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Veinte afios no es nada y, como quien no quiere la cosa,
hemos llegado a la vigésima edicion de nuestro «Ciclo de
Musicas de los siglos XX y XXI».

La programacion sera, como todos los anos, de lo mas
variada, presentando una amplia seleccion de distintos
estilos musicales, que alternara compositores mas
conocidos con otros apenas escuchados en nuestras salas
de conciertos y ofreciendo una amplia muestra de las
distintas agrupaciones instrumentales que se han
utilizado durante este siglo y el pasado.

Nuestra intencion es acercar estas musicas, no siempre
faciles, al publico salmantino y nos llenara de satisfaccion
si alguien llega a descubrir entre estas notas alguna que le
emocione especialmente.






BLACK WATER CRYSTALS

The Lesson (2008) VICTOR L. WOOTEN (*1964)

Miguel de Almeida Lima, bajo eléctrico

Black (2008) MARC MELLITS (*1966)

Rafael Gomez Caceres, saxo baritono
Héctor Abella Martin, clarinete bajo

Sonata (1941) PAUL HINDEMITH (1895-1963)
L. Langsam (nicht schnell)
II. Allegro pesante
IIl. Moderato
IV. Scherzo (schnell)
V. Moderato
VL. Allegro pesante

Roman E. Alvarez Mayor, corno inglés
Tita Fernandez Cuesta, piano

Water Crystals (2008) CECILE MARTI (*1973)

Marco A. Pastor Gonzalez, violin
Juan Francisco Vicente, piano

Trio d’anches, op. 206 (1945) CHARLES K@&ECHLIN (1867-1950)
I. Choral (Grave et serein)
II. Fugue (Allegro)
IIl. Andante (Trés calme)
IV. Final (Allegro)

Roman E. Alvarez Mayor, oboe
Carmen Dominguez Anton, clarinete
Alvaro Prieto Pérez, fagot



THE LEssoN (VICTOR L. WOOTEN)

Victor Wooten es un virtuoso bajista, famoso por ser integrante del grupo
«Béla Fleck and the Flecktones», especializado en el género b/uegrass. Su
enfoque innovador del bajo eléctrico ha influido significativamente en la
escena musical contemporanea. Wooten ha publicado varios albumes en
solitario y destaca por su habilidad
para fusionar géneros musicales de
manera fluida. Como profesor,
comparte sus conocimientos a
través de libros (7he Music Lesson:
A Spiritual Search for Growth
Through Music), talleres 'y
campamentos musicales,
consolidandose como una figura
influyente de la pedagogia musical.
Se ha ganado la admiracion de
profesionales y aficionados,
afianzandose como un referente en el mundo de la musica contemporanea.

The Lesson es una obra emblematica, en la que recurre a una gran variedad
de recursos técnicos (strumming, armoénicos...) aplicados al bajo eléctrico. La
obra trasciende los limites del instrumento, explorando su musicalidad de
una manera Unica, a través de la interpretacion de armonia, melodia y ritmo
por parte del bajo. La destreza técnica que exige es evidente, pero lo
distintivo radica también en como la utiliza el autor para comunicar ideas y
emociones. A lo largo de la obra Wooten no solo ofrece un espectaculo
musical, sino que también comparte su filosofia sobre la creatividad, la
improvisacion y la conexién emocional a través de la musica, puesto que hay
partes de la pieza que quedan al arbitrio del intérprete. La obra destaca
también por su mezcla de géneros, al incorporar elementos de jazz, funky
world music. En definitiva, The Lesson es un viaje introspectivo en el que la
musica se convierte en lenguaje universal que trasciende las barreras de los
estilos, dejando una profunda huella en el espectador.

Brack (M. MELLITS)

Nacido en Baltimore (EE.UU.), Mellits comenzd a componer a muy temprana
edad (ya escribia musica para piano antes de recibir sus primeras clases
oficiales de dicho instrumento a los 6 afos). Estudid en las escuelas de
musica de Eastman y Yale, asi como en las Universidades de Cornell y
Tanglewood. En la actualidad reside en Chicago, donde es profesor asociado
de musica en la Universidad de Illinois. Esta considerado uno de los
principales compositores estadounidenses de su generacion. Desde el
Carnegie Hall y el Kennedy Center hasta prestigiosos festivales de musica en
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Europa y EE.UU., la musica de Mellits es un pilar constante en los programas.
Su obra ha sido interpretada por importantes ensembles de todo el mundo y
ha recibido encargos de grupos como el Kronos Quartet, la Orpheus
Chamber Orchestra, la Royal Concertgebouw
Orchestra (Paises Bajos), Canadian Brass, Nexus
Percussion y el Debussy Quartet, entre otros. En
el ambito cinematografico, Mellits también ha
compuesto numerosas bandas sonoras, incluida
la miniserie de PBS Beyond The Light Switch,
que gano el premio Dupont-Columbia en 2012.

Su musica es una combinacién ecléctica de
ritmos con impulso, lirismo vertiginoso y
coloridas orquestaciones. A menudo se ha
descrito su estilo como visceral, pero establece
una conexion profunda con el publico. Suele
escribir obras de caracter minimalista, compuestas de movimientos o
secciones breves y contrastantes, con una sensacién constante de avance.
Black constituye una buena muestra de su estilo.

SONATA PARA CORNO INGLES Y PIANO (P. HINDEMITH)

Paul Hindemith fue uno de los primeros compositores verdaderamente
importantes en escribir un nUmero considerable de obras a solo y de camara
para todos los instrumentos de viento. En sus Norton Lectures de la
Universidad de Harvard (1947) alude al hecho de que, en el siglo XX, los
instrumentos de viento se habian
desarrollado tanto y sus intérpretes eran
tan competentes técnicamente como los del
resto de familias instrumentales. Esta
conviccion, por no hablar de la escasez de
repertorio sustancial en el caso de algunos
de ellos, constituyo sin duda un factor de
motivacion primordial en su decision de
componer tantas obras para ellos.

El timbre grave del corno inglés se asocia
normalmente con estados de animo
melancélicos y ciertamente ningln
compositor aleman podria obviar la
«melodia triste» que Wagner confia a ese instrumento en el Acto III de su
Tristan und Isolde. Asi pues, resulta totalmente apropiado que la Sonata para
corno inglés y piano de Hindemith, séptima de la serie de sus sonatas para
vientos con piano, comience con una seccién lenta y un tema reflexivo que
va cobrando impulso gradualmente. La singularidad de esta sonata reside en




la manera en que ese inicio lento se combina con una serie de secciones
encadenadas de caracteres contrastantes: a la introduccién lenta, en do
sostenido menor, le sigue una danza rapida en compas de 3/8 en la lejana
tonalidad de fa mayor; luego se produce un retorno a la tonalidad inicial en
un tempo mas lento, otro movimiento rapido (un scherzo) en fa, una vuelta a
la seccion mas lenta y un retorno de la danza. Todas estas secciones se
interpretan sin solucién de continuidad, de modo que la sonata esta en
realidad en un solo movimiento; la interaccion de sus respectivas
recapitulaciones crea un conjunto complejo en el que las secciones se
alternan, en lugar de sucederse.

La obra consta de doce miniaturas para violin y piano. Los movimientos
individuales, de caracter aforistico, giran en torno al tema de los cristales de
agua. La fuente de inspiracién son unas imagenes documentadas
fotograficamente de la obra de
investigacion de Masaru Emoto, quien en
los afios 90 fotografié agua congelada de
diferentes regiones. Las estrellas
hexagonales revelan una infinita multitud
de variaciones, que sirven de base para
las referencias musicales. Se destacan
propiedades, como la estructura
centrifuga de los hexdgonos, que quedan
reflejadas musicalmente en notas
centrales mantenidas, disposiciones
simétricas de cursos temporales formadas
axialmente, a partir del intervalo de sexta
o de seis sonidos que giran
repetitivamente en torno a una nota.

