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Estimados amigos, estimadas amigas,

Es para mi un honor poder dirigirles unas palabras con ocasion de la
25 edicion del Festival Otofio Musical Soriano, que cumple sus bodas
de plata en un excelente estado gracias al respaldo de ustedes, su pu-
blico. Son los responsables Ultimos de que esta comunidon de cultura,
arte, musica y talento con la sociedad soriana siga creciendo en calidad
ano tras ano. No en vano, la Asociacion Europea de Festivales (EFA) ha
renovado la concesion de la marca de calidad EFFE Label (Europe for
Festivals - Festivals for Europe) para la edicion 2017-2018, repitien-
do el galardén que ya le otorgd en la primera edicion de 2015-2016.
Ademas, la Junta de Castilla y Ledn ha reconocido esta cita como uno
de los principales eventos culturales de la region, convirtiéndose en co-
patrocinador, conjuntamente con el Ayuntamiento de Soria, de esta y
sucesivas ediciones, afianzando la consolidacion del Otofio Musical So-
riano, por el que han pasado las mejores orquestas y grandes artistas
del panorama nacional e internacional.

En esta ocasion el Festival ha querido sumarse a la celebracion de Nu-
mancia 2017, el 2150 aniversario de la gesta de la ciudad celtibera
frente a las tropas romanas, incorporandose a los actos conmemorati-
vos de la misma desde el mismo concierto inaugural, que sera retrans-
mitido por RTVE en préximas fechas, a cargo de la Orquesta Sinfonica
RTVE dirigida por su director titular, Miguel Angel Gémez Martinez, que
interpretara la Sinfonia n° 1 Nvmancia de J. Vicent Egea, obra encar-
go del festival, y la Sinfonia “Heroica” de L. van Beethoven. Numancia
volvera a ser protagonista en la actuacion de la Banda Municipal de
Madrid con los episodios sinfonicos para banda de Nvmancia, también
del maestro Egea.

Es francamente dificil poder destacar algo entre la amplisima y riqui-
sima programacion que para esta edicion ha preparado el director
del Festival, el maestro José Manuel Acefia, que ha sabido recoger y
amplificar el legado que nos dej6 nuestro afiorado Odén Alonso. Dieci-
nueve conciertos mas el Maratén Musical Soriano en el que la musica




empapa todos los rincones de Soria, la Exposiciéon “Se hace camino al
sonar” 25 ediciones de Otono Musical Soriano, abierta durante todo
el festival, y la Mesa Redonda Construyendo 25 ediciones del Festival
completan un programa digno de aniversario en el que no faltara, como
siempre, el talento local con la Joven Orquesta Sinfonica de Soria con
la mezzosoprano Premio Nacional de Musica 2015 Maria José Montiel
bajo la batuta de Borja Quintas, el conjunto soriano Stella Splendens
con el organista Bruno Forst y el Ensemble Praeteritum, liderado por el
violinista Pablo Suarez y que contara con la presencia de las sorianas
Laura Asensio y Nerea Rodriguez como contrabajos solistas. Ademas,
para clausurar el Maratén se estrenara el documental de Lucas Caraba
BSO-La Familia Banda que relata un ano de vida en la Banda Municipal
de Mdsica de Soria.

El afamado duo pianistico formado por las Hermanas Labéque, el con-
junto britanico a cappella mas reconocido a nivel internacional, los King’s
Singers, el pianista Javier Perianes con la Orquesta Sinfonica de Castilla
y Lebn en la segunda de sus dos citas dirigida por Antonio Méndez, y la
bailaora Sara Baras con su espectaculo Voces, que pretende recorrer
y recordar a las grandes figuras y géneros flamencos, son algunos de
los nombres propios que jalonan esta 25 edicion del Otono Musical
Soriano. El Coro RTVE, Daniel Garay al frente de la Orquesta Filarménica
ProArte y los coros de camara Aula Boreal y Doinuzahar y el Natalia
Ensemble y Concerto 1700, conjuntos ganadores de los Premios
Circuitos FestClasica 2017, son otros de los reconocidos artistas y con-
juntos que completan la programacion.

El Otono continla apostando por espectaculos abiertos a todos los pu-
blicos y conciertos para escolares destinados a ampliar el nimero
de espectadores que cada ano consolidan la trayectoria del festival,
como el concierto del ensemble valenciano Spanish Brass y el Grupo
Intercentros Soria. Destinados al gran publico, la Fura dels Baus y
Divina Mysteria con su espectaculo Free Bach 212, Ara Malikian con
La Increible Gira del violin y el peculiar cuarteto de cuerda Stringfever
que reinterpreta el repertorio clasico en sus particulares violines, viola
y chelo eléctricos para la clausura, completan esta faceta del Festival.

Como ven, una increible muestra de talento y arte conforman la pro-
gramacion de una edicion de conmemoracién del Otono Musical So-
riano, en la que sigue estando presente como el primer dia el Maestro
0dén Alonso, infinito como debe de ser su Festival.

(S W

Carlos Martinez Minguez
Alcalde de Soria
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El Otofio Musical Soriano, galardonado con el “EFFE Label”

(Europa para los Festivales. Festivales para Europa), es miembro fundador
de la Asociacion Espafiola de Festivales de Musica Clasica.
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Cumpliéndose en este ano 2017 las

25 ediciones del Festival, recuperamos
esta sencilla linea de tiempo que
recuerda algunos de los muchos
momentos especiales que han jalonado
la vida musical de los sorianos.

Unos momentos que representan
solo una pequena muestra de los
numerosos hitos que han acontecido
desde que en 1993 el maestro Odon
Alonso diera vida a nuestro Otono.

Un Otono que no seria posible sin

el gran nUmero de personas que
contribuyen a su “puesta a punto” y,
sobre todo, sin la calurosa acogida con
la que ustedes, el pablico, lo recibe
todos los anos.

GRACIAS A TODOS por seguir haciendo
posible lo que un dia fue una ilusién

y hoy es una realidad plenamente
consolidada y reconocida.

Festival Otono Musical Soriano
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EFFE LABEL 2017-2018

El Otono Musical Soriano ha sido galardonado con el “EFFE Label”
(Europe for Festivals - Festivals for Europe) para su edicion 2017-2018.
El festival soriano renueva asi la concesion de esta marca de calidad ya
recibida en su primera edicion para los anos 2015-2016.

Este sello de calidad fue creado por la Comision Europea de Cultura
gracias a la iniciativa de la Asociacion Europea de Festivales (EFA por
sus siglas en inglés). Con él se pretende reconocer la excelencia de los
mas destacados festivales europeos de todas las disciplinas artisticas
y concienciar a la ciudadania de la importancia de los festivales para
la creacion artistica, la comunicacion intercultural, la educacién y la
inclusion social.

El jurado de la presente edicion 2017-2018, formado por prestigiosos
directores de festivales de alcance internacional, ha valorado la calidad
artistica en la programacion de los diferentes festivales seleccionados,
distinguiendo al Otono Musical Soriano por su “exitosa trayectoriay gran
impacto en su comunidad”.

La renovacion de este galardoén es, sin duda, una recompensa al trabajo
bien hecho a lo largo de veinticuatro ediciones y un acicate para la
presentacion de esta vigesimoquinta edicion. EI “EFFE Label 2017-
2018” sitda al Otono Musical Soriano dentro del prestigioso grupo
de mas de 1000 festivales pertenecientes a 39 paises y a todas las
disciplinas artisticas que conforman la comunidad EFFE. En Espana,
siete del total de 31 festivales que han recibido este galardon en la
presente edicion estan dedicados a la musica clasica.

Mas informacion en www.effe.eu.
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OTONO MUSICAL SORIANO

VIERNES 20,30 h.
C.C. PALACIO DE LA AUDIENCIA

INAUGURACION
Concierto grabado para ser retransmitido por RTVE.

ORQUESTA SINFONICA RTVE

- Sinfonia n® 1 “Nvmancia” de J. Vicent Egea.
Obra de encargo de la XXII edicion del Festival.
- Sinfonia n° 3 “Heroica” de L. van Beethoven.

Miguel A. Gomez Martinez, director

SABADO 20,30 h.
C.C. PALACIO DE LA AUDIENCIA

CORORTVE

Carmina Burana de Carl Orff.
- Triptico Soriano de Adrian Cobo.
Sobre textos de Antonio Machado.

Olatz Saitua, soprano

Carlos Mena, contratenor

José Manuel Diaz, baritono

Carmen Avila, recitadora

Jorge Otero y Karina Azizova, pianos
Percusionistas, ORTVE

Javier Corcuera, director

DOMINGO . 12,30 h.
IGLESIA NUESTRA SERORA DEL ESPINO
STELLA SPLENDENS
Y BRUNO FORST

Lux in tenebris: La musica de las catedrales
espanolas en el siglo XVI.

Obras de Cristébal de Morales, Francisco
Guerrero y Tomas Luis de Victoria.

20,30 h.
C.C. PALACIO DE LA AUDIENCIA
JOVEN ORQUESTA
SINFONICA DE SORIA

- Cinco Canciones Negras de Xavier Montsavatge.
- Sinfonia n° 5 de Gustav Mahler.

Marifa Jos¢ Montiel, mezzosoprano
Borja Quintas, director

MARTES 1,30 h.
C.C. PALACIO DE LA AUDIENCIA

Concierto para escolares
SPANISH BRASS

Brass Brass Brass

20,30 h.
AULA MAGNA TIRSO DE MOLINA

NATALIA EMSEMBLE

Sinfonias de saldn

Sinfonia en re menor de Juan Criséstomo
de Arriaga.

Sinfonia n°® 3 “Heroica” de L. van Beethoven.

MIERCOLES 20,30 h.
C.C. PALACIO DE LA AUDIENCIA

ORQUESTA SINFONICA
DE CASTILLAY LEON

. Espana de Emmanuel Chabrier.

- Sinfonia espafiola de Edouard Lalo.

. Rapsodia espariola de Maurice Ravel.

- Suite n° 2 de £/ sombrero de tres picos

de Manuel de Falla.

Ana Maria Valderrama, violin
José Luis Lopez Anton, director

VIERNES 20,30 h.
C.C. PALACIO DE LA AUDIENCIA

KATIA'Y MARIELLE
LABEQUE

- Ma mére I'Oye de Maurice Ravel.
. Rapsodia espariola de Maurice Ravel.
. Cinco canciones de West Side Story

de Leonard Bernstein.

. Cuatro movimientos para dos pianos

de Philip Glass.

SABADO 20,30 h.
C.C. PALACIO DE LA AUDIENCIA

SARA BARAS

Espectaculo flamenco

Voces

DOMINGO
XIV EDICION MARATON
MUSICAL SORIANO
Se desarrollard en diferentes escenarios.

Mds informacion sobre lugares, participantes
y horarios en programa especifico.

Para participar como musico entra en:
festivalotonomusical.soria.es

Como parte del programa del XIV Maratoén.

RECITAL DE CANTO
LUCIA TAVIRA'Y ELENA REY

Ganadoras del IV Concurso Internacional de
Canto de Medinaceli “Un futuro DeArte”

C.C. PALACIO DE LA AUDIENCIA
Como clausura del XIV Maraton estreno del
documental de Lucas Caraba.

BSO-LA FAMILIA BANDA

Un afio en la vida de la Banda Municipal de
Musica de Soria.



MARTES 20,30 h.
AULA MAGNA TIRSO DE MOLINA
ENSEMBLE PRAETERITUM

De Boccherini a Bottesini

- Sinfonia n® 6 en la mayor de Luigi Boccherini.
Passione amorosa para dos contrabajos y
orquesta de Giovanni Bottesini.
Sinfonia n2 39 en sol menor “Tempesta di mare”
de Joseph Haydn.

Laura Asensio y Nerea Rodriguez,
contrabajos
Pablo Suarez, concertino-director

JUEVES 20,30 h.
C.C. PALACIO DE LA AUDIENCIA
BANDA SINFONICA
MUNICIPAL DE MADRID

- “Nvmancia”. Episodios sinfénicos para banda
de J. Vicent Egea. Obra de encargo del
Ayuntamiento de Soria.

Fiestas Romanas de Ottorino Respighi.

. Homenaje a Joaquin Sorolla de Bernardo

Adam Ferrero.

Rafael Sanz Espert, director

VIERNES 20,30 h.
C.C. PALACIO DE LA AUDIENCIA

THE KING’S SINGERS

Obras de William Byrd, Orlando di Lasso, Mateo
Flecha, Bob Chilcott, Richard Rodney Bennett,
Eric Whitacre, John Joubert y arreglos de
canciones populares.

SABADO 20,30 h.
C.C. PALACIO DE LA AUDIENCIA
ORQUESTA SINFONICA
DE CASTILLAY LEON
. Concierto para piano y orquesta n2 27

de W. A. Mozart.
- Sinfonia n°4 de J. Brahms.

Javier Perianes, piano
Antonio Méndez, director

DOMINGO . 12,30 h.
IGLESIA NUESTRA SENIORA DEL ESPINO
ORQUESTA PROARTE,

COROS AULA BOREAL
Y DOINUZAHAR

Maestros de capilla esparioles inéditos

de los siglos XVl y XIX.

Obras de Salvador de Sancho Iturmendi, Juan
Lorenzo Mufoz Sanchez y Acacio Garcilépez
de la Pefa.

Daniel Garay, director

SEPTIEMBRE 2017

MARTES 20,30 h.
AULA MAGNA TIRSO DE MOLINA

CONCERTO 1700

Entre candidos bellos accidentes
Obras de José de Nebra, Vicente Basset
y Diego Pérez de Camino.

Aurora Pena, soprano

Daniel Pintefio, violin barroco y
direccion artistica

Victor Martinez, violin barroco
Ester Domingo, violonchelo barroco
Asis Marquez, clavicémbalo

MIERCOLES 20,30 h.
C.C. PALACIO DE LA AUDIENCIA

LA FURA DELS BAUS

& DIVINA MYSTERIA

Free Bach 212

Cantata escénica para orquesta barroca,

electrénica y solistas basada en la Cantata
BWV 212 de J. S. Bach.

JUEVES 20,30 h.
POLIDEPORTIVO SAN ANDRES

ARAMALIKIAN

La Increible Gira de Violin

VIERNES 1,30 h.
C.C. PALACIO DE LA AUDIENCIA

Concierto para escolares

GRUPO INTERCENTROS
SORIA

Danza del Sol de Bill Whelan.

Antonio Domingo, presentacion
y direccion
21,00 h.
PLAZA MAYOR
CLAUSURA
STRINGFEVER

Concierto espectaculo del primer cuarteto
de cuerda “genéticamente modificado”.
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VIERNES, 8 de septiembre 20:30 h.
C. C. Palacio de la Audiencia

ORQUESTA SINFONICA RTVE

Miguel Angel Gémez-Martinez, director

J VICENT EGEA (1961-)
“Nvmancia”. Sinfonia n° 1.
Obra de encargo de la XXII edicion del Festival

Movimiento |
Movimiento Il
Movimiento Il

LUDWIG VAN BEETHOVEN (1770-1827)
Sinfonia n? 3 en mi bemol mayor, Op. 55 “Heroica”

1. Allegro con brio

/. Marcia funebre. Adagio assai
Ill. Scherzo. Allegro vivace - Trio
IV. Finale: Allegro molto

Concierto grabado para ser retransmitido por rtve




CONCIERTO DE INAUGURACION

ORQUESTA SINFONICA RTVE

El 27 de mayo de 1965 nace como una de las orquestas mas jovenes
de la radio y television europeas. Se presentd oficialmente en el Tea-
tro de la Zarzuela de Madrid junto a su director fundador, Igor Marke-
vitch, con un programa que incluia obras de Prokofiev, Wagner, Falla
y Beethoven. Tras Markevitch desempefarian ese puesto Antoni Ros-
Marba (1965-1967), Enrique Garcia Asensio (1965-1984), 0d6n Alon-
s0 (1968-1984), Miguel Angel Gomez-Martinez (1984-1987), Arpad Jo
(1988-1990), Sergiu Comissiona (1990-1998), Enrique Garcia Asensio
(1998-2001) y Adrian Leaper (2001-2010). Desde septiembre de 2011
y hasta agosto de 2016 ejerce las funciones de director titular el maes-
tro Carlos Kalmar. A partir de septiembre de 2016 sera Miguel Angel
Goémez-Martinez el nuevo director titular de la Orquesta Sinfénica RTVE.

La Orquesta Sinfénica y Coro RTVE es una formacion sinfoénico-coral de-
dicada a la interpretacion y difusion de la cultura musical de calidad,
dentro del marco de la Corporacion RTVE. Conforman una formacion
sinfénica-coral que supone una embajadora de excelencia cultural con
vocacion de servicio plblico. Se trata de la Unica institucion sinfénico-
coral en Espana que cumple una funcioén audiovisual intrinseca pues
todo cuanto interpreta se difunde a través de TVE, RNE y RTVE.es, al
tiempo que desarrolla una intensa actividad en la grabacion de sintonias
de radio y television, asi como de bandas sonoras de series de TVE y de
peliculas nacionales e internacionales. Su presencia es habitual en los
principales festivales espanoles, y su dimension internacional se forja a
través de los intercambios con la Unién Europea de Radiodifusion y de
sus giras y actuaciones en el extranjero.

Entre los galardones recibidos recientemente figuran la “Medalla de
Honor” del Festival Internacional de Musica y Danza de Granada, la
“Antena de Oro Extraordinaria” otorgada por la Federacién de Asocia-
ciones de Radio y Television de Espaia y el “Premio Iris Especial” de
la Academia de las Ciencias y las Artes de Television a la Orquesta
Sinfonica RTVE por sus 50 anos de brillante trayectoria profesional. En
2017, la Orquesta Sinfonica y Coro RTVE recibia un premio honorifico
de la Semana de Mdusica Religiosa de Cuenca por su trayectoria y apor-
tacion al mundo musical de nuestro pais.

22




Miguel Angel Gomez-Martinez, director

Natural de Granada, estudié musica en su ciudad natal, Madrid y EE.UU.
y direccion de orquesta en Viena con Hans Swarowsky.

Gomez-Martinez ha sido invitado por los auditorios y teatros de 6pera
mas famosos del mundo como las Operas de Berlin, Viena, Minich,
Zirich, Ginebra, Paris, Chicago, Covent Garden de Londres, Comunale
de Florencia, Fenice de Venecia, Opera de Roma, San Carlo de Napoles,
Scala de Milan, Colén de Buenos Aires, Teatro Real de Madrid o Liceo
de Barcelona. Ha dirigido en los festivales de Salzburgo, Berlin, Viena,
Munich, Granada, Helsinki, Santander, San Sebastian, Perelada, Enescu
de Bucarest o el Beethoven de Varsovia. Ha dirigido orquestas de
gran prestigio como la Filarménica de Viena, Gewandhaus de Leipzig,
Staatskapelle de Dresde, Radios de Baviera, Berliny Colonia, Orquesta de
Mannheim, | Cameristi de La Scala de Milan, Philarmonia y Filarménica
de Londres, Suisse Romande, Filarménicas de Helsinki, Buenos Aires y
Tokio, Sinfénicas de Houston y Denver y Nacional de Espaia, entre otras.

De 1984 a 1987, Gémez-Martinez fue director titular de la Orquesta
Sinfénica RTVE y de 1985 a 1991, director artistico del Teatro de la
Zarzuela de Madrid. De 1989 a 1993 fue director artistico y musical
de la Sinfénica de Euskadiy, de 1993 a 1996, de la Opera Nacional
de Helsinki. De 1992 a 2000 es director titular de la Sinfénica de
Hamburgo y de 1997 a 2005 es director musical de la Orquesta de
Valencia. Afincado en Suiza, de 2000 a 2004 asume el cargo de director
general de musica en el Teatro de Berna. En la actualidad y desde 2004
es director musical de la Orquesta del Festival de Pascua de Bayreuth y
desde 2016 es de nuevo director titular de la Orquesta Sinfénica RTVE.

Gomez-Martinez posee una brillante trayectoria como compositor,
obteniendo grandes éxitos con la Sinfonia del Descubrimiento (1989),
Amaneciendo (Passacaglia) (2009), varias obras de musica de camara,
el ciclo de Lieder Cartas de un enamorado (2011), Réquiem Espanol
(2013) o el Concierto para pianoy orquesta (2013). Entre sus numerosas
distinciones destacan la Medalla de Oro de la Ciudad de Granada y en
1996 le fue otorgada la Encomienda de Ndmero de la Orden del Mérito
Civil, por el Rey D. Juan Carlos I.



NOTAS AL PROGRAMA

Numancia “eroica”: programa para festejar la grandeza de un
pueblo

La XXV edicion del Otofio Musical Soriano se ha sumado a los
eventos conmemorativos de Numancia 2017. Esta efeméride
celebra el 2150 Aniversario de la caida de Numancia tras once
meses de asedio por parte de las tropas romanas lideradas por
el Consul Escipion Emiliano “el segundo africano” o “numantino”.
La gesta numantina aparece ya relatada en los textos antiguos
que narran el enfrentamiento entre celtiberos y romanos y el
final heroico de Numancia fue loado por los autores romanos,
confiriendo a la resistencia numantina la categoria de “referente
universal de la lucha de un pueblo por su libertad o de la victoria
del débil contra el fuerte”. Asi lo afirmaban Alfredo Jimeno y
José Ignacio de la Torre en su publicacion Numancia, Simbolo e
Historia (2005).

El mito numantino sirvi6 como argumento al gran literato Miguel
de Cervantes en su tragedia El cerco de Numancia y ha pervivido
a lo largo de la historia hasta nuestros dias. En el siglo XIX,
con la llegada de las ideas romanticas que alentaron el auge
de los nacionalismos, la resistencia numantina fue exaltada
en la bldsqueda de una identidad nacional cimentada en los
valores colectivos subyacentes. De este modo, la historiografia
decimondnica relacion6 los levantamientos del Dos de Mayo
y posterior ejecucion de los sublevados contra el impuesto
Gobierno francés de Napoledn Bonaparte, que dieron inicio a la
Guerra de Independencia contra los franceses, con la inherente
resistencia numantina que presenta el pueblo espanol para
resistir la amenaza extranjera.

Paralelamente, ha sido asumido que la Sinfonia Heroica de
Beethoven refleja los valores asociados a Napoledn Bonaparte
como héroe de la Francia revolucionaria, encarnando los ideales
democraticos y antimonarquicos de la Europa libre, heredera del
espiritu ilustrado y que habia despertado tras la Revolucion de
1789. Sin embargo, como todo héroe romantico, Napoledn esta
situado en la ambigliedad. Pas6 rapidamente del favor de sus
contemporaneos a la animadversion tras ser coronado como
Emperador de Francia en la primavera de 1804: se convirtio en un
impulsor de los diferentes sentimientos nacionales al despertar
una imparable francofobia en todas aquellas naciones con las
que entraba en guerra. Y la Sinfonia Heroica bien lo refleja. Su
enigmatico titulo, Sinfonia Eroica...composta per festeggiare il
sovvenire di un grand Uomo, ha dado lugar a las mas diversas
interpretaciones: desde la primigenia dedicatoria al héroe
ilustrado Bonaparte a la que considera que Beethoven honraba
la memoria del Principe Luis Fernando de Prusia. Amigo personal
de Beethoven, sobrino de Federico el Grande y soldado caido en
la ofensiva prusiana contra napoleén en 1806, Luis Fernando
seria el héroe que habria convertido a la Sinfonia Heroica en una
expresion de patriotismo germano.



De este modo, Numancia 2017 vy, por extension, la Sinfonia
Nvmancia, conmemora el nacimiento de un simbolo universal
sinénimo de heroismo y libertad del mismo modo que, como
afirm6 recientemente James Hamilton-Paterson, “un siglo y
medio de notas al programa ha llevado al plblico a buscar [en
la Sinfonia Eroica] la misica que expresa un sinfin de conceptos
abstractos como Triunfo, Voluntad, Humanidad, Libertad e
incluso Sentimiento Revolucionario”. Una vez escuchadas ambas
sinfonias, juzguen ustedes mismos.

