
liano Giuseppe Verdi, que llega con una nueva producción

creada por el destacado diseñador Valentino Garavani,
Giancarlo Giammetti y el Teatro dell’Opera di Roma, el
sello de la cineasta Sofía Coppola en la dirección de escena
y la dirección musical de Ramón Tebar. Estas función
cuenta además con un reparto formado por cantantes del
Centro Plácido Domingo y el Coro de la Generalitat Va-
lenciana; en los roles protagonistas se destacan Marina Re-
beka, Arturo Chacón Cruz y el famoso tenor Plácido
Domingo, que asumirá el rol de barítono de Germont. Las
funciones serán en la Sala Principal los días 9,12,15,18,22 y
23 de febrero.
En los próximos meses, y de la mano de Emilio Sagi
como director escénico y Fabio Biondi en la dirección
musical, llega la nueva producción del Palau de les Arts
Lucrezia Borgia de Gaetano Donizetti los días 26 y 29
de marzo y 1,5 y 8 de abril. El reparto está constituido por
Mariella Devia, William Davenport, Marko Mimica y Sil-
via Tro Santafe, además de las estupendas voces de los jó-
venes del Centro Plácido Domingo. Finalmente el 30 de
marzo está programado el concierto Italia más allá de
la ópera, conducido por el violinista y director Fabio
Biondi y realizado por los cantantes del centro de forma-
ción del tenor español. n

Quartett.

La Traviata.

El compositor recibió el primer premio, valorado en 6.000 euros con su obra Room
& Elbow en la XXVII edición del certamen.

Abel Paúl gana el premio Jóvenes
Compositores Fundación SGAE-CNDM 2016

El pasado lunes 28 de noviembre se celebró la
XXVII edición del premio Jóvenes Compositores,
organizado por la fundación SGAE y el Centro

Nacional de Difusión Musical.
El compositor Abel Paúl recibió el primer premio, “Xa-
vier Montsalvage” valorado en 6.000 euros, por su obra
Room & Elbow. Gonzalo Navarro fue galardonado con
el segundo premio “Carmelo Alonso Bernaola”, de
3.000 euros por Música Diagonal. El tercer galardo-
nado del certamen fue Julián Ávila, con el premio
“Francisco Guerrero Marín” de 1.500 euros por su obra
Time folds II Y la mención honorífica “Juan Crisón-
tomo Arriaga” fue otorgada a Daniel Muñoz por In-
dika.
El certamen se celebró en el Auditorio 400 del Museo
Nacional Centro de Arte Reina Sofía de Madrid. Las
obras de los cuatro finalistas fueron interpretadas por
el Vertixe Sonora Ensemble, bajo la dirección de Pedro
Amaral. El fallo del jurado fue emitido al terminar el
concierto por los compositores Gabriel Erkoreka, Ra-
quel García, Nuria Giménez, Jesús Navarro y Víctor Re-
bullida.
Abel Paúl, el ganador de esta edición, ha estudiado
composición en el Conservatorium Van Amsterdam y
en la Universitat der Kunste de Berlín. Actualmente está
terminando su doctorado en la Universidad de Hun-
derfiel en Reino Unido. Sus composiciones han sido ga-
lardonadas en importantes certámenes, recibiendo dos
veces la condecoración de mención honorífica. Tam-
bién ha recibido numerosos encargos para festivales
como la Munchester Biennale o el Holland Festival.
Sobre su obra Roof & Elbow con la que ha ganado el
certamen declara que siempre ha mostrado interés "por
la duplicación y los espejos sonoros, y por crear híbri-
dos, instrumentos que se encuentran entre lo tradicio-
nal y las nuevas sonoridades.”
El Certamen Jóvenes Compositores es un proyecto con-
junto de la SGAE y el Centro Nacional de Difusión Mu-
sical (CNDM). Se celebra desde 1987 y tiene como
finalidad brindar nuevas oportunidades a los jóvenes
compositores de música clásica contemporánea de
nuestro país, contribuyendo al desarrollo y conoci-
miento de nuevos lenguajes, tendencias y modos de ex-
presión musicales y al descubrimiento de nuevos
talentos. De entre los ganadores de las pasadas ediciones
han salido compositores que se han consolidado en el
panorama nacional e internacional como Agustín
Charles, Ramón Humet, José María Sánchez-Verdú,
Nuria Núñez o Gabriel Erkoreka, que este año ha sido
miembro del jurado. Para la presente edición, las insti-
tuciones convocantes han destinado un total de 11.700
euros a los galardones, con el objetivo de apoyar econó-
micamente a los premiados para que puedan seguir

componiendo, ya que muchos profesionales abando-
nan esta especialidad por falta de presupuesto o de
apoyo institucional y acaban dedicándose a la docen-
cia. En esta edición se presentaron al concurso treinta
y siete aspirantes, superando en número a los candida-
tos de la pasada edición, que fueron veintiséis.
Además de los galardones económicos, la Fundación
SGAE editará, como en cada certamen, un disco con las
obras de los cuatro finalistas para promocionarlas y di-
fundirlas. n

Abel Paúl, ganador del primer premio.

Gonzalo Navarro -izquierda-, ganador del segundo premio, y
Julián Ávila, tercer premio.

Daniel Muñoz -izquierda-, mención honorífica “Juan Crisóntomo
Arriaga”, y Vertixe Sonora Ensemble.
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Apertura del XI Maestros Internacionales 2017

Un año más, la Fundación Eutherpe y el Auditorio
Ciudad de León presentan XI Maestros Interna-
cionales 2017, un prestigioso ciclo de conciertos

en los que algunos intérpretes de gran proyección interna-
cional se entregan al público leonés.
El concierto de inauguración tendrá lugar el próximo 18
de febrero a cargo del exitoso pianista valenciano Rubén

Talón Domínguez. El programa de la primera parte se ca-
racteriza por una desbordada expresividad y emoción pro-
pia del Romanticismo musical, con obras tales como la
Sonata n. 14 opus 27 Claro de Luna y la Sonata n. 23
opus 57 Appassionata de Beethoven así como con las
Marzurcas n. 1 y 4 opus 17 y Balada n. 2 de Chopin. 
En la segunda parte, Rubén Talón Domínguez interpretará
dos obras de uno de los compositores españoles más im-
portantes de todos los tiempos, Falla, conocidas como la
Fantasía Bética y la Danza Española n. 1 La vida breve. 
El ciclo Maestros Internacionales, continúa con la repre-
sentación de una dinámica y tradicional zarzuela, Queda-
mos en Gran Vía, basada en la Gran Vía de Federico
Chueca. Las funciones tendrán lugar el 25 y 26 de febrero. 
A partir de marzo, se establece, al menos, una cita musical
mensual con agrupaciones tales como Calíope Vocal En-
semble, Dúo Cassadó, María Mora, Dúo Pianístico: Andrey
Yaroshinsky y Elizaveta Yaroshinskaia, Muzík Ensemble
así como una producción operística de Gustavo Díaz-Jerez. 
Para más información consulte
www.fundacioneutherpe.com. n

Recital de talento en León del 18 de febrero al 4 de noviembre.

II edición del ciclo Juan Vázquez, músico
natural de la ciudad de Badajoz

Tras el éxito de la edición anterior, El Instituto Ex-
tremeño de Canto y Dirección Coral (INDICCEX)
aborda nuevos retos musicales con la reactivación

de programas monográficos, eventos formativos y con-
ferencias.
La inauguración se celebra el 3 de febrero con el dúo Silva
de Sirenas, integrado por la soprano Cristina Bayón y la vi-
huelista María Luz Martínez quienes ofrecerán un pro-
grama titulado Juan Vázquez, el arte de tañer con
palabras.
El día 10 de febrero intervendrá el grupo lusitano Olisipo,
liderado por Armando Possante. La formación presentará
Polifonía mortuoria en la frontera lusitana, que in-
cluirá responsorios y secuencias de Estêvão de Brito,
Duarte Lobo, Francisco Martins y Juan Vázquez. 
La última cita del mes, que tendrá lugar el 17 de febrero, se
reserva a la soprano Carmen Solís y al pianista Eduardo
Moreno. El programa, Coplas de pastor enamorado. Re-
nacimiento y Siglo de Oro en la canción española del
siglo XX, presenta un contenido emotivo por los lazos fa-
miliares que les unen con Carmelo Solís Rodríguez.
Este año, el ciclo culminará el 3 de marzo con la presenta-
ción del libro y concierto de Juan Vázquez. Remem-
branzas Líricas I de Rubén García Martín. El concierto
estará a cargo del grupo vocal Quodlibet y del dúo de la

soprano Celia Sánchez del Río y el pianista José Luis Pérez
Romero. 
Las actividades tendrán lugar en el Salón Noble de la Di-
putación Provincial de Badajoz a las 20.00 horas y con en-
trada libre hasta completar aforo. n

Veladas musicales, conferencias y la presentación de un libro dedicados al
polifonista pacense.

Rubén Talón.

Silva de Sirenas.
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Bajo el nombre de Historia del Chelo la Fundación
Juan March mostrará su admiración por este instru-
mento de cuerda para parte de su programa del mes

de febrero; la cita será los sábados 4 y 11. La otra opción que
completará el mes será el ciclo Vuelta al orden: Clasi-
cismo y neoclasicismo que se realizará los días 1 y 8 de fe-
brero. Abriendo el mes contaremos con la pianista Ana
Guijarro que interpretará obras de autores tan clásicos
como Haydn, Beethoven o Mozart. Hay que destacar su in-
terpretación como solista en la Orquesta Nacional de
Oporto o en la London Symphony. Desde Palermo, Gio-
vanni Sollima recalará en la Fundación March el próximo
día 4 de febrero. Sobre este intérprete hay que destacar su
condición de virtuoso del violonchelo. Con varios traba-
jos discográficos en el mercado (Neapolitan Cello Con-
certos o Costanzi Project) ha actuado en salas tan
prestigiosas como la Brooklyn Academy of Music, el Fes-
tival de Música de Tokio, el Wigmore Hall de Londres o el
Teatro alla Scala de Milán. Para este recital tocará un vio-
lonchelo Francesco Ruggieri e interpretará obras de Gia-

cinto Scelsi, Jesús Navarro, Michael Gordon, Jimi Hendrix
u obras propias, como su Concerto Rotondo.
El día 8 Diemut Poppen (a la viola) y Pallavi Mahidhara (al
piano) se decantarán por el neoclasicismo con obras de
Darius Milhaud, Paul Hindemith, Max Reger y Seguéi Pro-
kofiev. Diemut Poppen ha colaborado con orquestas de la
talla de la Orquesta de Cámara de Europa o la Orquesta
Mozart. Pallavi Mahidhara, por su parte, ha actuado como
solista en Europa, América, Asia y África.
La última cita del mes se dará el día 11 y contará con la pre-
sencia de Asier Polo  (al violonchelo) y Marta Zabaleta (al
piano). Con 14 trabajos discográficos a sus espaldas y una
sólida formación Asier Polo es uno de los violonchelistas
más destacados del panorama musical de nuestro país,
para esta cita contará también con un violonchelo Fran-
cesco Ruggieri. Marta Zabaleta destaca por su formación
en el conservatorio de París, así como por sus trabajos dis-
cográficos sobre Joaquín Rodrigo o Francisco Escudero.
Estos dos últimos se decantarán por obras de Dimitri Shos-
takóvich y Serguéi Rajmáninov. n

“Historia del Chelo” y “Vuelta al orden: Clasicismo y neoclasicismo” serán los ciclos
de conciertos que protagonizarán febrero en la fundación.

Con coreografía de Wayne McGregor y música de Max Richter la vida de la
británica será retransmitida en cines desde Londres.

La vida de Virgina Woolf llega al cine en
forma de ballet

El próximo 8 de febrero, desde la Royal Opera House, podremos
disfrutar en los cines españoles de la interpretación del Royal
Ballet sobre la vida de la escritora Virgina Woolf. Max Richter

será el encargado de poner música a esta interpretación; procedente
de Hamelin (Alemania) fue galardonado con el premio de composi-
tor del año en 2008 por su trabajo para Vals con Bashir, y destaca
también como un referente de la música clásica y minimalista. El bri-
tánico Wayne McGregor será el encargado de coreografiar al Royal
Ballet. Residente de esta formación, ya sabe lo que es trabajar con otras
agrupaciones como el San Francisco Ballet, el Sttungart Ballet, el Paris
Opera Ballet o el New York City Ballet. Woolf Works es el nombre
que recibe el ballet en tres actos que será retransmitido en los cines
de toda España. La señora Dalloway, Orlando y Las olas serán las obras
de Virginia Woolf elegidas para este ballet premiado con el Premio
Olivier y que ha recibido muy buenas referencias por parte de la crí-
tica especializada.
Con formación que discurre entre el La Scala y el Royal Albert School
de Londres, Alessandra Ferri se encarga de interpretar el personaje de
Virgina Woolf en este ballet. Entre sus premios cabe destacar el Olivier
Award que recibió en 1982. También hay que hacer mención a su tra-
bajo con coreógrafos como Rolland Petit o Kenneth Macmillan, así
como por bailar junto a Maximiliano Guerra o Rudolf Nuréyev. Pro-
cedente de Milán fue distinguida en 2005 con el premio Cavaliere
della Repubblica Italiana. A parte de la italiana entre el espectacular
reparto de baile se incluyen a figuras como Sarah Lamb, Francesca
Hayward o Federico Bonelli. n

Giovanni Sollima en la Fundación March

Maria Serrat, el presidente del Patronato, Sergi Fe-
rrer-Salat, el responsable del departamento de
música de cámara, Jaume Cortadellas y el direc-

tor académico, Víctor Estapé presentaban el pasado mes
de enero en el Conservatorio del Liceo el Liceu Cambra,
segundo ciclo de masterclasses y conciertos en Barcelona
donde participarán algunos de los músicos más destaca-
dos del panorama internacional. Así, desde enero hasta
mayo de 2017 Liceu Cambra ofrecerá 26 masterclasses y
conferencias abiertas al público de Barcelona y 12 concier-
tos en el Auditorio del Conservatorio.
El programa del Liceu Cambra incluye algunos de los
nombres más destacados en la interpretación de instru-
mentos de viento, como Jean-Marie Londeix o Jacquez
Zoon y  referencias del mundo de la cuerda como los
Cuartetos Hagen y Casals o Pavel Vernikov. También for-
marán parte de este ciclo cantantes únicos como Carlos
Álvarez, Mariella Devia o Grace Bumbry. Se cuenta con

pianistas de excepción como Dimitriv Alexeev, Akiko Ebi
o William Kinderman. Por otro lado, el ciclo de 12 concier-
tos incluye la participación de  alumnos y de algunos de
los maestros invitados como, por ejemplo, el Cuarteto Ca-
sals, Olivier Patey, Giorgi Latso, así como actuaciones de
profesores titulares, como la flautista Julia Gallego, los pia-
nistas Alba Ventura y Emili Brugalla. A este ciclo se  suman
los cuatro conciertos de la Kaimerata, ciclo que este año
está dedicado a la figura de Wolfgang Amadeus Mozart.
El objetivo del Liceu Cambra es fundamentalmente peda-
gógico y, al mismo tiempo, dinamiza el programa de acti-
vidades del Auditorio del Conservatorio, donde tendrán
lugar todos los conciertos. El precio de las localidades para
los conciertos será de 10 euros y para las masterclasses se
podrán adquirir entradas como oyentes a 5 euros. Sin em-
bargo, los alumnos del Conservatorio tendrán acceso libre
a todas estas actividades. n

Se presenta el segundo ciclo de masterclasses y conciertos del Conservatorio del Liceo.

La catedrática de Historia de la Música de la Universidad Autónoma de Madrid es la
primera músicóloga miembro de la Universidad que entra a formar parte de la institución.