Esas piezas breves se yuxtaponen a doce
piedras de marmol blanco, que entablan un dialogo tridimensional con el
mismo tema. Cada piedra estda emparejada con una pieza que describe la
esencia del cristal de agua en breves momentos. Esta obra puede concebirse
como un concierto o como una instalacion para un museo. En la instalacion
las doce esculturas se distribuyen sobre pedestales en la sala, de modo que
los visitantes puedan pasear a su alrededor. Las esculturas son obra de la
compositora.
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Charles Koechlin fue, ante todo, un ecléctico, lo cual no tiene un sentido tan
peyorativo como pueda parecer, ya que en la Francia de principios del siglo
XX se consideraba a los eclécticos como defensores de una cierta apertura de
mente. Asi, Koechlin se revel6 como un hombre de multiples estilos, capaz de
escribir tanto corales modales arcaicos

como obras orquestales licidamente

visionarias. Fue un maestro de la polifonia

compleja, pero también del arte de

concebir musica cinematografica vivida y

factible. Segun su credo, simplemente no

habia «recursos agotados». Gyodrgy Ligeti

lo define como «el eslabdn mas importante

entre Debussy y Messiaen». Pero quiza

Darius Milhaud —compositor cercano a él,

aunque un cuarto de siglo mas joven-—

también tuviera razén cuando escribio lo -
siguiente en una carta a su estimado

colega: «En cuanto a sus composiciones,

tengo la impresién de que son la musica de un mago que podria pertenecer
a la generacion posterior a la mia». Koechlin, un musico del futuro.

Todavia era el siglo XIX cuando Charles Koechlin empezd a componer, pero
como se desarroll6 tardiamente, hasta 1908 no encontrd su propio estilo. Y
aun pasarian algunos afos hasta que se sintiera capaz de entrar en «el
pantanoso terreno de la musica de camara». A partir de entonces se fue
alejando cada vez mas de la tonalidad tradicional y su escritura se hizo
politonal, por lo que la deslumbrante politonalidad de Koechlin «nunca fue
abrupta o extrafa, sino de una naturalidad flexible». Las obras de Koechlin -
mas de 200 escritas en unos 60 fecundos afios de creatividad—- son, por su
estructura, dificiles de clasificar Unicamente en términos de moldes
tradicionales. Casi nunca trabajé con unidades periédicas y en su obra no
hay repeticiones ni simetrias. Su medio elegido es la «technique du
développement», un tejer musical, libre y asociativo.

En 1945, habiendo compuesto ya unas 150 obras, Charles Koechlin llevo al
papel el Trio d'anches. El comienzo de la Segunda Guerra Mundial y la
capitulacion de Francia habian hecho que el humanista de izquierdas
guardara silencio durante varios afios. Desde los afios veinte, el titulo de
«Trio de cafias» se habia impuesto para designar un conjunto de tres
instrumentos de viento-madera, todos ellos de cafia (anche en francés):
oboe, clarinete y fagot, como en este caso. Las tres partes de viento-madera
de su opus 206 estan escritas en tonalidades diferentes. Esta forma de
politonalidad da lugar a las llamativas y atractivas disonancias por las que el
compositor de casi 80 afios era tan conocido entre sus colegas franceses.
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MOMENTS AMICAUX

Moments amicaux, op. 50a (2000)
L. Deciso (para Helmut Moser)

THOMAS DANIEL SCHELEE (*1957)

II. Teneramente (para Maria Rauscher, propietaria del «Barco dorado» en Linz)

III. Scherzando (para Ute y Glinter Brandenbusch)

IV. Maestoso (para Friederike Feichntner)

V. Lento dolcissimo (para Friederike Grad y Rudolf Sausack, en gratitud por su amor)

VL. Allegro (para Marlene y Hans Jacobi)

This Green Tide, op. 103 (1975)

Sonatina (1982)

L. Moving along
II. Gently
III. Brightly

Héctor Abella Martin, corno di bassetto
Isis Pérez Villan, piano

Quatuor (1994)
L Introduction
II. Scherzo
IIl. Andante
IV. Finale

José Vicente Castillo Martinez, clarinete
Héctor Abella Martin, corno di bassetto
Carmen Dominguez Anton, clarinete bajo
Tita Fernandez Cuesta, piano
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KerTH Amos (*1939)

JEAN FRANCAIX (1912-1997)



MOMENTS AMICAUX, OP. 50A (T. D. SCHLEE)

El compositor, editor y organista austriaco Thomas Daniel Schlee nacié en
Viena. Su padre, Alfred Schlee, era musicélogo y editor musical, lo que le
permitié estar en estrecho contacto desde su infancia con un amplio abanico
de personalidades de la musica del siglo XX. Estudié érgano, composicion y
musicologia en Viena y Paris con Michael Radulescu, Jean Langlais, Olivier
Messiaen y Francis Burt.
Como organista ha
ofrecido conciertos por
toda Europa,
participando en
emisiones radiofonicas y
grabaciones de discos.
Asimismo forma parte
regularmente como
jurado en concursos
internacionales y
desarrolla una
importante labor como
editor. Ha sido director musical de la Brucknerhaus de Linz y director
artistico del Festival Internacional Bruckner (1990-1998), subdirector del
Festival Internacional «Beethoven» de Bonn (1999-2003) y director del
Festival de Verano de Carintia (2004-2015). Como compositor, ha publicado
numerosas obras para orquesta, conjuntos vocales y musica de camara, asi
como obras para 6rgano. En 2005 fue nombrado Oficial de las Artes y las
Letras, en 2010 recibié el Premio nacional de musica austriacoy en 2012 la
Cruz de honor de las Ciencias y las Artes. En 2023, Schlee ha recibido el
Premio de musica de la ciudad de Saarlouis.

Moments amicaux (Momentos amistosos), op. 50 fue compuesta
originalmente para corno inglés y clave, pero también ha sido editada en sus
versiones para corno di bassetto y piano (op. 50a), que escucharemos en este
concierto, y para clarinete en lay piano (op. 50b), pudiendo interpretarse
asimismo con érgano en lugar de piano. De lenguaje atonal, consta de seis
movimientos de caracteres muy diferentes que alternan momentos de gran
complejidad ritmica y contrapuntistica con otros de texturas mas
transparentes. Cada uno de ellos esta dedicado a distintas amistades del
compositor.
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THIS GREEN TIDE, oP. 103 (E. LUYTENS)

La compositora britanica Elisabeth Lutyens estudié composicién en la Ecole
Normale de Musique de Paris (1922) y, tras viajar a la India, en el Royal
College of Music de Londres (1926-1930). Tomo contacto con el movimiento
teosofico a través de Jiddu Krishnamurti (1895-1986), quien se alojo en la
casa de su familia en Londres, y se
la considera la introductora de la
musica dodecafdnica en el Reino
Unido. No obstante, ella se sirvio
de una forma personal de la
técnica compositiva desarrollada
por el austriaco Arnold
Schoenberg, puesto que
desaprobaba el estilo de Mahlery
compositores similares, que
consideraba pretencioso. Por tal
motivo eligio trabajar con texturas
suaves, desarrollando un lenguaje
serial propio. Su Concierto de
camara n.° 7 para nueve
instrumentos (1939) ha sido
comparado con el Concierto op.
24 (1934) de Anton Webern, si
bien Lutyens ya habia
experimentado de forma previa
con la inversion y la
retrogradacion serial, inspirandose en los viejos maestros de la musica
inglesa, especialmente en Henry Purcell. Asimismo, hay que sefialar que no
se limitd series de doce notas, ya que algunas de sus obras utilizan algunas
de catorce sonidos. Sus obras reconocen una profunda influencia de Claude
Debussy y cultivé amistad con el compositor italiano Luigi Dallapiccola.