Sinfonia no. 1. Nvmancia, por J. Vicent Egea

Esta sinfonia consta de tres movimientos. El autor evoca varios
momentos histéricos, desde una vision personal, del asedio del
pueblo celtibero de Numancia por el Imperio Romano. Utiliza
un lenguaje musical ecléctico donde predomina la tonalidad,
combinada con elementos puntuales modales y atonales para
una mejor adaptacion a los diversos estimulos que este hecho
le sugiere. El aspecto modal cobra importancia en las continuas
referencias al Imperio Romano, a la vez que se contrasta con
secciones de musica con recursos orientales o exéticos para
reflejar la procedencia africana de otros participantes en las
distintas batallas.

La estructura general se caracteriza por un discurso basado en
la alternancia de secciones contrastantes donde el misterio,
costumbres, episodios de guerra, épocas de paz, los diversos
rituales, las escenas dramaticas, el jabilo de las victorias y la
esperanza se suceden.

La obra utiliza algunos simbolismos, a modo de leitmotivs, que
le otorgan cierta unidad. Entre ellos podemos destacar el tra-
tamiento cromatico con sentido ascendente que sugiere los
movimientos circulares de los buitres ante los cadaveres y, a
su vez, el misterio que causaba este hecho en los numantinos
al pensar que servia como nexo de union con el mas alla. Otro
simbolo importante que aparece en diferentes momentos de la
obra es la representacion del fuego asociado a varias combi-
naciones sonoras con un elaborado tratamiento timbrico.

En su orquestacion y como sefa de identidad sonora, se utilizan
algunos instrumentos autéctonos o similares como las trompas
de ceramica, el carrasclas, la flauta en sol como evocacion a la
flauta de hueso, la marimba aludiendo al xil6fono de tibia de
cabra, vasos de ceramica, planchas metalicas o tablas de madera
entre otros. Al mismo tiempo se utilizan otros instrumentos de
la familia de la percusion que nos sugieren una gran paleta de
sonoridades atipicas para intentar reflejar las costumbres y
actividades de los numantinos de la época: lenadores, artesanos,
herreros, ganaderos, pescadores, etc. Destaca también el trata-
miento de la seccion de los metales y percusion de parches para
representar los distintos episodios de guerra.



Movimiento I: El inicio de la obra esta basado en el tratado de “Paz
de Graco”. Tras la construccion de la Muralla de Segeda se viold
dicho tratado, provocando el comienzo de las primeras guerras
celtibéricas. La seccion central se inspira en “La batalla de los
elefantes”, donde la muisica adquiere un lenguaje mas cromatico
y utiliza algunos elementos orientalizantes. El movimiento acaba
a modo de himno de jubilo y homenaje a los héroes caidos en la
victoriosa batalla.

Movimiento II: Este movimiento empieza con el tema de la paz
como alusién al periodo histérico de tregua conseguido por
el consul romano Marcelo. Este tema esta presentado por la
sonoridad de las trompas en referencia a las trompas celtiberas
y esta basado en los sonidos de la serie armonica, evocando los
periodos de estabilidad y amor por la naturaleza. Le sigue un
episodio, a modo de divertimento, que refleja las costumbres y
actividades de la vida cotidiana del poblado celtibero.

La seccién central representa los diferentes rituales: del fuego,
iniciatico, funerario, de danza, de sacrificio (en el que se
organizaban carreras de caballos colgando las cabezas de las
victimas sacrificadas). Tras esta seccion se reexpone de nuevo el
episodio variado de la vida cotidiana para servir de nexo con la
aparicion del tema de la paz, con el que finaliza el movimiento.

Movimiento lll: El Gltimo movimiento comienza en forma de
fanfarria introductoria que evoca el nombramiento del general
romano Escipién “El Segundo Africano” o “Numantino”, quien
iniciara la segunda fase de las guerras celtibéricas denominadas
numantinas.

Durante la primera seccion del movimiento, tras varios episodios
bélicos, aparece un uso deliberado y sistematico de construccion
intervalica, sugerido por la decision de Escipion de construir un
cerco para aislar a los numantinos. A continuaciéon sigue un
episodio rapido y enérgico que representa los diferentes intentos
de escapar de este cerco.

La seccion central marca el punto mas dramatico de la obra y
simboliza la tensa espera al asedio de la ciudad. Escrita a modo
de variaciones sobre tres notas de la cabeza del tema del Dies
Irae, conduce de forma gradual y repetitiva al climax dramatico
de la obra. Esta seccién manifiesta por una parte la agonizante
espera y sufrimiento y por otra el valor que mostré el pueblo
numantino antes de su sometimiento.

La obra concluye evocando el desfile triunfal de Escipion en
Roma seguido de una coda en la que aparecen varios leitmotivs,
con tratamiento ciclico, donde predomina el tema del honor
asociado a la lucha y la muerte, asi como la esperanza y triunfo
de los numantinos de alcanzar el mas alla y su libertad.

La sinfonia Nvmancia nace por encargo del Ayuntamiento de
Soria para la XXII edicion del Festival Otofio Musical Soriano
2014.



La sinfonia Nvmancia fue estrenada en el Concierto de Inaugu-
racion de la XXIl edicion del Otono Musical Soriano el 6 de
septiembre de 2014 por la Orquesta Lira Numantina de Soria
dirigida por Carlos Garcés.

© J. Vicent Egea

Ludwig van Beethoven: Sinfonia "Heroica”

Anton Schindler, uno de los primeros biégrafos de Ludwig van
Beethoven (1770-1827), apunté que fue el General Bernadotte,
embajador francés en Viena durante dos meses en 1798, quien
sugirié al compositor escribir una sinfonia para conmemorar la
figura de Napoledn. A pesar de que la credibilidad de Schindler ha
quedado en entredicho, el hecho de que Beethoven quiso dedicar
su Tercera Sinfonia a Napoleén Bonaparte queda confirmado
en la carta que su alumno Ferdinand Ries escribié al editor
Simrock en octubre de 1803: “es, segln €él, la mejor obra que
ha escrito hasta ahora [...]. Tiene un gran deseo de dedicarsela
a Bonaparte; si no lo hace, es porque Lobkowitz quiere tener la
exclusiva durante medio afo, pagandole 400 ducados por ello,
no obstante la llamara Bonaparte”.

También fue Ries quien relatdé la furia que se apodero de
Beethoven al conocer en la primavera de 1804 la proclamacion
de Napoleén como Emperador y cémo rompid la primera pagina
de su manuscrito exclamando: “Ahora pisoteara los derechos de
los hombres [...] y se convertird en un tirano”. Ese mismo ano,
no obstante, Beethoven reafirm6 a su editor que el titulo de la
sinfonia era realmente Bonaparte. Pero en octubre de 1806
la Sinfonia aparecié publicada en Viena bajo el titulo Sinfonia
Eroica... composta per festeggiare il sovvenire di un grand Uomo
y dedicada al Principe Lobkowitz. Dejando atras la dedicatoria
napolednica, el musicologo aleman Peter Schleuning apunt6
en los anos ochenta la teoria de que Beethoven se referia a su
amigo el Principe Luis Fernando de Prusia con el enigmatico
titulo para asi no deshonrar al efectivo dedicatario, el Principe
Lobkowitz, que apoydé econémicamente a Beethoven. Luis Fer-
nando comando las tropas prusianas en la Batalla de Saalfeld de
1806 y fue ademas un dotado musico a quien Beethoven habia
dedicado su Tercer Concierto para piano y orquesta en 1804.

Autores como Maynard Solomon apuntan, sin embargo, que la
Sinfonia, en una suerte de relato autobiografico, jugaba con el
nacimiento, la muerte y la resurreccion del héroe en un momento
en que Beethoven luchaba contra su sordera. No hay que olvidar
que Beethoven escribié gran parte de la sinfonia en verano de
1803, solo meses después de escribir el famoso Testamento
de Heiligenstadt. Otros, como Lewis Lockwood, apuntan que
Beethoven no se referia a ninglin héroe concreto, sino que
representd musicalmente la idea del heroismo como concepto
abstracto, como relato de la grandeza humana en todas sus
manifestaciones, desde la victoria a la pérdida y la pena. Esta
interpretacion parte de la lectura que Richard Wagner hizo de



la sinfonia, situando a Beethoven como el héroe mismo de la
sinfonia, el liberador revolucionario que abre nuevos caminos
en la composicion musical. Si las dos primeras sinfonias de
Beethoven fuerzan los limites de la sinfonia clasica tal y como
fue definida por Haydn y Mozart, esta Tercera Sinfonia es un
verdadero hito en la evolucion del género.

Aunque varias audiciones privadas se sucedieron en los palacios
del Principe Lobkowitz desde la terminacion de la sinfonia en
1804, su primera audicion puablica tuvo lugar el 7 de abril de
1805 en el Theater an der Wien y dirigida por Beethoven. Todos
los asistentes quedarian abrumados por su duracion, pues dobla
a sus predecesoras. El comienzo del primer movimiento, Allegro
con brio, es impactante en si mismo. Mientras las dos primeras
sinfonias de Beethoven abren con sendas introducciones lentas,
esta tercera lo hace con dos impactantes acordes en mi bemol
mayor que dan paso, sin mayor dilacion, a un tema principal
liderado por los chelos.

La Marcia funebre es un intenso y doliente segundo movimiento
que llevé al compositor Hector Berlioz a afirmar que “no conozco
otro ejemplo en muisica donde el dolor es capaz de sostenerse a
si mismo consistentemente en formas de tal pureza y nobleza de
expresion”. En su extensa forma ternaria, la tragedia marcada al
inicio por la tonalidad do sostenido menor da paso a la utopica
esperanza en la seccion central en do sostenido maggiore, como
el propio Beethoven marca en la partitura. La coda, que retoma
el motivo marcial de la secciébn maggiore, da paso al tercer
movimiento, un enérgico Scherzo que comienza con un staccato
pianissimo en las cuerdas. El Trio contrasta con la aparicion de
tres trompas -siendo la primera aparicion de tres trompas en
la tradicién sinfonica- que muchos oyentes han relacionado con
una estilizada llamada a la batalla.

El Finale. Allegro molto es un conjunto de variaciones compuestas
sobre un tema cuyo material fue empleado por Beethoven en su
ballet Las Criaturas de Prometeo Op. 43, compuesto en 1801, y
en las Variaciones y fuga para piano Op. 35, hoy conocidas como
Variaciones “heroicas”. Pero en lugar de concebir las variaciones
como entes cerrados con sentido propio al modo de la variacion
clasica, Beethoven crea una estructura libre y mas imaginativa
en la que las diferentes variaciones estan conectadas unas con
otras. Para muchos, sin embargo, no resuelve la acumulativa
experiencia emocional de los tres movimientos anteriores.

Independientemente de las diferentes lecturas que su titulo y
dedicatoria todavia permiten, no hay duda de que el heroismo
de esta Tercera Sinfonia reside en la revolucion del género que
Beethoven consigui6. Acertadamente, el musicologo Paul Henry
Lang estim6 que la Sinfonia Eroica es “una de las incompren-
sibles hazahas de las artes y las letras, el mayor paso jamas
hecho por un individuo en la historia de la sinfonia y en la historia
de la musica en general”.
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CORO RTVE

Olatz Saitua, soprano

Carlos Mena, contratenor
José Manuel Diaz, baritono
Carmen Avila, recitadora
Jorge Otero, piano

Karina Azizova, piano

José Luis Gonzélez, percusion
Enrique Llopis, percusion
Gregorio Martinez, percusion
Rubén Martinez, percusion
Rafael Mas, timbales

Javier Corcuera, director

ADRIAN COBO (1940-)
Triptico Soriano. Obra para coro, recitador, piano y percusion
Homenaje a Antonio Machado.

Campo de Soria
Canciones de Tierras Altas
Canciones del Alto Duero

CARL ORFF (1895-1982)
Carmina Burana. Cantata escénica en version para dos pianos,
percusion, coro y solistas

Fortuna imperatrix mundi
1. O Fortuna (coro)
2. Fortune plago vulnera (coro)




l.a. Primo vere

3. Veris leta facies (coro piccolo)
4. Omnia Sol temperat (baritono)
5. Ecce gratum (coro)

1.b. Uf dem Anger

6. Tanz (instrumental)

7. Floret silva nobilis (coro)

8. Chramer, gip die varwe mir (soprano y coro)
9. Reie: Swaz hie gat umbe (coro)

10. Were diu werlt alle min (coro)

Il. In taberna

11. Estuans interius (baritono)

12. Olim lacus colueram (tenor y coro)

13. Ego sum Abbas Cucaniensis (baritono y coro)
14. In taberna quando sumus (coro masculino)

1. Cour d’amours

15. Amor volat undique (soprano y coro)

16. Dies, nox et omnia (baritono)

17. Stetit puella (soprano)

18. Circa mea pectora (baritono y coro)

19. Si puer cum puellula (tenores, baritonos y bajos)
20. Veni, veni, venias (coro doble)

21. In truitina mentis dubia (soprano)

22. Tempus est iocundum (solos y coro)

23. Dulcissime (soprano)

Blanziflor et Helena
24. Ave formosissima (coro)

Fortuna imperatrix mundi
25. O Fortuna (coro)
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CONCIERTO CORAL

CORORTVE

Fundado en 1950 con el nombre de Los Cantores Clasicos, fue dirigido
por Roberto Pla hasta 1952, en que se transforma en Coro de Radio
Nacional bajo la direccion de Odon Alonso hasta 1958, cuando pasa
a ser dirigido por Alberto Blancafort. Posteriormente, han sido titulares
Pedro Pirfano, Pascual Ortega, Jordi Casas Bayer, Miguel Amantegui,
Alberto Blancafort como director invitado, Laszlo Heltay, Mariano Alfon-
s0, Josep Vila y de nuevo Jordi Casas Bayer hasta agosto del afio 2013.
Desde mayo de 2015, el director titular del Coro RTVE es Javier Corcue-
ra Martinez. Ademas, desde el 1 de marzo de 2016, el bajo David Arilla
es ayudante de direccion del Coro RTVE.

Esta considerado como uno de los mejores conjuntos corales de Es-
paha con una gran especializacién en el campo de nuestra polifonia
profana y religiosa. Asimismo, en su repertorio figuran numerosas obras
contemporaneas de compositores nacionales y extranjeros.

Aparte de sus actuaciones con la Orquesta Sinfonica RTVE y de sus
numerosos conciertos tanto a cappella como con otras agrupaciones
instrumentales, ha participado en los Festivales Internacionales de
Musica de Barcelona, Santander o Granada, asi como en las Semanas
de Musica Religiosa de Cuenca, Festival de Musica en Toledo, Festivales
de Opera en Madrid o EXPO 92. Ademas de colaborar en mdltiples
campanas y eventos conmemorativos ha sido invitado por numerosas
orquestas espanolas como la ONE, la Sinfonica de Madrid, la Real
Orquesta Sinfénica de Sevilla o la Orquesta Ciudad de Barcelona. En el
ambito internacional es de destacar su participacion en los festivales de
Flandes y de San Petersburgo, ademas de sus actuaciones en Romay
El Vaticano en 2016.

En su plantilla de profesores han figurado cantantes como Teresa
Berganza, Isabel Penagos, Teresa Tourne o Pedro Lavirgen. Su gra-
bacion del Oficio de Difuntos de Tomas Luis de Victoria para Decca fue
premiado por la Academia Francesa de la Mdsica y en el ano 2000 el
Coro RTVE conmemoré el 50 aniversario de su creacion con conciertos
extraordinarios y una edicion discografica con grabaciones histéricas.




CONCIERTO CORAL

Javier Corcuera, director

Desde mayo de 2015 es el Director titular del Coro RTVE. Durante nueve
anos habia desempenado las funciones de ayudante de direccion de
este mismo coro en el que ingresé como profesor en la cuerda de
tenores en 1998.

Comienza sus estudios de canto, piano y violin en el Conservatorio
Superior de Musica de su ciudad natal, Bilbao. Después de haber con-
seguido el Titulo de Profesor Superior de Canto y el Titulo Superior
de Direccion de Coro en el Real Conservatorio Superior de Musica de
Madrid, completa su formacién en Direccion de Orquesta, Analisis,
Instrumentacion y Orquestacion, graduandose con las maximas califi-
caciones en la Royal School of Music de Londres.

Gracias a su sélida formacion y experiencia, Javier Corcuera afronta con
acierto un amplio y variado repertorio, desde la musica antigua a estilos
mas contemporaneos, ya sea en formatos sinfénico-corales o en formas
a cappella y de camara.

Reconocido por su especial habilidad en la direccion, técnica vocal e
interpretacion coral, Javier Corcuera es invitado con frecuencia para
impartir masterclasses de direccion o para preparar formaciones co-
rales en proyectos tan singulares como los conciertos participativos
impulsados por la Obra Social “La Caixa”. En 2011 asumié la direccion
musical del Coro de la Universidad Politécnica de Madrid y desde 2013
colabora con la Orquesta Filarménica de Espana. Ha dirigido también a
la Orquesta Barroca de Granada, la Orquesta Metropolitana de Madrid,
la Joven Orquesta y Coro de la Comunidad de Madrid, la Orquesta de
Camara de Espana o la Orquesta Clasica Santa Cecilia entre otras for-
maciones.
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Carmen Avila, recitadora

Estudia en la Escuela Superior de Canto de Madrid. Realiza cursos de
perfeccionamiento con Victoria de los Angeles, Miguel Zanetti, Daniel
Mufoz, Helena Lazarska, Giovanna di Rocco, Félix Lavilla y perfecciona
su repertorio operistico con el maestro Istvan Cserjam y con Enza Ferra-
ri en el Teatro Real. Amplia su formacion teatral en el Teatro de Camara
de Madrid con Angel Gutiérrez. Entre 1994 y 2000 dedica parte de su
actividad profesional al mundo radiofonico como locutora en la emisora
de mdsica clasica Sinfo Radio de la Cadena Ser.

Como solista participa en diversos ciclos y festivales: Festival de Opera
de A Coruna, Clasicos en Verano, Ciclo Musica Sacra, Ciclo Musica en
las Hoces, Semana de Mdsica Religiosa de Cuenca, Festival de Opera
de Valladolid, Festival de Musica Contemporanea de Alicante y Funda-
cion Juan March entre otros. Canta bajo la direccion de Odén Alonso,
Laszlo Heltay, Josep Prats, Josep Vila, Ennio Morricone, Enrique Garcia
Asensio, Ros Marba, Jordi Casas y Arturo Tamayo entre otros. Canta jun-
to a Mario Frangoulis en el 550 aniversario del restablecimiento de la
Gran Escuela de la Nacion de Constantinopla celebrado en el Odeén de
Herodes Atico de Atenas con la Orquesta Mikis Theodorakis y la Orches-
tra of E.R.T.

Es fundadora de la formacion Enarmonia, dedicada a la interpretacion
y difusion del repertorio contemporaneo. Interpreta a Dusapin, Scelsi y
estrena e interpreta obras de Agustin Acilu, Eduardo Morales-Caso, Pa-
dre Donosita, Gonzalo de Olavide, Miguel Franco, Pilar Jurado, Claudio
Tupinambad, José Pablo Polo, Eduardo Costa y Gerardo Gombau entre
otros. En su intervencion como solista XXI Festival Internacional de Ba-
llet de La Habana conoce a la guitarrista Avelina Vidal y desde el ano
2000 forman el Do Alma Mdsica. De su repertorio de concierto desta-
can las Canciones de los chinos de Britten y el Divan de Moses-lbn-Ezra
de Castelnuovo-Tedesco.

Carmen Avila es profesora titular del Coro RTVE desde 1998.




Olatz Saitua, soprano

Cursa estudios de canto y guitarra en el Conservatorio J.C. de Arriaga de
Bilbao. Continlia su formacion con Carlo Bergonzi (Accademia Chigiana
de Siena, Accademia Verdiana de Busseto)y con K.S. Wilma Lipp en el Mo-
zarteum de Salzburgo, donde se licencia en la especialidad de 6pera.

Tras debutar en Italia con Musetta en Viareggio y Cossenza, Rosina en
Siena, Bastienne en Florencia, formé parte de las compafias de los
teatros Landestheater de Salzburgo -con Frasquita, Barbarina y Tebal-
do- y Aalto Theater de Essen, en este Gltimo durante 10 temporadas.
Ademas, ha intervenido en las temporadas del Liceo -como Zerlina,
Papagena, Pricesse en L "Enfant et les sortileges, Amore en Orfeo de
Gluck, Amore en L'Incoronazione de Monteverdi o Tebaldo en Don Car-
lo-, Teatro Real de Madrid -Blumenmadchen en Parsifal, Waldvogel en
Sigfrido-, ABAO de Bilbao -Eco en Ariadna en Naxos, Clorinda en La Ce-
nicienta-, Teatro Campoamor de Oviedo -Flora en The Turn of the Screw
de Britten, Virtud y Damigella en L'Incoronazione-, Quincena Musical de
San Sebastian, Festival de Granada, Festival de Santander, Festival Mo-
zart de La Coruna, Festival Haydn de Eisenstadt, Spontini Pergolesi de
Jesi, teatros de Bonn, Heidelberg, Liinneburg y Cérdoba entre otros. Ha
cantando bajo la direccion de maestros como Andrew Davis, Salonen,
Spering, Soltesz, De Billy, Plasson, Zedda, Bickett, Florio, Creed, Pons,
Friihbeck de Burgos, Victor Pablo, Ros Marba, Mena, Zapico y directo-
res de escena como Robert Wilson, David Alden, Robert Carsen, Calixto
Bieto, Emilio Sagi, Andreas Homoki, Johannes Schaaf, Gian Carlo del
Monaco, Olivier Tambosi, Ignacio Garcia, Carroll o Stefano Vizioli.

Su repertorio sinfonico incluye Pasion seglin San Juan y Misa en si me-
nor de Bach, Mesias y Pasion segun San Juan de Handel, Gloria y Mag-
nificat de Vivaldi, Exsultate Jubilate y Réquiem de Mozart, Un Requiem
Aleman de Brahms, Sueno de una noche de verano de Mendelssohn,
Carmina Burana de Orff, Segunda y Cuarta sinfonias de Mahler, Pulci-
nella de Stravinsky y Retablo de Maese Pedro de Falla. Ha realizado di-
versas grabaciones discograficas con musica de los maestros Garbizu,
Sorozabal, Donostia e Iparraguirre y participado en la grabacion en DVD
de la 6pera Carmen.



Carlos Mena, contratenor

Nacido en Vitoria-Gasteiz, se forma en la Schola Cantorum Basiliensis
de Basilea, Suiza, con los maestros Richard Levitt y René Jacobs. Su
intensa actividad concertistica le lleva a las salas mas prestigiosas del
mundo como Konzerthaus de Viena, Teatro Colén de Buenos Aires,
Alice Tully Hall del MET de Nueva York, Suntory Hall de Tokio y Opera de
Sidney entre otros.