Begoña Lolo, académica de número de la Real
Academia de Bellas Artes de San Fernando

El pasado domingo 18 de diciembre Begoña Lolo in-
gresó como académica de número en la sección de
Música de la Real Academia de Bellas Artes de San

Fernando. La catedrática de Historia de la Música de la
Universidad Autónoma de Madrid, doctora en Historia del
Arte y directora del Centro Superior de Investigación y
Promoción de la Música de la Universidad Autónoma de
Madrid (CSIPM) ocupa la plaza vacante de Ramón Gon-

zález de Amezúa, a propuesta de los académicos Tomás
Marco, José Luis García del Busto y José Ramón Encinar,
quien leyó la laudatio durante el nombramiento de la ca-
tedrática.
La recién investida como académica de la ya citada insti-
tución es en la actualidad, como directora del CSIPM, res-
ponsable del Ciclo Grandes Autores e Intérpretes de la
Música de la UAM que tiene lugar en el Auditorio Nacio-
nal desde hace más de 40 años, además de cursos, jornadas
y conferencias.
Lolo se ha convertido en la primera musicóloga miem-
bro de la Universidad que ingresa en esta Academia. Y lo
hizo con la lectura de su discurso El Quijote como
fuente de inspiración en la creación musical. La ma-
drileña es un referente en el estudio de la obra de Cervan-
tes. coordina la sección de música de la Gran
Enciclopedia Cervantina, dirige la colección discográfica
“Música y Cervantes” y la colección de estudios musico-
lógicos “Cervantes y la Música”.
Esta fructífera trayectoria profesional ha sido reconocida
y galardonada con el Premio Nacional de Historia de Es-
paña del Ministerio de Educación y Cultura (2000) y con
el Premio de Investigación en Musicología Histórica Emili
Pujol (1993). Asimismo, Lolo ha recibido las distinciones
de Huésped de Honor de la ciudad de Guanajuato (Mé-
xico); Académica correspondiente de la Real Academia de
Bellas Artes de Sant Jordi (2009), de la Real Academia de la
Historia (2012) y de la Real Academia de Bellas Artes de San
Miguel Arcángel de Canarias (2014). n

Liceu Cambra
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Antonio Lucio Vivaldi nació

en Venecia el 4 de marzo

de 1678 y murió en Viena

en julio de 1741. Fue un composi-

tor del Barroco tardío, particular-

mente prolífico, ya que se conocen

770 obras suyas. Su maestría se

refleja al haber cimentado el géne-

ro del concierto, del que compuso

477 obras. Sin embargo, su obra

abarca no solo el género concer-

tante, sino también abundante

música de cámara, vocal y operísti-

ca.

Poco se sabe de la infancia de Vi-

valdi. Hijo del violinista Giovanni

Battista Vivaldi, el pequeño Antonio

se inició en el mundo de la música

probablemente de la mano de su

padre, quien era apodado Rosso

(rojo en italiano) y registrado en al-

gunos documentos como Giovanni

Battista Rossi. Fue miembro funda-

dor del Sovvegno de’ musicisti di

Santa Cecilia, organización profe-

sional de músicos venecianos; asi-

mismo fue violinista en la orquesta de la

basílica de San Marcos y en la del Teatro San

Giovanni Grisostomo. 

A pesar de que, como decimos, se tienen

pocos datos concretos, sí se tiene certeza

de que en 1693, a la edad de 15 años, em-

pezó a estudiar para ser sacerdote.

El 18 de septiembre de 1693, Anto-

nio ingresó en un seminario y reci-

bió sus primeras órdenes religiosas:

ostiario el 19 de septiembre de

1693, lector el 2 de septiembre de

1694, exorcista el 25 de diciembre

de 1695 y acólito el 2 de diciembre

de 1696. El 4 de abril de 1699 fue

ordenado subdiácono, luego diá-

cono (el 18 de septiembre de

1700), y finalmente ungido sacer-

dote el 23 de marzo de 1703, a los

25 años. Sin embargo, solo un año

más tarde se vio obligado a renun-

ciar a celebrar misa a consecuencia

de una enfermedad bronquial, posi-

blemente asma. También en 1703 in-

gresó como profesor de violín en el

Pio Ospedale della Pietà, una insti-

tución dedicada a la formación mu-

sical de muchachas huérfanas,

durante más de treinta años com-

pondría la mayor parte de sus obras

mientras trabajaba allí. 

Por tanto, Vivaldi era apodado con

el sobrenombre de “il prete rosso”, porque

efectivamente era sacerdote (prete en ita-

liano) y pelirrojo. n

Pregunta enviada por Sandra Egidos

n ¿Es cierto que Vivaldi fue cura?

Podemos decir que el arpa es uno de

los instrumentos musicales más

antiguos que conocemos, por lo

que su morfología y tamaño han variado

mucho a lo largo de la historia y de las zonas

geográficas. En todos los casos se trata de

un instrumento de cuerda pulsada (se toca

pulsando las cuerdas con ambas manos)

donde las cuerdas están tensas de manera

vertical sobre un marco triangular y sujetas

por la parte de abajo a una tabla armónica

o caja de resonancia.

El arpa de concierto se inventó en 1810,

tiene siete pedales y un máximo de cua-

renta y siete cuerdas. El arpa medieval era

diatónica, por el contrario, el arpa moderna

o de concierto nació con los primeros in-

tentos de cromatismo que la evolución de

la música occidental exigía. Estos pedales

modifican el sonido de la nota sobre la que

actúa, y también las del mismo nombre. De

esta manera se pueden interpretar escalas

cromáticas.

El arpa de concierto está afinada en Do

bemol, por lo que si tocamos sus cuerdas

sin utilizar ningún pedal las notas que emite

se corresponden con las de la escala de Do

bemol mayor. 

Los pedales sirven para cambiar la afinación

de las cuerdas. Cada uno de los pedales se

corresponde con cada una de las notas de

la escala diatónica (do, re, mi, fa…), por lo

que si se pulsa uno de ellos afecta a todas

las notas de su mismo nombre. Los pedales

tienen tres posiciones, en estado de reposo

(sin pulsar ninguno) todas las notas son be-

moles. Cuando se libera la primera posición,

un mecanismo tensa todas las notas del

mismo nombre del pedal pisado generando

un semitono más agudo, pasa a ser la misma

nota pero natural (por ejemplo si pisamos

el pedal del “do” todas las notas serán “do

natural” en lugar del “do bemol” inicial con-

seguido en el estado de reposo). Si se pisa a

fondo el pedal, se volvería a elevar esa nota

otro semitono más, por lo que conseguirí-

amos que las notas pasaran a ser sostenidas

(por ejemplo, si pulsamos hasta el fondo el

pedal del “do” en lugar de “do bemol” ten-

dremos “do sostenido”). n

Pregunta enviada por María del Carmen Francisco Gallego

n ¿Para qué sirven los pedales del arpa? ¿Cuántos tiene?

n Por Amparo Molero Maza

Arpa clásica.

Antonio Vivaldi.
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El pasado 23 de diciembre
conocimos los nombres de
los 21 galardonados con las

Medallas de Oro al mérito en las
Bellas Artes que concede el Mi-
nisterio de Educación, Cultura y
Deporte. Esta distinción presta
un reconocimiento especial a las
personas y entidades que han
destacado por sus creaciones ar-
tísticas y culturales y por su im-
plicación en la enseñanza, el
desarrollo y difusión del arte y la
conservación del patrimonio ar-
tístico en el 2016.
Destacamos entre los galardonados a dos grandes instru-
mentistas: La Arpista María Rosa Calvo-Manzano y la pia-
nista María Martha Argerich.
María Rosa Calvo-Manzano es catedrática de Arpa y solista
en la Orquesta Sinfónica de RTVE. Es la creadora de la asig-
natura optativa Técnicas ARLU, que se imparte en el Con-
servatorio Superior de Madrid. Entre sus condecoraciones

destacan el Lazo de Isabel la Cató-
lica y la Encomienda de la Orden
Civil de Alfonso X el Sabio.
La pianista clásica María Martha
Argerich ha recibido reconoci-
mientos en numerosas ocasiones
por sus interpretaciones de Cho-
pin, Listz, Schumann, Bach,
Ravel, Prokófiev y Rajmáninov.
Entre sus galardones destacan
tres premios Grammy, el premio
Conex de Platino, el premio
Conex de Brillante y el más re-
ciente, el premio Kennedy, que le
ha sido otorgado en 2016.

Entre los galardonados hay artistas de todas las especiali-
dades. La cantante y compositora Gloria Estefan, el gui-
tarrista flamenco José Fernández Torres Tomatito, el
bailarín y coreógrafo Rafael Amargo, los actores José Co-
ronado y Ricardo Darín, la actriz y directora teatral
Magüi Mira, el diseñador de moda Lorenzo Caprile y el
chef Pedro Subijana. n

Ambas intérpretes han recibido la Medalla de Oro al Mérito en las Bellas Artes
2016, distinción otorgada por el Ministerio de Educación, Cultura y Deporte.

La Escuela Internacional de Ministriles Ciudad de Valencia cerrará su primera
edición con un concierto de Música Antigua dirigido por José Duce Chenoll.

Amystis Coro participa en la EIM

El coro de cámara Amystis, participará en la I Escuela
Internacional de Ministriles Ciudad de Valencia,  un
encuentro organizado por la Escuela Hispanoame-

ricana de Música Antigua  que da cita a músicos profesio-
nales, aficionados y a cualquier amante de la música y la
cultura Renacentista y del Medievo. El encuentro tendrá
lugar en la Ciudad de las Artes y de las Ciencias desde el 15
hasta el 18 de febrero. Rodrigo Madrid Gómez, director co-
nocido por su labor de recuperación e interpretación de
música del Renacimiento y del Barroco inaugurará  este
ciclo de talleres. Gustavo Gargiulo y Ludmila Krivich im-
partirán clases y conferencias sobre corneta y trompeta
natural y Javier Martos Carretero impartirá talleres de sa-
cabuche y de trompeta bastarda. Los asistentes podrán
acudir a conferencias, talleres, a clases y a conciertos. Ade-
más se sorteará un sacabuche bajo entre los alumnos que
hayan participado en todas las actividades, a los que tam-
bién se les proporcionarán instrumentos durante las clases.
Hay tres modalidades de inscripción: Será gratuito ir de
oyente, asistir a un taller en concreto costará 25 euros y
participar en todas las actividades del evento tendrá un
precio de 75 euros.
Como la Música Antigua estaba muy ligada al canto se
pondrá fin al encuentro con un concierto del Coro de Cá-
mara Amystis- Sociedad Musicológica y la Escuela de Mi-

nistriles de Valencia bajo la dirección de José Duce Chenoll
el día 19 de febrero a las 20h en la Iglesia del Real Colegio
Seminario del Corpus Christi de la ciudad. Todo el que
acuda podrá hacer una pausa en el tiempo y trasladarse a
otra época, concretamente al Renacimiento y al Barroco
con música comprendida desde finales del SXVI hasta
principios del SXVIII.  Sin duda será una buena oportuni-
dad para adquirir conocimientos sobre Música Antigua y
para escuchar el repertorio de la época y los instrumentos
que se utilizaban. n

Calvo-Manzano y Martha Argerich, juntas
en el éxito

Amystis Coro.

María Rosa Calvo-Manzano.
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n por Victor Padilla y Paloma GamarraENSEÑANZAS MUSICALES

UNIR, pionera en formación
universitaria online en música

100% online, la Universidad Internacional de La Rioja (UNIR)

tiene un modelo pedagógico propio con una metodología que

permite desarrollar una formación de calidad y personalizada.

En la actualidad UNIR cuenta con más de 27.000 alumnos, de los

cuales 7.000 son internacionales, y 1.584 empleados (794 docentes

e investigadores). Fue aprobada oficialmente en el año 2009 y desde

entonces se han graduado 38.900 estudiantes.

¿Es posible dotar a los alumnos de formación integral en ámbitos

académicos, artísticos y técnicos de la música en modalidad onli-

ne? La Universidad Internacional de La Rioja (UNIR) lo ha conse-

guido y con gran éxito, convirtiéndose en la primera universidad

online que imparte el Grado en Música, completando además su

oferta musical con el Máster Universitario en Investigación

Musical. 

A nivel general, UNIR tiene un sistema pedagógico propio, cuyas

enseñanzas combinan la flexibilidad de una educación a distancia

de calidad a un alto nivel con la cercanía de clases pre-

senciales online (se imparten 1.350 clases online
semanalmente), en las que el alumno puede

consultar dudas directamente al profesor

desde casa, además de contar en todo momen-

to con los foros de ayuda, una herramienta

de gran valor que fomenta el contacto fluido

y directo entre profesor y alumno. El estu-

diante dispone desde el inicio de un cam-

pus virtual con la tecnología más inno-

vadora y los recursos académicos

que necesita.

Pero, sin duda, el gran valor dife-

renciador de UNIR es la figura

del tutor, la persona que

acompaña y guía al alumno

durante toda su etapa uni-

versitaria, realizando una

labor muy importante

de seguimiento de sus

progresos y necesida-

des para que este siem-

pre se encuentre res-

paldado y pueda finalizar

sus estudios de la mane-

ra más satisfactoria. 

En la actualidad, UNIR

imparte 15 grados, 45

másteres universitarios, 37

títulos propios y 6 estu-

dios avanzados. En cuan-

to a sus estudios en el

área de música, la Universidad Internacional de La Rioja presenta

una oferta pensada para abarcar prácticamente todos los aspec-

tos del mundo sonoro, excepto la práctica instrumental, así como

un excelente claustro de profesores coordinado por Victor
Padilla Martín-Caro, doctor en música que ha trabajado como

investigador musical en el LICA (Lancaster Institute for the

Contemporary Art) de Lancaster University en el Reino Unido y

en la actualidad colabora en el proyecto “Learning to Create”

junto a Queen Mary University of London, Aalborg University

(Dinamarca), Universidad del País Vasco, UPV/EHU (España), Sony

CSL (Paris) y OFAI, (Viena).

Siempre a la vanguardia de la educación, UNIR imparte desde pri-

mavera de 2014 el Grado de Música, la primera titulación oficial

universitaria en música de nuestro país. Este grado cuenta con un

plan de estudios de 240 créditos divididos en cuatro cursos en los

que se trabajan asignaturas propias de un grado de composición,

como Armonía, Contrapunto, Composición, Orquestación,

Análisis, etc., frente a otras más próximas al ámbito musicológico

tradicional, como son Estética, Historia de la Música, Etno mu si co -

logía, Notación o Fuentes y Documentación. 

Además de conceptos teóricos, el grado aporta también un enfo-

que eminentemente práctico hacia las últimas tendencias y herra-

mientas informáticas en asignaturas como Procesado de sonido,

Sonorización, Composición electroacústica, Edición audio y MIDI

o Síntesis de sonido. En definitiva, el Grado en Música de UNIR

permite adquirir a los alumnos que lo cursan:
l Formación de base en cultura, pensamiento, historia y lengua-

jes de la música, así como en notación y transcripción, fuentes

y documentación, etnomusicología de aplicación en la musico-

logía y la pedagogía de la música.
l Competencias en composición e instrumentación para des-

arrollar la labor creativa en la creación de música.

l Competencias para modernizar la aplicación de todo tipo de

tecnología y ciencia sonora en música.
l Formación en legislación, producción de eventos/con cier -

tos/espectáculos y organización de empresas y departamentos

orientados a la producción y gestión de la música o las artes

en general.
l Aplicación de los contenidos adquiridos en proyectos prácti-

cos.

Para conseguir el título, el alumno deberá realizar y defender con

éxito un Trabajo de Fin de Grado, proyecto teórico de investiga-

ción o práctico de aplicación, con el que queden demostrado los

conocimientos adquiridos durante el grado.

El Máster Universitario en Investigación Musical
utiliza las nuevas tecnologías para acceder y pro-
cesar la información musical
Para los estudiantes que ya poseen un grado o estudios superio-

res de conservatorio, UNIR ofrece el Máster Universitario en

Investigación Musical.

La investigación musical es un campo amplísimo y es necesario

conocer los diversos aspectos metodológicos, de documentación

y de interrelación con otras disciplinas. Este máster oficial, cuya

primera edición arrancó también en 2014, es especialmente inte-

resante por su conexión con otros ámbitos científicos que a pri-

mera vista pudieran parecer lejanos. 

Desde una mirada al mundo acústico y tecnológico se ofertan

asignaturas como Matemáticas y Física aplicadas a la Investigación

Musical o Acústica, Electroacústica, Electrónica aplicada a la So -

nología y Musicología. De este modo, la ventaja diferencial de este

programa es su vinculación con las nuevas tecnologías en el

campo de la investigación musical. En estas asignaturas se hace hin-

capié en aspectos relacionados con MIR (Music Information

Retrieval), que viene a ser una extensión de lo que ha sido el aná-

lisis musicológico tradicional, pero adaptado a las herramientas y

posibilidades que ofrece la tecnología del siglo XXI.

Por otro lado, desde el punto de vista compositivo, las asignaturas

de proyectos de composición e interpretación musical asistida

Víctor Padilla director del Máster de Investigación Musical.
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Entrevista n Brian Martínez, compositor y docente.