La musica de Elisabeth Lutyens posee un estilo serial completamente
personal y estructuras muy originales, resultando natural y organica a pesar
de carecer de una base tonal. Su opus 103 surgié como un encargo de la
clarinetista inglesa Georgina Dobrée (1930-2008). Compuesta en 1975, This
Green Tide (Esta marea verde) hace referencia al titulo homonimo del primer
libro de poemas de la escritora Valentine Dobrée (madre de Georgina),
publicado en 1965. A su vez, dicho titulo fue tomado originalmente de una
cita encontrada en Fors Clavigera: Cartas a los obreros y trabajadores de
Gran Bretaia de John Ruskin (vol. VI, carta 72, tercera seccion, The
Fatherland). Se trata de una serie de cartas publicadas como panfletos en la
década de 1870. La frase «Fors Clavigera» pretendia designar las tres grandes
potencias del destino humano: la Fuerza, simbolizada por la maza (c/ava) de
Hércules; la Fortaleza, simbolizada por la llave (c/avis) de Ulises; y la Fortuna,
simbolizada por el clavo (c/avus) de Licurgo. Estas tres potencias (fors)
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unidas representan el talento humano y la capacidad de elegir el momento
adecuado para atacar con energia. Este concepto deriva, a su vez, de la frase
que Shakespeare pone en boca de Bruto en su Julio César. <Hay una marea
en los asuntos de los hombres que, tomada en la corriente, conduce a la
fortuna».

SONATINA PARA CORNO DI BASSETTO Y PIANO (K. AMOS)

El compositor britanico Keith Amos naci6 en Londres. De acuerdo con la
educacion académica ortodoxa de posguerra, completd su Licenciatura en
musica en 1960, en la Royal Academy of
Music. A pesar de su formacién como
pianista y trombonista, no encontré
vocacion en la docencia o la
interpretacion, de manera que acabé
entrando en el floreciente mundo de la
creacion musical comercial para ciney
television a través de muchos
desencadenantes inducidos por el
destino. Keith Amos se dedica por
completo a la composicion desde finales
de la década de 1970 y ha ganado varios
concursos a lo largo de su carrera. Su
obra Steadfast Tin Soldier para narrador
y orquesta es considerada por parte de
la critica musical como la sucesora
natural de Pedro y el lobo de Prokofiev.
Dentro de su catalogo hay que destacar
también sus composiciones para flauta.

La musica de Keith Amos resulta accesible para el publico y es apreciada por
los intérpretes dada su adecuacion idiomatica a los diferentes instrumentos
para los que escribe.

Compuso su Sonatina para corno di bassetto y piano en 1982. Esta obra esta
dedicada al clarinetista Marc B. Barker-Naylor y fue publicada en 1987. En los
tres movimientos de que consta saca partido de la sonoridad calida y
expresiva del corno di bassetto, instrumento de la familia del clarinete muy
apreciado en la primera mitad del siglo XIX, que lamentablemente cuenta
con un repertorio bastante reducido dentro del ambito cameristico
contemporaneo.
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QUATUOR (J. FRANCAIX)

Jean Francaix, nacido en Le Mans el 23 de mayo de 1912 y fallecido en Paris
el 25 de septiembre de 1997, aprendid en casa con sus padres los rudimentos
de la musica.

Sénart publicd su primera composicion, Pour Jacqueline, una breve suite para
piano en 1922. La pianista y compositora Marcelle de Manziarly, miembro del
comité de lectura de dicha editorial,
envid a Francaix a estudiar con su
antigua profesora de composicion,
Nadia Boulanger, quien se hizo cargo
del joven musico. Boulanger lleg6 a
tocar y dirigir sus obras,
especialmente en los salones de la
Princesa de Polignac.

También estudié piano en el
Conservatoire National Supérieur de
Paris con Isidore Philipp, donde
obtiene el Premier Prix (1930).
Cosecho el éxito definitivo con sus
Huit bagatelles para quinteto con
piano (1932) y su Concertino pour
piano (1936). Trabajé todos los
géneros musicales, incluida la musica de cine, especialmente para Sacha
Guitry. Dejé un impresionante catalogo de mas de doscientas obras, entre
arreglos y orquestaciones, en las que destaco.

Se casd con Blanche Yvon, también musico, en agosto de 1937 en Le Mans.
Tuvieron dos hijas y un hijo. Su hija Claude, pianista, seria su compafiera en
el escenario, difundiendo su obra en conciertos por Europa y Estados Unidos.
Durante la ocupacién nazi, particip6 en el Ensemble Collaboration; sin
embargo, tras la Liberacion no fue sentenciado por el Comité national
d'épuration des gens de lettres, auteurs et compositeurs.

Oficial de la Légion d'honneur, Oficial de la Ordre national du Mérite,
Commandeur des Arts et des Lettres, en 1992 recibid el Prix international de
composition Arthur Honegger por el conjunto de su obra.

La obra que presentamos esta tarde fue un encargo del ensemble Trio di
Clarone,fundado por la clarinetista Sabine Meyer y fue estrenada en 1995 en
el Festival de Schleswig-Holstein. Data de su ultimo periodo compositivo,
pero presenta las mismas constantes del resto de su produccién desde sus
inicios: estructuras clasicas, riqueza y densidad armdnica dentro de una
tonalidad expandida, exploracién de las sutilezas timbricas, facil melodismo
y, en general, un gusto de la musica por la musica, cuyo fin promordial es
agradar y hacer feliz a quien la escucha.
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FOR THE SMALL HOURS

Moments, op. 47 (1971) ROBERT MuUCzyYNsKI (1929-2010)

L. Allegro deciso
II. Andante espressivo
III. Allegro giocoso

Alicia Garrudo Alamo, flauta travesera
Pablo Lopez Callejo, piano

Fantasia concertante (1948) HEITOR VILLA-LOBOS (1887-1959)
I. Animé
II. Lent
III. Trés animé

José Vicente Castillo Martinez, clarinete
Alvaro Prieto Pérez, fagot
Pablo Lépez Callejo, piano

Perspectiva V «Keep in Sight» (2022) * ROMAN E. ALVAREZ MAYOR (*1978)

Roman E. Alvarez Mayor, oboe

Alicia Garrudo Alamo, flauta travesera
Alejandro Sancho Pérez, marimba
Pablo Hernandez Sanchez, saxo
Daniel San Pablo Hernandez, bateria

Epitaph (1956) WitoLp LutostAwski (1890-1959)

Roman E. Alvarez Mayor, oboe
Pablo Lopez Callejo, piano

Atalanta (2020) JOHN PSATHAS (*1966)

Alejandro Sancho Pérez, marimba
Tita Fernandez Cuesta, piano

Music for the Small Hours (2023) EMMA O'HALLORAN (*1985)

Alejandro Sancho Pérez & José Antonio Caballero Rodriguez, percusion
t Estreno absoluto
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MOMENTS, oP. 47 (R. MUCZYNSKI)

El compositor Robert Muczynski nacio en Chicago (EE.UU.). Realizo6 sus
estudios en la Universidad DePaul, con los profesores Walter Knupfer (piano)
y Alexander Tcherepnin (composicidén). Su carrera como compositor se vio
impulsada por sucesivos premios y encargos, y
su produccién se centro en la musica para
piano solo y para orquesta, asi como un
considerable niumero de obras para diversas
formaciones de camara. También fue profesor
de composicion en diferentes ciudades de
EE.UU., asentandose finalmente en Tucson
(Arizona), donde fallecié en 2010.