Ha interpretado el rol de Radamisto en Radamisto de Handel en la
Felsenreitschule de Salzburgo, Konzerthaus de Dortmund, Musikverein
de Viena y Concertgebouw de Amsterdam en produccion del Festival de
Salzburgo, dirigido por M. Haselbock y H. Grazer. Otras interpretaciones
suyas son Speranza en L'Orfeo de Monteverdi en el Festival de Musica
Antigua de Innsbruck y en la Opera Estatal de Berlin bajo la direccién
de R. Jacobs y B. Kosky y Europera 5 de Cage en el Festival de Flandes.
En el 2005 y 2006 canta Oberon en Sueno de una noche de verano de
Britten en Madrid, Ascanio de Ascanio in Alba de Mozart en Londres y
Tamerlano de Bajazet de Vivaldi en Bilbao, ambas con Europa Galante
dirigidas por Biondi. En 2007 estrend Viaje a Simorgh de Sanchez-
Verd( en el Teatro Real de Madrid y en 2008 estrené Apollo en Muerte
en Venecia de Britten en el Liceu de Barcelona. De sus recitales
grabados destacan De Aeternitate (Mirare) premiado con el Diapasén
de Oro 2002 como mejor recital barroco y Et Jesum (Harmonia Mundi)
premiado con el CD Compact al mejor disco de Renacimiento en 2004.
Otras grabaciones suyas como el Stabat Mater de Vivaldi (Mirare) o La
Cantada espanola en América (HM) con Al Ayre Espaiol han recibido
numerosos premios como Editor's Choice de Gramophon, Choc de Le
Monde o Excepcional de Scherzo.

Se interesa por otros repertorios como el lied y la mudsica contemporanea,
ha colaborado con la Compania Nacional de Danza en varias ocasiones
destacando el recital de obras de Vivaldi en la coreografia de Nacho
Duato Castrato en el Teatro Real de Madrid. Ha estrenado varias obras
de compositores contemporaneos como El Libro del Frio y Libro de las
Estancias de J. M. Sanchez-Verd( en el FIOCLE de Le6n y en el Festival
de Granada asi como Tres Sonetos de Michelangelo de G. Erkoreka.
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José Manuel Diaz, baritono

Nacido en Bilbao, estudia en el Conservatorio Superior de Misica de
dicha ciudad. En la actualidad, perfecciona técnica vocaly repertorio con
Jorge Ansorena en Italiay ha participado en cursos de perfeccionamiento
vocal y de repertorio con Gianni Mastino, Elio Scarabella, Paride Venturi,
Ana Luisa Chova, Elena Obratsova, Eva Randova, Vittorio Terranova,
Alejandro Zabala y Enrique Viana entre otros.

Participa en antologias y representaciones de Zarzuela como Katiuska,
Luisa Fernanda o La del manojo de rosas. En el campo del oratorio
debutd con Un Réquiem Aleman de Brahms en el Palacio Euskalduna
de Bilbao dirigido por Juanjo Mena y dentro de este repertorio interpre-
ta los Requiem de Fauré y Mozart, Magnificat de Bach, Petite messe
solennelle de Rossini o Misa de la Coronacion. Su debut operistico se
produjo en Bilbao con La Traviata en 1997; debut6 en el Teatro Real con
El caballero de la rosa, en el Teatro Cuyas de Las Palmas con La flauta
magica en 2002, en agosto de 2003 participé en el estreno mundial de
la zarzuela La Costurerita en el Festival de Santander y debutd en sep-
tiembre de 2003 con Rigoletto en el LI Festival de Opera de A Corufa.
En las pasadas temporadas participa en La Fanciulla del West en el Tea-
tro de Maestranza, Jenufa en el Cervantes de Malaga, Ariadna en Naxos
y Tosca en Qviedo, El barberillo de Lavapiés en el Teatro Arriaga, Carmi-
na Burana junto a La Fura dels Baus en Pamplona, Santiago de Chile y
Tenerife, Carmen en el Teatro Cervantes de Malaga, Madama Butterfly
en Oviedo, Bilbao y Gijon y La Flauta magica en Oviedo, El Escorial y
la Quincena Musical de San Sebastian. Proximamente intervendra en
Andrea Chenier en Bilbao.

Ha trabajado bajo las batutas de A. Allemandi, A. Zedda, G. Neuhold,
Ralf Weikert, Frans Briuggen, Renato Palumbo, Michel Plasson, G. Na-
varro y Juanjo Mena entre otros, en la escena ha sido dirigido por Emi-
lio Sagi, Jonathan Miuller, Graham Vick, Mario Pontiggia, Nuria Espert
y Francisco Lopez entre otros y ha compartido escenarios con figuras
como Ainhoa Arteta, Cristina Gallardo Domas, Felicity Lott, Isabel Rey,
Marcello Giordani, Deborah Voigt, Aquiles Machado, Carlos Alvarez, Ma-
nuel Lanza, Carlo Colombara, Juan Pons y un largo etcétera.




Jorge Otero, piano

Uno de los pianistas mas completos y relevantes del panorama musical
espanol, Jorge Otero ha ido afirmandose en la estima del publico gra-
cias a su solidez técnica e interpretativa.

Formado pianisticamente con la concertista Elsa Plppulo, ofrece su pri-
mer recital en 1973y a partir de ese momento comienza una variada e
ininterrumpida labor como concertista que le lleva a actuar en muchas
de las principales salas de Espafa, Italia, Bélgica, Uruguay y Argentina.
Destaca una vasta actividad como solista junto a las orquestas Sinfé-
nica Nacional de Argentina, Nacional de Camara de Montevideo, | Po-
meriggi Musicali de Milan, Sinfénicas de Rosario, Parana, Mar del Plata,
Sinfénica Juvenil de Radio Nacional de Argentina, etc., sus recitales, en
los que abarca un amplio repertorio siendo habitualmente invitado por
prestigiosas entidades como por ejemplo la Fundacién Juan March, y su
también constante actividad cameristica, en la que siempre ha gozado
de la maxima estima de sus colegas y companeros de profesion.

Ganador de numerosos premios nacionales e internacionales, ha sido
galardonado, entre otros, en los Concursos Internacionales Rina Sala
Gallo de Monza, Ettore Pozzoli de Seregno (ambos en ltalia) y Paloma
O’Shea de Santander. Una beca del INAEM (Ministerio de Cultura) le
permite realizar estudios de perfeccionamiento en Florencia (ltalia) con
el concertista Daniel Rivera.

En 1989 graba su primer disco, dedicado a la obra pianistica de JesUs
Guridi, que contiene, en transcripcion propia, la version pianistica de
las célebres Diez Melodias Vascas y que ha merecido el elogio unanime
de la critica especializada. Graba asimismo para el sello RTVE Musica
uno de los cortes del CD “Clasicos Populares” en 1996 junto al pianista
Agustin Serrano.

Participa habitualmente en los ciclos de musica de camara de la Or-
questa y Coro RTVE, en la Real Academia de Bellas Artes de San Fer-
nando y realiza numerosas grabaciones para Radio Nacional de Es-
pana. Ha sido invitado en dos ocasiones a formar parte del Jurado en el
Concurso Internacional de Piano “Cidade de Ferrol”.




Karina Azizova, piano

Nace en Asjabad (Turkmenistan), donde comienza sus estudios de pia-
no con la edad de siete anos. En 1988 accede a la Escuela Central de
Musica de Moscu y finaliza en el aio 1999 la titulacion superior de pia-
no en el Conservatorio Tchaikovsky de MoscU con el prestigioso profesor
L. Naumov. En 1993 gana el Primer Premio del Concurso Internacional
de Piano de Raguza (Italia), en 1994 el Primer Premio del Concurso In-
ternacional de Piano de Ostuni (Italia) y en 1996 el Segundo Premio del
Concurso Internacional de Piano de Vladicducaso (Rusia).

Desde el afo 2000, Karina Azizova reside en Espafa, donde actla
con frecuencia en las salas mas importantes como Auditorio Nacional,
Teatro Monumental, Teatros del Canal, Museo Reina Sofia, Fundacion
Juan March, Fundacién Canal Isabel Il, Palau de la Mdsica Catalana,
Palacio de Congresos de Santander y Teatro Rosalia de Castro de La
Coruna entre otras. Ha actuado en prestigiosos festivales de Espana
(Festival de Verano en el Escorial, Festival de Mdsica y Danza de
Granada, Festival Internacional de Santander), de Croacia (festivales de
verano en Dubrovnik Letnie Igri y Samoborska Jesen) y de Marruecos
(Festival de Fez) entre otros.

Enlosultimosafios, KarinaAzizovacolaboraconprestigiososmisicoscomo
Radovan Vlatkovic, Ewa Podles, Teresa Berganza, Hermann Baumann
y Gerard Caussé. Actla con frecuencia como solista con diversas or-
questas de Espana. Entre ellas, la Orquesta de la Comunidad de Madrid,
con la que recientemente ha obtenido mucho éxito interpretando el
Concierto n° 3 de Rachmaninov en el Auditorio Nacional, la Orquesta del
Valles, con la que interpret6 la Rapsodia sobre un tema de Paganini en
el Palau de la Mdsica Catalanay la Joven Orquesta Nacional de Espania,
con la que actué en el Auditorio de Avila interpretando el Concierto n°
1 de Brahms.

Karina Azizova ha realizado numerosos recitales tanto en Espana como
en ltalia, Irlanda, Rusia, Turkmenistan, China y Estados Unidos. En la
actualidad es pianista titular de la Orquesta y Coro de la Comunidad
de Madrid.




NOTAS AL PROGRAMA
Adridn Cobo: Triptico Soriano

Adrian Cobo (1940-) es un destacado director de coro espanol y
fue catedratico del Conservatorio Superior de Musica de Madrid,
donde anos antes fue alumno de famosos compositores como
Cristobal Halffter, Gombau, Calés y Garcia Matos entre otros.
Desde 1980, su catalogo compositivo ha ido incrementandose
con obras en las que la voz humana es protagonista indiscutible,
desde musica coral a antologias de canciones y obras a cappel-
la. Su Triptico Soriano fue compuesto en 1990 para la Ciudad de
Soria sobre la poesia de Antonio Machado.

La obra fue estrenada el 23 de marzo de 1990 en el Aula Magna
“Tirso de Molina” en un concierto homenaje a Antonio Machado.
El elenco de artistas que estrené la obra estaba conformado por
Rafael Bermejo (recitador), José Antonio Romero (piano), Manel
Ramada y Daniel Zamora (percusion) y tres de los coros soria-
nos (Extrema Daurii, Federico Olmeda y Tirso de Molina), todos
dirigidos por el propio compositor. El Otono Musical Soriano, fiel
a su maxima de potenciar el legado poético de la Ciudad de So-
ria, programo de nuevo esta obra en la XII edicion del festival. El
concierto tuvo lugar el jueves 23 de septiembre de 2004 y, en
aquella ocasion, los Carmina Burana de Carl Orff fueron también
la obra elegida para completar el programa. Adrian Cobo dirigio
al coro Ars Mundi, José Bustos como recitador, Sebastian Mariné
al piano y al ensemble Neopercusion. Jorge Jiménez comenté al
respecto de la obra en las notas al programa:

“Como su nombre indica, Triptico Soriano se organiza en tres
partes o momentos musicales, todos de estructura libre: Cam-
pos de Soria, Canciones de Tierras Altas, Canciones del Alto Due-
ro. Los textos de Antonio Machado estan seleccionados de entre
aquellos que dedica a Soria. Se trata de una obra escrita para
coro a cuatro voces mixtas y recitador, acompanados de per-
cusion y piano. En Triptico Soriano la parte del coro es el motor
musical, a partir de la cual se desarrolla el texto machadiano; no
se trata de una casualidad, ya que A. Cobo ejerce la ensenanza
en el campo de la musica coral. La voz humana esta tratada aqui
con gran dominio técnico. En sus paginas musicales se observan
buena parte de las técnicas de diccion de las vanguardias del
XX, tanto para la voz solista como para la voz en formacion cor-
al. Obra alejada de la tonalidad tradicional, no es tampoco una
composicion atonal, sino mas bien un juego sonoro de triadas
de acordes corales partiendo de una tonalidad blanca. EI coro
es un instrumento mas, donde poco a poco se va perdiendo la
semanticidad del texto en favor de la experimentacion timbrica
(susurrandos, recitados, glissandos). Las tres partes son inde-
pendientes, pero estan unidas por los poemas y diversos ele-
mentos musicales”.



CAMPOS DE SORIA

iSoria fria, Soria pura,
cabeza de Extremadura,
con su castillo guerrero
arruinado, sobre el Duero;
con sus murallas roidas

y sus casas denegridas!
iMuerta ciudad de senores

soldados o cazadores;

de portales con escudos

de cien linajes hidalgos,

y de famélicos galgos,

de galgos flacos y agudos,
que pululan

por las sordidas callejas,

y a la medianoche ululan,
cuando graznan las cornejas!

iSoria fria!l La campana
de la Audiencia da la una.
Soria, ciudad castellana
itan bella! bajo la luna.

iColinas plateadas,

grises alcores, cardenas roquedas
por donde traza el Duero

su curva de ballesta

en torno a Soria, obscuros encinares,
ariscos pedregales, calvas sierras,
caminos blancos y dlamos del rio,
tardes de Soria, mistica y guerrera,
hoy siento por vosotros, en el fondo
del corazon, tristeza,

tristeza que es amor! jCampos de Soria
donde parece que las rocas suenan,
conmigo vais! jColinas plateadas,
grises alcores, cardenas roquedas!...

CANCIONES DE TIERRAS ALTAS

Por la sierra blanca...
la nieve menuda

y el viento de cara.
Por entre los pinos...
por la blanca nieve
se borra el camino.
Recio viento sopla

de Urbién a Moncayo.
iParamos de Soria!

Soria de montes azules

y de yermos de violeta.
jcuantas veces he sonado
en esta florida vega

por donde se va,

entre naranjos de oro
Guadalquivir a la mar!

He vuelto a ver los alamos dorados,
alamos del camino en la ribera

del Duero, entre San Polo y San Saturio,
tras las murallas viejas

de Soria- barbacana hacia Aragon, en
castellana tierra-.

Estos chopos del rio, que acompanan
con el sonido de sus hojas secas

el son del agua, cuando el viento sopla,
tienen en sus cortezas

grabadas iniciales que son nombres
de enamorados, cifras que son fechas.

iAlamos del amor que ayer tuvisteis
de ruisenores vuestras ramas llenas;
alamos que seréis manana liras

del viento perfumado en primavera;
alamos del amor cerca del agua

que corre y pasa y suefa,

alamos de las méargenes del Duero
conmigo vais, mi corazon os lleva!

iOh, sit Conmigo vais, campos de Soria,
tardes tranquilas, montes de violeta,
alamedas del rio, verde suefio

del suelo gris y de la parda tierra,
agria melancolia

de la ciudad decrépita.

Me habéis llegado al alma,

¢0 acaso estabais en el fondo de ella?
iGentes del alto llano numantino

que a Dios guardais como cristianas
viejas,

que el sol de Espana os llene

de alegria, de luz y de riqueza!

iCuantas veces me borraste,
tierra de ceniza,

estos limonares verdes

con sombras de tus encinas!
iOh campos de Dios,

entre Urbion el de Castilla

y Moncayo el de Aragon!

En Cérdoba la serrana,

en Sevilla, marinera

y labradora, que tiene
hinchada, hacia el mar, la vela;
y en el ancho llano

por donde la arena sorbe
la baba del mar amargo,
hacia la fuente del Duero
mi corazon -jSoria pural-
se tornaba... jOh fronteriza
entre la tierra y la luna!
jAlta paramera

donde corre el Duero nifo,
tierra donde esta su tierra!



CANCIONES DEL ALTO DUERO

Molinero es mi amante,
tiene un molino

bajo los pinos verdes,
cerca del rio.

Ninas, cantad:

“Por las tierras de Soria
yo quisiera pasar.”

Por las tierras de Soria
va mi pastor.

iSi yo fuera una encina
sobre un alcor!

Para la siesta,

si yo fuera una encina

sombra le diera.

Colmenero es mi amante
y, en su abejar,

abejicas de oro

vienen y van.

En las sierras de Soria,
azul y nieve.

Lefador es mi amante
de pinos verdes.
iQuién fuera aguila
para ver a mi dueno
cortando ramas!

Hortelano es mi amante,
tiene su huerto,

en la tierra de Soria,
cerca del Duero.

iLinda hortelana!
Llevaré saya verde,
monjil de grana.

A la orilla del Duero,
lindas peonzas,
bailad, coloraditas
como amapolas.

De tu colmena, iAy, garabil...
colmenero del alma, Bailad, suene la flauta
yo colmenera. y el tamboril.

Carl Orff: Carmina Burana

Carmina Burana es una cantata escénica compuesta por Carl
Orff (1895-1982) entre 1935 y 1936. Carmina Burana abre la
trilogia de cantatas escénicas compuestas por Orff y titulada
Trionfi. La segunda cantata es Catulli Burana -compuesta entre
1940 y 1943 y basada en textos del poeta latino Cayo Valerio
Catulo- y Trionfo di Afrodita -escrita en 1951 y basada en dos
poemas nupciales de Cayo Valerio Catulo y algunos otros de Safo
de Mitilene.

Carmina Burana no solo se ha consolidado, con diferencia, como
la obra mas famosa del triptico Trionfi, sino como una de las mas
reconocidas composiciones de Carl Orff y obra de referencia del
siglo XX. Sin embargo, este compositor aleman es hoy fundamen-
talmente reconocido por su faceta como pedagogo y creador del
Método Orff. El origen de este método se retrotrae a la fundacion
en 1924, junto a Dorothee Glinther, de la Gunther-Schule y a una
serie de programas radiofénicos emitidos en 1948. La aproxi-
macion de Orff a la ensefanza musical parte de su consideracion
de la muisica como un sistema elemental que se aprehende a
través del desarrollo de las capacidades basicas. Por ello, Orff
considero las canciones tradicionales y los instrumentos de per-
cusion -de los que patentd una coleccion influenciado por Curt
Sachs y su conocimiento de musicas de otras culturas- como ele-
mentos basicos de la ensenanza musical. Carmina Burana alna
en cierta medida estos dos principios basicos del universo musi-
cal de Orff tanto en el proceso compositivo como en la aproxi-
macién pedagogica.

Los Carmina Burana son una coleccion de mas de doscientos
poemas profanos latinos que datan de los siglos XI, Xl y XIll, con
algunos fragmentos en alto aleman medio y en provenzal anti-



guo, conservada en un manuscrito encontrado en 1803 en el
Monasterio Benedictino de Benediktbeuern y hoy conservado en
la Biblioteca Estatal de Baviera. En 1847, el fil6logo aleman Jo-
hann Andreas Schmeller edit6 el manuscrito de Carmina Burana,
publicacion que Orff descubrié en 1934 y de la que selecciond
un total de veinticuatro cantos que ordené en torno a tres es-
cenas tematicas: Primo vere o la primavera, In taberna o en la
taberna y Cour d’amours o corte de amor. Estas tres escenas
se preceden y concluyen con el O Fortuna, canto a la diosa de la
suerte como emperatriz del mundo -Imperatrix mundi-, y cubren
los topicos habituales en la literatura medieval como son la na-
turaleza efimera de la vida, la alegria al retorno de la primavera,
la evocacion de las fiestas campesinas y la evocacion parodica
a los placeres mundanos que se encuentran en la bebida, la
comida, el juego y la lujuria.

Compuesta para orquesta sinfonica con gran presencia de la
percusion, coro y solistas -de la que posteriormente Orff extrajo
una version en dos pianos, percusion, coro y solistas que es la
que escucharemos esta noche-, Carmina Burana fue subtitulada
“Cantiones profanae cantoribus et choris cantandae comitanti-
bus instrumentis atque imaginibus magicus” (Canciones laicas
para cantantes y coro para ser cantadas junto a instrumentos
e imagenes magicas) y estrenada el 8 de junio de 1937 en la
()pera de Francfort del Meno con escenografia completa. La
musica se adecuo0 a la sencillez de los textos, con una abundan-
cia llamativa del silabismo y gran parte de las canciones compu-
estas sobre una melodia que se repite estrofa tras estrofa con
pequenas variantes. Es el ritmo y la presencia ininterrumpida
de la percusion lo que aporta variedad al conjunto, un lenguaje
musical que debe mucho a Stravinski y que se sustenta sobre
armonias elementales en bloque. Orff retorn6 deliberadamente
a este estilo simplificado desde la compleja polifonia y croma-
tismo que habia experimentado anos atras, pues lo consideraba
el vehiculo adecuado para expresar el conjunto de emociones
humanas basicas que tenia en mente: la quietud ante la llegada
de la primavera que rompe en la alegria propia de la estacion, el
alborozamiento propio de la taberna y el lirismo del amor.



DOMINGO, 10 de septiembre 12:30 h.
Iglesia de Ntra. Sra. del Espino

STELLA SPLENDENS Y BRUNO FORST

LUX IN TENEBRIS: LA MUSICA DE LAS CATEDRALES
ESPANOLAS EN EL SIGLO XVI.

Ana Cristina Vicente Pimpinela, soprano

Alejandro Delgado Marina, flauta travesera

Gabriel Atienza Valero, chirimias y direccion musical
Daniel Madrid Alonso, tenor

Francisco Nicolds Pérez Fernandez, sacabuche
Soledad Atienza Valero, violonchelo

Javier Martinez Alonso, percusion

Bruno Forst, 6rgano

ANTONIO DE CABEZON (1510-1566)
Diferencias sobre el Villancico de Quién te me enojo Isabel

CRISTOBAL DE MORALES (1500-1553)
Motete Circundederunt me, a 5

Motete Dominus Deus, Agnus Dei, a 3

Motete Vidi aguam, a 4

Motete O magnum mysterium, a 4

Oficio de difuntos: Secuencia Pie Jesu Domine, a 5

FRANCISCO FERNANDEZ PALERO ( -1597)
Queramus con pastoribus glosado

FRANCISCO GUERRERO (1528-1599)
Himno Hostis Herodes impie, a 5

Motete Pastores loquebantur, a 6 (Primera parte)
Motete Caro mea, a 4 (Instrumental)

Villanesca Dios los extremos condena, a 5

FRANCISCO CORREA DE ARAUXO (1584-1654)
Cuarto tiento de cuarto tono




TOMAS LUIS DE VICTORIA (CA.1548-1611)
Motete O magnum mysterium, a 4

Motete Gaude, Maria Virgo, a 5

Responsorio de tinieblas Una hora, a 4

Oficio de difuntos: Responsorio Libera Me, a 6

FRANCISCO CORREA DE ARAUXO
Segundo tiento del primer tono

CRISTOBAL DE MORALES
Motete Exaltata est Sancta Dei Genitrix, a 6
(Primera parte, instrumental)

FRANCISCO GUERRERO
Motete Ego flos campi, a 8

TOMAS LUIS DE VICTORIA
Motete Regina Caeli, a 8




MUSICA ANTIGUA

STELLA SPLENDENS

Stella Splendens surge en el ano 2015 por iniciativa de Gabriel Atienza
Valero y Alejandro Delgado Marina. El resultado de esta unién es una
intensa labor de investigacion musicolégica, asi como de transcripcion
y arreglo de partituras, que abarca un amplio repertorio en el que se
incluyen obras de musica medieval, renacentista y celta. El nombre del
grupo esta tomado de Stella splendens in monte, una de las piezas mas
representativas del Llibre Vermell de Montserrat, codice de peregrinos
del siglo XIV conservado en el monasterio del mismo nombre.

El prop6sito de Stella Splendens es recuperar y dar a conocer las com-
posiciones, géneros y autores de un extenso periodo histérico com-
prendido entre los siglos Xll y XVII. Asimismo, el repertorio del grupo
incluye varias piezas y composiciones de musica celta. De esta manera,
Stella Splendens hace un recorrido, no sélo en el tiempo sino también
en el espacio, por la creacion sonora llevada a cabo en los reinos pe-
ninsulares y en otros territorios europeos. La mayor peculiaridad del
grupo es su caracteristica plantilla que combina instrumentos actuales
e historicos, con lo que resulta mas facil aproximar estas creaciones
musicales al publico de hoy en dia. Ademas, exhibe su sello personal
con los arreglos y transcripciones que sus propios miembros realizan,
cuyo resultado es un sonido peculiar y genuino.