“Me pareció muy interesante la apuesta tecnológica en la
investigación musical”

Brian Martínez, compositor valenciano,

compagina su labor docente con una

intensa actividad investigadora en el

ámbito de la tecnología musical aplicada a la

composición asistida por ordenador gracias

a sus estudios de doctorado por la Univer-

sidad Politécnica de Valencia. Sus obras han

sido estrenadas en salas de concierto y fes-

tivales internacionales, destacando The

Killian Hall (Massachussets Institute of Tech-

nology, Boston), la Universidad de Lowa

(EEUU), el Auditorio el Aleph en Buenos

Aires (Argentina), Universidad de Tacoma

(Washington, EEUU), El Palau de la música

de Valencia, El Centro Cultural de Nis (Ser-

bia), el Centro Cultural “La Beneficiencia”

en Valencia, El Palacio del Marqués de Dos

Aguas, en Valencia, El Auditorio de Castalla

(Alicante), El Real Monasterio del Puig de

Santa María, (El Puig, Valencia), El Auditori

Alfons Roig en la Universidad Politécnica de

Valencia, entre otros.

¿Cómo conociste UNIR?
Tenía algunos amigos y conocidos que me

hablaron de la existencia de UNIR, pro-

porcionándome buenas referencias sobre

su oferta académica. Finalmente busqué

por internet y fue muy fácil acceder

desde su web a todos los contenidos que

necesitaba.

¿Por qué te decidiste por la UNIR?
Lo primero que me sorprendió fue la

organización de todos los contenidos.

Desde la propia página web pude consul-

tar tanto el calendario académico como

el claustro, los contenidos de las asigna-

turas o el sistema de evaluación. Todo

estaba muy claro y me permitió organi-

zarme el curso académico conforme a

mis necesidades. Además, el personal que

me atendió telefónicamente fue muy

amable conmigo, aclarándome con todo

detalle cualquier duda que me pudo sur-

gir previa a la matriculación.

¿Por qué querías estudiar un máster
en Investigación Musical? 
Me pareció muy interesante la apuesta

tecnológica del Máster con asignaturas

relacionadas con el análisis musical infor-

matizado, con las matemáticas aplicadas,

incluso con la programación informática o

la acústica, todo ello enmarcado en un

conjunto muy completo de asignaturas

que también incluyen contenidos funda-

mentales, como pueden ser las metodolo-

gías o las técnicas bibliográficas. También

me parecieron muy interesantes, además

de adaptarse a mi perfil profesional, las

asignaturas orientadas a la composición

musical, enfocadas también desde una

perspectiva tecnológica. 

¿Se puede estudiar un máster de
música con una metodología online?
Rotundamente sí. De hecho las posibilida-

des que ofrece la metodología online

UNIR permiten incluso compatibilizar los

estudios con el desarrollo de actividades

profesionales. Cada estudiante puede avan-

zar a su propio ritmo, consultando el mate-

rial de estudio y accediendo las veces que

sea necesario a las clases online que se

quedan guardadas en la intranet. 

¿Qué ventajas ofrece el hecho de
estudiar online?
Es cierto que requiere un cierto nivel de

autodisciplina para llevar las asignaturas al

día y ver en diferido las clases que no

pudiste ver en su momento, pero las ven-

tajas son abrumadoras, sobre todo para

los estudiantes que disponen de poco

tiempo o que compatibilizan sus estudios

con otras actividades laborales o profesio-

nales. En mi caso, la posibilidad de poder

distribuirme semanalmente las horas de

dedicación al Máster ha sido clave.

También me parece una ventaja enorme la

posibilidad de estudiar a tu propio ritmo,

deteniéndote en aquellos contenidos que

presentan mayor dificultad y avanzando

más rápidamente sobre aquellos que

están claros.

¿Cómo definirías las clases online en
directo?
Las clases se parecen mucho a una vide-

oconferencia con el profesor. Dispones

de una sala de chat con la que interac-

tuar tanto con la explicación como con

el resto de compañeros. Todo lo que se

diga o se escriba se queda guardado para

poder ser consultado con posterioridad.

Es genial poder asistir a clase desde tu

propia casa (o desde cualquier otro

lugar del mundo siempre que dispongas

de una buena conexión a internet).

¿Qué es lo que más te gustó del
Máster? En dos palabras, ¿qué has
aprendido en este Máster? 
Los contenidos relativos a la utilización

de tecnologías informáticas en el ámbi-

to de la composición y el análisis musi-

cal. 

¿Se han cumplido tus expectativas
con este Máster?
La verdad es que sí, algunas asignaturas

incluso los han superado.

¿Te ha ayudado en tu desarrollo pro-
fesional?
Como profesor, me ha ofrecido nuevas

herramientas y nuevas ideas para poder

aplicarlas en mi labor docente. Como com-

positor e investigador musical, me ha per-

mitido descubrir nuevas líneas de trabajo,

nuevos caminos para seguir explorando,

sobre todo en el ámbito de la informática

y la tecnología aplicada a la musicología y

composición musical.

¿Crees que te ha ofrecido herra-
mientas que luego podrás aplicar en
tu profesión?
Sobre todo herramientas tecnológicas,

tanto software como recursos web o len-

guajes de programación que no conocía y

que ahora puedo aplicar a mi labor profe-

sional como profesor.

¿Qué asignatura te resultó más
atractiva?
La asignatura de Matemáticas y Física apli-

cadas a la Investigación Musical, la de Acús -

tica, Electroacústica y Electrónica aplicada a

la Sonología, y la de Análisis musical infor-

matizado.

¿Qué ha supuesto para ti la figura
del tutor?
Al profesor tutor puedes preguntarle en

todo momento cualquier duda o incidencia

que acontezca durante el curso, y éste la

soluciona rápidamente. También te llama

muy a menudo para preguntarte por el

desarrollo del cuatrimestre.

¿Cuál es tu opinión sobre el claustro
docente?
En general muy buenos profesores y profe-

sionales, que conocen en profundidad su

materia y la transmiten con interés. Las

asignaturas están bien organizadas, tanto

las explicaciones como la carga de trabajos

que forman la evaluación continua. n

por ordenador y proyectos integrados con artes visuales otorgan

una visión global del panorama musical actual en la música de con-

cierto, electrónica y audiovisual. El Máster Universitario en

Investigación Musical de UNIR tiene una duración de un año y un

plan de estudios de 60 ECTS que finaliza con el TFM (Trabajo Fin

de Máster) que los estudiantes deben defender y exponer delan-

te de un tribunal sobre un tema elegido por el alumno, dirigido en

todo momento por un profesor asignado del título. 

Así, este Máster en Investigación Musical está principalmente

dirigido a todos aquellos docentes, alumnos de conservato-
rio e investigadores que deseen consolidar su carrera profe-

sional avanzando hacia la obtención del doctorado, y a aquellos

músicos que quieran mejorar sus conocimientos y capacidades

de estudio y enseñanza.

Gracias a una metodología de trabajo basada en la investigación

artística, científica, so cial e histórica, el estudiante alcanza un ni vel

superior dentro de campos como los de la musicología, la tec-
nología musical, la composición o la pedagogía. Ade más,

dado su carácter 100% online, los alum nos pueden compaginar su

actividad profesional con la formación en este Más ter Univer si -

tario en Investigación Musical.

UNIR, una apuesta por la excelencia 
La Universidad Internacional de La Rioja (UNIR) trabaja día a día

por impulsar la excelencia académica tanto de sus alumnos como

de los 794 docentes (de los cuales 536 son doctores) y para ello

cuenta con un plan propio de investigación integrado por 320

investigadores acreditados y 20 grupos de investigación. 

Además, desde UNIR editorial se apuesta por divulgar los traba-

jos e investigaciones que desarrollan los docentes. Un ejemplo de

ello es la publicación del libro ¡Música, maestros!, de Alfonso
Elorriaga, profesor de Teoría de la Música y Edu ca ción Auditiva

en la Universidad Internacio nal de La Rioja. Un manual de referen-

cia tanto para los futuros maestros de Edu cación Infantil y

Primaria como para cualquier persona que quiera tener un cono-

cimiento básico sobre música, sin renunciar al rigor académico.

Además, gracias al tono ameno y divulgativo que Elorriaga emplea

en todos sus textos, la enseñanza de la materia musical se hace

más accesible. 

Doctor en Música por la Universidad Autó noma de Madrid, Post -

grado en el Instituto Orff de la Universidad Mozar teum de Salz -

burgo y Titulado Superior en Pedagogía Musical en el Real Con -

ser va to rio Superior de Música de Madrid y estudios avanzados en

Dirección Coral, Alfonso Elorriaga ha centrado el foco de ¡Música,
maestros! no solo en el “porqué” de la mú sica sino en el “para

qué”. ¿La razón? Muy cla ra, si podemos entender qué sentido tie -

Brian, alumno del máster.
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enseñanzas musicales

ne la música en nuestras vidas es mucho

más fácil comprender la evolución del len-

guaje de la música a lo largo del tiempo de

una manera fácilmente comprensible por

todo el mundo.

En la actualidad, Elorriaga es profesor aso-

ciado en la Universidad Internacional de la

Rioja (UNIR) y titular de música en Edu -

cación Secundaria en el IES bilingüe “Fran -

cisco Umbral” de Ciempozuelos (Madrid)

donde dirige el proyecto ‘Voces para la con -

vivencia’, constituyendo un proyecto co ral

de adolescentes y jóvenes con el que ha

ganado numerosos premios y subvenciones

educativas, entre ellas, dos veces ga nador

del premio a la mejor di rección co ral. Ha

sido ponente invitado en el Máster de

Musicoterapia de la Univer sidad de Al calá

de Henares, en el curso de Dirección Coral

de la Uni versidad Carlos III.

Docentes apasionados de la
música y comprometidos
socialmente
Volcada en las causas sociales y amante de la

música, la profesora del Grado de Música de

UNIR Marta Vela promovió y participó, en

estrecha colaboración del Coro Música

Mag na, un concierto benéfico a favor de la

ONG Ayuda en Acción con el fin de dar visi-

bilidad al terremoto que sacudió Ecua dor en

abril de 2016 y recaudar fondos pa ra ayudar

a los damnificados del desastre natural.

Un proyecto solidario que surgió a partir

de la colaboración que Marta Vela viene

rea lizando con Ayuda en Acción a través de

la Fundación Acción Social por la Música en

ticipado en óperas de renombre en el

Gran Teatre del Liceu, Teatro Baluarte de

Pamplona, Fes tival Internacional de San -

tander y Palau de la Música de Barcelona.

Por su parte, Prieto tiene ya dos discos en

el mercado, De Amore et Fide y L’Italia nel
Cuore, y en 2016 ha debutado en Roma

con la ópera La Cenerentola de Rossini.

El programa de gran exigencia vocal y artís-

tica incluía dos partes, respectivamente, de

ópera y zarzuela, en que se pudieron escu-

char algunos de los fragmentos más famo-

sos del repertorio para tenor, mezzosopra-

no y dúo entre ambos. La primera parte se

compuso de grandes arias de ópera italiana

y francesa del siglo XIX, a saber, ‘Una furti-

un proyecto de coros escolares para niños

en riesgo de exclusión social en el barrio

de Oliver de Zaragoza. Sin duda, una boni-

ta iniciativa con la que Ayuda en Acción,

presente en este país desde 1985, quería

visibilizar el terremoto de Ecuador -de 7.8

grados en la escala de Richter-, en que falle-

cieron 663 personas y 28.700 quedaron sin

hogar, y para el que se apostó por el pro-

yecto de un recital lírico de gran nivel para

la causa, cuya fecha coincidía, por un lado,

con el aniversario de seis meses desde la

catástrofe y, por otro, daba el pistoletazo de

salida a las Fiestas del Pilar 2016.

Marta Vela, al piano, estuvo acompañada

durante la actuación de los cantantes líri-

cos Ignacio Prieto (tenor) y la alumna

del Grado de Música de UNIR Susana
Torre grosa (mezzosoprano) quien, con

un expediente académico brillante, ha par-

va lagrima’, de L’elixir d’amore; ‘E lucevan le

stelle’, de Tosca; ‘Ta voix reponds à ma ten-

dresse’, de Samson et Dalila; ‘O mio Fer -

nando’, de La favorita; y ‘Nessum dorma’,

de Turandot, con la participación del coro.

En la segunda parte sonaron los fragmen-

tos de zarzuela más populares, ‘Romanza

de Rafael’, de Maravilla; ‘Habanera’, de Car -
men; ‘Granada’, de Agustín Lara; y ‘Gran Jo -

ta’, de El dúo de la africana. El concierto fi -

nalizó con el ‘Brindisi’ de La Traviata a mo -

do de bis, en que cantantes y coro se des-

pidieron de una sala entregada.

Tras el éxito de crítica y público, la recau-

dación -en torno a los 100.000 euros-, fue

donada, íntegramente, al socio local de

Ayuda en Acción en Educador, la Corpo -

ración Esmeraldeña para la Formación y el

Desarrollo Integral (CEFODI), para la ayu -

da de los damnificados.

Sin embargo, esta iniciativa no es la única en

la que ha participado Marta Vela, ya que la

docente de UNIR, experta en análisis musi-

cal y estilístico, impulsora del proyecto, tie -

ne una amplia trayectoria de colaboración

solidaria con organizaciones como el Ban -

co de Alimentos, Parkinson Aragón, Obra

social Ibercaja, Obra social Caja In macu -

lada, Aspanoa, Fundación Talita, Fun dación

Carlos Sanz, entre otros.

Promover la música entre los
alumnos y la sociedad
En un paso más por promover la cultura

entre los alumnos y la sociedad, la Uni -

versidad Internacional de La Rioja patroci-

nó el pasado mes de diciembre la final del

15º Certamen Nacional de Inter pre -
tación «Intercentros Melómano».

Esta iniciativa que se viene desarrollando

desde el 2002, gracias a la Fundación Or -

feo, tiene por objetivo fomentar la partici-

pación activa de los alumnos de los conser-

vatorios y centros autorizados de música

en concursos de carácter profesional, en

los que su trabajo y esfuerzo son evaluados

por un jurado de reconocido prestigio.

En esta última edición, celebrada en Ma drid,

el Certamen Nacional de In terpre -
tación «Intercentros Melóma no»
contó con la participaron de 50 alumnos de

distintos conservatorios superiores y cen-

tros autorizados de música de toda España.

Además de ser patrocinadores de este con -

solidado certamen musical, UNIR otorgó a

Javier Cámara Palomares, del Conser vatorio

Superior de Música «Manuel Cas tillo» de

Sevilla, y ganador del Premio UNIR Alicia
Urrieta al Mejor Intér prete de Música
una beca del 100% para realizar el Master de

Investigación Musical de UNIR y consolidar

así su carrera profesional.n
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Desde Gardel a Piazzola, pasando

por Schifrin o Vitale, maestro de

la alquimia que durante décadas

fraguó en “la casita de mis viejos”, mora-

da de musas y ninfas, algunas de las melo-

días más interesantes del sentimiento

porteño, el tango no solo ha formado

parte de la identidad de un pueblo her-

mano, sino que también ha exportado el

pensamiento y, por ende, la cultura

argentina, más allá de sus fronteras, por-

que como dijo el gran poeta Enrique

Santos Dicépolo, autor del famoso Cam-
balache: “el tango es un sentimiento tris-

te que se baila”. Más allá de cuestiones

antropológicas que no vienen al caso, lo

cierto es que el tango está tan unido al

séptimo arte que este no ha dudado en

utilizar su expresividad para contar algu-

nas historias. Martin Brest y su Scent of a
Woman, donde Pacino baila “por una

cabeza”, del gran Gardel, o nuestro Saura

y su personal interpretación del baile en

un milagro audiovisual llamado “tango”, o

también, Chiamatemi Francesco, película

dirigida por Daniele Luchetti, donde

Arturo Cardelús escribe con aire de

tango una extraordinaria partitura que

da sentido a la interesante biografía de

Jorge Mario Bergoglio, más conocido

como el Papa Francisco.

De lo divino y lo humano trata este con-

trovertido biopic que recorre con cierta

polémica la vida de Jorge Mario Bergoglio,

desde que fue ordenado sacerdote en

1969 hasta el momento de ser elegido

Papa, el 13 de marzo de 2013, eso sí, lo

hace poniendo el foco de atención en los

hechos acontecidos durante la dictadura

de Jorge Rafael Videla. Las desapariciones

Entre bambalinas… Este parece ser el

lugar en el que ha estado sentado el octoge-

nario John Williams durante el proceso de

grabación de la banda sonora de Rogue One.