Escrita en 1971, Moments es un ejemplo
distintivo del estilo neorromantico en la musica
para flauta y piano del siglo XX. Muczynski,
reconocido por su enfoque ecléctico, que
fusiona elementos tonales y modernos,
demuestra en esta obra su habilidad para
combinar técnicas contemporaneas con una
sensibilidad estilistica que refleja tanto la
influencia neoclasica como la modernidad del
siglo XX. En sus tres movimientos el compositor recurre a una amplia
variedad de recursos tonales y ritmicos para crear un discurso musical que
pasa de un estilo enérgico y vigoroso a una expresividad intima y delicada,
para terminar con un caracter vivaz y juguetén. En conjunto, Moments
demuestra la versatilidad estilistica de Muczynski y su capacidad para
establecer un didlogo entre el pasado y el presente en el contexto de la
musica del siglo XX.

FANTASIA CONCERTANTE (H. VILLA-LOBOS)

Heitor Villa-Lobos, natural de Rio de Janeiro (Brasil), fue un destacado
compositor cuyo trabajo influy6 significativamente en el desarrollo de la
musica clasica en su pais. Reconocido por su profundo compromiso con la
exploracién y promocién de la vasta herencia musical brasilefia, Villa-Lobos
combino elementos folcléricos y populares con una sélida formacién clasica
europea, estableciendo asi un estilo distintivo y original que lo llevd a
convertirse en una figura prominente de la escena musical internacional. Su
legado perdura a través de una extensa y diversa coleccion de obras que
reflejan su profunda conexion con la identidad cultural de Brasil y su
creatividad sin limites en el ambito de la composicién musical. Villa-Lobos
fallecio en 1959 en su ciudad natal.
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Escrita en 1948, la Fantasia Concertante para clarinete, fagot y piano se
estructura en tres movimientos. El primero de ellos refleja esa intensidad
ritmica y ese dinamismo caracteristicos
del estilo compositivo de Villa-Lobos.
A traves de su habil uso de motivos
ritmicos y melodias vivaces, el
compositor evoca una atmosfera llena
de vitalidad y exuberancia, en la que
destaca la interaccion virtuosa entre
los instrumentos de viento con el
piano. El segundo movimiento
presenta una atmésfera mas intima y
contemplativa. A través de una
melodia emotiva y un delicado
acompafiamiento pianistico, el
compositor demuestra su profunda
sensibilidad artistica y su capacidad
para evocar una expresion lirica y melancélica que contrasta con la energia
del primer movimiento. El tercer movimiento regresa con energia renovada y
una vitalidad contagiosa; Villa-Lobos emplea una escritura brillante y un
ritmo enérgico para crear un climax exuberante y festivo, que realza la
destreza técnica y el virtuosismo de los intérpretes, al tiempo que resalta su
habilidad para tejer una variedad de influencias musicales en una narrativa
dinamica y emocionante.

PERSPECTIVA V «KEEP IN SIGHT» (R. ALVAREZ MAYOR)

Perspectiva V «Keep in Sight» es la mas
jazzistica de las piezas de la serie
titulada Perspectivasy rinde un velado
homenaje a John Coltrane. Inspirada en
el tratamiento melodico de A Love
Supreme, aflade al concepto africano,
basado en claves ritmicas, un cierto
concepto serial a fin de ir modificandolas
y asi crear feels diferentes que se van
superponiendo a lo largo de la pieza.
Incluye una seccidon central improvisada
sobre la polirritmia que construyen bajo
y bongos.
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EPITAPH (W. LUTOSEAWSKI)

Epitaph, que inaugura el Ultimo periodo compositivo de Lutostawski, es una
pieza de particular importancia no solo por la introduccion de nuevos
principios en las relaciones tonales, sino también por la presencia en la obra
de una serie de procedimientos
particularmente caracteristicos
del estilo del compositor.
Lutostawski destaca el hecho
de que en esa nueva técnica
asigna un papel particular a
dos intervalos (la séptima
mayor y la novena menor) y los
utiliza para construir
estructuras tonales que tienen
una «calidad de sonido
diferente», como solia decir, «y
un papel diferente en la accién
musical». No encontramos en
la pieza sonoridades dodecafdnicas, sino otras de caracter menos elemental,
compuestas por unos pocos elementos, ademas de los intervalos antes
sefialados: cuartas, quintas, terceras o incluso segundas. El efecto es una
armonia clara, auditivamente tangible y una textura transparente.

Este tipo de simplificacion armonica se convirtid en el principio fundamental
de las obras de camara compuestas después de £pitaph, asi como un
principio presente en las piezas sinfénicas.

Vale la pena destacar también que, ademas del principio de simetria de
sonoridades, caracteristico del periodo maduro de la obra del compository
que encuentra aplicacién en la construccion de sonoridades de cuatro notas,
aparece una sonoridad compuesta por una octava, una tercera menory
quintas justas (por ejemplo, el acorde con que termina el £pitafio), que
reapareceran en obras del Ultimo periodo de la obra de Lutostawski, como la
Sinfonia n° 3 o el Concierto para piano.

ATALANTA (J. PSATHAS)

Nacido en 1966 en Wellington (Nueva Zelanda), de padres de origen griego,
John Psathas tiene una produccion musical muy diversa, que incluye obras
como Matre’s Dance (1991) y Drum Dances (1993), y se ha hecho un hueco
en el repertorio habitual de los percusionistas. En su musica, las armonias y
el impulso improvisador del jazz se combinan con la contundente pulsién
ritmica de la musica rock y las texturas repetitivas del minimalismo,
dotandola de energia motriz.
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Atalanta para vibrafono, piano y audio digital (2020), encargada por Fabian
Ziegler y dedicada a él y a la pianista Akvile Sileikaité, sigue en gran medida
ese mismo patron estilistico. En
esta obra, Psathas hace
referencia a las raices
mitoldgicas de sus origenes
griegos. Segun la tradicién
beocia y arcadia, Atalante
(Atalanta en latin) fue
abandonada a su suerte en el
desierto por su padre,
decepcionado por el
nacimiento de una hija en lugar
de un heredero varén. Fue
criada por cazadores y se
convirtioé en la corredora mas
rapida de toda Grecia. La
cazadora, virgen y parecida a una amazona, portaba armas y jurd defender su
virginidad. Finalmente, Atalanta se reunid con su padre, que insistié en que
se casara. Ella aceptd a regafnadientes con la condicion de que su
pretendiente la venciera en una carrera pedestre; de lo contrario, moriria.
Muchos pretendientes corrieron esa suerte hasta que Hipomenes, nieto de
Poseiddn, pidid consejo a la diosa Afrodita. Esta le dio tres manzanas de oro
para que las arrojara ante Atalanta y la distrajera durante la carrera. La treta
tuvo éxito: cuando Atalanta se agachd para recoger las manzanas, se retraso
lo suficiente para que Hipdmenes saliera victorioso y se casara con ella.

Psathas interpreta el mito de Atalanta de forma casi programatica y las
interjecciones de audio sirven para intensificar la carrera entre el vibrafono y
el piano hasta que se disipa en una sonoridad especial y termina
abruptamente, como la carrera con final feliz, relatada desde la antigliiedad.

MusIC FOR THE SMALL HOURS (E. O'HALLORAN)

Emma O'Halloran es una compositora y vocalista irlandesa. Es Doctora en
Composicion Musical por la Universidad de Princeton y actualmente trabaja
como compositora independiente. O'Halloran, que fusiona libremente la
musica acuUstica y la electronica, ha escrito para musicos folk, grupos de
camara, DJ's, orquesta de ordenadores portatiles, orquesta sinfonica, cine,
Opera y teatro. Su obra ha sido calificada de «intensamente bella»
(Washington Post) y «libre, auténtica y alegre» (I Care If You Listen); ha
ganado numerosos concursos, entre ellos el primer concurso «Hildegard» del
National Sawdust y el premio «Next Generation» de Beth Morrison Projects.
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Sus Operas mas recientes, TRADEyY Mary Motorhead, recibieron criticas muy
favorables en sus representaciones en la Opera de Los Angeles y en el

Festival PROTOTYPE de Nueva York,
habiendolas calificado el LA Times de
«una especie de Monteverdi
moderno».