El debut del grupo tuvo lugar el 21 de julio de 2015 en la Iglesia del
Carmen de la capital soriana con un concierto de mdsica renacentista
en conmemoracion del V Centenario del nacimiento de Santa Teresa
de JesUs. Otras actuaciones destacadas del ensemble fueron las en-
cuadradas dentro del Festival de las Animas 2015, con un concierto de
musica medieval y una actuacion en el acto central del mismo. Al aio
siguiente, es digno de mencion el proyecto Fernando el Catdlico 2016,
concierto monografico de muisica renacentista en conmemoracion del
V Centenario de la muerte del monarca aragonés, en el que se ofrecid
una seleccion de obras y textos de la época acompanados de voz en off
y que sirvieron para narrar cronolégicamente su vida.




MUSICA ANTIGUA

Gabriel Atienza Valero, director

Natural de Soria, tras licenciarse en oboe y pedagogia del oboe en el
Conservatorio Superior de Musica de Navarra bajo la tutela del profesor
Juan Mari Ruiz, se traslada a Italia, donde se centra en sus estudios de
oboe barroco con el profesor Andrea Mion en el Istituto Superiore di Mu-
sica “G. Briccialdi” de Terni. Durante su estancia en este pais, se inicia
también en el aprendizaje de la chirimia renacentista con el profesor
Vladimiro Vagnetti en la ciudad de Asis. Posteriormente, recibe clases
magistrales de oboe barroco impartidas por el profesor Xavier Blanch.
Asimismo, participa en varias ediciones del Curso Internacional de M-
sica Antigua de Daroca, donde recibe lecciones como alumno de ambos
instrumentos histoéricos por parte de la profesora Renate Hildebrand,
ademas de trabajar con integrantes de Los MUsicos de Su Alteza.

Ha colaborado con diversas agrupaciones de musica barroca como son
la Orchestra Barocca della Accademia di Santa Cecilia de Roma, la Or-
questa | Talenti d’Arte, el ensemble Diletto Barocco o la Coral de Camara
de Navarra.

Sus chirimias estan construidas por Juan Pablo Barreno y son copias
facsimiles de las originales de la Catedral de Salamanca.




Bruno Forst, 6rgano

Nacido en Troyes (Francia), se inicié en el piano y érgano con Paule Ro-
chais en Cognac. Después de estudiar filosofia, entrd en el Conservato-
rio de Burdeos, estudiando con el maestro Francis Chapelet y obtenien-
do una medalla de oro de 6rgano en dicho conservatorio.

Através de la lectura atenta de las fuentes, de la practica de la tecla an-
tigua, de un constante intercambio con otros intérpretes, constructores
de instrumentos, musicélogos e historiadores, intenta hacerse una ima-
gen clara de lo que pudo ser en realidad la interpretacién de la musica
de tecla entre los siglos XVIy XVIII.

Apasionado por la musica ibérica, vive en Espaia dedicado al estudio
de las tablaturas antiguas. Su actividad de concertista le ha llevado a
tocar por toda Europa asi como en Estados Unidos, México y Brasil. Sus
discos dedicados a la musica de tecla espaiola antigua y distribuidos
por Brilliant Classics, han sido elogiados en varias publicaciones inter-
nacionales.

Ha publicado en Dairea Ediciones la primera edicidon moderna del Arte
novamente inventada de Gonzalo de Baena (1540) y prepara en la ac-
tualidad nuevas publicaciones de musica ibérica inédita.




NOTAS AL PROGRAMA

LUX IN TENEBRIS: La misica de las catedrales espaiolas en el
siglo XVI

El grupo soriano Stella Splendens, en colaboracion con el insigne
organista Bruno Forst, presenta este concierto de musica rena-
centista concebido como un recorrido histérico por la musica que
se compuso en las mas importantes catedrales espanolas a lo
largo del siglo XVI, lo que dio lugar a la denominada Edad de Oro
del Renacimiento musical espanol, periodo que se corresponde
histéricamente con los reinados de Carlos | y de su hijo, Felipe II.

El repertorio esta formado integramente por obras religiosas
de los tres mayores polifonistas espanoles de esta centuria:
Cristobal de Morales, Francisco Guerrero y Tomas Luis de
Victoria. Completan el programa tientos y otras composiciones
para tecla de los organistas Antonio de Cabezén, Francisco
Fernandez Palero y Francisco Correa de Arauxo. Todos ellos
fueron maestros de capilla u organistas de los principales
ensembles auspiciados durante los reinados de los dos citados
monarcas de la dinastia Habsburgo, en esta etapa de gran
florecimiento cultural. En cuanto a la musica sacra, las tres
principales formas compositivas de este momento fueron los
motetes y las diferentes partes de la misa y el oficio divino. En
este caso, se escucharan principalmente motetes de tres a ocho
voces, aunque se incluyen distintas partes de misas y piezas de
naturaleza litlrgica, enriquecidas por la variedad y el diferente
tratamiento de éstas, tanto en el caracter como en las voces
0 en la instrumentacion; para ello, soprano y tenor emplean la
pronunciacion vaticana en la obra de Morales y Victoria, dado
que pasaron gran parte de su vida en Roma, y la espanola para
Guerrero. Asimismo, los instrumentistas pretenden imitar a la
voz en este sentido, en la diccion y en la pronunciacion mediante
los diferentes ataques y articulaciones.

En cuanto a los tiempos litrgicos, se podran escuchar cuatro
partituras dedicadas al tiempo de Navidad: los dos O magnum
mysterium de Morales y Victoria, procedentes de un canto res-
ponsorial de los Maitines de Navidad, en concreto, para la Octava
de Navidad, dia 1 de enero, y antigua Fiesta de la Circuncision
del Senor; Pastores loquebantur, también para el dia de Navidad,
y el himno de Visperas Hostis Herodes Impie, para la Epifania
del Senor, ambas de Francisco Guerrero. Una hora de Victoria,
octavo responsorio del oficio del Jueves Santo, pero con texto del
Martes Santo, hace alusion a la traicion de Judas. En el tiempo de
Pascua se sitlan Regina Caeli de Victoria y Vidi aquam, antifona
de domingo, de Morales. Caro mea de Guerrero es un motete a
cuatro voces, tratado aqui de forma instrumental, para la fiesta
del Corpus Christi. Nos encontramos con dos motetes dedicados
a la Virgen Maria: Gaude Maria Virgo de Victoria y Exaltata est
Sancta Dei Genitrix de Morales. El texto Dominus Deus, Agnus
Dei, Filius Patris de Morales esta tomado de un verso del Gloria 'y
Ego Flos Campi de Guerrero del Cantar de los Cantares (2, 1-5).
Tanto la Secuencia Pie Jesu Domine y el Circundederunt me de



Morales como el Responsorio Libera me de Victoria pertenecen
al Oficio de Difuntos. Se completa el programa con la villanesca
de Guerrero Dios los extremos condena y partituras para 6rgano:
Diferencias sobre el villancico de Quién te me enojé Isabel, de
Antonio de Cabezon, Queramus con pastoribus glosado, de
Francisco Fernandez Palero, Cuarto tiento de cuarto tono y Se-
gundo tiento de primer tono, ambos de Francisco Correa de
Arauxo. La dinamica del concierto esta definida por la alternancia
entre las intervenciones de Stella Splendens con las de Bruno
Forst, para culminar en la interpretacion de varias piezas de
forma conjunta: Exaltata est Sancta Dei Genitrix, Ego Flos Campi
y Regina Caeli.

En el siglo XVI, coexistieron tres escuelas de composicion en
la Peninsula Ibérica: la castellana, la andaluza y la aragonesa.
Las diferencias son menores que las similitudes que se pueden
encontrar entre las tres escuelas, ya que, por una parte, las
formas compositivas fueron comunes y, por otra, porque la
importancia del texto era mayor que la de la mdsica para poder
transmitir mas nitidamente la palabra divina. Cristobal de Morales
(1500-1553) y Francisco Guerrero (1528-1599), maestro y
alumno, respectivamente, fueron los principales representantes
de la escuela andaluza, mientras que Tomas Luis de Victoria
(ca. 1548-1611) fue el principal exponente de la escuela
castellana y considerado por muchos el compositor mas grande
de esta época y de la Historia de la muUsica en nuestro pais. Hay
que tener en cuenta que tanto Victoria como Morales vivieron
en Roma, donde completaron su formacion teoldgica y musical.
Cristobal de Morales fue el principal representante espanol de
la primera mitad del siglo XVI. Nacié en Sevilla y tras trabajar en
diversas catedrales espafolas, en 1535 ingres6 como cantor en
la Capilla Sixtina, elegido por el Papa Pablo Il para este puesto.
En 1545 regres6 a Espana y trabajo en Toledo y Malaga hasta
su muerte. El estilo de Morales presenta influencias franco-
flamencas, ya que en Roma coincidié con Josquin, Obrecht y
Ockeghem, y sus caracteristicas principales son la austeridad
y el recogimiento, mediante una escritura sencilla, impecable
técnicamente y con la inclusion de procedimientos atrevidos
armoénicamente, por lo que podria ser encuadrado en el estilo
precursor del contrarreformismo. Francisco Guerrero fue su
discipulo y sucesor. Naci6 en Sevilla, donde pasé la mayor parte
de su vida, alli fue cantor durante dos anos para pasar a ser
maestro de capilla posteriormente. Fue un viajero incansable y
visitd ciudades como Roma, Venecia o Jerusalén. Su estética,
aunque similar a la de su maestro, exhibe un espiritu espanol
mas claro, con un estilo colorista y efectista. Por otra parte,
su manejo de las técnicas contrapuntisticas son excelentes,
mientras que su riqueza melédica y ritmica hacen su obra menos
densa que la de Morales. Su produccion profana esta recogida
en el Cancionero de Medinaceli. Tomas Luis de Victoria nacié en
Avila y con diecinueve afios se trasladé a Roma para estudiar
sacerdocio y ampliar sus estudios musicales, donde sustituy6 al
propio Palestrina en el Colegio Germanico. Regresé a Espafia en
1594 donde fue maestro de capilla en las Descalzas Reales, en



Madrid, donde permaneci6é hasta su muerte. Su estilo se define
por el apoyo de la musica al texto, como medio expresivo, con
pasajes homofonicos que se alternan con contrapunto imitativo.
Las pausas premeditadas, los intervalos de cuarta disminuida, el
cromatismoy el empleo de la disonancia se adelantan al Barroco.
Escribié para dos coros, a ocho voces, con una alternancia de
frases de pregunta seguidas de otras de respuesta. Fue un
célebre organista.

En lo que respecta a la musica instrumental de caracter religioso,
el instrumento por excelencia de esta época fue el 6rgano,
soberania que se mantendra también durante el Barroco, y que
permaneci6 a su vez desde el Medioevo, donde fue el primer
y Unico instrumento permitido en las primitivas liturgias hasta
que la Iglesia de Roma consintié en la inclusion de otros. A
finales del siglo XV, los 6rganos ibéricos sufrieron una serie de
modificaciones y mejoras que facilitaron la interpretacion y la
hicieron mas virtuosistica. Las principales formas musicales para
este instrumento en la peninsula fueron el tiento, equivalente
al ricercare y a cuatro voces, las diferencias, similares a las
variaciones, y las glosas, que consisten en la ornamentacion de
una melodia. El principal representante fue el organista ciego
Antonio de Cabezdn (Castrillo de Mota de Judios, Burgos, 1510
- Madrid, 1566), que trabajé en las cortes de Carlos | y Felipe
Il, a quien acompand en sus viajes por Flandes. Su obra fue
publicada postumamente en 1578 por su hijo Hernando con el
nombre de Obras de mdusica para tecla, arpa y vihuela.

La gran mayoria de los polifonistas del siglo XVI en Espana fue-
ron directores de capillas catedralicias y las principales fueron
las de Sevilla, Toledo, Malaga, Zaragoza, Badajoz y Madrid.
Estas capillas se componian de un grupo de cantores, no
muy numeroso, de ninos y adultos, que bajo la direcciéon y en-
sefanzas de un maestro, tenian la mision de interpretar la
musica polifénica vocal en los actos litlrgicos del culto divino.
La denominacion de capilla viene dada por el nombre de la sala,
cercana al claustro, en la que tenian lugar los ensayos musicales
y en la que se guardaban libros e instrumentos. El maestro de
capilla era su maxima autoridad y entre sus quehaceres se
encontraban impartir lecciones de mdsica, cubrir las vacantes,
ensayar y corregir errores en las obras que se interpretaban o
componer musica para las celebraciones. Bajo su cuidado se
encontraban los seises, a los que ensenaba incluso a leer y
escribir. Los cantores eran adultos con un salario cuya formacion
musical se realizaba en la capilla y los mozos de coro debian
superar un examen de doctrina cristiana, lectura, escritura y de
asistencia en la celebracion.

El organista, como elemento clave en la capilla, tenia dos obli-
gaciones litUrgicas que eran la de acompanar la salmodia y como
solista en las grandes celebraciones, pero también daba clases
de tecla a los miembros de la capilla. Para acceder a este cargo
era necesario superar una oposicion o bajo nombramiento.
Finalmente, ha de referirse a los ministriles, que eran instru-
mentistas distintos del organista. Los instrumentos mas caracte-



risticos de las celebraciones religiosas en la peninsula fueron
la chirimia, el sacabuche, la corneta y el bajon. Se agrupaban
en conjuntos y sus integrantes eran los encargados de la inter-
pretacion tanto de la polifonia religiosa, recogida en los archivos
catedralicios, como de la polifonia profana, recopilada en los
diferentes cancioneros; asi, los ministriles realizaban un doble
servicio para la iglesia y en la corte.

Para esta ocasion, la interpretacion se realizara emulando a es-
tos ministriles, en circulo, dando la espalda algunos de ellos a
los asistentes, ya que se disponian en torno al facistol, atril de
grandes proporciones en el que se ubicaban los cantorales de las
diversas celebraciones.

© Soledad Atienza Valero
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Cinco canciones negras

|. Cuba dentro de un piano

II. Punto de habanera (siglo XVIII)

Ill. Chévere

V. Cancidn de cuna para dormir un negrito
V. Canto negro

GUSTAV MAHLER (1860-1911)
Sinfonian? 5

[. Trauermarsch (Marcha Funebre)

1I. Stiirmisch bewegt, mit gréBter Vehemenz
(Movimiento tempestoso, con la mayor vehemencia)

Ill. Scherzo

V. Adagietto - (attacca)

V. Rondo Finale. Allegro
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CONCIERTO SINFONICO

JOVEN ORQUESTA SINFONICA DE SORIA

La Joven Orquesta Sinfénica de Soria (JOSS) naci6 por iniciativa de un
grupo de madres y padres de alumnos del Conservatorio Profesional de
Musica “Oreste Camarca” en marzo de 2003. La idea motivadora era
dar una oportunidad a los jévenes musicos sorianos para que pudieran
poner en practica sus conocimientos teéricos en el mejor y mas comple-
to marco musical posible: una orquesta sinfonica. Desde los inicios, la
figura legal que nos ampara es la Asociacion Cultural “Joven Orquesta
de Soria”. Son Presidentes de Honor los Duques de Soria: S.A.R. D Mar-
garita de Borbén y el Excmo. Sr. D. Carlos Zurita.

La JOSS esta compuesta por cerca de un centenar de muisicos con eda-
des comprendidas entre los 13y 26 anos que llevan a cabo su actividad
en la Orquesta Sinfonica y en agrupaciones menores, como grupos de
camara. Desde su creacion, la JOSS ha realizado mas de 120 concier-
tos en Soria y provincia y en Zaragoza (Sala Mozart), Madrid (Palacio del
Pardo, Teatro de la Zarzuela y Auditorio Nacional), Santander (Catedral),
Luxemburgo (Sala Duquesa J. Carlota), Logrono (Auditorio Municipal),
Huesca (Palacio de Congresos), Bilbao (Conservatorio), Valencia (Palau
de la Mdusica), una gira de diez conciertos en Francia (Charente-Mariti-
me) o Bruselas (Sede Parlamento Europeo).

Las actividades de la JOSS se desarrollan en periodos no lectivos y la
actividad formativa se lleva a cabo mediante concentraciones o en-
cuentros, lo que supone la reunion de todos los musicos de la orquesta
durante varios dias bajo un mismo techo comdun, en los que se alinan
trabajo musical y convivencia. En ellas se pretende dar a los musicos
formacion con profesores de prestigio integrantes de reconocidas agru-
paciones musicales o docentes; la preparacion de los distintos pro-
gramas; el fomento de la convivencia y las relaciones humanas y se
realizan también actividades que contribuyen a mejorar los aspectos
técnicos de los diferentes instrumentos.




Borja Quintas, director

Director titular de la Joven Orquesta Sinfonica de Soria, director artistico
y titular de la Orquesta Sinfénica, Coro y Escolania JMJ y director del
Teatro Russkaya Opera de Moscl. Desde 2013 es director invitado de la
Orquesta Sinfénica UCAM y hasta 2015 fue el director artistico del Coro
de Ninos de la Comunidad de Madrid.

A su temprana edad, Borja Quintas ha sido invitado a dirigir algunas de
las formaciones mas importantes del mundo como la Orquesta Sinfé-
nica de Londres o la Orquesta Sinfonica “New Russia”, entre muchas
otras. En sus programas sinfénicos, ha compartido escenario con so-
listas como Valery Sokolov, Oxana Yablonskaya, Dmitry Yablonsky, Gus-
tavo Diaz-Jerez, Lucero Tena y Ara Malikian. Ha trabajado en los mas
diversos géneros, incluyendo una intensa actividad operistica en Rusia,
acompanando a cantantes de la talla de Maria Bayo, Maria José Montiel
o Alexander Vedernikov y una especial atencién a la musica de los siglos
XXy XXI al frente del Studio for New Music Ensemble de MoscU y con
numerosos estrenos realizados.

Ha realizado diversas grabaciones discograficas para prestigiosos se-
llos como Naxos y Melomics Records y ha colaborado con los principa-
les medios de comunicacién en Espana y Rusia. Se ha presentado en
las mas importantes salas de estos dos paises, en otros paises euro-
peos como Reino Unido, Austria, Francia, Bélgica o Italia y en el Medio
Oriente y Asia en Azerbaiyan y Kirguistan.

Natural de Madrid, se gradué en Direccién de Orquesta y Opera en el
Conservatorio Tchaikovsky de MoscU con el catedratico Vladimir Ponkin.
Como pianista curs6 estudios en el Real Conservatorio Superior de M-
sica de Madrid con el catedratico Joaquin Soriano y en el Conservatorio
de Moscu con el catedratico Viktor Merzhanov. Actualmente ejerce la
docencia como profesor titular de Direccion de Orquesta en el Centro
Superior Katarina Gurska de Madrid.

Sus compromisos mas recientes incluyen una grabacion con el Orfeén
Donostiarra, su presentacion en Budapest y una invitacion para dirigir a
la Orquesta de Extremadura.

w
w
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Maria José Montiel, mezzosoprano

Premio Nacional de Musica 2015, Maria José Montiel nace en Madrid y
tras formarse en su ciudad natal se traslada a Viena para ampliar estu-
dios comenzando una carrera que la ha llevado a debutar en escenarios
como el Teatro San Carlo de Napoles, la Opéra National de Paris, la
Staatsoper de Viena, la Scala de Milan, el Carnegie Hall de Nueva York,
el Palau de les Arts Reina Sofia de Valencia, el Teatro de La Maestranza
de Sevilla, el Teatro Real de Madrid y el Gran Teatre del Liceu de Barce-
lona entre otros.

Es considerada por la critica internacional como una de las grandes
intérpretes de Carmen, personaje que ha cantado en ltalia, Suiza, Ale-
mania, Francia, Espafa, Japon, Estados Unidos, China e Israel. Su vi-
sion de la popular gitana de Bizet, unida a su larga colaboracién con
Zubin Mehta o Riccardo Chailly, marcan un giro en su carrera con éxitos
resenables en Viena, Nueva York, Milan, Tel Aviv, Napoles, Washington,
Tokio o Leipzig.

En su repertorio también figuran titulos como Samson et Dalila, Aida,
Los Cuentos de Hoffmann, Un ballo in maschera, La Gioconda, La Fa-
vorita, Werther, El Caballero de la Rosa, Luisa Miller o La vida breve. Ha
sido invitada por las mas destacadas orquestas internacionales de Eu-
ropa, Asia y América abarcando un amplio repertorio en el que destacan
obras fundamentales para su cuerda como Les nuits d’été y Escenas de
Fausto de Berlioz, Segunda, Tercera, y Octava sinfonias de Mahler, Re-
quiem de Verdi, Gloria de Vivaldi, Novena Sinfonia de Beethoven, Stabat
Mater y Misa Solemne de Rossini, Shéhérazade de Ravel, Poéme de
I"'amour et de la mer de Chausson, Rapsodia para contralto de Brahms o
Lieder eines fahrenden Gesellen (Canciones del caminante) de Mahler,
que ha cantado junto a directores como Lorin Maazel, Daniel Oren o
Charles Dutoit. Es ademas una estudiosa del repertorio de Lied consa-
grandose como una gran recitalista.



NOTAS AL PROGRAMA
Xavier Montsalvatge: Cinco canciones negras

El compositor gerundense Xavier Montsalvatge (1912-2002) al-
canzo6 la fama mundial con sus Cinco canciones negras, escritas
en 1945 por el encargo de la soprano catalana Merce Plantada.
El 18 de marzo de 1945, Merce Plantada y el pianista Pere Vallri-
bera estrenaron en el Palau de la MUsica de Barcelona las cuatro
primeras canciones de la version original para piano de Cinco
canciones negras, ofreciendo el estreno completo el 14 de junio
en el Ateneu de Barcelona. El estreno de la version orquestal lo
llevo a cabo Mercé Plantada el 27 de febrero de 1949 junto a
la Orquesta Municipal de Barcelona bajo la direccion de Eduard
Toldra. Fueron rapidamente incluidas repertorio de las grandes
cantantes del siglo XX, destacando Victoria de los Angeles, Tere-
sa Berganza o la estadounidense Marilyn Horne.

Montsalvatge fue una de las figuras mas representativas de la
llamada “generacion perdida”, educado en la Barcelona moder-
nista y formado en el Conservatorio de Barcelona con Eduard Tol-
dra, Jaume Pahissa y Erique Morera, heredando de estos Ultimos
un estilo wagneriano y dodecaf6nico para sus primeras compo-
siciones. Montsalvatge, sin embargo, estaba mas interesado en
la misica francesa y, tras ganar un premio de composicion or-
ganizado por el Conservatorio en 1933, tuvo la oportunidad de
viajar a Paris y entrar en contacto con la musica del Grupo de Los
Seis, Debussy, Satie y Ravel. Paralelamente, se vio influenciado
por el jazz norteamericano y los cantos espirituales negros que
empezaron a llegar a Barcelona. Tras la Guerra Civil, Montsalvatge
trabajo como critico musical en el semanario Destino y se
produjo un cambio de estilo en su producciéon compositiva: se vio
influenciado por la misica antillana y sus obras muestran ciertas
reminiscencias del estilo de Darius Milhaud, con incursiones en
el lenguaje politonal combinado con simples melodias. De esta
época datan sus Cinco canciones negras, que rapidamente se
convirtieron en su obra mas reconocida y en el mejor ejemplo
de su estilo antillano, caracterizado por el empleo de melodias
y ritmos exéticos que recuerdan a las canciones habaneras de
las antiguas colonias espanolas. Montsalvatge también publico,
junto a Néstor Lujan y el pintor Josep Maria Prim, Album de Ha-
baneras en 1948, donde recopil6 una serie de habaneras y
canciones populares que aprendié de los pescadores de la Costa
Brava.

Cuba dentro de un piano fue compuesta sobre un texto de
Rafael Alberti de la coleccion Poesia, publicada en Cuba en
1940. Dedicada a la soprano catalana Conchita Badia, esta
lirica habanera es una evocacion nostalgica de la dorada época
colonial gaditana y de los cambios que llevé a La Habana la
Guerra de la Independencia, como el cambio del “si” por el “yes”.
Cuando mi madre llevaba un sorbete de fresa por sombrero

y el humo de los barcos alin era humo de habanero.