Digo esto, porque parece ser que mientras

Giacchino dirigía a la orquesta desde su atril,

Williams dirigía a Giacchino entre bastidores.

La apuesta arriesgada era la de Alexandre

Des plat, músico elegido por la Disney en pri-

mer lugar -¡cómo me hubiera gustado escu-

char la propuesta del francés!- para poner

una nota diferente a este spin off que hunde

sus raíces entre los episodios III y IV de la

saga Star Wars. Supongo que la coherencia -

miedo a la diferencia- se adueñó de los sesu-

dos ejecutivos de la productora que vieron en

el músico estadounidense una prolongación

del ideario musical de Williams. Con una

orquestación similar y algunas variaciones de

los temas principales de esta epopeya galác-

tica, Giacchino recurre al manido recurso del

copia y pega -por más que sus seguidores

digan lo contrario- para tejer una obra a la

que le falta inspiración y originalidad, pero a la

que le sobran demasiadas notas concordan-

tes. Entiendo que los que mandan no querían

arriesgar, pero una cosa es no arriesgar, y otra

muy distinta, no componer… que cada cual

se quede con lo le plazca.n

Director: Gareth Edwards

Música: Michael Giacchino

Género: ciencia ficción

Duración: 133 minutos

Año y país: 2016. Estados Unidos

Director: Morten Tyldum

Música: Thomas Newman

Género: ciencia ficción

Duración: 116 minutos

Año y país: 2016. Estados Unidos

Dirección: Mel Gibson

Música: Rupert Gregson Williams

Género: bélico

Duración: 131 minutos

Año y país: 2016. Estados Unidos

Título: Chiamatemi Francesco
Director: Daniele Luchetti

Música: Arturo Cardelús

ROGUE ONE: A STAR WARS STORY

PASSENGERS

Pensamiento único… Esta es la idea que

defienden a capa y espada los integrantes del

proyecto mediaventures, un conjunto de músi-

cos que siguen las directrices, por llamarlo de

alguna manera, del papá pitufo de todos ellos,

Hans Zimmer. Todos los años aparece algún

rostro nuevo que, por gentileza del músico ale-

mán, engrosa las filas de la camarilla más “odio-

sa” de la música cinematográfica actual. Para

esta nueva producción de Mel Gibson, Hack-
saw Ridge, el compositor elegido ha sido

Rupert G. W., hermano de Harry, otro media-

ventures. Desechada la idea de contratar a

James Horner, por razones obvias, y con la

negativa de John Debney a asumir el proyecto,

a la productora no le ha quedado otra que ir

a lo fácil, es decir, fichar a uno de estos para

copiar y pegar los esquemas que ya son dogma

de fe. Aunque las melodías son agradables -no

hay duda del oficio- y funcionan bastante bien

con las imágenes, el insultante parecido de sus

leitmotivs con algunas otras melodías de sus

congéneres -The Last Samurai (2003)-, y la simi-

lar orquestación empleada por el músico,

hacen que esta partitura parezca un enorme

Temp track. Una única idea, un único pensa-

miento… n

Caballos, agentes o galaxias… Da lo

mismo. Estas son las palabras que definen las

últimas creaciones del compositor norteame-

ricano Thomas Newman. Da lo mismo si com-

pone para 007, el agente secreto más interna-

cional de cuantos se conocen; o si lo hace para

un viejo susurrador de caballos; o también, si

compone para una historia ambientada en un

futuro no muy lejano; da lo mismo… Las tex-

turas ambientales de corte new age que acom-

pañan al músico desde la década de los 90 las

hacen ser tan originales como impersonales, de

ahí que valgan tanto para una cosa como para

la otra. En esta ocasión Newman intenta ser

coherente con una historia que tiene en el

espacio su razón de ser. A priori, podría pensar-

se que sus esquemas encajan con precisión en

este tiempo futuro, aburrido e insulso, pero lo

cierto es que Newman se ha contagiado del

hastío general dejando que la historia se pier-

da en una infinita sucesión de sonidos prefabri-

cados cuya función es la de acompañar a las

imágenes. Es esa terrible sensación de aburri-

miento la que penaliza, no solo a la música, sino

también a la propia narración. Dentro de algu-

nos años volveré a escribir sobre Thomas

Newman diciendo: da lo mismo… n

Chiamatemi Francesco

HACKSAW RIDGE

n Por Antonio Pardo Larrosa
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de miles de personas, los asesinatos indis-

criminados y el poder de la corrupción

están contados bajo esa mirada crítica que

cuestiona las decisiones jerárquicas de una

iglesia burocratizada. 

De lo divino y lo humano trata la partitura

de Arturo Cardelús, un lamento desgarra-

dor que hunde su llanto en las desigualda-

des sociales, políticas y humanas que for-

maron la personalidad del “Vicario” de

Cristo. Esta dicotomía musical que juega

entre las emociones del hombre y el santo,

queda dibujada en el leitmotiv principal de

la obra -End Credits (Main Theme)-, una

intensa y emotiva melodía que revestida

con el ropaje del encanto porteño descri-

be estas dos realidades. La cuerda, anclada

a la tierra, golpea la conciencia de Bergoglio,

mostrándole la agitación de una sociedad

que vive bajo el yugo de

la dictadura, mientras que

el violín, el chelo y el

acordeón (la voz que

mejor expresa el sentir

argentino), bailan bajo la

incrédula mirada del

futuro Papa que sufre en

primera persona las

injusticias de la barbarie

humana. Esta idea, emoti-

va y en cierto modo nos-

tálgica -qué otra cosa sino es el tango-

acompaña al religioso en este tour de force

en el que Cardelús convierte la vida de

Bergoglio, unas veces, será la guitarra -Ber-
goglio-, esa contorsionista de seis cuerdas

que entrelaza su voz con la del violín -

segundo invitado a la fiesta tanguera-, y

otras, los vientos, insuflo del céfiro más eté-

reo; pero siempre es la emoción la que guía

los pasos de un hombre que ama, sufre,

siente y padece, como

Shylock en su diálogo con

Salarino (El mercader de Vene-
zia, William Shakespeare). Si

bien es cierto que la partitura

gira en derredor de este leit-

motiv, es notorio señalar

como Cardelús, de un modo

inusual, dedica varias melodías

a describir la naturaleza de los

distintos personajes de la his-

toria, de ahí que el dictador Videla tenga su

propio leitmotiv -Videla-, menos intenso y

descriptivo, que el compositor ejecuta con

cierta indiferencia para mostrar la velada

cara del genocida; o la idea que ilumina el

rostro de la amistad -Esther-, sentimiento

que la guitarra se encarga de recordar mos-

trando esa imagen que se pierde en los agu-

dos de las seis cuerdas. Videla y Esther tie-

nen presencia e incidencia narrativa en la

historia, pero es el tema de Bergoglio -Are
you Bergoglio?/Pray for Me-, a tempo lento,

cuasi cantábile, el que eclipsa la humanidad

del protagonista para elevar hacia la santi-

dad la súplica que define la realidad última

del protagonista. Las voces ayudan a con-

textualizar el hecho, no sé si religioso o

político, que convierte a Jorge Mario Bergo-

glio en el llamado Papa de la gente.

Es posible que algunos encuentren la pro-

puesta de Cardelús recurrente, incluso

tópica -me refiero al uso del tango como

vehículo de expresión-, pero ante todo está

más que justificada. Chiamatemi Francesco
no solo radiografía una parte muy impor-

tante de la historia reciente de Argentina,

sino que también otorga una nueva dimen-

sión a esa forma de sentir y expresar que

conocemos como Tango. n



Queridos amigos y melómanos. En este 2017 se conmemoran
dos efemérides: los 75 años de la adopción por el nazismo
de la “Solución Final” (en enero de 1942, en la denominada

Conferencia de Wannsee, celebrada en las afueras de Berlín) y la
composición y estreno en pleno y brutal asedio de la Sinfonía n.º 7
“Leningrado” de Dmitri Shostakóvich. 
Resulta paradójico y enormemente perturbador que dos de los
máximos y siniestros protagonistas de la Segunda Guerra Mundial,
Hitler y Stalin, fueran encendidos melómanos. El papel otorgado
por unos y otros contendientes a la música clásica y su traumático
desgarro en este hecho histórico va a ser fruto de la reflexión de
este humilde pastor. Dejando para más adelante el fabuloso y con-
trovertido hecho de la composición por Shostakóvich de su Sépti-
ma Sinfonía (obra musical magnífica, pero utilizada descaradamente
por el aparato del partido comunista en la guerra y después de ella,
y el efecto propagandístico que tuvo en su momento, además de
proporcionar una innegable moral de victoria a los aliados), vamos
a centrarnos en este artículo en la otra efeméride, la “Solución
Final”, el Holocausto, donde la música clásica a través de las mismas
y bellas obras maestras que la integran tuvieron para víctimas y ver-
dugos diferente significado y fueron vivenciadas de manera radical-
mente distinta.

ascendencia judía pero de cultura germánica (Mendelssohn, Mah-
ler, etc.). Esa traumática división cultural en la música, provocada
perversamente por la ideología nazi y sus intereses propagandísti-
cos, tuvo sus efectos también respecto de compositores del gusto
nazi, que fueron “germanizados” (Chopin, Sibelius).
Por el contrario, y como reacción a semejante manipulación y segre-
gación en materia musical, los judíos europeos, víctimas del Holo-
causto, se afianzaron en torno al corpus de la música alemana, y la
siguieron tocando para preservar en lo posible su “mundo privado”,
del que el nazismo, como bien afirmó Hannah Arendt, les quería
privar, incluso, dentro de los siniestro campos de exterminio, donde
la actividad musical fue mucho más habitual e intensa de lo que
puede imaginarse, convirtiéndose la música para las víctimas en un
trascendental medio de encontrar consuelo y paz espiritual frente
a tanto horror, amargura y sufrimiento.
La propia música clásica (Un superviviente de Varsovia, de Arnold Scho-
enberg) y especialmente el cine, la literatura y el documental para
la televisión, con su extraordinario poder de ofrecer testimonio
“novelado” en el marco de una puesta en escena verosímil -en algu-
nos casos casi documental, a modo de docudrama-, ha dado en los
últimos treinta años testimonio sobrecogedor del Holocausto en
sus más diversas situaciones, significados, actos y hechos, en ocasio-
nes con singular objetividad y crudeza y, en general, con un rigor
encomiable. Por ejemplo, en el cine, en la mente de todos están
películas como La lista de Schindler, La vida es bella, La solución final, La
decisión de Sophie, El pianista, Último tren para Auschwitz, El lector, Adiós

muchachos, El niño con el pijama de rayas, etc., en las que la música -
junto a notables bandas sonoras de música original- es protagonis-
ta relevante, no solo para crear un clima sonoro, sino en el sentido
anteriormente apuntado de representar a víctimas y verdugos. En
efecto, en todas esas películas se pone de manifiesto que la música
clásica, patrimonio universal e intemporal de la humanidad, ha sido
utilizada como arma arrojadiza de propaganda en manos de unos
(los nazis) y escudo protector del espíritu y de la dignidad humana
por otros (las víctimas del Holocausto). Verdugos y víctimas y el
resto, los testigos del mayor acto criminal masivo premeditado y
organizado burocráticamente de la historia reciente, demostraron
su pasión por la música, si bien con un matiz moral muy diferente.
Ambos la necesitaban -unos por exaltación, otros como consuelo-
y eran fieles y apasionados devotos de las grandes partituras del
pasado. Pero, trágicamente, la música clásica tuvo que sufrir el des-
garro de ser traumáticamente amputada en música “aria” y “dege-
nerada” por los jerarcas nazis, sin embargo, capaces de ordenar
horribles matanzas. Frente a esta arbitrariedad y a tanto horror, la
música tocada por las víctimas en los campos de concentración
pertenecía tanto a autores prohibidos como a ensalzados por los
nazis. A su vez, las víctimas -en otro efecto perverso-, tras la guerra,
repudiaron la música de Wagner, Bruckner o Sibelius, siendo Wag-
ner el principal damnificado al ser objeto de prohibición, primero
taxativa y después velada, en Israel, donde la interpretación de Wag-
ner resulta incómoda o polémica incluso hoy día.
Hoy día, afortunadamente, se ha superado ese desgarro, si bien la
herida histórica no se ha cerrado: la música clásica se ha podido
sobreponer, pero es preciso en este mundo convulso y complejísi-
mo que nos toca vivir hoy día, reivindicarla como elemento integra-
dor y generador de paz a nivel global, planetario, universal. 
Sea como fuere, no podemos olvidar el Holocausto, no debemos
olvidarlo. Como declaró recientemente Piotr Cywinski, director del
museo del Campo de Concentración de Auschwitz-Birkenau, el
más conocido y siniestro lager en Polonia: “en el mundo de hoy, des-
garrado por los conflictos, la inseguridad y el auge de los populismos,
es más necesario que nunca recordar los capítulos más oscuros del
pasado y las advertencias que contienen”. Quizá nos produzca cier-
to cansancio o hastío: miles y miles de páginas de testimonios, fotos,
películas, etc. En todo caso, la música jugó un papel muy importan-
te durante la Segunda Guerra Mundial: fue un elemento consolador
para las víctimas y levantó la moral de victoria de los que apostaron
por la humanidad. Una vez más demostró su inmenso poder. n

La música clásica y el Holocausto
En el epílogo de la magnífica película La solución final (2001), el per-
sonaje de Eichmann -una vez que Heydrich y otros jerarcas nazis
de mediana categoría, satisfechos por haber encontrado una “solu-
ción” definitiva al “problema judío” en Europa en la denominada
Conferencia de Wannsee (Berlín), se solazan con unas copas de
coñac y otros licores escuchando música de Schubert- exclama
con sorna y mal disimulado desagrado: “no comprendo cómo
puede gustarles esa porquería sentimental vienesa”. Esa genial frase
de la película, un film espléndido por su impecable puesta en esce-
na y rigor histórico, pone de manifiesto cómo los verdugos, com-
partiendo una melomanía -derivada del acervo cultural alemán,
pero también del gusto del Fürher- por la música clásica “también”
se encontraban divididos en gustos musicales, y traumáticamente
cercenaban el maravilloso tronco de la tradición musical austro-
germana. En efecto, no solo la gran música alemana (Beethoven,
Wagner, Brahms, etc.) sino la austríaca (Mozart, Schubert, Bruck-
ner) presentaba furibundos defensores y detractores entre los
nazis que, sin embargo, cerraban filas en su condena taxativa de la
“música degenerada” (la de las vanguardias y el jazz y estilos afines)
y la música clásica “judía”, es decir, la debida a grandes maestros de
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el pastor en la roca n Por Luis Agius

Música clásica y Segunda Guerra
Mundial: no podemos olvidar

“Aquello que amo vive tan lejos de mí mismo, que alzo con todo ardor mi
canto desde la roca hacia ello, tan lejano, allá bajo…”. 

“Der Hirt auf dem Felsen D 965”, texto de Wilhem Müller/Helmina von Chézy, música Franz Schubert

A la izquierda, una escena de la película La vida es bella. A la derecha, de El niño con el pijama de rayas.
75 aniversario de la “Solución Final”. 75 años de la Sinfonía Leningrado.

Dmitri Shostakóvich.

Una escena de la película El pianista.
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ANÉCDOTAS y CURIOSIDADES

EL PRIMER CONSERVATORIO

El Calendario musical para el año
1859, primero de su clase que se

publica en España, por Roberto, inclu-

ye la lista de los conservatorios (o sus

predecesores) más antiguos de las prin-

cipales ciudades europeas. Son estos:

París (1669), Praga (1810), Viena (1813),

Palermo (1819), Turín (1819), Berlín

(1821), Milán (1823), Estocolmo (1823),

Lisboa (1824), San Petersburgo (1829),

Londres (1830) y Bruselas (1832).