La musica de O’Halloran pretende
captar la experiencia humana,
explorando las emociones complejas
gue se sienten en momentos
concretos. Este enfoque ha
encontrado un amplio publico: su
obra se ha presentado en Classical
NEXT (Rotterdam), el Festival
PROTOTYPE (Nueva York), el New
Music Festival (Dublin), el Bang on a

Can Summer Music Festival y el MATA Festival. Ademas, su musica ha sido

interpretada por Crash Ensemble, Conte

mporaneous, Kaleidoscope Chamber

Orchestra, ~Nois Saxophone Quartet, Refugee Orchestra Project, PRISM
Saxophone Quartet y la Irish National Symphony Orchestra, entre otros.
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TIENTOS Y LAGRIMAS

Lachrymae, op. 48 (1950)

Pedro San Martin Rodriguez, viola
Pablo Lopez Callejo, piano

Diferencias sobre un tiento (2023) *

Javier Aguirre Gonzalo, viola da gamba

Noh (2023) t

Antonio Blanco Castellano, flauta de pico

La rosa y el sauce (1942)
Pampamapa, aire de huella (1967)

(n° 6 de 72 Canciones populares)

Cancion del arbol del olvido (1938)

(n° 1 de 2 Canciones, op. 3)

Encantamiento (1961)
(n° 3 de 6 Canciones de cuna)
Yo me voy a retirar (1966)
(n° 3 de 4 Canciones coloniales)

Cuando acaba de llover (1966)

(n° 1 de 4 Canciones coloniales)

Cristina Teijeiro Pesquero, soprano
José Maria Mezquita Ramos, piano
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BENJAMIN BRITTEN (1913-1976)

ToMAS GARRIDO (*1953)

DANIEL MARTINEZ DE BURGOS (*1971)

CARLOS GUASTAVINO (1912-2000)

ALBERTO GINASTERA (1916-1983)

CARLOS GUASTAVINO

t Estreno absoluto



LACHRYMAE, OP. 48 (B. BRITTEN)

Benjamin Britten fue un destacado compositor, director de orquesta y
pianista britanico del siglo XX. A lo largo de su carrera escribié gran cantidad
de obras, desde Operas y musica vocal hasta musica orquestal y de camara.
Entre sus composiciones mas conocidas
estan la dpera Peter Grimes, el War Requiem,
o The Young Person’s Guide to the
Orchestra. Ademas de su prolifica carrera
como compositor, Britten fue uno de los
fundadores del Festival de Aldeburgh en
1948, evento que se convirtié en importante
punto de encuentro para musicos y artistas
de renombre.

El propio Britten estrend Lachrymae junto al
violista William Primrose en 1950, el mismo
afo de su composicién. Esta obra esta
concebida como una serie de variaciones
sobre la cancion If my complaints could
passions move del compositor John
Dowland. Con un profundo sentido de la
melancolia y la introspeccion, la obra explora
una amplio abanico de emociones humanas a través de la rica interaccién
entre la viola y el piano. Britten emplea técnicas variadas, como audaces
cambios armoénicos, contrastes dinamicos y texturas exquisitamente
elaboradas, creando asi una narrativa musical que combina elementos
estilisticos del siglo XVI con un lenguaje musical contemporaneo. Lachrymae
representa una aportacion importante al repertorio para viola y piano del
siglo XX y sigue siendo una obra fundamental que continta inspirando y
conmoviendo a oyentes y musicos de todo el mundo.

DIFERENCIAS SOBRE UN TIENTO (T. GARRIDO)

Me gustan las formas musicales provenientes del Renacimiento y Barroco
espafol: tienen una mezcla de rigor y fantasia que me parece muy apropiada
para la musica actual. Llevo tiempo trabajando estas formas: las he utilizado
en casi todas mis ultimas obras.
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En este caso me sirvo de la «diferencia», forma instrumental de caracter
rapsodico con cierto aire de

improvisacion, en la que se hacen F-Y; RN j’”E

pequefias glosas, improvisaciones AR LN A VA

o ‘diferencias’ sobre una melodia _ '. oy
ya existente. e Aas
En el caso que nos ocupa, esa L i
melodia preexistente es la del '
tiento de mi obra 7/ento y

Diferencias para dos flautas de

pico, viola da gamba y clave, h‘f. | I)
compuesta en 2003 para el grupo

de musica barroca La Folia.
Igual que el tiento original, esta nueva obra tiene cuatro secciones. Y cada
una de ellas se tafie con 'diferencias' de distinto caracter.

NoH (D. MARTINEZ DE BURGOS)

La composicion esta inspirada en ciertos giros tipicos de la musica japonesa
del teatro Noh, que significa «virtud» o
«don». La obra presenta una forma A-B-
A’, siendo el desarrollo (B) el momento
en que se presentan nuevos materiales
que evolucionan al material inicial, el cual
se reexpone a su vez en A, funcionando
asi como una forma ciclica.

La obra esta dedicada a Antonio Blanco
en agradecimiento a su siempre
incondicional apoyo y su disposicion para
trabajar las innumerables dificultades
técnicas que la escritura contemporanea
conlleva.

CANCIONES (C. GUASTAVINO & A. GINASTERA)

La cancién argentina se abraza al sauce del talento de dos grandes
liederistas. Carlos Guastavino y Alberto Ginastera. Ambos fueron alumnos de
Athos Palma en sus inicios y ambos se codearon con los grandes cantantes
del momento, que acudian con frecuencia a una Argentina prospera y avida
de cultura. Firme defensor de la musica tradicional rioplatense, Guastavino
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decia: «Soy un impenitente enamorado de los motivos folkléricos de nuestra
tierra y trato de volcar en mi musica todo el carifio que siento por mi Patria».
Guastavino quiso reflejar esa inagotable fuente
de inspiracion en la musica vocal, que ocupa un
lugar predominante en su produccion.
Ginastera, que compartié esta misma
motivacion a lo largo de toda su vida musical,
se sirvio de ella en su musica instrumental.

A pesar de un inicio en comun, cada uno tomo
un camino bien diferente en su etapa de
madurez. Guastavino mantuvo siempre una
relacion muy intensa con el canto y la lirica
popular, mientras que Ginastera decidié
cobijarse en la politonalidad y una ritmica mas
compleja, de la mano de Aaron Copland.

La seleccién llevada a cabo para este concierto

es una pequefa muestra del buen hacer de
estos dos compositores. La extrema sensibilidad de la linea melddica de
canciones como la célebre La rosa y el sauce, Ya me voy a retirar o del Unico
ejemplo de Ginastera en este
concierto, su Cancion del arbol del
olvido, se entrelazan con los ritmos
mas amables de Pampamapa,
Encantamientoy Cuando acaba de
/lover. Los textos utilizados por los
compositores pertenecen
integramente a poetas de Argentina
(Ledn Benards, Francisco Silva y
Hamlet Lima), Chile (Gabriela Mistral)
y Uruguay (Fernan Silva Valdés).

Textos de las canciones

La rosa y el sauce
[Francisco Silva]

La rosa se iba abriendo abrazada al sauce.
iEl arbol, apasionado, la amaba tanto...!
Pero una nifia coqueta se la ha robado
y el sauce, desconsolado, la esta llorando.
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Pampamapa (aire de huella)

[Hamlet Lima Quintana]

Yo no soy de estos pagos,
pero es lo mismo:

he robado la magia

de los caminos.

Esta cruz que me mata
me da la vida.