Mulata vueltabajera...

Cadiz se adormecia entre fandangos y habaneras
y un lorito al piano queria hacer de tenor.



... dime dénde esta la flor

que el hombre tanto venera.

Mi tio Antonio volvia con aire de insurrecto.

La Cabanay el Principe sonaban por los patios de El Puerto.
(Ya no brilla la Perla azul del mar de las Antillas.
Ya se apag6, se nos ha muerto.)

Me encontré con la bella Trinidad...

Cuba se habia perdido y ahora era de verdad.
Era verdad,

no era mentira.

Un cafionero huido llegd cantandolo en guajira.
La Habanera ya se perdio.

Tuvo la culpa el dinero...

Call6,

cayo el cafionero.

Pero después, pero jah! después

fue cuando al ST

lo hicieron Yes

Punto de Habanera (siglo XVIll) estéa basada en un poema de
Néstor Lujan, que extrajo el texto de un manuscrito del siglo XVIII
y lo adaptd para el prop6sito musical de la cancion: heredera del
punto cubano, un género con origenes andaluces y consolidado
en el siglo XVIII con la inclusién de ritmos africanos. Dedicada a
la soprano Lola Rodriguez de Aragon, esta cancion esta marcada
Tempo de Guajira, refiriendo asi al originen popular de los
personajes que aparecen, los marineros que observan a la nina
criolla con su mirinaque blanco, y cuyo lenguaje musical esta
especiado de irénicas disonancias.

La nifa criolla pasa Nina, no te quejes,
con su mirinagque blanco, tu cuerpo de fruta esta
iqué blanco! dormido en brocado.

B Tu cintura vibra fina
Hola, crespon de tu espuma; con la nobleza de un latigo,
marineros contempladla. toda tu piel huele alegre
iVa mojadita de lunas a limonar y naranjo.

que le hacen su piel mulata!
Los marineros te miran

Nma,/no te quejes, y se quedan mirando.
tan S_0|0 por esta tarde La nifia criolla pasa
quisiera mandar al agua con su mirinaque blanco,

que no se escape de pronto 1qué blanco!
de la céarcel de tu falda,

tu cuerpo cierra esta tarde

rumor de abrirse de dalia.

Chévere es la cancion mas violenta del ciclo tanto en lo relativo
al texto —el propio titulo hace referencia en antillano a un “matén
elegante”- como a la mdusica. El texto es de Nicolas Guillén,
periodista y poeta cubano de origen mulato a quien Montsalvage
conoci6 a través de Lujan. Chévere pone de nuevo a la mujer
negra en clara desventaja frente a su contraparte masculino vy,
aunque la musica de Montsalvatge no refleja la violencia del
texto, el tono es sombrio y lento, tornandose progresivamente
disonante cuando el “chévere” pasa del apunalamiento de
objetos inanimados hacia la mujer. Montsalvatge dedico la
cancion al music6logo Santiago Kastner en agradecimiento a
todos sus articulos encaminados a promocionar su musica.



Chévere de navajazo

se vuelve él mismo navaja:
pica tajadas de luna,

mas la luna se le acaba;
pica tajadas de sombra,
mas la sombra se le acaba,
pica tajadas de canto,

mas el canto se le acaba,
iy entonces, pica que pica
carne de su negra mala!

Por oposicion, Cancion de cuna para dormir a un negrito, un poe-
ma del uruguayo lldefonso Pereda Valdés, es una dulce nana en
la que una madre trata de dormir a su hijo. Fue la cancién que dio
origen al ciclo y por ello esta dedicada a Mercé Plantada. Aunque
la melodia es reconfortante, el acompanamiento politonal de
claro corte milhaudiano aleja el tono inocente y vuelve a poner
en el foco en aspectos clave de la raza del protagonista, como el
color de la piel y la condicion mestiza al no considerarlo esclavo.

Ninghe, ninghe, ninghe, te puede comer.

tan chiquitito, iYa no eres esclavo!
el negrito que y si duermes mucho
no quiere dormir. el sefor de casa
Cabeza de coco, promete comprar
grano de café, traje con botones
con lidas motitas, para ser un «Groomp.
con ojos grandotes Ninghe, ninghe, ninghe,
como dos ventanas duérmete, negrito,
que miran al mar. cabeza de coco,
Cierra los ojitos grano de café.

negrito asustado
el mandinga blanco

Canto negro es un efectivo final, tanto por el caracter alegre de
la masica como por el tono menos comprometido del texto, de
Nicolas Guillén y publicado en la coleccion Séngoro consongo de
1931. Refleja las celebraciones de un grupo de negros bailando
y cantando segln sus tradiciones africanas, que pervivieron en
la isla de Cuba y quedan reflejadas en vocablos onomatopéyicos
de los negros congolefios como el grito “Yambambd, yambambé”
que abre la cancion. Esta Ultima cancion esta dedicada a la
escultora Piérrette Gargallo, hija de Pablo Gargallo, a quien
Montsalvatge admiraba y con quien le unié una gran amistad.

iYambambd, yambambé! Mamatomba serembé cuseremba,
repica el congo solongo, el negro canta y se va.

repica el negro bien negro: Acuememe serembb a€,

jAoe! congo solongo del Solongo yambambo aé, yambambé ao.

baila yambo sobre un pié. tamba, tamba, tamba del negro que
Yambambé, yambambé. tumba;

Mamatomba serembé cuseremba. tamba del negro, caramba,

El negro canta y se ajuma, caramba, que el negro tumbal!
mamatomba serembé cuseremba. iYamba! jYambo!

el negro se ajuma y canta. iYambambé! jYambamb6! [Yambambé!

baila yambo sobre un pié.

Cinco canciones negras significé una alternativa al nacionalismo
musical de la Espana de la época, con un caracter sugerente,



antiacadémico y en el que la ironia, la sutileza y la dimension
politonal estan presentes. Pero también reflejaron la experiencia
afrocubana de su época, poniendo en el punto de mira la
problematica racial en las comunidades caribenas con la
presencia de vocablos afrocubanos, la inclusion de vocablos
ingleses, la descripcion implicita de los diferentes mestizajes y la
explicita mencion a la violencia sexual sufrida por la mujer negra.

Gustav Mahler: Sinfonia n°5

Considerada la mas convencional de toda la produccion sinfo-
nica de Gustav Mahler (1860-1911), con la Quinta Sinfonia
nos adentramos en una nueva etapa del mundo mahleriano. El
propio compositor considero a sus cuatro primeras sinfonias una
tetralogia ligada a Des Knaben Wunderhorn Lieder (Canciones
basadas en los poemas El Cuerno magico de la juventud) y, a
diferencia de sus predecesoras, la Quinta no va antecedida por
un largo texto programatico.

Sin embargo, lo que realmente nos hace pensar en una nueva
etapa en la vida y obra del compositor, es su matrimonio con
la joven Alma Schidler el 9 de marzo de 1902, a la que habia
conocido apenas unos meses antes en una velada a la que
también asistieron el pintor Gustav Klimt y el director de teatro
Max Bruckhard. Mahler comenz6 la Quinta Sinfonia en verano
de 1901, pero Unicamente el Scherzo y el famoso Adagietto
estaban compuestos antes de su matrimonio. Fue, por tanto, la
primera participacion de Alma Mahler en la vida y obra de su
marido, la primera partitura que copié enteramente y la primera
obra en la que intervino sugiriendo cambios en la orquestacion.
Desprovista de una tonalidad unificadora y con la peculiaridad
de responder a una estructura tripartita articulada en torno al
Scherzo central, esta sinfonia es el hito compositivo que nos
adentra en la Gltima década de Gustav Mahler, un compositor
que creaba sus sinfonias a partir del material en crudo que habia
marcado su mundo: desde las canciones de su infancia hasta
los grandes logros de compositores precedentes que conocia
gracias a su experiencia como director de orquesta.

La Marcha Finebre que abre esta sinfonia es quiza el mejor
ejemplo. El solo de trompeta inicial recuerda lejanamente a
la llamada del destino que Beethoven plasmé en los acordes
iniciales de su también Quinta Sinfonia. Un destino que Mahler
habria burlado pocos meses antes de comenzar su compo-
sicion: la noche del 24 de febrero de 1901 en la que una
hemorragia intestinal a punto estuvo de costarle la vida y que
afortunadamente solo dejé un caracter marcadamente tragico
en sus composiciones inmediatamente posteriores, como
en las Canciones de los ninos muertos. Ademas, el inicio de
esta Quinta Sinfonia evoca el caracter patético de las pompas
flnebres, tan comunes en la Viena de la época, gracias al des-
tacado protagonismo en su instrumentacion del viento metal
acompafnado de modo magistral por las cuerdas mas graves.
Este caracter flinebre queda perfectamente integrado en el se-



gundo movimiento, considerado por el critico Paul Bekker “una
pieza de tal erupcion de fuerza pasional e intensificacion de
contenido que tiene que considerarse entre los mejores logros
del arte sinfonico”. Mahler estructuré el movimiento en una forma
sonata ingeniosamente organizada en la que el motivo inicial de
las trompetas se convierte en un elaborado tema principal. Este
motivo es, para Constantin Floros, un grito de panico que nos
recuerda vagamente al solo de trombén de la Oracion Funebre
de Berlioz -el segundo movimiento de su Sinfonia Flinebre y
Triunfal.

La tragedia y desesperacion que dominan el primer bloque de
esta sinfonia llegan a su fin en el Scherzo, el primer movimiento
en ser escrito y cuya evocacion grotesca del Ladler vienés dara
paso a la evocacion maxima de la felicidad en el Adagietto y Rondo
siguientes. El empleo de este tipo de danzas ternarias vienesas
es un recurso habitual en los scherzos malherianos, pero la
vitalidad y el frenetismo con que desdibuja la dulzura propia de
las melodias de los Léndler es lo que diferencia a este Scherzo.
No obstante, fue el movimiento que mas problemas causo en
los ensayos conducentes al estreno, tal como Mahler confeso
a Alma: “El Scherzo es el mayor diablo de los movimientos [...]
Durante los préximos cincuenta anos los directores lo llevaran
muy rapido y haran de él un completo sinsentido”.

El Adagietto que sigue es simplemente memorable, famoso tras
Su uso en la obra maestra del cineasta italiano Lucino Visconti,
Muerte en Venecia. Pero el Adagietto fue en su origen una
“cancion de amor sin palabras” escrita por Gustav para Alma.
Gracias al director Willem Mengelberg sabemos que Mahler
parafrase6 el “motivo de la mirada” del acto primero de Tristan
e Isolda para declarar su amor a la joven Alma Schindler, a la
que envié una copia datada en noviembre de 1901, apenas dias
después de conocerse, acompanada de un breve texto que ella
misma transcribié a Mengelberg: “Todo lo que te amo, mi Sol, no
te lo puedo decir con palabras”. Y del mismo modo que la Marcha
Funebre cobra sentido como preludio al segundo movimiento,
este Adagietto debe ser contemplado como una introduccion al
Rondo final, sin el cual, el desarrollo psicolégico de la sinfonia
gueda inacabado. El Rondo es la culminacion de la alegria que
Alma supuso en la vida de Gustav, un movimiento radiante,
agradable al oyente y en cuya Ilcida orquestacion destacan las
diferentes lineas melddicas de un esquema fugado con perpetuo
movimiento. Escrito en la luminosa tonalidad de re mayor, este
Rondé culmina esta magistral sinfonia que en poco mas de
una hora de duracién nos traslada de la mas emotiva tragedia
al delirante triunfo a través de una partitura llena de luces y
sombras que son el reflejo de los acontecimientos vitales mas
importantes en la vida de un genio que utilizd la masica para dar
sentido a sus emociones.



MARTES, 12 de septiembre 11:30 h.
C. C. Palacio de la Audiencia

SPANISH BRASS

BRASS BRASS BRASS

Carlos Beneto Grau, trompeta
Juanjo Serna Salvador, trompeta
Manuel Pérez Ortega, trompa
Indalecio Bonet Manrique, trombon
Sergio Finca Quiros, tuba

Mari Carmen Grinan, Salut Blasco y Toni Jodar, escenografia
Marc Trullas, iluminacion
Inmaculada Palop, guia didactica

Also sprach Zarathustra - Richard Strauss (arr. C. Benet)

The Sidewinder - Lee Morgan (arr. J. Santandreu)

Aria de las Variaciones Goldberg - J. S. Bach (arr. C Benetd)

Espafa - Emmanuel Chabrier (arr. A. Frackenpohl)

Nana - Manuel de Falla (arr. C. Benetd)

Seguidillas de La Verbena de la Paloma - Tomas Bretén (arr. C. Beneto)
Marche Royale de Histoire du Soldat - Igor Stravinsky (arr. C. Benetd)
Fuga BWV 578 - J. S. Bach (arr. Thierry Caens)

Clapping Music - Steve Reich (arr. C. Benetd)

Improvisacion Tuba - Sergio Finca

Pentabrass - Ramoén Cardo

Tritsch - Tratsch Polka - Johann Strauss (arr. A. Ligotti)

Alleluia Canon - William Boyce (arr. C. Benetd)

De Cai - Pascual Piqueras

Lumpy Gravy - Frank Zappa (arr. Beneto)

Brass Bye Brass - Carlos Beneté

El ensemble Spanish Brass, con el espectaculo Brass Brass Brass, fue seleccionado para
Circuitos FestClasica 2017 en la modalidad de Concierto Pedagdgico.




SPANISH BRASS

Con una trayectoria de mas de 25 anos en el mundo de la misica de
camara, Spanish Brass es uno de los quintetos mas dinamicos y conso-
lidados del panorama musical espaiol. Ademas de haber participado
en algunos de los festivales mas importantes de musica y de realizar
giras por todo el mundo, ha tocado en la gala de los Premios Principe
de Asturias en 1995, ha grabado la musica de la obra teatral La Fun-
dacién de Buero Vallejo para el Centro Dramatico Nacional y la banda
sonora de la pelicula Descongélate de Félix Sabroso. Ha publicado vein-
tiln trabajos discograficos que muestran sus multiples facetas y entre
los que destacan Luur-Metalls Spanish Brass Quintet (1996), SPANISH
BRASS Luur Metalls & Friends (2001), Absolute con Christian Lindberg
y Ole E. Antonsen (2004), Brassiana con Lluis Vidal Trio (2008), Tell
me a Brass Story (2012), Metalls d’Estil con Pep “Botifarra” (2013), 25
(2014) y Brass Brass Brass (2016).

Spanish Brass organiza dos festivales dedicados a los instrumentos de
metal de caracter internacional: el Festival Spanish Brass Alzira (www.
shalz.com) y el Brassurround (www.brassurround.com), donde se rel-
nen cada ano destacados solistas internacionales, grupos y los profeso-
res de metal de mayor prestigio internacional. Spanish Brass son profe-
sores del Berklee College of Music en el Campus de Valencia. El grupo
esta patrocinado por Buffet Group y toca con trompetas B&S, trompa
Hans Hoyer, trombén Courtois y tuba Melton. Recibe apoyo de la Gene-
ralitat Valenciana-CulturArts y del Ministerio de Cultura-INAEM.

Al ritmo de la Obertura de Asi hablé Zarathustra, Spanish Brass se
adentra en el espectaculo pedagbgico y familiar Brass Brass Brass, con
el que quiere dar a conocer al plblico mas joven la sonoridad de los
metales. Spanish Brass vuelve a demostrar con este espectaculo la ri-
queza timbrica y expresiva de esta familia “brass” y hace hincapié en
la historia de cada instrumento, su fabricacion y su fuerza expresiva.




MARTES, 12 de septiembre 20:30 h.
Aula Magna “Tirso de Molina”

NATALIA ENSEMBLE

SINFONIAS DE SALON

Oleguer Beltran, violin
Behrang Rassekhi, viola
Toméds Jamnik, violonchelo
José Andrés Reyes, contrabajo
André Cebridn, flauta

Jeremy Sassano, oboe

Maria José Rielo, fagot

Dario Mariiio, clarinete
Maciej Baranowski, trompa

JUAN CRISOSTOMO ARRIAGA (1806-1826) -
ARR. NATALIA ENSEMBLE
Sinfonia en re menor

. Adagio - Allegro vivace
/. Andante

IIl. Minuetto. Allegro

V. Allegro con motto

LUDWIG VAN BEETHOVEN (1770-1827) -
ARR. NATALIA ENSEMBLE
Sinfonia n? 3 en mi bemol mayor, Op. 55 “Heroica”

1. Allegro con brio

II. Marcia funebre. Adagio assai
IIl. Scherzo. Allegro vivace - Trio
V. Finale. Allegro molto

El Natalia Ensemble, con el programa Sinfonias de Saldn, fue seleccionado para Circuitos
FestClasica 2017 en la modalidad de Musica de Camara.




NATALIA ENSEMBLE

Natalia Ensemble es un proyecto que nace de un conjunto de jovenes
musicos de procedencia diversa que, tras coincidir en la Gustav Mahler
Jugendorchester, sienten la necesidad de prolongar esa reveladora ex-
periencia musical en un proyecto propio. El ensemble esta formado por
un colectivo en el que jovenes musicos pertenecientes a algunas de
las mejores orquestas de Europa (Filarménica de Berlin, Royal Concert-
gebouw de Amsterdam o Gewandhaus de Leipzig) se encuentran regu-
larmente para experimentar con nuevas formas de interpretar madsica.

En Natalia Ensemble la orquesta queda reducida a su minima expre-
sion, siendo cada seccion representada por un solista. El hecho de tra-
bajar sin director requiere una implicacion altisima por parte de cada
uno de sus miembros. Este formato solo se hace posible gracias a una
seleccion de masicos con un perfil muy peculiar que combinan una gran
cultura orquestal con una dilatada experiencia cameristica y unas cuali-
dades solistas excelentes. Una madurez artistica insélita a pesar de su
juventud, que les permite desmarcarse de la especializacion y delimita-
cién del musico clasico y aproximarse al ideal del “mdsico total” de otro
tiempo; capaz de compaginar la interpretacion de su parte con aspectos
compositivos 0 musicolégicos y, sobre todo, con una visiéon global de
la obra. Retomando la senda de los musicos vieneses de la Sociedad
de Conciertos Privados, que arreglaban grandes obras sinfonicas para
poder estudiarlas y difundirlas, el Natalia Ensemble trabaja en sus pro-
pios arreglos para poder desnudar la esencia de algunas de las piezas
mas monumentales, llevar el gran repertorio sinfénico a lugares mas
intimos y satisfacer, a la vez, tanto su propia voracidad artistica como a
un publico sediento del gran repertorio sinfénico.

Hasta el momento, Natalia Ensemble ha presentado varios proyectos
centrando su trabajo en el repertorio posromantico. Hasta ahora hemos
podido escuchar su peculiar version de obras de Mahler, su compositor
predilecto, asi como de Wagner, Bartok, Debussy y Ravel. En 2016,
plasmaron en su primer trabajo discografico su propia versiéon de la
Quinta de Mahler para 17 musicos.

Ricardo Rios Visual Art



NOTAS AL PROGRAMA
Sinfonias de salon

El Natalia Ensemble presenta, bajo el titulo Sinfonias de saldn,
dos grandes obras del repertorio sinfénico en una version de
camara arreglada por los componentes del ensemble desde su
propia experiencia orquestal, cameristica y solista. Es una mane-
ra Unica y personal de acercar majestuosas obras orquestales a
escenarios mas pequenos y publicos mas diversos. El programa
abre con la version “de salén” de la Sinfonia en re menor de Juan
Cris6stomo de Arriaga, Unica sinfonia compuesta por este genio
bilbaino apodado el “Mozart vasco” y se completa con la version
“de salén” de la Sinfonia Heroica de Beethoven. Este arreglo pro-
pondra al publico soriano una nueva vision del Beethoven revo-
lucionario y atormentado que ya tuvimos ocasion de escuchar en
su version orquestal original en el concierto de inauguracion del
festival el pasado viernes dia 8 de septiembre -véase informa-
cién sobre la Sinfonia n® 3 “Heroica” de Beethoven en las notas
al programa escritas para dicho concierto.

Juan Criséstomo de Arriaga: Sinfonia en re menor

Es muy dificil saber hasta donde hubiera llegado el talento del
compositor Juan Criséstomo de Arriaga de no haber fallecido pre-
maturamente pocos dias antes de cumplir los 20 anos en enero
de 1826. Nacido en Bilbao el 27 de enero de 1806, fue lnica-
mente con motivo del 200 Aniversario de su nacimiento cuando
se acometi6 la primera edicion completa de su obra gracias a la
Fundacion Aguirre y, gracias a la labor de su descendiente Joa-
quin Pérez de Arriaga, la edicion facsimil de su produccion se
encuentra también disponible en internet a través de la red de
Bibliotecas Municipales de Bilbao.

Estas iniciativas han divulgado las poco mas de veinte composi-
ciones entre musica de camara, vocal y orquestal de este com-
positor bilbaino que desde finales del siglo XIX se ha conocido
con el sobrenombre de “Mozart espanol” o “Mozart vasco”. El
hecho de haber nacido exactamente cincuenta anos mas tarde
que el genio de Salzburgo, que su muerte prematura se debiese
a la tuberculosis y fuese enterrado en una fosa comun parisina,
facilitaron esta comparativa a su primer descubridor, Emiliano de
Arriaga, nieto del hermano violinista de Juan Criséstomo, a cuyo
esfuerzo y voluntad debemos la primera recuperacion y difusion
de su obra. Sin embargo, como apuntaba recientemente Aurelio
M. Seco, esta recuperacion decimononica no hizo sino crear la
leyenda del “Mozart espanol” cimentada en los pocos datos que
Francois-Joseph Fétis arrojé sobre su persona en su Biographie
universelle des musiciens et bibliographie générale de la musi-
que, publicada una década después de la muerte del composi-
tor bilbaino. La informacion compilada por Fétis, sin ser del todo
certera, ilustra sobre el talento del joven Arriaga que fue enviado
a Paris con tan solo 15 anos: “Arriaga habia recibido de la natu-
raleza dos facultadas que rara vez se encuentran reunidas en un



mismo artista: el don de la inventiva y la actitud mas completa
para vencer todas las dificultades de la ciencia”.

En septiembre de 1821, Arriaga marché a Paris. Ya habia escrito
la 6pera Los esclavos felices, estrenada en Bilbao y cuya famo-
sa obertura reescribi6 mas tarde en la capital francesa. En no-
viembre, apenas dos meses después y bajo el respaldo del tenor
espanol Manuel Garcia, Juan Criséstomo ingresé en el famoso
Conservatorio de Paris y fue aceptado en las clases de armonia
y contrapunto de Fétis, quien le nombro su asistente apenas un
ano y medio después. Su muerte prematura y el escaso catalogo
a sus espaldas hizo que su nombre se olvidase por completo
tanto en su Bilbao natal como en el Paris en el que comenzaba a
ser conocido. Su estilo académico, cimentado en el estilo clasico
vienés, no tuvo tiempo de evolucionar hacia un lenguaje entera-
mente personal.

La Sinfonia en re menor es una de las Ultimas y mas representa-
tivas obras del legado de Juan Criséstomo de Arriaga. En el cata-
logo publicado en 2006, la obra aparece como "Sinfonia a gran
orquesta" y se data hacia 1824 o, lo que es lo mismo, cuando
Arriaga contaba con tan solo dieciocho anos de edad. Sin duda,
es una de las Ultimas obras que salieron de la pluma de Arriaga,
escrita en los cuatro movimientos caracteristicos del género sin-
fénico a comienzos del siglo XIX y que muestra el magistral em-
pleo del contrapunto y gran inventiva melédica que por desgracia
no tuvo tiempo de asentar y evolucionar.