El Conservatorio de Madrid fue funda-

do en 1830, pero el más antiguo fue

también español. Se trata del Conser-

vatorio de Nápoles, fundado por don

Juan de Tapia con el nombre de Con-

servatorio de la Virgen de Loreto, en

1537. Hay que recordar que en los

años 1501 a 1647 Nápoles era un

virreinato español. n

AUTÉNTICO DESFILE

En el estreno de la zarzuela El arte patrio, de Miguel Ramos Carrión y Manuel Fernández
Caballero, estrenada en el Apolo el 28 de septiembre de 1883, se hizo desfilar por el esce-

nario a la banda del Tercer Regimiento de Artillería. n

En 1645, durante una guerra entre Polo-
nia y Suecia, la reina Cristina de Suecia

supo que el famoso castrato Baldassare (o
Baldassarre) Ferri (1610-1680) cantaba en la
corte polaca. La señora, admiradora absolu-
ta y entusiasta del cantante italiano, pidió al
monarca polaco que le prestara a Ferri du -
rante un par de semanas. El polaco aceptó,
la sueca envió una lujosa embarcación en
busca del divo y lo devolvió a los quince días,
al cabo de los cuales, se reanudó la guerra.

No consta qué pago o recompensa recibió el
polaco por el favor a la sueca. n

(Dichos, proverbios, refranes… musicales)

MÚSICA - IV
La música es vista por el refranero desde muy distintos puntos de vista; unas veces el consejo popular tiene que ver con la propia música,
en otros casos, el arte de los sonidos es excusa para referirse a otras actividades de las personas o de la sociedad.
La música es el ruido que menos molesta, frase más que discutible, puede aplicarse a las personas incapaces de apreciar su belleza. Claro
que, teniendo en cuenta la variedad de músicas existentes, parece que la frase es más una boutade que otra cosa, y es que graciosos los
hay en todas partes. A esta sentencia podemos oponer esta otra: El alma se deleita con la música naturalmente, que no necesita de mayo-
res explicaciones. También cabría aquí esta otra: A la luz de la candela, toda música parece bella. Sin embargo, los músicos no tienen un futu-
ro prometedor, según este refrán: Música, caza y pesquera, a la vejez piojera, que señala que estos oficios no aseguran una senectud tran-
quila (la frase se entiende perfectamente si tenemos presente que “piojera”, en lenguaje coloquial significa “miseria, escasez”).
Hay frases claras como la luz del día. Ni músico en sermón, ni judío en procesión, además de lo que expresa, significa que cada cosa o per-
sona debe estar en su sitio. A enemigo que se ausenta, con música y fiesta, versión musical del conocido A enemigo que huye, puente de plata,
aconseja dar toda clase de facilidades a quienes nos son hostiles si desaparecen de nuestra presencia. El refranero es, en ocasiones, contun-
dente: A dinero en calderilla, poca y mala musiquilla. Entre las frases diáfanas está esta otra: Dar música a un sordo, es lo mismo que moles-
tarse en vano por persuadir a alguien.

¡Filosofía barata!

n Por José Prieto Marugán
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CAMBIO DE TÍTULO

La “ópera chica” Adiós a la bohemia, de

Pablo Sorozábal, estrenada en el Teatro

Calderón el 24 de marzo de 1933, no tuvo

demasiado éxito; mejor dicho, tuvo tan poco

que la esposa del compositor la rebautizó

como Adiós a la taquilla. 

Nada tiene de extraño; el tema y desarrollo de
la obra de Pío Baroja, en la que se basó Sorozá-
bal para escribir el libreto, no encaja con las que
suele emplear la zarzuela. n

BIOGRAFÍA MUSICAL

El compositor Amadeo Vives dejó escri-
ta una pequeña, muy pequeña, autobio-

grafía en forma de poema musical. Fue esta:

Amadeo Vives por Amadeo Vives
He nacido en Collbató.
Re, mi, fa, sol, la, si, do.
En mi infancia fui escolá.
Sol, la, si, do, re, mi, fa.
Luego, música estudié.
Mi, fa, sol, la, si, do, re.
Y por suerte, la aprendí.
Fa, sol, la, si, do, re, mi.
El teatro me embaucó.
SI, la, sol, fa, mi, re, do.
Cierta ópera estrené.
Do, si, la, sol, fa, mi, re.
Y, por cierto, que gustó.
Si, sol, mi, la, fa, re, do.
A Madrid me trasladé.
Mi, sol, si, fa, la, do, re.
Donde treinta años viví.
Do, re, mi, fa, sol, la, si.
Mi labor pública ha sido.
Re, si, sol, fa sostenido.
¿Para qué –la, fa, si sol–,
repetir? –la, mi bemol.
Si no buena, fue profusa.
–silencio de semifusa.
Eso debo decir yo.
Soy modesto. –Fa, la, do.
Do, mi, re, sol, si, do, fa,
re, la, do, mi, re, mi, la.

El simpático poemita procede de un autó-
grafo de Vives propiedad de su hija política
Concepción Roig, viuda de Vives, y lo hemos
tomado de la biografía del compositor
redactada por F. Hernández Girbal (Edicio-
nes Lira, Madrid, 1971). 
La pregunta es si la parte musical del poema
retratará la personalidad del maestro. n

LA GRAN FAMILIA MAHLER

Bernard Mahler, padre de Gustav (1827–1889), negociante en alcoholes, y Marie Her-

mann (1837–1889), la madre, hija de un fabricante y comerciante de jabones se casaron

en 1857 y tuvieron 14 hijos. El primero fue Isidor, que murió a los pocos meses de vida. El

segundo, Gustav, el futuro compositor. Después: Ernst, Leopoldine, Karl, Rudolf, Alois, Justine,

Arnold, Friedrich, Alfred, Otto, Emma y Konrad. De toda esta prole, solo cuatro llegaron a la

edad adulta, ocho murieron en la infancia y dos se suicidaron. 

Dicen sus biógrafos que tantas y tan cercanas muertes influyeron en la música del compositor. Nada
tiene de extraño. n

Una escena de Adiós a la bohemia.

Amadeo Vives.

Banda de Música da Escola Naval Militar de Marín.

PARAR LA GUERRA©
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Interior del actual Conservatorio de Nápoles.

La reina
Cristina de

Suecia.



de la orquesta absorbe la mayor parte de mi

tiempo, pero cada vez que tengo la oportu-

nidad de disfrutarla lo hago con mucho cari-

ño y dedicación. Ya desde muy pequeña en el

conservatorio empecé trabajando en diver-

sas formaciones (tríos, cuartetos, quintetos,

orquesta de cámara…) para seguir en el

Grado Superior formando un cuarteto de

cuerda con el que era un verdadero placer

trabajar todo tipo de repertorio, ya que por

suerte contábamos con el tiempo para

hacerlo minuciosamente. A día de hoy en la

Orquesta y Coro RTVE tenemos la gran

suerte de contar cada año con un ciclo de

cámara donde podemos saborear algún que

otro concierto con formaciones propuestas

por los propios compañeros. Para los que

participamos cada año supone una oportu-

nidad que nos saca del trabajo puramente

orquestal y nos posibilita disfrutar del soni-

do de cada componente y conocernos

musicalmente mejor, siendo estos trabajos

grupales a su vez muy beneficiosos para el

conjunto de la orquesta.

Para mí, estar en la Orquesta y Coro

RTVE significa una meta conseguida. En mi

caso, como mucha gente en estos 50 años,

hemos crecido con esta orquesta cada

semana en televisión, por lo que fue muy

emocionante formar parte de ella y poder

compartir escenario con rostros tan fami-

liares para mí. La Orquesta y Coro RTVE,

debido a sus posibilidades de difusión, es

en muchos casos uno de los pocos acce-

sos que mucha gente tiene a la música clá-

sica, por ello formar parte de esta forma-

ción es, entre otras, cosas una responsabi-

lidad y satisfacción añadida.
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n Esta sección se elabora en colaboración con los profesores y el departamento de prensa de la Orquesta Sinfónica de RTVE.

Nace en Jamilena (Jaén) en 1984. A los 9 años comienza sus estudios de viola en el

Conservatorio Profesional de Música de Jaén con Ignacio Manzano. En 2001 pasa a

formar parte de la Orquesta Joven de Andalucía y en 2003 consigue participar en la

Joven Academia instrumental de la OCG, y es seleccionada para recibir clases en la

Academia de Estudios Orquestales dirigida por Daniel Barenboim, en Sevilla; un año

más tarde pasa a formar parte de la West- Eastern Divan Orchestra, bajo la direc-

ción del maestro Daniel Barenboim. 

En el año 2004 comienza el Grado Superior en el Real Conservatorio Superior de

Música de Madrid con el profesor Luis Llácer. Intensifica su actividad concertística

con diversas orquestas y agrupaciones camerísticas; en el verano del 2006 participa

en la gira del Sleschwig-Holstein Musik Festival, formando parte de la orquesta del

Festival y durante el 2008 de la Joven Orquesta Nacional de España (JONDE). 

Entre los profesores que han contribuido a su formación cabe destacar a Emilio

Mateu, Ignacio Manzano, Miriam del Castillo, Félix Swartz, Jesse Levine, Ashan Pillai,

Michael Thomas, Luis Llácer, Ingrid Zur…

En 2007 gana el Primer Premio del Concurso Internacional de Música de Cámara

de Vinarós (Castellón) con el Cuarteto Esfera, con el que también queda finalista en

el Concurso Permanente de Juventudes Musicales.

En junio de 2008 termina sus estudios superiores en el Conservatorio Superior de

Música de Madrid con las más altas calificaciones. Ha hecho colaboraciones con la

Orquesta Nacional de España, y actualmente es profesora de la Orquesta y Coro

RTVE en calidad de ayuda de solista. n
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Toco la viola y ¿eso cómo es?, esta es la

pregunta a la que muchos violistas nos

enfrentamos a la hora de explicar

nuestros estudios o profesión. Mi caso no

fue diferente en mis inicios porque tampoco

conocía el instrumento, la viola caería en mis

manos por pura casualidad, como me cons-

ta que es el caso de muchos de mis compa-

ñeros. Pese a mi ignorancia inicial, me gusta

la idea de pensar que era mi destino estar

por siempre vinculada a este maravilloso ins-

trumento.

La viola es la gran desconocida dentro de la

cuerda, no por ello con una función menos

importante. Tal y como la conocemos hoy en

día es producto de una lenta transformación

desde su nacimiento. Hasta principios del

siglo XX la viola tendría un papel secundario

dentro de la orquesta; en épocas anteriores

con predominio del violín, muchos violinistas

no conseguirían el virtuosismo requerido y

encontrarían en la viola una salida al tener

papeles menos exigentes técnicamente y no

tan expuestos dentro del conjunto. De ahí

que a día de hoy nos haya llegado aquello de

“los violistas son los malos violinistas”. Afor-

tunadamente esta no es la realidad de nues-

tros días en los que existen grandes violistas

que se enfrentan a un papel de gran dificul-

tad técnica y exigencia dentro de la orques-

ta y música de cámara. 

La viola cuenta con la peculiaridad de no

tener medidas estandarizadas, como ocurre

en el caso del violín o el chelo. Esta caracte-

rística tiene como ventaja el poder adaptar-

se a la fisonomía de cada instrumentista

pudiendo este elegir la medida que mejor

convenga. Esto lleva inevitablemente a que

en una orquesta convivan diferentes medi-

das dentro de una misma sección. Pese a los

diferentes tamaños de viola, no quiero decir

con ello que sea tarea fácil encontrar el ins-

trumento idóneo con el que sentirse cómo-

do y a su vez tenga el sonido anhelado. El de

la viola se caracteriza por graves profundos

y agudos brillantes, suponiendo el necesario

elemento de equilibrio y balance dentro de

una sección de cuerdas bien sea en orques-

ta o en grupos de cámara. 

En cuanto al repertorio para viola, cabe

decir que no es tan escaso como en muchas

ocasiones se piensa, pero sí bastante des-

conocido. Tras un periodo Barroco donde la

polifonía supuso un trato igual de voces, con

la llegada del Preclasicismo los instrumentos

centrales perderían importancia llevando

consigo la escasez de violistas profesiona-

les. A partir de este momento a los compo-

sitores clásicos les resultaría complicado

escribir para viola, aunque ya empezaría a

vislumbrarse una mayor importancia, como

se puede apreciar en cuartetos de Mozart

y Haydn. 

Dentro del repertorio más conocido para

viola estarían los siempre presentes Con-
cierto para viola en Re mayor de F. A. Hoff-

meister y Concierto para viola en Re mayor
de Carl Stamitz, y otras obras posiblemen-

te no tan conocidas como Tres suites para
viola sola de Max Reger o Concierto para
viola Op. 37 de Miklós Rózsa. Estas obras

suponen tan solo un pequeño ejemplo den-

tro de nuestro repertorio que, insisto, aun-

que muy desconocido no deja de ser rico

y extenso. 

La música de cámara supone una faceta muy

destacada en mi vida musical, es un ámbito

donde me encuentro muy cómoda y ade-

más me permite trabajar de una forma dis-

tinta y con enfoques muy diferentes a los del

día a día en un atril de orquesta. Dentro de

esta forma de trabajo, al ser un grupo redu-

cido y con autonomía para organizar tiem-

po y sesiones de ensayo según necesidades

del programa, uno puede trabajar de mane-

ra más específica aspectos como afinación,

ritmo, fraseo, golpes de arco, etc. 

En este momento hago menos cámara de

lo que me gustaría, ya que la programación

GU¸A DE ORQUESTA

n por María Cámara, ayudante de solista de viola

©
RT

VE
/R

aú
l T

ej
ed

or

La viola

©
RT

VE
/R

aú
l T

ej
ed

or



L’incoronazione di Poppea se estrenó

en el Teatro Grimaldi de Venecia en

1642. Al contemplar esta ópera

puede constatarse hasta qué punto Clau-

dio Monterverdi fue un genio absoluto, con

unas cotas de creatividad no superadas en

toda la música escénica posterior. Esta pro-

ducción fue representada en Festival de

d’Aix-en-Provence en julio de 2000, con

una escenografía de gran simplicidad,

donde predominan telas con figuras pinta-

das en negro sobre fondo rojo, que adquie-

ren relevancia mediante hábiles juegos de

iluminación, como en el caso de la estancia

-muy recurrente a lo largo de toda la

representación- donde se desarrollan las

intervenciones de Octavia y el gran dúo

final de Nerone y Poppea. 

Extraordinaria resulta la prestación del

famoso conjunto Les Musiciens du Louvre,

dirigido por su fundador Marc Minkowski,

quien muestra un absoluto dominio de

esta bellísima partitura, donde la orquesta

adquiere un absoluto protagonismo y las

voces se insertan como un instrumento

más en el tejido orquestal. Minkowski con-

sigue de su orquesta dotar de auténtica

relevancia a momentos trágicos, como el

de la muerte de Séneca, en contraste con

la desbordante alegría que emana el dúo

en el acto II, de Valetto y Damigella, junto a

otros de carácter auténticamente grotesco

como la intervención de Arnalta casi al final

de la ópera. 

Dentro del elenco vocal cabe destacar las

intervenciones de la mezzo sueca Anne

Sofie von Otter, quien realiza una gran cre-

ación del pérfido Nerone, mostrando su

dominio del estilo de canto barroco, en los

dúos con Poppea, sobre todo, el auténtica-

mente sublime con el finaliza la ópera La

soprano francesa Mireille Delunsch, como

Poppea, muestra una buena vocalidad, aun-

que carece de ese toque de sensual erotis-

mo que requiere su personaje. Gran actua-

ción vocal y teatral de la mezzo francesa

Silvie Brunet como Ottavia, en sus dos

imponentes intervenciones solistas del

acto I y III. Magnífica interpretación como

Séneca del bajo Denis Sedov, quien ofrece

una atractiva vocalidad y confiere dramatis-

mo y gran dignidad a su personaje. Buena

actuación de la contralto sueca Charlotte

Hellekant como el atormentado Ottone.

Deliciosas intervenciones de las sopranos

Nicole Heathon, Cassandra Berthon y Alli-

son Cook, respectivamente en sus dobles

roles de Virtù-Drusilla, Amore-Damigella y

Fortuna-Valletto. Excelente actuación del

contratenor francés Jean-Paul Fouché-

court, en el cómico y grotesco rol de

Arnalta. Excelente dirección escénica de

Klaus Michael Grüber. n
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n Por Diego Manuel García

El Cuarteto Casals, compuesto por

los violinistas Vera Martínez Mehner

y Abel Tomás, junto al violonchelista

Arnau Tomás y el viola Jonathan Brown, se

fundó en 1997 en la Escuela Superior de

Música Reina Sofía de Madrid, propiciado

por Jordi Roch, director musical de la

Schubertiada de Vilabertran, pequeño

municipio del Alto Ampurdán, muy próxi-

mo a Figueras. En pocos años este cuarte-

to se ha convertido en el más importante

de España y uno de los principales en toda

Europa, siendo requerido en los principa-

les centros musicales de todo el mundo.