Una copla me sangra,
que canta herida.

No me pidas que deje
mis pensamientos:

no encontraras la forma
de atar el viento.

Si mi nombre te duele,
échalo al agua.

No quiero que tu boca
se ponga amarga.

Como el pajaro antiguo
conozco el rastro:

sé cuando el trigo es verde,
cuando hay que amarlo.

Por eso es que, mi vida,
no te confundas:

el agua que yo busco
es mas profunda.

Para que fueras cierta
te alcé en un canto.
Ahora te dejo sola,
me voy llorando.

Pero nunca, mi cielo,
de pena muero:
junto a la luz del dia
nazco de nuevo.

A la huella, mi tierra,
tan trasnochada,

yo te daré mis suefos,
dame tu calma.
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Cancioén del arbol del olvido
[Fernan Silva Valdés]

En mis pagos hay un arbol,
que del olvido se llama,

al que van a despenarse
los moribundos del alma.

Para no pensar en vos,
bajo el arbol del olvido
me acosté una nochecita
y me quedé bien dormido.

Al despertar de aquel suefio
pensaba en vos otra vez,
pues me olvidé de olvidarte
en cuantito me acosté.

Encantamiento
[Gabriela Mistral]

Este niflo es un encanto
parecido al fino viento:

si dormido lo amamanto,
que me bebe yo no siento.

Es mas travieso que el rio

y mas suave que la loma:

es mejor el hijo mio

que este mundo al que se asoma.

Es mas rico, mas, mi nifio
que la tierra y que los cielos:
en mi pecho tiene armifio
y en mi canto terciopelos.

Y es su cuerpo tan pequefio
como el grano de mi trigo;
menos pesa que su suefio;
no se ve y esta conmigo.



Ya me voy a retirar
[Leon Benards]

Ya me voy a retirar

a los campos soledosos
por ver si puedo olvidar
aquellos ojos preciosos.

Aquellos ojos preciosos
que me miraron
¥ que el suefio me quitaron.

Ya me voy a retirar
donde esta la tortolita,
a ver si puedo encontrar
lo que mi alma necesita.

Lo que mi alma necesita
porque me hirieron
los ojos que me perdieron.

Ya me voy a retirar

donde moran los zorzales,
a ver si puedo encontrar
remedio para mis males.

Remedio para mis males,
pues me dafaron
los ojos que me miraron.

Cuando acaba de llover
[Leon Benarés]

Cuando acaba de llover

se alegran los arbolitos.
Verdes se ven y tan frescos
los trebolitos.

Todo es de buen parecer
cuando acaba de llover.

Cuando acaba de llover
se mecen las campanillas.
Lindas se ven las retamas,
tan amarillas.

Todo es de buen parecer
cuando acaba de llover.

Cuando acaba de llover
el alma se me serena

y siento que me amanece
la dicha plena.

Todo es de buen parecer
cuando acaba de llover.




CONCIERTO-HOMENAJE A ENRIQUE BLANCO

Shadja (2002)

RAQUEL GARCIA TOMAS (*1984)

Alejandro Sancho Pérez & José Antonio Caballero Rodriguez, percusion

Veladuras (2023) +

Bacanal (2019)

Modelo de espacios curvados (2023) t

... y mi monumento el mar (2023) t
I. Un himno a la noche
II. Faioli
III. Kali

ENSEMBLE « TAHONAS VIEJAS, MUSICAS NUEVAS»

Antonio Blanco Castellano, griot
Alicia Garrudo Alamo, flauta

Roman E. Alvarez Mayor, oboe
Carmen Dominguez Anton, clarinete
Héctor Abella Martin, clarinete bajo
Rafael Gomez Caceres, saxo

Miguel Angel Garcia Cruz, trompa
Marta Ayuso ffigo, arpa

Andrés Balaguer Gasch, violin

Pedro San Martin Rodriguez, viola
Eva Sanchez Platero, violoncello
Angel Nicolas Martin Gonzélez, contrabajo
Tita Fernandez Cuesta, piano
Alejandro Sancho Pérez, percusion
Alfonso Sebastian Alegre, recitador

Raul Ramos Blazquez, direccion
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MIGUEL VILLANUEVA HERING (*1964)

ROMAN E. ALVAREZ MAYOR (*1978)

MIGUEL MATEOS PEREZ (*1996)

ENRIQUE BLANCO RODRIGUEZ (*1963)

t Estreno absoluto



Compositora especializada en creacion interdisciplinar doctorada en el Royal
College of Music de Londres. Entre sus proyectos mas destacados se
encuentran creaciones conjuntas con el English
National Ballet, la Royal Academy of Arts o el
Dresdner Musikfestspiele.

En 2020 fue galardonada con el Premio Nacional
de Musica «por el caracter interdisciplinar,
innovador y arriesgado de un lenguaje
compositivo singular y propio». En 2017 recibio
el Premio El Ojo Critico de Mdusica Clasica de
RTVE «por la originalidad de sus planteamientos
y por el uso y combinacion del lenguaje
compositivo con lenguajes tecnologicos y
audiovisuales».

En el marco de la creacion operistica, es creadora
de DIDO Reloaded (2013), el proyecto Go, ANEAS, go! (2014), disPLACE - II.
Historia d’una casa (2015), Je suis narcissiste (2018). Recientemente, Raquel
ha estrenado su nueva 6pera Alexina B. en la temporada 2022/23 del Gran
Teatre del Liceu.

Veladuras es una pieza para conjunto instrumental que basa su desarrollo en
la constante transformacion timbrica. El titulo hace referencia a una técnica
pictérica que superpone finas capas de pintura con las que va matizandose el
tono y la atmésfera general del cuadro. La pieza, en un solo movimiento
continuo, pone en juego distintas
texturas y colores instrumentales
que actlan entre si por
superposicion y alternancia, e
intenta mantener una
direccionalidad uUnica a lo largo de
todo su desarrollo.

La obra esta escrita para el ensemble
de profesores del Conservatorio
Profesional «Tahonas viejas, Musicas
nuevas», que dirige Raul Ramos. Esta
dedicada a mi amigo y excompafiero
Enrique Blanco, de quien espero con curiosidad todo lo que su creatividad
produzca en sus distintos campos de interés, ahora que dispone de nuevos
espacios y nuevos ritmos.
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BACANAL (R. ALVAREZ MAYOR)

Esta es la primera pieza de Roméan Alvarez y debe su nombre a la agrupacién
a la que iba dedicada, Quilombo

Bacano, de la que el propio Alvarez era
miembro.

Inspirada en el jazz de Snarky Puppy y
en las composiciones de Ariel Bringuez,
Bacanal combina elementos ritmicos y
melddicos de la musica caribefia y del
jazz mas contemporaneo.

Pueden diferenciarse dos secciones,
precedidas por una introduccién masiva
y grandilocuente, que van separadas por
una seccion modal de solo improvisado,
en las que el desarrollo del material nos
acerca al minimalismo. Mientras que la
primera es de caracter danzado, la
segunda nos precipita al final sobre el ostinato ritmico del bajo.