La Sinfonia comienza con una introduccion Adagio en re mayor
que ha llevado a denominarla erroneamente Sinfonia en re ma-
yor y que da paso a un agitado primer movimiento Allegro vivace
en re menor. El segundo movimiento, Andante y en la mayor, se
mueve en torno a dos temas marcadamente liricos enmarcados
en una forma sonata. El breve Minueto y Trio destaca por su
haydiniano tema principal sincopado que presenta un marcado
contraste con el desasosegado inicio del cuarto movimiento, Alle-
gro con motto. En forma rondé sonata, no pocos han sido los que
han apuntado las claras reminiscencias del tema inicial de este
cuarto movimiento con el tema principal del primer movimiento
de la Sinfonia “Tragica” de Schubert. Hay quien lo considera una
cita musical del joven Arriaga y hay quien, como Joaquin Pérez de
Arriaga, lo achaca al “espiritu de la época”. Es en este movimien-
to final en el que Arriaga muestra su pujante talento compositi-
vo: retoma el caracter tempestuoso del Allegro vivace inicial y se
muestra heredero de los grandes genios vieneses. No solo Schu-
bert esta presente, el acompanamiento del tema inicial recuerda
al Mozart de la Sinfonia n°® 40 y el desarrollo fugado muestra un
guifo al Beethoven de los Ultimos anos.



MIERCOLES, 13 de septiembre
C. C. Palacio de la Audiencia

ORQUESTA SINFONICA
DE CASTILLA'Y LEON

Ana Maria Valderrama, violin
José Luis Lopez Anton, director

EMMANUEL CHABRIER (1841-1894)
Espanha, rapsodia para orquesta

EDOUARD LALO (1823-1892)
Sinfonia espafola Op. 21 para violin y orquesta

1. Allegro non troppo

1. Scherzando. Allegro molto
IV. Andante

V. Rondo

MAURICE RAVEL (1875-1937)
Rapsodie espagnole

1. Prélude a la nuit
1. Malaguena

Ill. Habanera

V. Feria

MANUEL DE FALLA (1876-1946)
El sombrero de tres picos. Suite n? 2 para orquesta
1. Los vecinos (Seguidillas)

1. Danza del molinero (Farruca)
Ill. Danza final (Jota)

69




ORQUESTA SINFONICA DE CASTILLA Y LEON

La Orquesta Sinfénica de Castilla y Ledn (OSCyL) fue creada en 1991y
desde 2016 cuenta con el director britdnico Andrew Gourlay como titu-
lar. También trabaja con el maestro toresano Jesuls Lopez Cobos como
director emérito y con Eliahu Inbal como principal director invitado.

A lo largo de mas de dos décadas, la OSCyL ha colaborado con maes-
tros como Semyon Bychkov, Gianandrea Noseda, Masaaki Suzuki, Ton
Koopman, David Afkham o Leopold Hager; los cantantes lan Bostridge,
Angela Denoke, Juan Diego Florez, Magdalena Kozend, Renée Fleming
0 Angela Gheorghiu; e instrumentistas como Vilde Frang, Daniel Baren-
boim, Emmanuel Pahud, Viktoria Mullova, Mischa Maisky o Hilary Hahn,
entre otros muchos.

Durante sus veinticuatro anos de trayectoria, la OSCyL ha llevado a cabo
importantes estrenos y ha realizado diversas grabaciones discograficas
para Deutsche Grammophon, Bis, Naxos, Trit6 o Verso entre otras, y ha
actuado en salas como el Carnegie Hall.

Algunos de los compromisos para la presente temporada 2017-18 in-
cluyen actuaciones con los maestros Semyon Bychkov, Jean-Christophe
Spinosi, Lionel Bringuier, Vasily Petrenko o Alexander Polyanichko; y so-
listas como Truls Mgrk, Maria Joao Pires, Vadim Repin o Javier Perianes.




CONCIERTO SINFONICO

José Luis Lopez Anton, director

Nacido en 1990, realiza sus estudios superiores en el Conservatorio
Superior de Salamanca, obteniendo Matricula de Honor y Premio Ex-
traordinario Fin de Carrera. Durante tres cursos consecutivos obtuvo
la beca para alumnos con excelente aprovechamiento académico de la
Junta de Castilla y Ledn como premio a su expediente.

De su relacion directa con el sonido orquestal a través de sus colabora-
ciones como instrumentista en la Orquesta Sinfénica de Castilla y Ledn
(OSCyL) y como solista en la Orquesta Sinfonica de Elche, nace su in-
quietud por la direccion de orquesta, iniciando su formacion en este
campo. Destacan en este aspecto los maestros Miguel Romea, Andrés
Salado, Andrew Gourlay y Achim Holub.

Laureado en el London Conducting Competition 2014, es director titular
de la Banda de Musica de El Espinar, director titular y artistico de la Or-
questa Sinfénica de Avila (OSAV) y fue profesor asistente de orquesta en
Universidad Alfonso X el Sabio en Madrid. Es seleccionado para la bolsa
de directores jovenes de la Joven Orquesta Nacional de Espana (JONDE)
y de la Orquesta Joven de Extremadura, dirigiendo ensayos seccionales
a la primera de ellas.

Ha dirigido, entre otras, la Orquesta Sinfénica de Castilla y Leén, Or-
questa Sinfonica del Principado de Asturias (OSPA), la Orquesta Sinfo-
nietta de México, London Classical Soloists, Ensemble de Musica Con-
temporanea del COSCyL, Orquesta de la Universidad Alfonso X el Sabio,
Orquesta infantil “In Crescendo” del proyecto socioeducativo de la OS-
CyL, The Green Orchestra y el Helios Ensemble.

Entre sus préximos apariciones se encuentran compromisos con la
0SCyL, la Orquesta Sinfonica Nacional de México en el Palacio de Be-
llas Artes y la Orquesta Clasica Santa Cecilia en el Kursaal de San Se-
bastian. En la OSCyL trabaja como asistente de los maestros Vasily Pe-
trenko, Andrew Gourlay y Gordan Nikolic en diversas producciones.




Ana Maria Valderrama, violin

Tras su debut como solista junto a Zubin Mehta en el concierto de cele-
bracion del 70 cumpleanos de Su Majestad la Reina de Espana (en la
inauguracion del Auditorio Sony de la Escuela Superior de MUsica Reina
Sofia), Ana Maria Valderrama se consagré como una de las violinistas
espafolas mas aclamadas del momento y un claro valor emergente del
panorama musical europeo.

Ganadora del Primer Premio y del Premio Especial del Piblico en el XI
Concurso Internacional de Violin Pablo Sarasate 2011, es la primera
violinista espafiola en conseguir este prestigioso galardén. Desarrolla
una intensa carrera concertistica que la ha llevado a actuar en paises
como Reino Unido, Alemania, Francia, Italia, Portugal, Rusia, México,
Colombia, Jordania, Tinez o EE.UU. Ana Maria se ha presentado como
solista con orquestas internacionales como la Filarmédnica de la Baja
Baviera, Sinfonica de la Academia de St. Petersburgo, Orquesta de No-
vosibirsk, Sinfénica de Yucatan, Sinfénica de Nottingham, Orquesta Mu-
sic Festival de Lisboa, Filarménica de Medellin, Orquesta Regional de
Cannes y nacionales como la Orquesta Sinfonica RTVE, las Sinfénicas
de Baleares, Euskadi, Bilbao, Castilla y Le6n y Navarra, Orquestas de
Valencia, de Extremadura y de Cérdoba, Orquesta de la Comunidad de
Madrid, Sinfénica del Principado de Asturias y Sinfonica del Vallés entre
otras. Asi, ha colaborado con importantes directores como Philippe Ben-
der, Dereck Williams, Antoni Ros Marba, Juan Felipe Molano, Emmanuel
Leducqg-Barome, Xavier Puig, Salvador Brotons, Alejandro Posada, Peter
Csaba, Yuki Kakiuchi, Jordi Bernacer, llych Rivas, Maximiano Valdés, Mi-
chel Tabachnik, Michal Nesterowicz, Yaron Traub, David Lockington o
Jesus Lopez Cobos entre otros.

Forma duo estable con el pianista Luis del Valle, con quien grabd su pri-
mer disco, A mon ami Sarasate. Dicha grabacion ha ganado diversos reco-
nocimientos, como el Melémano de Oro y el Disco Excepcional Scherzo.
En 2016 grabé Fulgores de Lorenzo Palomo con la Orquesta Sinfonica de
Castillay Ledn bajo la direccion de Jesls Lépez Cobos (Naxos) y en 2018
grabara el Concierto Ibérico de Joan Manén con la Orquestra Sinfénica
de Barcelona i Nacional de Catalunya con Darrell Ang.
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NOTAS AL PROGRAMA
Musica de inspiracion espafola

El romanticismo esta inundado de numerosas referencias espa-
nolistas que no hacen sino ahondar en una serie de clichés que,
como afirmé Emilio Casares en su introduccion a La musica es-
panola en el siglo XIX, fueron el aporte de una serie de tipologias
y modos de comportamiento procedentes de un pais, Espana,
“romantico en su forma de vivir”. El origen del espanolismo pin-
toresco, que generé obras cumbre de la literatura, la pintura y
la muUsica romantica, debe buscarse a comienzos del siglo XIX,
cuando tras las guerras napolednicas diversos intelectuales y
artistas ven en Paris la capital para desarrollar sus inquietudes.
De modo mas concreto, la llegada a Paris de misicos como el te-
nor rossiniano Manuel Garcia -protector de Juan Criséstomo de
Arriaga y padre de Maria Malibran y Pauline Viardot-y el guitarris-
ta Fernando Sors contribuyé a la codificacion de unos topicos que
a lo largo de todo el siglo XIX y primeras décadas del XX inspiraron
a un gran ndmero de compositores, particularmente franceses,
cuyas obras, y no en pocas temporadas de conciertos, se siguen
programando bajo el epigrafe de “mdusica espanola”.

Emmanuel Chabrier: Espaia

Espana, rapsodia para orquesta de Emmanuel Chabrier (1841-
1894) es, sin ir mas lejos, la obra orquestal mas reconocida de
este compositor francés. Fue compuesta entre enero y agosto de
1883, tras un viaje que Chabrier y su esposa llevaron a cabo en
1882y en el que recorrieron buena parte de la geografia espano-
la: pasaron el verano en San Sebastian con sus hijos y después
viajaron de Burgos a Cadiz pasando por Valladolid, Madrid, Tole-
do y Sevilla. Visitaron también Granada y, desde Malaga, llegaron
a Barcelona recorriendo la costa mediterranea para después re-
gresar a Paris el 21 de diciembre de 1882 via Zaragoza e Irtn.

Hasta entonces, la produccion compositiva de Chabrier estaba
reducida a pequenas piezas para piano y algunas canciones ade-
mas de su 6pera bufa L'étoile. Wagneriano convencido desde su
juventud, Chabrier contaba entre sus amigos con Vicent d’Indy,
Gabriel Fauré y Charles Lamoureux ademas de los pintores De-
gas, Renoir y Manet y los literatos Emile Zola y Verlaine. Hijo de
un abogado, Chabrier no estudié en el Conservatorio de Paris,
sino que se form6 de manera privada y autodidacta al tiempo
que estudiaba Derecho. En 1861 le fue otorgado un puesto en el
Ministerio del Interior francés que ocup6 hasta 1880. En marzo de
ese ano, asistié con su amigo Henri Duparc a una representacion
de Tristan e Isolda en Muinich que le conmovid hasta el punto
de “ensenarle” su verdadera vocacion y a su regreso a Paris
abandond su puesto al servicio del Estado para dedicarse de
lleno a la musica. En 1881 compuso Dix Piéces pittoresques,
que César Franck considerd “algo excepcional” e influenciaron a
Francis Poulenc, y sus 6peras Gwendoline (1885) y Le roi malgré
lui (El rey a su pesar, 1887) adquirieron gran fama en Alemania



gracias a su admirador el director austriaco Felix Mottl. Maurice
Ravel se atrevi6 a afirmar que los primeros compases de Le roi
malgré lui habian cambiado el curso de la armonia en Francia y
Duparc consideré que Chabrier fue capaz de crear un estilo de
orquestacion enteramente personal, como demostré en Espana.

El verano de 1882, Chabrier escribié en una carta a sus amigos
parisinos que no conocia “ningln pais en el que la mdusica
nacional es tan variada en ritmos”. Desde Cadiz, en octubre y
en espanol, comunicdé a Lamoureux su intencion de escribir, a
su vuelta en Paris, “una fantasia extraordinaria, muy espafola,
con los recuerdos de esto hermoso viaje: mis rythmos, mis
aires daran a toda la sala movimientos febriles, toda la sala se
abrazara en un beso supremio”. A finales de la primavera de
1883, Chabrier tenia una primera version para piano a la que
penso titular Jota. No en vano, el propio Manuel de Falla afirmé
en 1939 que “ningln espanol ha conseguido de manera tan
genialmente auténtica ofrecernos, mejor que Chabrier, la version
de una Jota tal y como la canta el pueblo de Aragon en sus
rondas nocturnas”. En verano de 1883 la orquesté y, aunque fue
primero presentada como Jota para dos pianos en septiembre,
el 4 de noviembre de 1883 fue estrenada la version orquestal
de Espana -tomando el titulo de la obra poética de Théophile
Gautier- en el hoy desparecido Théatre du Chateau d’Eau por
la Orquesta Lamoureux dirigida por su fundador y dedicatario
de la obra Charles Lamoureux. Tras el estreno, algunos criticos
afirmaron que la obra “ya no era una Espana de épera comica
[en clara referencia a Carmen], sino la verdadera Espana, de
Aragbn a Andalucia, caracterizada por sus melodias populares
y que el compositor evoca con una verdad verdaderamente
sorprendente”. Los recursos de armonia e instrumentacion
fueron los mas valorados y Gustav Mahler indicé a los misicos
de la Filarménica de Nueva York en un ensayo de la obra que
Espana era “el comienzo de toda misica moderna”.

Edouard Lalo: Sinfonia espafiola para violin y orquesta

A pesar de su titulo colorista y evocador, la Symphonie espagnole
(Sinfonia espafiola) del compositor francés Edouard Lalo (1823-
1892) es realmente su segundo concierto para violin y orquesta
y una de sus obras mas frecuentemente interpretadas. Sin duda,
la gran acogida que la obra de Lalo disfruté desde el momento
mismo de su estreno se debié en gran medida a la popularidad
de la que gozaban los ritmos y colorido espanol en la Francia del
momento.

Lalo escribi6 su Sinfonia espanola, Op. 21 inspirado y estimulado
por el estreno su primer Concierto para violin en Paris. Tuvo
lugar el 18 de enero de 1874 y fue interpretado por el violinista
espanol Pablo de Sarasate junto a la recién fundada Orquesta de
los Conciertos Colonne del Théatre du Chatelet. Inmediatamente
después, Lalo emprendié la composicion de un segundo
concierto para violin que rindiera tributo a la nacionalidad
espanola de su amigo y admirado Sarasate. Es posible que el



propio Sarasate colaborase con Lalo para completar la parte de
violin, ya que presenta algunas de las caracteristicas inherentes
al estilo interpretativo del violinista espanol. No obstante,
Lalo era también un aventajado violinista que alcanzd cierta
relevancia como miembro fundador del Cuarteto Armingaud en
1855. Lalo llegb a Paris con apenas dieciséis anos tras haber
abandonado el hogar familiar ante la negativa de su padre para
que prosiguiese con sus estudios musicales. Tras una carrera
infructuosa dedicada a la ensenanza del violin, se convirtio en
una de las figuras capitales para la recuperacion de la musica
de camara en el Paris de los afos cincuenta y sesenta del siglo
XIX, interpretando los cuartetos de cuerda de los clasicos Haydn,
Mozart y Beethoven y también de Mendelssohn y Schumann.

Pablo de Sarasate fue el encargado de estrenar este segundo
concierto para violin o Sinfonia espanola el 7 de febrero de 1875
en Paris, tan solo unas semanas antes de que Bizet estrenase
Carmen en la Opera Comique el 3 de marzo. La asociacion de
Lalo con Sarasate y el apoyo de instituciones como los Conciertos
Colonne cimentaron la popularidad que el compositor francés
alcanzo6 en los anos setenta del siglo XIX. A su primer Concierto
para violin y a la Rapsodia espanola, siguieron una serie de
populares obras orquestales como su Concierto para chelo y
orquesta, estrenado en 1877 por el chelista belga Adolphe Fisher,
y sus Fantaisie norvégienne y Concerto russe -sus tercer y cuarto
conciertos para violin-, ademas de comenzar la composicion de
su 6pera El rey de Ys.

En cualquier caso, la Sinfonia espanola se ha alzado como su
obra mas popular y una de las grandes obras maestras para
violin del periodo romantico con su hibrida estructura a medio
camino entre la sinfonia y el concierto solista, que es en realidad
una especie de suite para violin y orquesta en cinco movimientos.
Esta tarde escucharemos la version de la Sinfonia espanola
en cuatro movimientos en la que se prescinde del Intermezzo
central, un scherzo en tiempo mas lento que fue habitualmente
omitido en las interpretaciones llevadas a cabo en las primeras
décadas del siglo XX y que es, sin embargo, el movimiento que
incluye algunos de los pasajes mas decididamente espanoles
y viruosisticos salidos de la pluma de Lalo. Las versiones de
grandes violinistas como Jacques Thibaud y Christian Ferras
lo omiten y hay quien apunta a Yehudi Menuhin como uno de
los primeros violinistas en recuperarlo. Hay quien ha afirmado
también que la version original que estrend Sarasate contaba
con cuatro movimientos y fue después cuando Lalo ahadié su
Intermezzo central.

El primer movimiento, Allegro non troppo, es el mas sinfénico de
todos y es reconocible por su fanfarria orquestal, que presenta
el tema principal de claro sabor espanol. El segundo movimiento
es un Scherzo dominado por un ritmo de seguidilla en el que
las lineas melddicas del violin destacan sobre el pizzicato de las
cuerdas, que recuerdan el sonido de las guitarras en la noche.
Su parte central, en estilo mas rapsodico, destaca por sus libres
fluctuaciones de tempo en las que el violin domina sobre el acom-



panamiento orquestal. EI Andante es el movimiento lento que
destaca por su color oscuro y conmovedor dando paso a un
rondo Finale que destaca por su bravura y color local. Este
movimiento final destaca por su caracter de danza, anticipado
en el acompanamiento orquestal que precede a la entrada del
solista con uno de los pasajes mas virtuosisticos encomendados
al violin en toda la obra.

Maurice Ravel: Rapsodia espaiiola

La Rapsodie espagnole de Maurice Ravel (1875-1937), com-
puesta en la primera década del siglo XX, es otro de los para-
digmaticos ejemplos franceses de musica espanola. Ravel com-
puso su Rapsodia espanola para orquesta entre 1907 y 1908,
teniendo como germen la composicion para piano Habanera
de 1895 -escrita poco después de finalizar sus estudios en el
Conservatorio de Paris y de clara inspiracion hispana en sus
ritmos- y tres piezas para piano a cuatro manos escritas durante
el verano de 1907. La utilizacién de temas y ritmos populares
espanoles se debe, en este caso, a las raices espanolas de Ravel
y no tanto al espanolismo presente en la musica francesa. Como
se explica en las notas al programa del concierto del préximo
viernes 15 de septiembre, Maurice Ravel nacié en Ziburu, pueblo
casi fronterizo con Espafna en el pais vasco francés, de padre
suizo y madre de ascendencia espanola. Por ello, no es extrano
que con apenas veinte anos Ravel compusiera su Habanera
para piano reflejando parte del folclore hispano que su madre
le transmitio.

El primer movimiento, Preludio a la noche, es un movimiento
construido sobre el persistente bajo obstinato de cuatro notas
fa - mi - re - do sostenido sobre el que emergen las diferentes
melodias. El segundo movimiento, Malaguefa, pretende recor-
dar al baile flamenco del mismo nombre aunque acaba siendo
la evocacién personal de un vago recuerdo. Este segundo
movimiento recuerda a Rimsky-Korsakov en su orquestacion y
retoma el bajo obstinato del primer movimiento antes de dar
paso a la Habanera. Este tercer movimiento, que recuerda a
la seductora sincopacion de la Carmen de Bizet, pudo estar
inspirado en alguna de las canciones populares de clara
raigambre cubana que la madre de Ravel cantaba a su familia.
Para terminar, Feria es el movimiento mas abiertamente espanol,
evocando el bullicioso ambiente del carnaval y dando rienda
suelta al impetu hasta entonces sofocado. Ravel captura los
ritmos incesantes, repetitivos y sincopados del folclore hispano,
reforzados por el colorista empleo de las castanuelas, y que
desde entonces imprimi6 a todas sus obras antes de explotarlos
hasta el extremo en su magistral Bolero.

La Rapsodia espanola de Ravel se estren6 en el Théatre du
Chatelet el 15 de marzo de 1908 con la Orquesta de los Tea-
tros Colonne dirigida por su fundador, que también llevé a
cabo el estreno de la Sinfonia espaiola de Lalo. En general, la
recepcion fue positiva y, mas que por su espanolismo, la obra



fue destacada por la sutil orquestacion que se convirtié en una
de las caracteristicas mas destacadas del joven compositor. La
obra pronto trascendié las fronteras francesas y el fundador de
los famosos Proms londinenses, Henry Wood, estrend la pieza en
Inglaterra el 21 de octubre de 1909 para, un mes mas tarde, dar
el salto a Nueva York.

Manuel de Falla: Suite n® 2 de E/ sombrero de tres picos

El 22 de julio de 1919 se estren6 en el Teatro Alhambra de
Londres el ballet El sombrero de tres picos de Manuel de Falla
(1876-1946), basado en la obra homénima de Pedro Antonio de
Alarcon publicada en 1874. Ni los espectadores, ni siquiera los
propios intérpretes, sabian que se encontraban ante un hito de
la danza espanola y una obra maestra en la historia del ballet. La
version estrenada en Londres fue la produccion original escrita
por Manuel de Falla para los Ballets Rusos: comisionada por
Sergéi Diaghilev, con coreografia de Léonide Massine, direccion
musical de Ernest Ansermet y una escenografia y vestuarios
expresamente disenados por Pablo Picasso. Tras el estreno
del ballet, de Falla extrajo dos suites orquestales del mismo
titulo y que, al igual que sucedi6 con las suites orquestales de
El Cascanueces de Tchaikovski, son programadas con mayor
frecuencia que el propio ballet.

El origen de El sombrero de tres picos se remonta a 1917, ano
que destaca por la presencia de los Ballets Rusos en Espana.
Admirados por la Familia Real, llegaron a nuestro pais atraidos
por la neutralidad bélica durante la | Guerra Mundial. Durante
su estancia en Madrid, Manuel de Falla invitd a Diaghilev y al
coredgrafo Massine a asistir al estreno de la pantomima El
corregidor y la molinera, obra de Gregorio Martinez Sierra para
la que el compositor gaditano escribid la musica incidental. El
estreno tuvo lugar en el Teatro Eslava el 7 de abril de 1917 bajo
la direccion musical de Joaquin Turina y, desde aquel mismo
momento, Diaghilev tuvo claro que queria producir un auténtico
“ballet espanol” que fusionase armoniosamente musica, danza,
decorado y argumento en lo que seria una apoteosis de la danza
espanola. Por elloy para ello, Diaghilev emprendi6 junto a de Falla
y Massine un largo viaje a través de Toledo, Salamanca, Burgos,
Zaragoza, Cordoba, Sevilla y Granada para observar e interiorizar
las farrucas, jotas, fandangos, sevillanas y el flamenco. La guinda
del pastel de este “ballet espanol” la puso Picasso con su diseno
del vestuario de clara inspiracion goyesca. Un perfecto marco
para ambientar una confusa historia en la que los protagonistas
son el celoso molinero, su bella y joven esposa y un lascivo pero
torpe corregidor que se enfrenta a la justicia campesina.