Su relación con los cuartetos de Franz

Schubert (Viena, 1797-1828) viene siendo

muy intensa desde los mismos comienzos

de su andadura profesional. En julio de

2012, en el Auditorio Nacional de Música,

ofrecieron una interpretación del ciclo

completo, compuesto por quince cuarte-

tos. Y en octubre-noviembre de 2013 tam-

bién realizaron otra interpretación de ese

ciclo completo en el Auditorio de Barce-

lona (Sala Oriol Martorell), en el transcur-

so de cinco conciertos que fueron toma-

dos en video de alta definición. Este DVD

corresponde al que tuvo lugar el 12 de

octubre de 2013, cuyo programa incluía

tres de los cuartetos juveniles de Schu-

bert: n.º 1, n.º 4 y n.º 9, compuestos entre

los años 1812 y 1815. 

El concierto se inicia con el Cuarteto n.º 4,
D 46, según el catálogo realizado por el

musicólogo austriaco Otto Erich Deutsch,

y cuya composición data de 1813. En el pri-

mer movimiento Adagio-Allegro, los cuatro

instrumentistas ya muestran su gran cali-

dad interpretativa en la ejecución de un

sombrío Adagio, cuyo tema es expuesto en

primer lugar por el violonchelo y retoma-

do sucesivamente por la viola y cada uno

de los violines, para ser interpretado al uní-

sono por los cuatro instrumentos y deri-

var a un vibrante Allegro, lleno de podero-

sas sonoridades y momentos de intenso

lirismo. En el segundo movimiento, un

soñador Andante con moto en el que por

momentos los cuatro intérpretes material-

mente acarician sus respectivos instrumen-

tos, destacan los diálogos de violonchelo y

viola con los violines. Ya en el tercer movi-

miento, Menuetto-Allegro, los cuatro instru-

mentistas muestran su absoluta compene-

tración reproduciendo los fuertes acordes

del Menuetto, en el que se inserta un ligero

y gracioso Allegro. Concluye este primer

concierto con otro Allegro, que incluye una

brillante música en forma de danza, magní-

ficamente ejecutada por los dos violinistas

bien acompañados por violonchelo y viola. 

La segunda obra interpretada es el Cuarte-
to n.º 1, D 18, compuesto en 1812, cuando

Schubert contaba 14 o 15 años, donde ya

muestra verdadero talento, aunque -lógi-

camente- con claras influencias de Mozart

y Haydn. El primer movimiento, Andante-
Presto vivace, comienza con un lánguido y

cadencioso Andante, cuyo tenue sonido es

mostrado de manera ensoñadora por los

instrumentistas, para adentrarse en el Alle-
gro vivace, de acelerado ritmo y contunden-

tes sonoridades. En el segundo movimien-

to, un delicioso Menuetto, los cuatro intér-

pretes ofrecen suaves y acariciantes soni-

dos, destacando las intervenciones del pri-

mer violín, Abel Arnau, quien resuelve con

maestría las agilidades. El tercer movimien-

to, Andante, es de una arrebatadora belleza,

interpretado con extrema delicadeza, des-

tacando el sonido de los dos violines en

conjunción con la viola. En el último movi-

miento, Presto, se retoman los intensos

sonidos en forte del primer movimiento,

intercalándose en dos ocasiones una corta

y bellísima melodía cantada al unísono por

los cuatro instrumentos y que se convier-

te en uno de los momentos más logrados

de este cuarteto. 

El concierto finaliza con la interpretación

del Cuarteto n.º 9, D 173, compuesto en

1815, cuando Schubert ya contaba 18 años

y había adquirido una indudable madurez

creativa. El primer movimiento es un enér-

gico Allegro con brio, donde adquiere gran

relevancia la interpretación de Vera Martí-

nez Mehner, quien en este cuarteto actúa

como primer violín. Cabe destacar en este

movimiento los pasajes donde confluyen

los sonidos de violines y viola con el pizzi-

cato del violonchelo. El segundo movimien-

to, Andantino, contiene una música de

extrema delicadeza, destacando los diálo-

gos de violines y violonchelo, resultando

de gran belleza sus últimos compases,

donde el sonido se va desvaneciendo hasta

desaparecer por completo. El Menuetto
está dominado por un tema insistente de

gran fuerza sonora, en el que se inserta

otro de gran ligereza, con una perfecta

conjunción de los violines con viola y vio-

lonchelo. El cuarteto concluye con un Alle-
gro en el que tienen una brillantísima actua-

ción los violinistas, en especial Vera Martí-

nez, quien ejecuta con auténtica maestría

complejas agilidades. 

Cabe destacar en este concierto la exce-

lente toma sonora, teniendo en cuenta que

se trata de una grabación realizada en una

sala llena de público. Magníficas resultan las

imágenes captadas por siete cámaras foto-

gráficas en modo video, cuyo montaje per-

mite ver a los instrumentistas desde dife-

rentes perspectivas, resaltando unos pri-

meros planos donde puede apreciarse el

gran nivel expresivo de cada uno de los

intérpretes, sobre todo de los violinistas,

quienes durante todo el concierto se lan-

zan miradas llenas de complicidad. 

Magnífico DVD que nos aproxima a una

música camerística de gran calidad. Espe-

ramos nuevas entregas de este ciclo

schubertiano interpretado por el Cuarte-

to Casals. n

String Quartets # 2. Cuartetos n.À 4, n.À 1 y n.À 9 de Franz Schubert
interpretados por el Cuarteto Casals. DVD NEU 003B. Duración 65’.
Excelente calidad de imagen y sonido.

LÊincoronazione di Poppea de Claudio
Monteverdi. DVD BELAIR BAC204. Mireille Delunsch,
Anne Sofie von Otter, Sylvie Brunet, Charlotte
Hellekant, Denis Sedov, Jean-Paul Fouchécourt, Nicole
Heaston, Cassandre Berthon, Allison Cook. Dirección
escénica: Klaus Michael Grüber. Les Musiciens du
Louvre. Director: Marc Minkowski. Subtítulos en
español, inglés, alemán y francés. Duración 164’. Buena
calidad de imagen y sonido.

L’Allegro, il Penseroso ed il Moderato es

una oda pastoril con música de

Georg Friderich Haendel y libreto

de Charles Jennens, basada en los poemas

de John Milton L’Allegro e il Penseroso, al que

se añade un tercer poema, Il Moderato, cre-

ado por Charles Jennens. 

Esta oda fue convertida en ballet por el

coreógrafo norteamericano Marc Morris a

partir de fragmentos musicales, arias y reci-

tativos de la obra de Haendel. El estreno de

este ballet se produjo en el Teatro La Mon-

naie de Bruselas, en 1989, y desde entonces

ha sido representado en innumerables oca-

siones por todo el mundo. Finalmente, llegó

al Teatro Real de Madrid en julio de 2014. El

presente DVD fue tomado en el transcurso

de aquellas funciones madrileñas. 

El ballet está dividido en treinta y dos núme-

ros, diecinueve en la primera parte y trece

en la segunda, y en casi todos ellos predomi-

na la actuación de numerosos bailarines,

cuyas evoluciones muestran una perfecta

sintonía entre música y danza, complemen-

tado por los cálidos colores de vestuario y

escenografía, cuyo conjunto constituye un

espectáculo de gran fuerza visual y sonora.

Cabe destacar en el transcurso de la pri-

mera parte el número “Birding”, el de más

larga duración de todo el ballet, donde se

pueden ver excelentes actuaciones indivi-

duales de algunos bailarines. 

Ya, en la segunda parte destaca el número

“Basílica”, con el acompañamiento de una

impresionante música de órgano, donde un

grupo de bailarines van alternando acom-

pasados y lentos movimientos con mo -

mentos de absoluto estatismo. 

La directora musical, Jane Glover, consigue

una buena prestación de la Orquesta del

Teatro Real. Excelentes las voces solistas,

con la participación de las sopranos Sarah-

Jane Brandon y Elisabeth Watts junto al

tenor James Gilchrist y el bajo-barítono

Andrew Foster-Williams. Destacar la

actuación del Coro del Teatro Real, en sus

numerosas intervenciones. En el bonus de

este DVD, de manera muy ilustrativa, el

coreógrafo Mark Morris y algunos de los

bailarines explican las características de

este ballet. n

Mark Morris Dance Group. LÊAllegro, il Penseroso
ed il Moderato de Georg Friderich Haendel. DVD
BELAIR BAC123. Sarah-Jane Brandon, Elizabeth Watts,
James Gilchrist, Andrew Foster-Williams. Coro y
Orquesta del Teatro Real de Madrid. Director del
Coro: Andrés Máspero. Directora musical: Jane Glover.
Bailarines del Mark Morris Dance Group. Coreografía:
Mark Morris. Subtítulos en español y francés. Duración
97’ (ballet) y 13’ (bonus). Excelente calidad de imagen y
sonido.



El sello discográfico Orpheus vuelve a
alegrarnos los oídos con una grabación
de lujo: la integral de los Preludios de

Scriabin interpretados magistralmente por
el pianista Eduardo Fernández.
Los preludios para teclado surgieron como
composiciones instrumentales breves que
precedían a una obra de mayor envergadu-
ra y solían tener un carácter improvisatorio.
Sin embargo, desde el siglo XIX, tras la publi-
cación de los Preludios Op. 28 de Chopin, en
los que el preludio pierde ese carácter de
introducción, se convierten en un género
independiente y se suelen exhibir en forma
de colección. Scriabin escribió noventa pre-
ludios a través de los cuales podemos obser-
var el desarrollo de su estilo musical, muy
influenciado en sus comienzos por la músi-
ca de Chopin e incluso Liszt o Franck, hasta
alcanzar un estilo completamente personal,
claramente identificable a partir de su Prelu-
dio Op. 45 n.º 3 (1904-1905) y llegando a la
madurez compositiva con el Preludio Op. 59
n.º 2, los dos Preludios Op. 67 y los cinco Pre-
ludios Op. 74. 
Fernández nos propone este recorrido que
comienza con el Preludio Op. 2 n.º 2, al que
le sigue el Preludio para la mano izquierda
Op. 9 n.º 1, de carácter introspectivo y taci-
turno. Debemos señalar que en aquel
momento Scriabin sufría una lesión en su
mano derecha. Los veinticuatro Preludios Op.

11 muestran de forma rotunda la herencia
de Chopin, no solo por su organización
tonal, sino también por el carácter de los
mismos. Debemos destacar la seriedad, pre-
cisión y gran expresividad con la que Fer-
nández aborda estas joyas de la música pia-
nística, contribuyendo a que el oyente expe-
rimente el carácter de cada una de ellas. Así,
el pianista transmite formidablemente el
dolor patente en el tema del cuarto preludio
o el carácter desenfadado y amable que
caracteriza a los preludios n.º 7, 17 o 23. Los
Preludios Op. 13, 15, 16, 17 y 22 fueron escri-
tos entre los años 1894 y 1897. La interpre-
tación del Op. 13 n.º 2 es una excelente
muestra del virtuosismo de Fernández, así
como los tres últimos de este mismo núme-
ro de opus, en los que se trabajan la destre-
za digital, los valores irregulares o las suce-
siones de sextas y octavas.
Los dos preludios Op. 27 datan de 1900,
momento en el que Scriabin estaba trabajan-
do en su primera sinfonía. En ellos se obser-
va una gran riqueza armónica y la búsqueda
de un estilo propio. El carácter apasionado
del Op. 27 n.º 1 nos recuerda a Rajmáninov.
Los Preludios Op. 31, 33, 35, 37 y 39, escritos
en 1903, también forman parte de este
periodo de transición en los que progresiva-
mente el sentido tonal, siempre presente, se
vuelve cada vez más confuso. Los cuatro Pre-
ludios Op. 48, junto al Op. 49, n.º 2, el Op. 51

n.º 2 y el Op. 56 n.º 1 nos revelan la nueva
estética de Scriabin. Los saltos en el bajo que
exigen veloces desplazamientos, los ritmos
impulsivos y un nuevo acercamiento a la
armonía forman parte del lenguaje del com-
positor ruso.
Los Preludios Op. 59 n.º 2, Op. 67 y Op. 74
son una muestra del último periodo de Scria-
bin, en el que su estilo compositivo se vuel-
ve más complejo, con disonancias penetran-
tes y una expresión emocional más sombría
y misteriosa. Fernández aborda estas minia-
turas con gran musicalidad. La elegancia en el
fraseo -exento de manierismos y con un
rubato que fluye de forma natural- y en la
construcción de las dinámicas -con una gran
variedad de contrastes sonoros- es propia
del pianista madrileño, junto a una clara arti-
culación, equilibrio y seguridad.
Fernández es un maestro en transmitir dife-
rentes estados emocionales a través del
piano gracias a su extraordinaria sensibilidad
y al profundo conocimiento que demuestra
poseer de la estética de Scriabin, lo que le
permite recrear diferentes atmósferas de
forma muy convincente. El pianista tiene un
completo dominio del instrumento en
todos los sentidos. En definitiva, una inter-
pretación magistral. n

l Francisco J. Balsera

Scriabin: The complete Preludes
Eduardo Fernández, piano
Orpheus BI-20353-2016

BUSQUE ESTE DISCO
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ENCAJADO

Ese momento en el que te llega para reseñar una auténtica

joya, ese momento, es para recordar. No hay otra palabra para

definir la primera antología de los populares relatos del pro-

grama Sinfonías de la mañana de Radio Clásica, espacio radiofónico

galardonado con el Premio Ondas Nacional de Radio 2016 al Mejor

programa de radio.

Martín Llade es licenciado en periodismo y publicidad por la Univer-

sidad del País Vasco. Es integrante de la plantilla de Radio Clásica

(RTVE) desde el año 2007. También ha participado en programas de

La 2 de TVE como Los Conciertos de La 2. Es autor de los libros

Oboe, La orgía eterna y del guión del cortometraje Primera Persona
que se estrenó en el año 2001 en el Festival Internacional de Cine

de San Sebastián.

Libro acompañado de dos discos en los que encontramos cada una

de las piezas que inspiraron y ahora acompañan las grandes histo-

rias y maravillosos relatos concebidos por Llade y que referencia en

algunos momentos a relevantes y destacados textos como Los clá-
sicos también pecan: la vida íntima de los grandes músicos de Fernan-

do Argenta.

Un excepcional recorrido histórico musical por la Edad Media de

las Cantigas de Alfonso X el Sabio, el puente entre el Renacimiento

hacia el Barroco, de Monteverdi, el puro barroquismo de Haendel

y Bach, el Clasicismo de Mozart y Haydn, la transición hacia el

Romanticismo con Beethoven. La era romántica de Dvorak y Fre-

deric Chopin. Y, por supuesto, el siglo XX de Ravel, Satie, Sibelius o

Piazzola. Además de la música sinfónica y solística abarca la puramen-

te escénica con La Gran Vía de Federico Chueca. Y así hasta comple-

tar la lista de más de treinta de compositores que integran esta

increíble recopilación de Sinfonías de la mañana.

Además de las obras, también habría que destacar la recopilación de

magníficos directores, intérpretes y orquestas que participan en las

diferentes obras. El cuarteto Alban Berg, María Callas, el violonche-

lista Gautier Capuçon, Alicia de Larrocha, Harnoncourt, el brillante

contratenor Philippe Jaroussky, Rafael Frühbeck de Burgos, la

Orquesta Sinfónica de Berlín, la Orquesta Sinfónica Nacional de

Estonia… y otros muchos célebres maestros solistas y conjuntos. 

Muchas de las obras integradas en esta recopilación no suelen pro-

gramarse muy a menudo, debido a la gran labor profesional y artís-

tica que supone realizarlas. Algo que otorga un valor mayor a este

proyecto discográfico que rescata del pasado la voz de María Callas

o la batuta de Frühbeck de Burgos para nuestro goce y disfrute

personal. 

Son precisamente mi estilo y mi gusto personal los que me llevan a

destacar una serie de piezas que a continuación voy a enumerar. Del

primer disco: el aria del violín y la contralto (n.º 39 Erbarme dich) de

la Pasión Según San Mateo de J. S. Bach; L’incoronazione di Poppea de

Monteverdi, por la celestial y única voz de Philippe Jaroussky; y el

Nocturno n.º 20 en Do sostenido menor Op. 72 n.º 2.