MODELO DE ESPACIOS CURVADOS (M. MATEOS PEREZ)

Modelo de Espacios Curvados es una obra que trata de describir una
evolucién no lineal de los materiales utilizados en la misma. Durante el
transcurso de ella se enfrentaran materiales melédicos contra materiales
percusivos, que produciran
} cambios ritmicos y
evolucionaran hasta dar
_ forma finalmente a todo el
conjunto. Por otra parte, la
pieza representa una
alegoria de las fases de
entrenamiento y validacion
de un modelo de IA, por lo
que los eventos musicales se
iran sucediendo con una
3 jerarquia y una precisién
determinadas.
Esta obra ha sido escrita para
el ensemble de profesores del Conservatorio Profesional de Musica de
Salamanca con motivo del concierto-homenaje a Enrique Blanco.
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...Y MI MONUMENTO EL MAR (E. BLANCO)

No seriamos quienes somos sin aquellos que pudiéramos haber sido. Quiza
por eso me fascina el concepto que llamo trasmundo, el sitio o sitios en que
los distintos ingredientes que conforman nuestra personalidad se conforman
en otro u otros guisos. Y quiza por eso mi
interés, mas que en lo primitivo, en lo
primigenio, en lo que aun no se ha
amoldado a una cultura que bien podria
haber sido otra. Aunque normalmente
indago sobre la mitologia y, dentro de ella,
en los parentescos entre leyendas, esta vez
mi punto de partida ha sido la poesia
primitiva.

Primitiva es una palabra que quiza carece de
sentido exacto. Es posible que la sacerdotisa
sumeria que llama a gritos a su lecho a su
amado provenga de generaciones y
generaciones de esa libertad para la mujer.
La creo pariente de la bailarina egipcia que
invita a que nos fijemos en cémo el lino
mojado se cifie a su figura (nada cuesta
imaginar la silueta que mas guste a cada uno). Y estas afinidades entre
poemas de toda nuestra geografia e historia me parece que plasman la
arcilla a la que las distintas sociedades han dado nuestra forma.

Los arquedlogos no son, ni tienen por qué ser, poetas. Por lo mismo sus
interpretaciones de lenguas que ya no se hablan tienden a la precision mas
que al vuelo lirico. He querido usar pues el concepto de /mitacion de Robert
Lowell, que consiste en subsumirme en un poema hasta creer aprehenderlo y
entonces escribirlo en mi idioma. Mi originalidad, si es que lo es, es la de no
usar un Uunico poema, sino varios de diferentes culturas y épocas. Sospecho
que no da un resultado mas falso que otras aproximaciones.

En lo musical el poliestilismo ha sido necesario, inevitable. He empleado
sobre todo a un instrumentista al que he denominado griot como intérprete
de instrumentos no pertenecientes a la tradicion occidental ni a la afinacion
temperada. Sus flautas son quiza la voz de otros de nuestros posibles yoes.
Agradezco infinitamente la fortuna de contar con el enorme experto Antonio
Blanco para representar a este juglar itinerante. Os presento, pues, tres
movimientos de lo que es en realidad una work in progress. Quiza alguna vez
tenga ocasion de reescribirla completa.

Entre tanto, os recuerdo que e/ esplendor de la noche ha disipado las
tinieblas.
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RAIN TREE

Tonada y Cueca (1966)

Lara Diaz Pérez, clarinete
Natalia Zapatero Campo, piano

Edifice (2008) t

Lara Diaz Pérez, clarinete bajo
Natalia Zapatero Campo, piano

Sonata (1937)
L. Allegro molto moderato
II. Andante sostenuto
III. Allegro festoso

Esther Echepare Garcia, flauta travesera

Marta Ayuso ffigo, arpa

Baiao de Gude (1994)

Gonzalo Martin-Merino Acera, Diego Goncalves Garcia,

CARLOS GUASTAVINO (1912-2000)

DAvVID BENNETT THOMAS (*1969)

NINO ROTA (1911-1979)

PAULO BELLINATI (*1950)

Diego Dominguez Coria & Pilar Abril Crusellas, guitarras

Sonata n° 7 (1990)
L. Fandangos y boleros
II. Sarabanda de Scriabin
IIl. La tocata de Pasquini

Diego Dominguez Coria, guitarra

La colombe (1928)
(n° 1 de & Préludes)

L’alouette lulu (1957)
(n° 6 de Catalogue d'oiseaux)

Rain Tree Sketch II (1992)

Maria Jesus Egido Carreto, piano
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LEO BROUWER (*1939)

OLIVIER MESSIAEN (1908-1992)

TORU TAKEMITSU (1930-1996)
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Siempre modesto y de habitos austeros, Guastavino vivio muchos afios en el
barrio portefio de Belgrano. Apegado al piano, alli pasé su infancia y su
juventud, y alli se gradu6é como
ingeniero quimico. En su hogar, con
absoluta naturalidad, se respiraba
musica. Las melodias, las canciones,
las voces populares aromaban su oido
mientras avanzaba en sus estudios
formales de la musica. Estilos, cielitos,
los ecos del Parana que bajaban por el
rio, alguna zamba remota, guitarreos
del sur, frescos y secos como el viento
pampero... luces sonoras que llenaron
su alma para siempre. Guastavino
compuso muchas obras para voz y
piano (mas de ciento cincuenta
canciones), asi como numerosas obras
para piano solo, partituras corales,
canciones escolares, musica de cdmara y piezas para guitarra. Tal profusion
hace que al dia de hoy su obra carezca de un catalogo definitivo. También
transcribié sus propias obras para otros instrumentos y formaciones
musicales, y realizé versiones corales de muchas canciones populares
anonimas y de autor. Asi, Carlos Guastavino es emblema del didlogo que
entablaron, en un momento temprano del siglo XX, el folklore argentino y el
Romanticismo europeo del siglo XIX. Por eso es quiza el mayor exponente
del nacionalismo romantico argentino. En cualquier caso, su obra traduce la
categoria académica de «nacionalismo musical» en argentinidad, en una
postura personal ética y estética, en ideologia plasmada desde su practica
creadora.

Los contrapuntos, cuecas y tonadas forman parte del acervo folklérico
musical de Argentina y sus paises vecinos. Desde el punto de vista musical, la
tonada campesina tiene procedencia ardbigo-andaluza. Se puede considerar
como serenata (esquinazo), como una alabanza o bendicion nupcial
(parabién), como romance o «corrido» o, finalmente, como cancién para el
nacimiento de Cristo (mas préximo al villancico). En el caso que nos ocupa, la
tonada aparece como una cancién amorosa lenta que no se baila, en
contraste con la cueca, danza de marcado caracter ritmico y alegre. Ambas
piezas son originarias de Cuyo, una region de los Andes, concretamente de
Mendoza.
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EDIFIcE (D. BENNETT THOMAS)

David Bennett Thomas es un prolifico compositor que ha escrito obras para
grupos de camara, solistas y coros de todo el mundo. También es un
intérprete muy activo en el ambito del jazz. Thomas ha recibido encargos,
becas y premios para publicar
numerosos albumes de musica clasica
y jazz. También desarrolla una
intensa actividad en YouTube, donde
sus videos sobre teoria musical y
composicién rondan los dos millones
de visitas. Vive cerca de Filadelfia,
donde imparte clases de
composicién, teoria de la musicay
piano en The University of the Arts.

Edifice fue compuesta para el duo
SCAW (Reino Unido). En palabras del
propio autor, «es una pieza inusual
en mi, ya que esta sumamente
organizada (!)». La obra se desarrolla a partir de la nota re, utilizando
intervalos de expansion y contraccion cromatica (22 menor-22 mayor-32
menor-32 mayor... y luego en sentido contrario). Esto aparece tanto en la
melodia como en el acompafamiento del piano. Este proceso compositivo
derivé, segun el propio autor, en «e/ descubrimiento de muchas armonias
interesantes que de otro modo no habria encontrado. Por ejemplo, dado que
gran parte del cromatismo surge de la nota re, me enamoré del acorde que
nace de acumular 39 37 mayor, 49 justa, etc.. re fa la re lab mib dob, dando
como resultado un poliacorde en re menor / lab menor. También me encanto
comenzar con la segunda menor de re y construir hasta el re de la siguiente
octava: re mib fa lab do fa si fa# re. Tener el re en ambos extremos confiere
al acorde una resonancia que me gusta mucho. Normalmente no compongo
con un cromatismo tan estructurado, pero este pequefio descubrimiento
alumbro una gran cantidad de material que tenia que aprovechar. Espero que
disfruten de la obra.»