De Falla supo mantener el color local tan aclamado por la prensa
inglesa en las dos suites orquestales que extrajo inmediatamente
después. Sin embargo, la supresion de algunos de los fragmentos
vocalesy de transicion que formaban parte del ballet ha eliminado
parte de la coherencia dramatica conseguida gracias al trabajo
conjunto con Diaghilev y Massine. La segunda suite abre con



Los vecinos, que bailan y cantan seguidillas, basadas en temas
populares, para celebrar la festividad de San Juan. La Danza
del molinero es el solo del molinero, una dramatica farruca que
precede a la Danza final, la jota que se convierte en un caético
final recopilatorio de todos los temas aparecidos previamente.

Massine consideré que EI sombrero de tres picos “habia co-
menzado como un intento de sintetizar las danzas folkléricas
espanolas con técnicas clasicas, pero en su gestacion, ha
emergido como una interpretacion coreografica del tempera-
mento espanol y su particular forma de ver la vida”. Por ello,
no importa si asistimos a una representacion del ballet o a una
interpretacion de cualquiera de las suites orquestales como
es el caso. El sombrero de tres picos es una obra maestra de
incalculable valor en la proyeccion internacional de la musica
espanola.
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KATIA Y MARIELLE LABEQUE

MAURICE RAVEL (1875-1937)
Ma mére I'Oye

1. Pavane de la Belle au bois dormant. Lent

Il. Petit Poucet. Trés modéré

1ll. Laideronnette, Impératrice des pagodes.
Mouvement de Marche

V. Les entretiens de la Belle et de la Béte.
Mouvement de Valse tres modéré

V. Le jardin féerique. Lent et grave

Rapsodie espagnole

1. Prélude a la nuit
1. Malaguena

Ill. Habanera

V. Feria

LEONARD BERSTEIN (1918-1990) -
ARR. IRWIN KOSTAL
Cinco canciones de West Side Story

Jet Song
Something’s Coming
Tonight

Maria

America

PHILIP GLASS (1937-)
Cuatro movimientos para dos pianos

Movimiento |
Movimiento I/
Movimiento Il
Movimiento IV
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Katia y Marielle Labeque, pianos

Katia y Marielle Labéque poseen un agudo contraste musical y forman
un ddo con una gran sincronizacién y energia. Su popularidad interna-
cional llego por su grabacion de Rhapsody in Blue (una de las primeras
grabaciones de musica clasica en conseguir un Disco de Oro). Han toca-
do con las mas prestigiosas orquestas: Filarménica de Berlin, sinfénicas
de la Radio de Baviera, Boston, Chicago y Londres, orquestas de Cleve-
land, Gewandhaus de Leipzig, filarménicas de Londres, Los Angeles, la
Scala, Orquesta de Filadelfia, Staatskapelle de Dresde, Royal Concert-
gebouw (RCO) y Filarmonica de Viena con Bychkov, Bringuier, Sir Colin
Davis, Dudamel, Dutoit, Gardiner, Harth-Bedoya, Kristjan y Paavo Jarvi,
Mehta, Ozawa, Pappano, Prétre, Rattle, Salonen, Slatkin, Tilson Thomas
y van Zweden. Han aparecido con grupos barrocos: English Baroque So-
loists (Gardiner), Il Giardino Armonico (Antonini), Musica Antica (Goebel)
y Venice Baroque (Marcon), el Pomo d’Oro y también estuvieron de gira
con la Orchestra of the Age of Enlightenment (Rattle). Han trabajado con
los compositores Adés, Andriessen, Berio, Boulez, Glass, Golijov, Ligeti
y Messiaen. En 2015 interpretaron el estreno mundial del Concierto de
Philip Glass (compuesto para ellas) junto a la Filarmoénica de Los Ange-
les y Dudamel. Obras de Dessner y Muhly, también compuestas para
ellas, estaran listas en 2018 y 2019.

Su biografia Une vie & quatre mains de Renaud Machart ha sido publi-
cado por Buchet-Chastel. En 2016 KML Recordings se unié a Deutsche
Grammophon. Su nueva grabacién La Consagracion de la Primavera
de Stravinski y Epigrafes Antiguos de Debussy saldra al mercado en
2018. Mas de 100.000 personas asistieron al Concierto de la Noche
de Verano 2016 en Schénbrunn, disponible en CD y DVD (Sony), donde
tocaron con la Filarménica de Viena (Bychkov). Mas de mil millones de
telespectadores siguieron el concierto.

Esta temporada actuaran con la Filarménica de Nueva York (van Zwe-
den), con Camerata de Salzburgo, en Elbphilharmonie de Hamburgo
interpretaran la obra de estreno de Dessner El Chan, daran una gira
europea con la RCO (Bychkov), en el Festival de Pascua de Salzburgo
con Staatskapelle de Dresde y la obra de Dessner con las Filarménicas
de Londres y Los Angeles y las Sinfénicas de Chicago y San Francisco.



NOTAS AL PROGRAMA
Maurice Ravel: Ma mére I’Oye y Rapsodie espagnole

Maurice Ravel (1875-1937) fue uno de los mejores compositores
franceses de todos los tiempos y uno de los mdsicos mas sofis-
ticados del siglo XX. Su Bolero y su sublime orquestacion de los
Cuadros de una exposicion de Mussorgsky le encumbraron a la
fama, pero su repertorio incluye algunas composiciones verda-
deramente originales que mezclan con gran audacia el legado
de Debussy, Chabrier y el jazz americano que Gershwin le ayudé
a descubrir en su gira de 1928 por Estados Unidos, su particu-
lar devocion por los compositores del pasado como Couperin,
Rameau, Chopin o Mozart y su personal estilo expresionista y
refinado.

Natural de Ziburu, localidad casi fronteriza en el Pais Vasco fran-
cés, su padre fue un ingeniero civil de ascendencia suiza y su
madre, que descendia de una familia espanola, habia vivido en
Madrid. El mismo afo de su nacimiento se trasladaron a Paris,
donde su madre le transmiti6 el folclore hispano de sus raices
y su padre desperto su interés por la musica antes de ingresar
en el Conservatorio de Paris en 1889, donde conocié al pianis-
ta espanol Ricardo Vifies. Ravel fue un compositor ecléctico y, a
las influencias mencionadas, habria que sumar la impresion que
ejercieron sobre el joven Maurice las musicas del Extremo Orien-
te conocidas en Paris desde la Exposicion Universal de 1889, la
absoluta fascinacion que sentia por el mundo de la infancia, lo
fantastico y los suenos y, sobre todo, la gran presencia de Espa-
fa en su produccion, que determind en gran medida su renom-
bre internacional.

Las dos obras escogidas por las Hermanas Labéque tienen mu-
cho que ver con estas Ultimas influencias y pueden ser conside-
radas dos de sus primeras obras maestras compuestas durante
la primera década del siglo XX. Tanto Ma mére I’Oye (Mi madre
la Oca) como Rapsodie espagnole (Rapsodia espanola) estan
compuestas en torno a 1908y, si bien la primera responde a la
fascinacion de Ravel por el mundo de la infancia y lo fantastico,
su Rapsodia espanola es, como vimos en el pasado concierto
ofrecido por la Orquesta Sinfénica de Castilla y Le6n, heredera
no solo de su ascendencia espafola sino también del gusto es-
panolista que habia calado profundamente en el ambiente pari-
sino. Pero ademas, ambas obras son representativas del legado
de Ravel como un musico audaz que supo renovar y llevar a la
escritura pianistica por nuevos caminos sin renunciar a la muasi-
ca tonal y a los principios heredados del clasicismo.

Ma mére I’Oye fue escrita entre 1808 y 1910 para piano a cuatro
manos y lleva por subtitulo Cing piéces enfantines. Ravel dedico
Ma meére I'Oye a los hijos del escultor Cipa Godebski, a quien
previamente habia dedicado su Sonatine para piano. Los dos pri-
meros movimientos, Pavana de la bella durmiente y Pulgarcito,
se basan en fabulas compiladas en Los cuentos de Mama Gan-
so de Charles Perrault (1697). Para indicar con exactitud lo que



queria evocar, Ravel afadio el siguiente fragmento en Pulgarcito:
“creia que podria encontrar facilmente el camino por medio de su
pan que habia diseminado por todas partes donde habia pasado;
pero quedd muy sorprendido cuando no pudo encontrar ni una
sola miga; habian venido los pajaros y se lo habian comido todo”.
La ninita fea. Emperatriz de las Pagodas, el tercer movimiento, se
inspird en una historia publicada en 1698 por Marie Catherine,
Condesa de Aulnoy y el cuarto movimiento, Conversacion entre
la Bella y la Bestia, se inspir6 en la version de este cuento publi-
cada por Jeanne-Marie Lepince de Beaumont: “Cuando pienso
en vuestro corazén, no me parecéis tan feo - jOh Dama! Tengo
un buen corazén, pero soy un monstruo - Hay muchos hombres
que son mas monstruo que vos - Si pudiera, os diria un gran
cumplido para agradecer vuestras palabras, pero no soy mas
que una bestia”. El dltimo movimiento, El jardin encantado, no
tiene claros origenes, aunque la version en ballet que Ravel rea-
liz6 en 1912 a peticion del mecenas Jacques Rouché interpreta
este pasaje como la apoteosis final de la historia, cuando la Bella
Durmiente es despertada por su Principe. Para ello, Ravel alteré
el orden de los movimientos y afadié un preludio, un cuadro y
varios interludios mas.

La obra para piano a cuatro manos fue estrenada el 20 de
abril de 1910 en el concierto inaugural de la Société Musicale
Indépendante, fundada por el propio Ravel y Gabriel Fauré en-
tre otros compositores para promover el estreno de obras con-
temporaneas en contraposicion a la Sociedad Nacional de M-
sica, dirigida entonces por Vicent d’Indy y que habia rechazado
algunas de las obras de la generacion mas joven.

En 1911 Ravel realiz6 la orquestacion de Ma mére I'Oye par-
tiendo de la experiencia de su Rapsodia espanola. Como
detallamos en las notas al programa para el concierto del pasado
miércoles 13 de septiembre, la génesis de Rapsodia espanola se
encuentra en la Habanera para piano compuesta de 1895 y en
otras tres piezas compuestas primeramente para piano a cuatro
manos; piezas que el compositor interpretd junto a Ricardo Vifes
en su primer encuentro con Manuel de Falla en 1907 antes de
orquestar su Rapsodia espanola en 1908.

Leonard Bernstein: West side Story

El director y compositor estadounidense Leonard Bernstein
(1918-1990) sera recordado para la posteridad por el musical
West Side Story y por su larga vinculacion con la Filarménica de
Nueva York: debutd casi accidentalmente para sustituir a Bruno
Walter en noviembre de 1943 en un concierto retransmitido a
todo el pais, fue su titular entre 1958 y 1969 y fue la orquesta
con la que se alz6 como pionero en la divulgacion de la musica
clasica con sus Conciertos para jévenes retransmitidos por la
cadena de television CBS entre 1958 y 1972. Tras la Il Guerra
Mundial, su carrera internacional despeg6, y entre sus hitos
destacan el estreno mundial de la Sinfonia Turangalila de Olivier
Messiaen en 1949 al frente de la Sinfonica de Boston, sus



Gltimos anos al frente de la Filarménica de Viena y la direccion
de la Novena de Beethoven en Berlin el dia de Navidad de
1989 para celebrar la Caida del Muro. Bernstein ofrecié su
Gltimo concierto el 19 de agosto de 1990 con la Sinfénica de
Boston y fallecié apenas dos meses después, pero su legado
continda: entre su 99 cumpleanos el 25 de agosto de 2017 y el
final de su centenario en agosto de 2019, la celebracién global
#BernsteinAt100 se encargara de conmemorar el legado de este
gigante de la misica americana del siglo XX.

La programacion de cinco de las canciones West Side Story
arregladas para dos pianos por parte de las Hermanas Labéque
no podia ser mas acertada. En 1957, Bernstein compuso la
musica para esta adaptacion contemporanea de Romeo y
Julieta, ambientada en la Nueva York de los anos cincuenta y
la rivalidad entre dos pandillas callejeras de diferente origen
ético como trasfondo de la historia de amor entre Tony, miembro
de los Jets, y Maria, hermana del lider de los puertorriqueinos
Sharks. Mas de setecientas representaciones en Broadway, una
gira internacional, una pelicula, numerosas reposiciones y, en
1984, la Gnica grabacion dirigida por el propio Bernstein con Kiri
Te Kanawa y José Carreras en los roles principales han situado a
este musical como una de las obras fundamentales del siglo XX.

El mismisimo Leonard Bernstein encargb a Irwin Kostal (1911-
1994), uno de los orquestadores de la partitura original, el
arreglo de West Side Story para el dio pianistico formado por
las hermanas Katia y Marielle Labéque. Kostal, gracias a su
perfecto conocimiento de la partitura original, compilé una suite
de diecisiete piezas que, lejos de convertir la mdsica en algo
simple, nos permite apreciar el lenguaje arménico sencillo y sutil
puesto al servicio del enorme talento melédico de su compositor.
Kostal anadi6 en su arreglo para dos pianos la percusion latina
y algun otro efecto vocal y sonoro, recursos que aportan a esta
version un inconfundible caracter latino y la convierten en una
experiencia Unica de canciones tan populares como Maria,
América, Mambo, One hand one heart, Tonight o Somewhere.
Las Hermanas Labéque lanzaron en 2011 la grabacion integra
de esta suite para dos pianos y percusion precedidas por la
version original para dos pianos de la Rhapsody in Blue de
George Gershwin, obra que proporcioné a las Labéque el salto a
la carrera internacional en 1981 y que permite situar a Bernstein
como sucesor de Gershwin en la magistral fusion de la musica
de tradicion clasica con los recursos procedentes de las musicas
populares de origen latino o el jazz.

Philip Glass: Cuatro movimientos para dos pianos

Philip Glass naci6 en 1937 en Baltimore. Formado en la
Universidad de Chicago y la Juilliard School de Nueva York,
completd su formacion en los cursos de verano de Darius
Milhaud en Aspen en 1960 y en Paris con la pedagoga Nadia
Boulanger gracias a una beca Fulbright entre 1964 y 1966. Este
periodo en Paris fue considerado por el compositor como una



“reeducacion en los elementos de la musica” y, a su regreso a
Nueva York en 1968, fundo el Philip Glass Ensemble, formado por
siete mUsicos cuyos instrumentos eran teclados e instrumentos
de viento madera amplificados y modificados.

El estilo que Glass comenzd a desarrollar en aquellos anos ha
sido calificado de minimalismo. Sin embargo, el propio compo-
sitor prefiere autodenominarlo “musica con estructuras repe-
titivas” por considerar que esta basada en “la repeticion de bre-
ves y elegantes fragmentos melddicos que entretejen un tapiz
auditivo. Dicho de otro modo, sumerge al oyente en una especie
de tiempo sonoro que se retuerce, gira, te rodea, se desarrolla”.
Durante los ultimos veinticinco anos, Glass ha compuesto mas
de veinte 6peras, diez sinfonias y conciertos para violin, piano,
timbales, cuarteto de saxofones y orquesta, bandas sonoras,
cuartetos de cuerda y numerosas piezas para pianoy 6rganoy no
cesa de impartir conferencias y talleres y ofrecer recitales para
piano solo o con el Philip Glass Ensemble por todo el mundo.

Sus Cuatro movimientos para dos pianos fueron comisionados
por el Festival de Piano de Ruhr (Alemania) en 2008. Los pianistas
Dennis Russell Davies y Maki Namekawa fueron los encargados
de estrenar esta obra el 7 de julio de 2008. A juicio de David
Lewis, estos Cuatro movimientos para dos pianos son “una de las
obras puramente instrumentales mas satisfactorias que Glass
ha producido en bastante tiempo”. La obra es totalmente libre,
sin necesidad de amoldarse a ningln argumento o tematica
externa como en el caso de éperas o bandas sonoras y vuelve
a componer especificamente para dos pianos, un formato de
por si flexible y que el compositor experimenté afos atras con In
Again and Out Again (1967). En 2013, como resultado del éxito
que alcanzaron los Cuatro movimientos para dos pianos, Glass
compuso sus Dos movimientos para cuatro pianos, estrenados
por Davies, Namekawa y las Hermanas Labéque. Katia y Marielle
Labéque han grabado recientemente Minimalist Dream House
para Deutsche Grammophon, doble CD que incluye estas Cuatro
piezas para dos pianos, cuya obstinada melancolia y persistente
tintineo ofrecen al oyente una original y esperanzadora
aproximacion hacia la musica de nuestro tiempo. Las Hermanas
Labéque han convertido la musica de Glass en parte de su
repertorio y su Ultima colaboracion fue la comision del Doble
Concierto para dos pianos y orquesta, estrenado en 2015 junto
Gustavo Dudamel y la Orquesta Filarménica de Los Angeles.



SABADO, 16 de septiembre 20:30 h.
C. C. Palacio de la Audiencia

SARA BARAS

VOCES

Sara Baras, direccion y coreografia

José Serrano, artista invitado

Marfa Jesus Garcia Oviedo, Charo Pedraja, Cristina Aldon, Daniel
Saltares, David Martin y Alejandro Rodriguez, cuerpo de baile
Maria Jesus Garcia, repetidora

Keko Baldomero, director musical

Keko Baldomero y Andrés Martinez, guitarras

Rubio de Pruna, Miguel Rosendo ¢ Israel Fernandez, cante

Antonio Sudrez y Manuel Mufioz “Pdjaro”, percusion

Carlos Herrera, J. Jiménez “Chaboli” y Sergio Monroy, colaboraciones
especiales

Sergio Sarmiento, jefe técnico

Oscar Gomez de los Reyes, disefio de luces
Ras Artesanos, escenografia
Torres-Cosano, vestuario

La Llama - Cancién de amor (Paco de Lucia)
Buleria de Chabo (J. Jiménez “Chaboli”)
Seguirilla (Keko Baldomero y Rubio de Pruna)
Taranta (Keko Baldomero y Rubio de Pruna)
Las Carmenes (Keko Baldomero)

Romance del Negro del Puerto

Farruca (Keko Baldomero)

Tientos (Keko Baldomero)

Soled (Keko Baldomero y Rubio de Pruna)
Soled por Buleria (Keko Baldomero y Rubio de Pruna)
Buleria (Keko Baldomero y Rubio de Pruna)




Sara Baras

Hace mas de treinta anos comenzd su andadura por los escenarios del
mundo. Sus inicios en Cadiz, su tierra, son parte de su historia y ese pri-
mer eslabon de la cadena que esta representado por la ensehanza que
recibi6 del maestro que mas influencia ha tenido sobre su trayectoria
profesional, su madre Concha Baras. También ha recibido formacion de
grandes maestros de la danza entre los que destacan: Ciro, Manolete,
El Guito y Dania Gonzélez.

En 1998 estrena su propia compafia: Ballet Flamenco Sara Baras. Has-
ta la fecha ha presentado trece espectaculos, todos coreografiados por
ella: Sensaciones (1998), Cadiz-La Isla (1998), Suenos (1999), Suenos
de Sara (1999), Juana la Loca (2000), Mariana Pineda (2002), Sabo-
res (2005), Baras-Carreras (2006), Carmen (2007), Esencia (2009), La
Pepa (2012), Medusa (2014), Voces (2015). Mas de 4000 representa-
ciones con su compania le han llevado a visitar los mejores teatros del
mundo, convirtiéndose en una de las mas reconocidas embajadoras de
nuestra cultura. Los teatros mas importantes a nivel mundial (Royal Al-
bert Hall de Londres, Théatre des Champs-Elysées de Paris, Teatro Real
de Madrid, Gran Teatre del Liceu de Barcelona, Opera House de Sidney,
Palacio de Congresos del Kremlin de MoscU, Teatro Bunkamura de To-
kio, Kennedy Center de Washington DC, Teatro de la 6pera de Buenos
Aires o Teatro Municipal de Rio de Janeiro entre otros) se han rendido a
sus pies. Es importante destacar el éxito y la aceptacion que tienen sus
espectaculos entre el publico, lo que le ha permitido permanecer duran-
te largas temporadas en cartel en ciudades como Madrid, Barcelona,
Londres y Paris. Asimismo, ha compartido escenarios junto a artistas
de la talla de Paco de Lucia, Raphael, Chavela Vargas, Alejandro Sanz,
Ainhoa Arteta, Isabel Rey y el prestigioso tenor Josep Carreras.

En el @mbito solidario, ha prestado su imagen en la Lucha Contra el Can-
cer, para la Fundacion Vicente Ferrer, ha amadrinado el Proyecto So-
lidario “Suenos” para Aldeas Infantiles, ha cedido su imagen para la
comercializacion de la Barbie Espaia a favor de Aldeas Infantiles y es
madrina de honor de la Fundacién Sindrome de Down Madrid.




NOTAS AL PROGRAMA
VOCES

Este nuevo espectaculo nace de la necesidad de agradecer a
estos artistas todo lo que nos han dado y nos dan a través de
su arte, nos dejan una llama que nunca se apagara y nos dan
lecciones que marcan un antes y un después en nuestro especial
mundo del flamenco y humildemente en nuestras carreras y en
nuestras vidas.

Voces es una obra flamenca tipo concierto con un solo hilo ar-
gumental que nos ayuda a representar los diferentes palos del
flamenco de una manera especial, dandole su identidad pero
salpicandolo de detalles que nos llevan directamente a sentir la
conexion con estos grandes genios. Seguirilla, taranta, farruca,
tiento, solea, tangos, solea por buleria, romance, buleria ...

Pretendemos compartir esta llama a través de la entrega y el
riesgo del directo, fusionando tradicion, libertad, disciplina, co-
razon, sobriedad, templanza, teatralidad, sencillez, respeto, ad-
miracion, agradecimiento... no solo a la hora de crearlo, también
al interpretarlo.

Desde la libertad de un corazén flamenco nace Voces. De un corazén

que baila su propia musica, que late a su propio compas, que reza al
viento para ser escuchado mas alla de donde venimos, mas alla de lo que
nunca imaginamos. Es una voz que lucha por ser el eco, el eco de
aquellas voces que nos emocionaron, que nos inspiraron, manantiales
serenos y claros de donde atin hoy seguimos bebiendo

para alimentar nuestras raices.

Es la voz que sale de nuestro baile, de nuestro cante, de nuestro toque, la
voz que acaricia la tabla con el tacon de los zapatos, que golpea con la
fuerza incesante de nuestras almas; es una voz que con un profundo
respeto y una total admiracion, sélo sabe decir...ole y gracias.

SANTANA DE YEPES
1.La Llama

Mdsica: Cancion de Amor - Paco de Lucia

2. Buleria de Chabo

Intérprete: Sara Baras - Cuerpo de baile
Coreografia: Sara Baras
Musica: J. Jiménez “Chaboli”

“El mar ha sido y sigue siendo muy importante para mi, yo no puedo
estar sin el mary necesito el mar y me voy corriendo como sea,
como el que va buscando una droga o una medicina...

...tienes que dominar la técnica de una manera que te tienes que
olvidar de los dedos para que fluya directamente lo que

estas sintiendo hacia afuera sin que se note ese medio que es el
instrumento y de pronto, te viene eso que llaman inspiracion,
agarras la guitarra y te sale una frase bonita, pero yo creo mas en el
trabajo, si estas esperando a la inspiracion que venga por si sola,

te puedes pasar seis meses sin hacer nada...



...yo desde muy jovencito me di cuenta que el flamenco era un lenguaje
con una expresion que se decia con un vocabulario de diez palabras y yo
tenia la teoria de que ese vocabulario se podia extender y en vez de usar

diez palabras se podian usar mil, porque no, siempre que estuviera el
espiritu, la esencia y la idiosincrasia, la personalidad,el caracter del
flamenco...