Del segundo disco: la Suite Bergamasque: III. Clair de lune de

Debussy, una pieza sumamente delicada y colorida que es más

que perfecta a la hora de acompañar tardes lluviosas de melanco-

lía; el Chotis del Eliseo madrileño de La Gran Vía de Federico Chue-

ca; y el tercer movimiento de la Sinfonía n.º 5 en Re mayor Op. 107
de Mendelssohn.

Por último, destacar el hecho de que esta antología es más que un

viaje musical por los diferentes estilos y épocas. Esto se debe a que

cada una de las grabaciones está realizada en un momento diferen-

te en la historia, desde 1959, fecha de la que data la grabación de la

Callas interpretando a Puccini, hasta llegar al más reciente 2015,

con la excelente grabación del primer movimiento del Concierto
para violonchelo n.º 1 de Shostakóvich.

l Alberto Oliver

Sinfonías de la mañana.
Martín Llade

Varios intérpretes

Warner Music Spain M-39444-2016

DISCOS RECOMENDADOS

Nos encontramos ante un trabajo que plasma la inquietud de

A. Rosado por incentivar la creación y dar a conocer el

repertorio de música para piano con electrónica. El DVD

que acompaña al disco nos lleva un paso más allá en la comprensión

de este repertorio, pues nos muestra breves reflexiones de los com-

positores y conversaciones con el pianista sobre las obras, así como

videos de diferentes autores que se entrelazan con las imágenes de

la interpretación aumentado la intensidad de la misma.

Las obras seleccionadas, de compositores españoles e hispanoame-

ricanos, comienzan con Eclipsis, pieza que explora los límites del

registro del piano y el uso percusivo del mismo, mientras la electró-

nica transforma el timbre en función del registro. Le sigue Dispara-
te Volante, en la que cada nota va generando una reacción electróni-

ca diferente, alternando momentos suaves con otros más enérgicos.

La tercera obra del disco, Tortured Vinyl, crea una atmósfera que te

arrastra a partir de sonidos de vinilos que apoyan una interpretación

que explora el piano con diversas técnicas. A continuación, I+D,

parte de una introducción onírica que da paso a una segunda parte

virtuosística y agitada. La quinta obra, Mar i Lluna, presenta un viaje

sonoro que va evolucionando a parir de la manipulación en tiempo

real del espectro armónico, creando diferentes niveles de enarmo-

nicidad que dan lugar a una percepción diferente del espacio. En

Páramo, de Hilda Paredes, refleja los páramos desérticos de Méxi-

co, que contrastan con una escritura muy elaborada que es subra-

yada por la electrónica. Ya para terminar encontramos, Setp, una

obra que explora la resonancia del piano, buscando un tratamiento

electroacústico del instrumento a partir de siete piezas breves, siete

caracteres unidos a través de gestualidades comunes. 

Esta grabación, más allá de la excelente interpretación y la riqueza

de las obras elegidas, nos muestra un mundo aun por explorar, en

el que gracias a la electrónica, el piano va más allá, volviéndolo más

flexible, amplificándolo, arropándolo, y disparando sus posibilidades.

l Pedro Téllez

E-piano
Alberto Rosado, piano

IBS Clasical IBS-82016

Acostumbrados a ver compositores

con padres compositores, de

extensas familias de músicos o con sus

propias estrategias para colocarse en

una corte, la historia de Sebastián

Durón (1660-1716) es un ejemplo de

trabajo duro. Durante su carrera pasó

por todo tipo de rangos, empezando

por catedrales periféricas, como Palen-

cia o Burgo de Osma, hasta entrar en la

Capilla Real en 1691. Coincidiendo con

el III centenario de su muerte, este

registro recupera varias obras religiosas

de Durón en lengua romance.

A su llegada a la corte, tuvo Sebastián

Durón una protectora determinante,

Mariana de Neoburgo, quien trató de

reproducir en Madrid las mismas for-

maciones y estilo de la corte de Düs-

seldorf. Así, se introdujeron en la corte

española oboes, flautas y músicos de

cuerda, así como partituras de Agrico-

la, Mocchi o Kraft, todo ello traído de

Alemania. Esta voluntad modernizado-

ra de la reina explica la evolución de la

música de Durón, que insertó el len-

guaje de los recitativos y las arietas ita-

lianas a un estilo hispano ciertamente

conservador.

En este disco encontramos once

ejemplos de este compositor, casi

todos a ocho voces pero también a

cuatro y a cinco. La austera instrumen-

tación de una capilla agrupa aquí dos

violines, viola da gamba, violón, bajón,

arpa de dos órdenes, tiorba, órgano y

trompeta natural, esta última ejecutan-

do el papel de clarín que dejó Durón,

ya siguiendo y contestando a la sopra-

no, ya con figuras de fanfarria ágiles y

marciales. Las formas musicales em -

pleadas, provenientes de la escena,

emplean llamadas a la atención del

público, juegos homofónicos y respon-

soriales, fiel al tono y al villancico his-

panos, que escuchamos dulces y

vibrantes en la versión de Albert Reca-

sens, cuya Grande Chapelle se alza ya

como referencia en la recuperación de

nuestro Siglo de Oro.

n Pablo F. Cantalapiedra

Sebastián Durón: Música para dos
dinastías
La Grande Chapelle

Albert Recasens, director

Lauda Música LAU016
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Nuevo disco dedicado a músicas
cervantinas, grabado y publicado

en Viena con motivo del 400 aniversa-
rio de la muerte del escritor, con un
programa variado formado por 18 can-
ciones del siglo XX y dos del XXI. 
Las primeras son Tres cervantinas, de
Leonardo Balada; Cinco canciones sobre
poemas de Cervantes (aquí llamadas
Cinco cervantinas), de Carlos Palacio, y
las diez Cervantinas, de Matilde Salva-
dor. Las más recientes son dos cancio-
nes de Antón García Abril, agrupadas
bajo el título de Díptico cervantino.
Escritas expresamente para este disco
en 2015, se titulan “Siguiendo voy a
una estrella”, con el conocido texto
“Marinero soy de amor”, del Quijote, y
“Amor verdadero”, con letra extraída
de La casa de los celos. En la primera, un
amplio acompañamiento enmarca una
línea melódica cercana a lo narrativo;
en la segunda encontramos un cierto
aire de danza de ambiente andaluz.
Ambas son muestra del quehacer de
un compositor que se ha acercado al

tema cervantino en otras ocasiones.

El resto del programa, algo más cono-

cido, aunque no en exceso, pone de

manifiesto la dificultad de musicalizar

los antiguos poemas cervantinos, difi-

cultad a la que ha de enfrentarse tam-

bién el cantante para conseguir que el

difícil texto llegue al oyente. 

La interpretación de Lucía Castelló es

interesante y atractiva. Dispone de una

voz redonda, con graves llenos y

expresivos y agudos brillantes, además

de una correcta dicción. Del conjunto

del disco destacaría su interpretación

de las canciones de Matilde Salvador,

creo que las más expresivas, por otra

parte, y las que más se prestan al juego

de la interpretación. Alejandro Zabala,

pianista guipuzcoano, acompaña con

eficacia, dejando siempre el protagonis-

mo a la cantante.

En la carpetilla informativa se han des-

lizado algunos errores en la datación

de las obras de Balada, que son de

1967 y no de 1985; las de Palacio, de

1980 y no de 1967 y las de Salvador,

de 1975, y no de 2015. J.P.M.

n José Prieto Marugán

Cervantinas
Canciones de A. García Abril, L.

Balada, C. Palacio y M. Salvador

Lucía Castelló, soprano

Alejandro Zabala, piano

ClasicaEs
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Deutsche Grammophon presenta un álbum de dos discos

compactos que suponen el debut en el sello amarillo del

gran pianista americano Murray Perahia, que nos deleita

con una exquisita y extraordinaria interpretación de la integral de

las suites francesas de Bach, ejemplo palmario de música conci-

sa, selecta y abrumadoramente hermosa.

En efecto, en este excelente álbum apreciamos el elegante fra-

seo, la precisa y exquisita pulsación, el cuidado y la ajustada

expresión del pianista americano, que son ideales para la música

para tecla del gran maestro del barroco musical. Las seis suites son

magníficas en los dedos de Perahia, pero quizá podríamos (en Bach

es realmente indistinto que hablemos de clave o piano, son válidas

y compatibles para la escucha y la interpretación ambas opciones)

destacar la Suite n.º 1 en Re menor, la Suite n.º 2 en Do menor, la Suite
n.º 4 en Mi bemol y la Suite n.º 5 en Sol mayor, tocadas todas ellas

con extremado rigor, con un uso del rubato muy controlado pero

expresivo y cálido. Un mesurado uso del pedal y una elección de

tempi de gran naturalidad nos proporcionan una escucha de las

suites muy placentera y adecuada al estilo. La sobriedad en los

acentos y adornos hacen, además, que nos encontremos ante una

interpretación ideal de Bach, pero sin caer nunca en la austeridad

o severidad de otros intérpretes. No hay, por otro lado, artificio ni

efectismo, sino que el gran pianista americano nos lleva por cami-

nos de pureza, delicadeza y elegancia en la interpretación de la

música de Bach.

Esperamos encarecidamente que las grabaciones -intermitentes en

otros sellos- del gran pianista americano Murray Perahia tengan

continuidad en Deutsche Grammophon en otros repertorios con

semejante acierto.

Muy recomendable e imprescindible para los amantes de la música

para teclado de Johann Sebastian Bach. Excelente grabación

l Luis Agius

JOHANN SEBASTIAN BACH: The French Suites
Murray Perahia, piano

Deutsche Grammophon 479 65 65

Los Afectos Diversos presenta su primer trabajo discográfico,

una monografía sobre la figura de Juan Vásquez: Si no os hubie-
ra mirado. El grupo, encabezado por Nacho Rodríguez, nos

ofrece una nueva visión de la obra del autor extremeño, en concre-

to de su Recopilación de Sonetos y Villancicos a quatro y a cinco (Sevilla,

1560), colección reeditada por el propio director. Además, nos traen

algunas transcripciones para voz y vihuela de algunos de los más des-

tacados de la época, como son Pisador, Valderrábano y Fuenllana.

La música Vásquez se caracteriza por el continuo contraste entre su

fuerza expresiva y su sutileza, parámetros que se abordan con total

maestría en las interpretaciones de este disco y que se ven refor-

zados por la presencia de un continuo acompañamiento instrumen-

tal. Y es que, a pesar del rigor histórico de este trabajo, el resultado

se aleja de la frialdad de las pautas historicistas establecidas en las

últimas décadas del siglo pasado para hacernos llegar un producto

mucho más colorista y afectivo, con ejecuciones ricas en expresivi-

dad aunque sin a caer en el exceso. 

Un trabajo de una calidad tan exquisita solo puede deberse a la

participación de un inestimable equipo tanto técnico como musical,

entre los que se encuentran Cristina Teijeiro (soprano), Flavio Ferri-

Benedetti y Gabriel Díaz (altos), Diego Blázquez y Fran Braojos

(tenores), Manuel Jiménez (barítono), Bart Vandewege (bajo), Laura

Puerto (arpa y órgano), Ramón Pérez Peñaranda (sacabuche),

Manuel Minguillón (vihuela) Thor Jorgen (vihuela de arco) y Gerar-

do Tornero (productor de grabación). 

Sin duda, Si no os hubiera mirado, viene a sentar un inmejorable pre-

cedente en términos de investigación e interpretación, además de

convertirse en un imprescindible para todo amante de la música

antigua.

l Lucía Martín-Maestro Verbo

VÁSQUEZ, JUAN: Si no os hubiera mirado
Los Afectos Diversos 

Nacho Rodríguez, director

ITINERANT RECORDS IE003

El sello español Lindoro edita este

atractivo proyecto musical ideado

por la clavecinista y directora Inés Fer-

nández Arias, que recupera las partitu-

ras escritas por los doce compositores

que enumera el intelectual diecioches-

co Tomás de Iriarte en el Canto III de su

poema didáctico La música (1779), cen-

trado en la música sacra. En el texto,

Iriarte selecciona los nombres de aque-

llos músicos que, a su juicio, habían des-

tacado en el empleo de la polifonía y el

contrapunto, como Cristóbal de Mora-

les, José de San Juan, Tomás Luis de Vic-

toria, Matías Ruiz, García Velcaire y

Sebastián Durón.

Los Doce Músicos de Iriarte recoge el

ideal musical del poeta, la música

vocal, para ilustrar un paseo por tres

siglos de música española a través de

cantadas, motetes, fragmentos de zar-

zuela, coplas, recitados, arias, tonos y

tonadas. 

Los reputados conjuntos vocales Regi-

na Ibérica y Gradualia, respectivamen-

te dirigidos por Laura Casanova -seu-

dónimo de Inés Fernández Arias- y

Simón Andueza, interpretan con tanto

gusto, elegancia y distinción cada pieza

que consiguen recrear el ambiente

musical de los siglos XVI a XVIII gra-

cias a una grabación cuidada hasta el

más mínimo detalle: desde las notas

firmadas por el musicólogo José María

Domínguez, hasta la inclusión de los

textos, pasando por la inmejorable

calidad del sonido.

El oyente se encontrará con un pro-

yecto único, que reúne a las principales

figuras de la música española a través

de una de las figuras más destacadas

del movimiento ilustrado. En definitiva,

se trata de una suma de talentos entre

los que destaca la participación de las

sopranos Delia Agúndez y Sandra

Cotarelo, el tenor Víctor Sordo y el

barítono Simón Andueza.

n Anahí Quirós

VV. AA.: Los Doce Músicos de
Iriarte
Regina Ibérica

Laura Casanova, directora

Gradualia

Simón Andueza, director

Lindoro NL3031
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Mouvement es el segundo proyecto

discográfico de la pianista y com-

positora María Parra. Una segunda

parada en el camino musical y estético

que empezó en el año 2014 con su pri-

mer álbum, Réverie, que representaba

un claro homenaje a la infancia de la

intérprete a través de obras de Schu-

mann y Debussy. 

María Parra es la creadora y directora

del Bouquet Festival de Tarragona, que

tiene como objetivo aunar el patrimo-

nio histórico, musical y cultural del

vino e impulsar a jóvenes talentos. Ha

sido nombrada senadora honorífica en

Tarragona por la relevancia de su papel

en el ámbito cultural. 

La intérprete demuestra un magnífico

gusto tanto a la hora de elegir el

repertorio del álbum como a la hora

de afrontarlo. Viajamos del movimiento

a la emoción con Debussy y su estilo

plenamente colorido y descriptivo, que

Parra expresa y representa a la perfec-

ción en cada pieza. Con el objetivo cla-

ramente conseguido de demostrar

versatilidad y, de nuevo, buen gusto, la

pianista escoge dos prodigios talentos

de la música pianística española: Gra-

nados y Falla. Esta vez iremos del

movimiento a la emoción con las dan-

zas españolas Oriental y Andaluza de

Enrique Granados y con tres piezas de

la obra cumbre de Manuel de Falla, El
sombrero de tres picos, entre las que me

gustaría destacar su interpretación de

la Danza del molinero. Por su parte, con

la Fantasía Bética de Falla la pianista

pinta una imagen clara de la Andalucía

de Falla y Granados, pero de una

forma personal y mucho menos orna-

mentada.

Por último, destacar la gran labor de

composición que María Parra demues-

tra con la obra que pone broche al

disco, Maria Martha tango, dedicada a

Martha Argerich,

No hay nada mejor que la relajación

que nace a partir de la música de

piano. Estamos ante una técnica pulcra

y elegante, con toques de dinamismo y

gallardía. Bellos fraseos y ritmo claro y

correcto. 

Gracias, María, por este regalo, no

existe otra palabra. Gracias por tu

música, que alegra el alma y acelera el

corazón.

n Alberto Oliver

Mouvement. Piano music
María Parra, piano

Orpheus BI 1167-2016
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Xes el título del último disco de la

joven pianista donostiarra Judith

Jáuregui. Dedicado a Scriabin, también

escuchamos algunas obras de Chopin y

Szymanowski, dos compositores muy

relacionados con el compositor ruso.

Scriabin estuvo muy influenciado en sus

comienzos por Chopin y el ucraniano

Szymanowski se inspiró en el composi-

tor polaco y en el propio Scriabin para

escribir sus nueve Preludios Op. 1. 