SONATA PARA FLAUTA Y ARPA (N. ROTA)

El milanés Nino Rota naci6 en el seno de una familia en la que todos estaban
relacionados con la musica. Pronto mostrd vocacion por este arte: a los 11
afos ya habia compuesto un oratorio y a los 13, una comedia musical basada
en un cuento de Andersen. Inici6 sus estudios en el Conservatorio de Milan,
para después ir a la prestigiosa Academia Santa Cecilia de Roma, donde se
graduo en 1930. Mas tarde se trasladé a Filadelfia (EE. UU.), donde estudio
composicién y direccién de orquesta. De vuelta a Milan, se licencié en
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Literatura en aquella Universidad y comenzo una carrera como profesor y
catedratico que le llevaria a convertirse en director del Liceo Musical de Bari.
El estilo de Rota, neorromantico, queda inscrito plenamente dentro de

la tonalidad, bien acorde con su dones innatos de melodista. Es
especialmente conocido y recordado por su musica para las peliculas

de Federico Fellini. Tras su debut como
operista, Nino Rota escribio varias
composiciones de camara y sinfénicas
que impusieron su voz en el panorama
musical de los afios cuarenta del siglo
XX. Entre ellas figuran en lugar
destacado las composiciones para arpa,
dedicadas a la arpista Clelia Gatti
Aldrovandi.

La sonoridad de la Sonata para flauta y
arpa supone un dechado de buen gusto,
fruto de un inteligente trabajo de
composicién. La escritura de sus tres
movimientos se caracteriza por la
simplicidad neoclasica del tema, que se contrapone a la sonoridad casi
orquestal del acompafiamiento. El primero es una pastoral, con un tema
fluido y puntuales guifios modales, al que le sigue un episodio mas rapido
que afade contrastes dinamicos. El segundo se abre con sublime serenidad y
progresa hacia un didlogo entre la flauta y el arpa que desemboca en la
seccion del piu largo con virtuosisticos arpegios en el acompafiamiento,
antes de volver a la tranquilidad. El movimiento final tiene un marcado
caracter neoclasico, siguiendo una estructura tripartita con una seccion
central mas lenta.

BA14Ao DE GUDE (P. BELLINATI)

Paulo Bellinati, natural de Sao
Paulo, es un guitarrista clasico
formado con Isaias Savio en
Brasil; su carrera lo ha llevado a
Europa, Asia y América, dando
conciertos como solista y clases
magistrales en numerosos
festivales internacionales de
guitarra. A la par realiza
colaboraciones con grupos de
jazz y es arreglista y compositor.
Sus obras mas conocidas son
Jongo, Um amor de valsay Baido de Gude, obra que escucharemos hoy.
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La pieza es un «baido» escrito originalmente para saxo soprano y conjunto
instrumental (guitarra, piano, bajo y bateria). En 1989 Bellinati escribio la
version para tres guitarras y grabd la pieza en su CD «Guitares du Brésil»
tocando él mismo las tres guitarras. En 1994 el compositor escribid la version
a cuatro guitarras dedicada al cuarteto brasilefio Quaternaglia. Esta pieza
encarna el estilo maravillosamente inventivo de Bellinati, que incorpora sus
experiencias en el mundo del jazz latino a modo de inspiracion.

SONATA N° T (L. BROUWER)

Esta sonata es la primera de las obras del compositor con esta forma y esta
dedicada al guitarrista inglés Julian Bream. Cada uno de sus tres
movimientos rinde homenaje a compositores del pasado.

El primero de ellos, «<Fandangos y boleros», contiene una cita de la Sinfonia
n° 6 de Beethoven y aporta una nota de Brouwer en la partitura en la que
leemos: «Beethoven visita al
Padre Soler». A diferencia de
la sonata tradicional, este
movimiento presenta un
corto e improvisado
Preambulo al que sigue una
ritmica Danza, en la que los
elementos motivicos
reaparecen continuamente.
El segundo movimiento,
«Sarabanda de Scriabin»,
esta construido sobre un
ostinato y dos elementos
tematicos que se desarrollan y presentan reminiscencias de la Sonata n°® 9
para piano de Scriabiny Le Gibet de Ravel.

La animada 7occata de Pasquini finaliza la obra con una exhibicién de
virtuosismo y un claro homenaje al estilo de los compositores para
clavicémbalo del siglo XVIIL. El Cuco de Pasquini hara su aparicion en
repetidas ocasiones, asi como también lo haran los temas de los
movimientos anteriores.

LA coLoMBE & L’ALOUETTE LULU (O. MESSIAEN)

El compositor francés Olivier Messiaen generd en sus composiciones un
paisaje de colores, cantos de pajaros y religiosidad que hace de su obra un
proyecto musical Unico. La colombe sera el nexo conductor de las otras dos
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obras para piano que se interpretaran en este concierto. Dicha composicion
forma parte de los & Preludios, coleccion que escribid en su juventud (1928-
29). En su escritura utiliza sus modos de transposicion limitados y se aprecia
un cierto parentesco con los Préludes de Debussy.

El Preludio n° 7 «La paloma» tiene dos
secciones contrastantes Ay B, que se
presentan alternadas dos veces y van
seguidas de una breve coda. El tono
central se encuentra en mi mayor y en el
modo 2°. Los sonidos desencadenan
para el compositor una experiencia de
colores (sinestesia); en este preludio lo
asocia al color naranja con venas violeta.

Por su parte, La alondra pertenece a su
Catdlogo de pdjaros, escrito entre 1956
y 1958. El compositor describe el lugar
donde ocurre la escena y transcribe
literalmente el sonido de los pajaros:
«En lo alto del cielo, en la oscuridad, la alondra desgrana, de dos en dos,
series descendentes cromdticas y liquidas. Escondido en un zarzal responde
un ruisefior. La alondra se acerca y se aleja, los arboles y los campos estan
oscuros y tranquilos». Consta de tres secciones, con forma variada al
principio, y utiliza una de las armonias que aparece en La Colombe.

RAIN TREE SKETCH I (T. TAKEMITSU)

El compositor japonés combin6 en su musica elementos de la filosofia
japonesa y occidental. Compuso su Rain Tree Sketch Il para un concierto-
homenaje a Messiaen en Francia, organizado con motivo de su muerte en
1992. El titulo evoca una novela de
Kenzaburd Oe acerca del milagroso arbol
de la lluvia, cuyas diminutas hojas
acumulan humedad y contintan dejando
caer gotas mucho después de que ha
cesado de llovar. En su escritura se
aprecian rasgos del preludio La colombe
de Messiaen y refleja una meditacion de
ensuefio sobre el flujo de la vida. Tiene
forma ternaria ABA y los silencios
denotan su interés por el concepto
japonés «Ma» (pausa en el tiempo).
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Todos los conciertos tendran lugar a las 20:15 horas en el
Auditorio del Conservatorio Profesional de Musica de Salamanca
(C/ Tahonas Viejas, 5-7).

La entrada es libre hasta completar el aforo.

Se puede consultar y descargar la informacion detallada de cada
concierto, asi como las correspondientes notas al programa, a
través de la pagina web
http://conservatoriosalamanca.centros.educa.jcyl.es

o escaneando con el teléfono movil el cddigo QR que aparece
tanto en los carteles del ciclo como en el reverso de cada uno de
los programas individuales.

39



40



Coordinacién: Angel Nicolds Martin y Héctor Abella Martin
Gestion: Belén Sanchez y Diana Dominguez

Fotografia: Emile Séguin (www.unsplash.com)

Disefio: Adolfo Mufioz

Maquetacidn, edicidn y revisidon: Alfonso Sebastian
Comunicacion: Miguel Villanueva
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