La grabación comienza con la Sonata
Op. 53 n.º 5 que el propio Scriabin des-

cribe como “un gran poema para

piano”. Escrita en un solo movimiento,

va precedida de cuatro versos perte-

necientes a su obra orquestal Poema

del éxtasis. Jáuregui aborda la partitura

con inteligencia y nos cautiva con su

sonido redondo y penetrante. Seguida-

mente escuchamos la Balada Op. 23 n.º

1 de Chopin, en la que la pianista resal-

ta el carácter dramático de la partitura

pero sin exageraciones. 

Con gran acierto le siguen los Preludios
Op. 15 de Scriabin en los que encon-

tramos reminiscencias de los estudios

de Chopin y el mismo tipo de lirismo

que hemos disfrutado en la obra ante-

rior. Los Preludios Op. 1 de Szymanows-

ki también se caracterizan por expre-

sar diferentes estados de ánimo. La

sensibilidad de Jáuregui al abordar

estas partituras nos aporta una gratifi-

cante experiencia auditiva. 

La Fantasía Op. 28 de Scriabin, que data

de 1900, es de estilo post-romántico.

El trabajo pianístico de Jáuregui es aquí

admirable, captando a la perfección la

esencia de los diversos temas, desde la

tranquilidad del comienzo hasta el

impulsivo y entusiasta Più vivo. 
Como colofón, escuchamos el Noctur-
no póstumo en Do sostenido menor de

Chopin. Os lo recomiendo.

n Francisco J. Balsera

X
Judith Jaúregui, piano

BerliMusic y Fundación BBVA

7502258853719 / BM-003
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Hablar de Barroco es hablar de contras-
tes. Conviviendo con majestuosas obras

a cuarenta y cincuenta voces, la monodia
acompañada resurge con el empuje del bajo
continuo y los primeros vientos de tonali-
dad. La danza cortesana es todo un ritual y
la escritura de su música se desarrolla en
esta época como en ninguna otra, mientras
que en los corrales, las bodegas y los tea-
tros la guitarra, tanto sola como acompa-
ñando, goza cada vez de mayor aceptación.
La “Instrucción de música sobre la guitarra
española” de Gaspar Sanz no podía perte-
necer a ningún otro periodo.
En este tratado encontrará el lector todo
lo imprescindible para empezar a tañer la
guitarra, incluyendo sus “laberintos inge-
niosos”, un sistema para enlazar cualquier
par de acordes sin importar la inversión,
ejercicios técnicos, estudios y consejos
sobre el instrumento en sí. En lo musical,
Sanz se centra principalmente en sacar
partido a las posibilidades armónicas del
instrumento y a la ejecución de danzas.
Díaz-Latorre y Estevan nos descubren en

diecinueve cortes multitud de danzas y
obras de carácter improvisado.
En bloques por tonalidades, escuchamos
danzas llenas de carácter y fuerza, con
sabores y pulsos que atestiguan la reper-
cusión del repertorio en la música popular
y folclórica posterior. Xácaras, Canario o
Pavana al ayre español son algunos de los
sones que embrujan al oyente y le condu-
cen a mover los pies. La percusión del ya
consagrado Pedro Estevan, junto a la afina-
ción, encordado y virtuosísima ejecución
de la guitarra de cinco órdenes, nos
sumerge en el crisol de la danza barroca y
se enjugan en viajes armónicos y rítmicos
como las Paradetas. Bailes todavía vigentes
como la Tarantella italiana o la Jiga al ayre
inglés nos sorprenden como viento fresco
encerrado en un tratado de más de tres-
cientos años.
Con un indudable sabor ibérico y nave-
gando por multitud de emociones, este
monográfico de Gaspar Sanz conmueve al
aficionado menos versado y al melómano
de gran recorrido.

n Pablo F. Cantalapiedra

GASPAR SANZ: Sones de palacio
y danças de rasgueado
Laberintos Ingeniosos

Xavier Díaz-Latorre, guitarra de

cinco órdenes

Pedro Estevan, percusión

Cantus Records C 9630
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Perahia: un Bach exquisito y depurado
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Para nosotros es todo un orgullo estar

entre las principales orquestas de progra-

mación de la red. Lo importante para nos-

otros es que nuestro innovador formato

de concierto está funcionando muy bien y

está atrayendo a un público muy variado.

En nuestros conciertos puedes encontrar

desde niños y personas mayores, personas

completamente ajenas a la música clásica,

hasta grandes melómanos o profesionales

que desean escuchar un buen concierto

de una manera diferente. Un programa-

dor busca llenar su teatro con buenos

espectáculos que atraigan al público, y eso

es lo que nosotros ofrecemos.

La Orquesta ha estado práctica-
mente siempre circunscrita al ámbi-
to madrileño. ¿Qué necesita Came-
rata Musicalis para empezar a sonar
por el resto de España o incluso a
nivel internacional?
Salir de nuestra región supone también un

coste más elevado. El hecho de no tener

ningún tipo de ayuda económica fuera de

embargo, fuimos logrando tener un público

estable que demandaba este tipo de expli-

caciones, y todas las críticas que nos llega-

ban eran muy buenas. Finalmente, decidi-

mos dar el paso definitivo de hacer algo

diferente: reducir la cantidad de obras de

un concierto a una única sinfonía u obra y

utilizar la primera parte para explicarla en

detalle desde un punto de vista diferente,

con una orquesta cercana que realiza bro-

mas para explicar algo serio, tocando frag-

mentos de la obra y comparándolos con

obras que un público no entendido pueda

conocer y, desde ahí, que entienda lo que

está sucediendo en la sinfonía que estamos

interpretando. Por ejemplo, para explicar

un movimiento de Los reales fuegos artifi-

ciales de Haendel, utilicé la canción Noche

de Paz y, de esta manera, todo el mundo

entendió el carácter de Haendel en ese

momento de la obra.

¿Cómo recibe el público este tipo
espectáculo? ¿Cómo reacciona ante
la propuesta que hacen de presentar

una orquesta pionera en el trabajo conjun-

to entre profesionales y amateurs, ofrecien-

do una excelente calidad. Así se abren las

puertas a músicos aficionados que no tie-

nen la posibilidad de tocar y a músicos pro-

fesionales que desean realizar un buen tra-

bajo orquestal, al mismo tiempo que ofre-

cemos calidad a nuestros es pectadores.

Otro objetivo principal de Ca merata Mu -

sicalis es llegar a más y más espectadores,

tratando de quitar el miedo a la música clá-

sica que sigue existiendo a día de hoy.

Desde el año pasado, su orquesta
está empezando a convertirse en
una habitual en la Red de Teatros de
la Comunidad de Madrid. ¿Qué
supone el hecho de que cada vez
más programadores se interesen
por su trabajo?

los beneficios de los conciertos, sin ningún

patrocinador que ayude con los gastos que

conlleva una orquesta sinfónica, supone que

si los ayuntamientos contratantes no se

hacen cargo del coste completo, la

Orquesta de momento no podría asumirlo.

Creemos que sería muy interesante para

nosotros y para otras comunidades autó-

nomas salir fuera de Madrid. Estamos traba-

jando en ello, así que se dará con el tiempo.

Desde 2015 están embarcados en el
proyecto ¿Por qué es especial?. ¿En
qué consiste y cómo surge esta
idea?
El proyecto surge de la idea de acercar la

música clásica. En los primeros años siem-

pre hacíamos una breve introducción de

cada obra, pero esto hacía que el concier-

to muchas veces se alargase demasiado. Sin

la música clásica de una manera
poco habitual?
La verdad es que quien no sabe lo que

hacemos al principio se queda como asus-

tado… porque, desde el principio, la en -

trada al escenario no es la que uno se

espera cuando comienza un concierto de

música clásica. A lo mejor sale el director

solo sin orquesta y la orquesta canta

desde bambalinas, o a lo mejor sale la

orquesta sin director y la orquesta empie-

za a cantar, o sale una trompeta desde el

público… Luego empiezo a hablar y com-

paro el comienzo de una sinfonía con una

canción de música pop… Sin darse cuen-

ta, el público empieza a entrar en el con-

cierto y, finalmente, a reír. Cuando se quie-

re dar cuenta, ha entendido perfectamen-

te cómo se ha compuesto la sinfonía que

se interpretará en la segunda parte y se lo

ha pasado genial. Muchos profesionales

que han venido a nuestros conciertos han

escuchado la obra como nunca antes lo

habían hecho, gracias al trabajo orquestal

que hacemos para ofrecer la explicación

de la primera parte. La verdad es que el

público en general agradece la cercanía de

la orquesta y la manera de entender la

música que tenemos.

La última entrega de ¿Por qué es
especial? estaba centrada en la figu-
ra de Haendel. ¿Cuáles van a ser sus
próximas propuestas para 2017?
Vamos a ir en evolución ascendente en la

historia. Tras Haendel tocaremos la

Sinfonía Italiana de Mendelssohn, que es

una obra muy divertida de la que la gente

igual no tiene ninguna melodía asociada,

pero que, en cuanto escucha el comienzo,

dice “esto me suena”. ¿Por qué le suena?

Lo descubriremos en nuestros conciertos

(risas).  Tras Mendelssohn tendremos a

Beethoven con la Pastoral, que es una de

las más famosas de la historia. También

tocaremos a Chaikovski, con su Serenata

para cuerdas. La verdad es que tenemos

un repertorio muy variado, con obras más

conocidas y menos conocidas, para que

también la gente pueda descubrir grandes

joyas de la música clásica.

El proyecto ¿Por qué es especial? ha
evolucionado con el tiempo. ¿En qué
se diferencia el primer concierto
que dieron con este formato con
respecto al que acaban de ofrecer a
finales de 2016?
Sobre todo, la gran diferencia entre el pri-

mer concierto y el último es la soltura de

la orquesta y la mía propia en el escena-

rio. En el primer concierto teníamos to -

Entrevista a su director artístico,
Edgar Martín

n por Gonzalo Castillero

la Orquesta Sinfónica
Camerata Musicalis?

¿Qué ha cambiado en Camerata Musicalis desde su cre-
ación allá por 2004 hasta hoy?
Sobre todo ha cambiado el número de músicos. Empezamos

siendo 12 y ahora somos 60 en plantilla. El espíritu, la filosofía, la

energía y la ilusión siguen siendo las mismas. Cuando comenza-

mos no teníamos un proyecto concreto, tan sólo queríamos jun-

tarnos y hacer buena música. Ahora tenemos un proyecto muy

concreto, una línea de trabajo bien estructurada. La verdad, lo

que ha cambiado en Camerata Musicalis desde sus inicios es la

organización interna. Desde la autogestión durante estos más de

diez años de experiencia, hemos madurado consiguiendo una

fuerte cohesión que nos impulsa a seguir trabajando para alcan-

zar nuevos retos. 

¿Qué objetivos tiene hoy la Orquesta? ¿Hacia dónde
tiene previsto evolucionar?
El objetivo principal de la orquesta es afianzarse como una de las

principales orquestas de la Comunidad de Madrid, convertirse en



dos un poco de miedo. Piensa que los mú -

sicos no son actores. Ellos tocan muy

bien, pero hablar en público o poner caras

raras o bailar, eso es complicado para las

personas que no lo han hecho nunca. Mi

papel también era complicado, acordarme

de todo el texto… Ahora hay una espon-

taneidad y una naturalidad en todo lo que

hacemos que, la verdad, se siente en cada

concierto. Ya casi no pensamos en actuar.

La primera parte la ensayamos igual que la

sinfonía, teniendo en cuenta cada detalle y,

finalmente, cuando salimos al escenario, lo

que hacemos es explicar a unos amigos, al

público, lo que van a escuchar en la segun-

da parte. Todo esto lo hacemos un poco

dramatizado, pero siempre desde la natu-

ralidad. Incluso durante el concierto sur-

gen cosas nuevas y todos estamos tan

conexionados que improvisamos, nos reí-

mos y, también de esta manera, el público

es parte del concierto casi de una mane-

ra activa. 

¿Qué papel juega el humor en sus
espectáculos? ¿Teme que pueda res-
tar rigor a la propuesta?
Para nada. Nuestro humor es un humor

reflexivo. Lo utilizamos para explicar

cosas serias. La MÚSICA es algo serio,

pero muchas veces enfrentarnos a algo

serio nos quita la respiración y con ello el

poder disfrutar. Gracias al humor prepara-

mos a nuestro público a “enfrentarse” a

una gran obra musical con muchos senti-

mientos que a uno le abordan. Para ello,

uno tiene que estar receptivo y prepara-

do mental y sentimentalmente. En la pri-

mera parte, desde el humor ofrecemos

una explicación rigurosa de la sinfonía y

del contexto sociocultural del momento

en que se compuso. En la segunda parte,

la orquesta ofrece una interpretación de
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la sinfonía con gran calidad. O sea, que nin-

gún temor a nada. 

Resulta evidente que está haciendo
un gran esfuerzo por acercar la
música clásica a públicos generalis-
tas. ¿Cree que en España se está
sabiendo explicar la música clásica o
es un género que sigue encerrado
en su propia fortaleza elitista?
Creo que se está haciendo un gran

esfuerzo en general desde diferentes or -

questas y auditorios. Todos estamos traba-

jando desde donde podemos para que

cada vez haya más gente en los auditorios

escuchando música. Casi me atrevería a

decir que el adjetivo elitista se lo ponen

más los que no entienden de música para

poner una barrera, por miedo y por des-

conocimiento. En nuestros conciertos

queda claro que la música es para todos y

no hay élites que escuchen mejor ni que

tengan mejores sentimientos. 

¿Cómo recibe la crítica especializa-
da un espectáculo como el suyo? ¿Le
preocupa su opinión?
La opinión de la crítica siempre preocupa

(risas), pero bueno, hasta ahora toda la

crítica especializada nos ha mostrado su

apoyo. Yo creo que son conscientes de

que un proyecto así es necesario, mientras

que, por otro lado, en la segunda parte

ofrecemos un concierto serio con una

calidad muy buena. Por lo tanto, no sé por

qué no le iba a parecer bien a la crítica

¿QUÉ QUIERE USTED SABER DE...

especializada. ¿Por qué es especial? lo

tiene todo: en la primera parte hay peda-

gogía, humor, divulgación, cercanía… Y en

la segunda parte tienes un concierto de

música clásica al uso, un concierto “serio”

de una altísima calidad. ¿No te parece que

es lo mejor que te puede pasar? 

¿Qué requiere Camerata Musicalis
para seguir creciendo y evolucio-
nando?
Uf, qué pregunta más difícil. La verdad, lo

que necesitaría Camerata Musicalis para

seguir creciendo sería un apoyo econó-

mico estable. Ahora mismo la Orquesta

está creciendo, y los proyectos y compro-

misos son cada vez mayores. Sin embar-

go, vivimos de la autogestión, de lo que

sacamos con las entradas de los concier-

tos… Y así es muy complicado “llegar a

final de mes”, orquestalmente hablando.

Lo que nos falta es alguien que crea en

nosotros, que crea en nuestro proyecto y

que nos patrocine. Es triste, pero es cier-

to. Cuanto más creces, más dinero nece-

sitas. Nosotros llevamos más de diez

años. Empezamos ofreciendo conciertos

gratuitos; después, cobrando un poquito

de taquilla, y ahora estamos con una tem-

porada estable en el Teatro Cofidis-

Alcázar de Madrid. Estar ahí supone tam-

bién muchos más gastos que antes no

teníamos, y por eso, si queremos seguir

creciendo, ahora necesitamos ayuda. 

Ya que prácticamente  acabamos
de entrar en este 2017 ¿Qué es lo
que le pide?
Le pido subir en número de espectadores

y en número de conciertos. En el último

trimestre de 2016 vinieron a escucharnos

más de 2.000 personas. Espero poder

duplicar este número en los conciertos

que tenemos ahora en febrero y subir

aún más en los conciertos que tenemos

en mayo. También le pido un patrocinador

que nos ayude económicamente con el

proyecto, para que podamos seguir cre-

ciendo y podamos hacer muchas más

cosas que tengo en mente. Además, a

2017 le pido salud y felicidad para poder

contagiársela a todo el público en nues-

tros conciertos. n
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n Entrevista

Fabián Panisello

Por Félix Ardanaz

n Ópera del mes

Lucrecia Borgia, de Donizetti

Por Fabiana Sans Arcilagos

n Claves para disfrutar de la

Sinfonía nº 4 de Chaikovoski

Por Lucía Martín-Maestro

n Vidas, hechos y otros

asuntos

La Colección Real o los stradivarius del

Palacio Real de Madrid

Por Sofía Ríos
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