...cuando el estimulo es el hambre, es muy facil, pero cuando el estimulo
es llegar a ser un buen guitarrista, el mejor si es posible, ahi ya, es
mucho mas complicado, es mucho mas complicado porque el espiritu es
insaciable...”

PACO DE LUCIA
3. Seguirilla

Intérprete: Sara Baras - José Serrano
Coreografia: Sara Baras - José Serrano
Musica: Keko Baldomero

Letras: Rubio de Pruna

“El flamenco es flamenco, siempre es una pena, i me entiendes? y
aunque sea amor, el amor es una pena también en el fondo y todo es una
pena y una alegria, ;me entiendes? yo creo que es seglin como la
persona se lo tome y se lo administre, ;no? es como todo, es como todo,
hay que nacer con ese sentimiento, con ese saber y con esa sabiduria
mejor dicho, para comprender y ver las cosas y la diferencia es que hay
que ser artista para salir a cantar a un escenario por que hay que tener,
no sé, pero un respeto al piblico, como al toro...

...yo creo que el flamenco va a continuar, por lo menos mientras yo viva
¢no? pues voy a estar ahi...cuando hago un disco no pienso en lo que van
a decir, ¢no? porque yo sé que de momento no lo van a comprender,
tienen cierto tiempo para que lo entiendan pero que no sé ...nunca se
esta contento con lo que se hace, parece que siempre se puede hacer
mejor ¢no?...a la larga yo sé que si es bueno o es malo ahi esta ¢no?...

...el flamenco no tiene nada mas que una escuela,
transmitir o no transmitir...»

CAMARON DE LA ISLA
4. Taranta

Intérprete: Sara Baras

Coreografia: Sara Baras

Musica: Keko Baldomero

Letras: Rubio de Pruna y Keko Baldomero

“La técnica juega un papel que hay muchisimo de estudio pero es como
conducir lo que hay que lograr es que no sea un acto intelectual, la
técnica, sino un acto reflejo, para poder expresar los sentimientos...

...No voy a doblegarme nunca delante de mis companeros cuando yo
exijo a ellos algo es porque ellos lo pueden dar, no exijo mas de lo que
no pueden dar, aunque sea exigente conmigo mismo y creo que ademas
el hombre, el ser humano tiene que tener la dignidad de sacarse el
maximo provecho de si mismo, esto no es una profesion para hacerse
rico, ni para ser mas guapo, ni para que te aplaudan, es una profesion
que representas a una cultura y representas un trabajo muy fuerte,

si hay arte luego se vera...

...y se esta olvidando por que baila el ser humano, el ser humano
bailaba por un estado animico, porque estaba triste, porque estaba
alegre, porque queria bregar, por eso bailaba...”

ANTONIO GADES



5. Las Carmenes

Intérprete: Cuerpo de baile
Coreografia: Sara Baras
Musica: Keko Baldomero

6. Romance del Negro del Puerto

Intérprete: Rubio de Pruna

7. Farruca

Intérprete: Sara Baras
Coreografia: Sara Baras
Musica: Keko Baldomero

“En el flamenco no hay maestros, hay discipulos, yo pertenezco
a una generacion donde no habia maestros...

...la mejor musica de la escuela del flamenco, ya se ha hecho, ya se hizo y
esta es otra la de este momento, la musica que se hace en este momento,
desde luego el artista tiene que vivirlo lo que pasa

en su entorno en el mundo en que vive...

...yo creo que el arte no tiene porqué tener cortapisa, tiene que tener
libertad, y todo es posible y lo que importa es el resultado...el flamenco a
medida que se va universalizando se va haciendo mas grande, no hay que
ser pesimista, hay que ser optimista y estimular a la gente joven...

...y muchas veces prefiero estar en la libertad, que ajustado exageradamente
en una cuadratura que no diga nada y no transmita nada...”

ENRIQUE MORENTE
8. Tientos

Intérprete: Cuerpo de baile
Coreografia: Sara Baras
Musica: Keko Baldomero
Letras: Keko Baldomero

9. Solea

Intérprete: José Serrano

Coreografia: José Serrano

Musica: Keko Baldomero

Letras: Rubio de Pruna y Keko Baldomero

“A veces ese dolor también alegra el alma, el espiritu te lo alegra
porque a veces el dolor también es necesario para el alma, no todo
tiene que ser alegria, el dolor también fortalece y como decia tia
Anica la Pirinaca “cuando canto la boca me sabe a sangre...

...también es quizas el pueblo gitano con todo el sufrimiento que lleva a
sus espaldas lo saque por medio del vehiculo del cante del flamenco y
exprese sus sentimientos con el flamenco, saque para fuera toda la rabia
y todo el sentimiento de tantos afios ahi acumulado, pienso yo, tampoco

tengo yo una edad demasiado, no soy demasiado viejo como para poder
hablar de esto pero hablo de lo que conozco y por eso hablo con esta
certeza de lo que he escuchado y lo que he visto y lo que he vivido en
muy poco espacio de tiempo que he vivido en el flamenco, en mi familia



y en mi tierra, pero hablo de lo que sé€ y lo que he vivido,
lo que sé y lo que he escuchado...»

MORAITO
10. Soled por Buleria

Intérprete: Sara Baras

Coreografia: Sara Baras

Musica: Keko Baldomero

Letras: Rubio de Pruna y Keko Baldomero

11. Buleria

Intérprete: Sara Baras - José Serrano - Cuerpo de baile
Coreografia: Sara Baras

Musica: Keko Baldomero

Letras: Rubio de Pruna y Keko Baldomero

© Voces



MARTES, 19 de septiembre 20:30 h.
Aula Magna “Tirso de Molina”

ENSEMBLE PRAETERITUM

DE BOCCHERINI A BOTTESINI

Laura Asensio y Nerea Rodriguez, contrabajos
Pablo Sudrez, concertino - director

LUIGI BOCCHERINI (1743-1805)
Sinfonia n? 6 en la mayor, G. 508

[. Allegro assai

II. Larghetto

Ill. Minuetto con motto
V. Grave - Allegro assai

GIOVANNI BOTTESINI (1821-1889)
Passione amorosa para dos contrabajos y orquesta

. Andante
II. Allegro deciso
1Il. Allegretto

JOSEPH HAYDN (1732-1809)
Sinfonia n? 39 en sol menor Hob. 1:39, “Tempesta di mare”

[. Allegro assai
/. Andante

IIl. Menuet
V. Finale: Allegro di molto

* Concierto sin descanso
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ENSEMBLE PRAETERITUM

Ensemble Praeteritum es un conjunto instrumental creado por el vio-
linista Pablo Suarez Calero en 2011. Uno de sus principales objetivos
es la busqueda de la novedad en la manera de afrontar la musica. Por
medio de fuertes contrastes dinamicos y expresivos, improvisaciones,
cadencias, recitativos y una blsqueda constante de colores en el soni-
do, el Ensemble interpreta la partitura creando una belleza especial y
personal destinada puramente al disfrute del publico.

Desde su creacion, ha actuado en los principales ciclos y festivales de
Madrid, Castilla-La Mancha, Castilla y Leén, Mallorca, Asturias, Anda-
lucia y Berlin, tales como la Red de Teatros de la Comunidad de Ma-
drid, Red de Teatros de Castilla-La Mancha, Festival de Mdsica Sacra
de Madrid, Auditorio de la Universidad Carlos Ill, Festival Internacional
de Musica de Toledo, Festival de Musica de Villaviciosa de 0dén, Feria
de las Artes Escénicas de Castilla-La Mancha, Ciclo de Mdsica CICUS de
la Universidad de Sevilla, Festival Serenates d’Estiu de Cala Rajada y
galeria de arte The Ballery de Berlin entre otros.

En diciembre de 2014, el Ensemble Praeteritum publica su primer tra-
bajo discografico con el sello QTV Classics: Las Cuatro Estaciones de
Antonio Vivaldi version “senza fine”. Una particular version en la que
cada estacion y movimiento estan enlazados entre si con cadencias al
violin o a la tiorba, resultando una obra sin interrupcién. En junio de
2015, crea su primer festival en Alcalad de Henares: Festival de Mdsica
Praeteritum. En su primera edicién cont6 con la colaboracién de la mez-
zosoprano Marta Infante y la cesion del violin Stradivarius Ex-Lysy que,
en manos de su director, permitid, por primera vez, el poder escuchar
un instrumento de esas caracteristicas en Alcala de Henares. En la se-
gunda edicion, Silvia Marquez, clave, y David Apellaniz, chelo, interpre-
taron conciertos de J. S. Bach y Boccherini respectivamente.

Los integrantes del Ensemble Praeteritum han estudiado en Espana,
Alemania, Italia y Bélgica con maestros de la talla de Nicolds Chumac-
henco, Salvatore Accardo, Tabea Zimmermann, Franco Gulli, Jordi Sa-
vall, Igor Ozim, José Miguel Moreno, Manuel Barrueco, Esko Laine, Cu-
arteto Casals, Diemut Poppen y Glnter Pichler.
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Pablo Sudrez, concertino - director

Nace en Madrid. Estudia con Nicolds Chumachenco en la Hochschule
far Musik de Freiburg (Alemania), con Salvatore Accardo en la Accade-
mia “Walter Stauffer” de Cremona, en la Accademia Musicale Chigiana
de Siena (ltalia) y con Agustin Dumay en Bruselas (Bélgica). Han tenido
gran influencia en su formacién Gongal Comellas, Victor Martin, Franco
Gulli e Igor Ozim. En sus estudios de viola, Tabea Zimmermann.

Es Concertino invitado en la Orquesta Filarmdnica de Marsella, Or-
questa Nacional de Burdeos Aquitania, Orquesta Sinfonica de Galicia,
Orquesta de Camara Reina Sofia, Orquesta Filarmoénica de Helsinki,
Orquesta Real Danesa, Sinfénica de Trondheim y la Island Symphony
Orchestra, entre otras. Ha ofrecido numerosos conciertos y recitales en
Espana, Alemania, Ucrania, Francia, Italia, Suiza, Reino Unido, Islandia,
Canada, Turquia, Finlandia y Noruega. A destacar, el ciclo “Grandes
Sonatas Romanticas” en el Auditorio Conde Duque de Madrid, los 24
Caprichos de Paganini en el Ciclo de Musica de la Universidad de Se-
villa 'y en el Auditorio de Tres Cantos (Madrid) y las Seis Sonatas para
violin solo de E. Ysaye en Tres Cantos y Santander. En junio de 2015 las
vuelve a interpretar en Solé Luthier de Barcelona y en el Monasterio de
San Bernardo de Alcala de Henares. Ha estrenado como viola solista la
obra Resonancia de Mareas de César Camarero en el Teatro Principal
de Burgos junto a la Orquesta de CaAmara Reina Sofia. Graba para Radio
France, RAI Italia y RTVE. Colabora con artistas como Maurizio Pollini,
Bruno Giuranna, Jean Jacques-Kantorow, Lawrence Foster y Christophe
Rousset entre otros. Interpreta recientemente conciertos para violin y
orquesta de Vivaldi, Mozart, Brahms, Mendelssohn y Bruch junto a la
Orquesta Sinfénica de Albacete, Orquesta Sinfonica del Conservatorio
Superior de Aragon, Orquesta de la Fundacion Studium Aureumy el En-
semble Praeteritum.

Pablo Suarez es en la actualidad profesor de violin en el Conservato-
rio Superior de Misica de Aragon y director del Ensemble Praeteritum.
Colabora habitualmente con el grupo La Tempestad, dirigido por Silvia
Marquez. Toca un violin Nicola Gagliano, Napoles 1780.




Laura Asensio Lopez, contrabajo

Nace en Soria, donde comienza a estudiar contrabajo en el Conserva-
torio con el profesor Antonio Pérez. Obtiene el Titulo Superior de Con-
trabajo con las mas altas calificaciones en el Conservatorio Superior
de Msica de Cérdoba bajo la tutela de los profesores Angel Santafé y
Lucian Cioratta. Posteriormente amplia sus estudios en la Hochschule
fUr Musik Hanns Eisler de Berlin con Esko Laine (contrabajo solista de
la Filarmodnica de Berlin). Durante sus estudios forma parte de la JONDE
y la Joven Orquesta de la Unidn Europea (EUYO por sus siglas en inglés).
Fue seleccionada para colaborar con la Orquesta Simon Bolivar (Vene-
zuela) y particip6 en el primer encwuentro de la Orquesta Iberoameri-
cana dirigida por Gustavo Dudamel en el Carnegie Hall de Nueva York.
Complementa su formacion en clases magistrales con profesores como
Gary Karr, Thomas Martin, Nabil Shehata y Dorin Marc y realiza cursos
de contrabajo barroco y violone a cargo de Maggie Urghuart.

Regresa a Espaia para formar parte de la Orquesta Sinfonica RTVE du-
rante dos temporadas. Ha colaborado con gran nimero de orquestas
espanolas como la Ciudad de Barcelona, Sinfénica de Castilla y Leén,
Comunidad de Madrid, Real Orquesta Sinfonica de Sevilla, Filarménica
de Las Palmas, Sinfénica de Navarra y Orquesta de Camara Andrés Se-
govia. En el terreno de musica de camara colabora con el Sonor Emsem-
ble, Ensemble Laboratium, Atelier Gombau, Corcheas de Sutura y Nou
Ensemble. Desde 2013 es miembro del Ensemble Praeteritum.

En su faceta pedagbgica posee el primer nivel de formacion de profesor
de Método Suzuki. Ha impartido el “Curso de Perfeccionamiento de Con-
trabajo” en el Conservatorio Profesional de Musica de Jaény el XIl Curso
de Verano “Encuentros con la MUsica“ en Las Cabanas de Javalambre.
En el curso 2014-15 trabajé como profesora de Musica de Camara y
Contrabajo en el Conservatorio Superior de Misica de Castilla La Man-
cha y desde 2014 colabora como profesora de contrabajo en el Cam-
pamento de Verano de la Escuela Sainte Trinité en Haiti, fundando la
asociacion sin animo de lucro musico-educativa Musica Anpil. En la ac-
tualidad es Profesora de Contrabajo en la Orquesta Nacional de Espana.




Nerea Rodriguez Juanilla, contrabajo

Nace en Soria, donde comienza sus estudios musicales en el Conserva-
torio Profesional de MUsica “Oreste Camarca” con el profesor de Contra-
bajo Antonio Pérez Martinez.

Continta sus estudios de Grado Superior de Contrabajo en el Conserva-
torio Superior de Musica de Cérdoba “Rafael Orozco” con los profesores
Angel Santafé y Lucian Cioratta.

En 2008 se traslada a Alemania para completar estudios de grado y
postgrado en la Hochschule flir Musik de Niremberg con el Profesor
Dorin Marc. Amplia sus conocimientos musicales recibiendo clases ma-
gistrales de los profesores Gary Karr, Nabil Shehata, Slawomir Grenda,
Heinrich Braun y de Musica Antigua con Maggie Urquhart.

Ha sido miembro de la Joven Orquesta Nacional de Espana (JONDE),
actuando como solista de la seccion de contrabajo en diversos concier-
tos, y ha colaborado con otras orquestas como la Sinfénica de Sevilla,
Sinfénica RTVE, Orquesta Nacional de Espafa, Orquesta Sinfénica de
Nuremberg, Ensemble Resonanz de Hamburgo, Filarménica de Dort-
mund y los Solistas de Camara de Colonia. Ha sido miembro de la Or-
questa Gurzenich de Colonia, de la orquesta de la ()pera Alemana de
Berlin y, actualmente, de la Orquesta Filarménica de la Westfalia del
Sur (Philharmonie Sldwestfalen) en Siegen y de la Staatorchester de
Darmstadt.



NOTAS AL PROGRAMA

Luigi Boccherini: Sinfonia n2 6 en la mayor

Luigi Boccherini (1743-1805) fue el mayor virtuoso del violonche-
lo de su época. Natural de Lucca en Italia, su padre fue contraba-
jista y varios de sus hermanos bailarines de diversas companias
de ballety 6pera. Entre 1758 y 1764, el joven Luigi trabaj6 con su
padre en diversas orquestas para teatros vieneses y hacia 1760
escribié sus primeras composiciones significativas: sus seis trios
Op. 1, seis cuartetos Op. 2 y seis duetos para dos violines Op.
3. En 1766, tras la muerte de su padre, march6é a Génova para
desde alli partir hacia Londres. Pero Boccherini recald en Paris,
donde compuso sus seis sonatas para tecla con acompanamien-
to de violin Op. 5, publicadas en marzo de 1768, y poco después
marché a Madrid para trabajar con la compania italiana de 6pera
de los Reales Sitios en la que también trabajaba la soprano ro-
mana Clementina Pelliccia, su esposa desde 1769.

En 1770, Boccherini entrd al servicio del Infante Don Luis de
Borb6n como compositor de camara. Don Luis, Gltimo hijo
varén de Felipe V e Isabel de Farnesio, habia sido Cardenal y
Arzobispo de Toledo y Sevilla desde los ocho anos de edad hasta
que renunci6é a sus cargos en 1754. Quiza por ello, hered6 un
bagaje cultural y una actitud en favor de las artes muy superior
a la de sus hermanos. Fue pano de lagrimas de su medio
hermano Fernando VI durante su Gltimo ano de reinado tras la
muerte de Maria Barbara de Braganza y acompanante de Carlos
IIl durante sus jornadas de caza en Aranjuez, donde conoci6 al
chelista Boccherini en la primavera de 1770. Durante quince
anos, Boccherini gozé de un puesto fijo e ingresos seguros que le
llevaron a asentarse en Espana con su familia. Cuando Don Luis
fue desterrado de la Corte a Arenas de San Pedro tras casarse
con Maria Teresa de Vallabriga, el chelista italiano no dudé
en acompanarle y alli compuso, en 1780, su famosa Mdusica
nocturna de las calles de Madrid. Tras la muerte de su patrén en
1785, Boccherini subsistio gracias a los patronazgos del Principe
Guillermo de Prusia y Maria Josefa Pimentel, Duquesa de Osuna
y Marquesa de Benavente. La pérdida de estos patronazgos
en 1797 le llevaron a aceptar la ayuda del embajador francés
Luciano Bonaparte y a malvender parte de sus obras al editor
parisino Pleyel. No obstante, hoy debemos considerar a Luigi
Boccherini como uno de los maximos impulsores de la musica
de camara con sus mas de cien quintetos, su centenar de
cuartetos de cuerda y sus numerosos trios, sinfonias, sonatas
para violonchelo y conciertos para chelo y orquesta.

La Sinfonia en la mayor Op. 12 n° 6 (G 508) forma parte de uno
de los primeros ciclos de “grandes obras” que Boccherini escribié
al servicio de su nuevo patrén. En 1771, Boccherini produjo sus
Opp. 10 y 11, dos ciclos de seis quintetos, y el Op. 12, descrito
en el catalogo de su biznieto Alfredo Boccherini y Calonje como
“sei concerti a grande orchestra” y que hoy consideramos



sinfonias. Publicadas por su editor en Paris hacia 1776, estan
dedicadas a Su Alteza Real Don Luis, Infante de Espana. Como
la interpretacion de la Sinfonia en la mayor G 508 demostrara, el
caracter de estas sinfonias es revelador en cuanto al influjo de
las corrientes internacionales que, pese a los cuatro anos que
llevaba viviendo en Espaia, tenian cabida en el estilo musical
de Boccherini. Deudoras de un estilo haydiniano, cortesano y
galante, muestran también el influjo del Sturm und Drang que
bullia en la Europa de la época.

Giovanni Bottesini: Passione amorosa para dos contrabajos

Giovanni Bottesini (1821-1889) fue un virtuoso del contrabajo
que se formé en el Conservatorio de Milan. Con apenas veinte
anos termind sus estudios y gracias a un premio de trescientos
francos pudo adquirir un contrabajo Testore de tres cuerdas. Tras
diversas giras por el norte de Italia, Bottesini parti6 a La Habana
para trabajar como primer contrabajo en la compafia de ()pera
Italiana en el Teatro Tacon en 1846. La compania marcho6 en
gira por los Estados Unidos en 1847, presentandose en Nueva
York, Boston y Nueva Orleans donde, ademas de representar
Ernani, Bottesini ofreci6 varios conciertos con el violinista Luigi
Arditi. Durante los anos cincuenta del XIX, compaginé su carrera
en la épera con una carrera como solista que le reporté gran
reconocimiento en Londres y Estados Unidos. Finalmente regres6
a Europa y centr6 sus esfuerzos en una carrera como director y
compositor que le llevd a dirigir companias de Opera italianas
en Espana, Portugal, Francia e Inglaterra, ocupar el cargo de
Director Musical del Covent Garden londinense y estrenar Aida
de Verdi en El Cairo en 1871.

La Passione amorosa para dos contrabajos y orquesta de
Bottessini fue compuesta, probablemente, durante sus anos
en el Conservatorio de Milan, entre 1835 y 1840. Ademas de
la Passione amorosa, Bottesini compuso durante dichos anos
los tres grandes duetos para dos contrabajos dedicados a Luigi
Rossi -su profesor en Milan- y quiza también el Concierto para
dos contrabajos y piano, escrito en colaboracion con su amigo
el contrabajista Giovanni Arpesani y que se encuentra en el
origen de su Gran dio concertante. Fue con Arpesani con quien
interpret6 estas obras para dos contrabajos en sus giras por
el norte de ltalia antes de embarcarse a América. La Passione
amorosa evoca, no obstante, la pasion del compositor por
la 6pera y el bel canto en particular. En sus tres movimientos
contrastantes, el compositor parece evocar una escena de 6pera
buffa en la que los roles solistas del dlo buffo son interpretados
por dos virtuosos contrabajos, dramaticos e hilarantes a la vez.



Joseph Haydn: Sinfonia n2 39 en sol menor “Tempesta di mare”

La Sinfonia n° 39 en sol menor, denominada “Tempesta di mare”,
ha sido tradicionalmente considerada como uno de los esla-
bones inaugurales de la serie de sinfonias en tonalidad menor
asociadas con el movimiento Sturm und Drang com-puestas por
Joseph Haydn (1732-1809) entre el final de la década de 1760
y comienzos de 1770. El término Sturm und Drang -traducido al
espanol como tormenta e impetu- tiene su origen en el coetaneo
movimiento literario liderado por Herder y Goethe y cuyo aliento
revolucionario residid en hacer hincapié en la subjetividad per-
sonal y en el sentimiento como fuente de inspiracion, adelantan-
dose asi al movimiento romantico.

En mdsica, este movimiento que enfatiza la emocion y el sen-
timiento se ha relacionado con el predominio de la tonalidad
menor y otros aspectos como la aparicion de motivos sincopados,
cambios de tempo abruptos y dinamicas contrastantes en el
desarrollo tematico reflejando, de este modo, los sentimientos
agitados. El hecho de que Haydn escribi6 apenas diez de sus mas
de cien sinfonias en tonalidad menor, concentradas en torno a
1770, facilitd a la historiografia el etiquetarlas bajo el sello del
Sturm und Drang. Pero mas alla de esta categorizacion estilistica,
lo cierto es que las sinfonias en modo menor de Haydn n° 39-
45 constituyen composiciones de extraordinaria inspiracion y
verdaderamente originales. Constituyen el nicleo de renovacion
artistica en la produccion haydniana, son sinfonias de transicion
hacia un estilo sinfénico mas complejo emocionalmente que
trasciende el mero divertimento propio de los anos anteriores.

Sin duda, el comienzo de la Sinfonia n° 39 “Tempesta di mare”,
datada en 1765, fue impactante en su momento. La sinfonia
en su conjunto implantd procedimientos formales y estilisticos
que tuvieron una importancia capital en la serie de sinfonias
vienesas en modo menor que se relacionaron, posteriormente,
con el Sturm und Drang. Los movimientos primero y Ultimo res-
ponden a la forma sonata, pero el Allegro assai inicial presenta
un incremento considerable de los pasajes a solo, los unisonos y
los periodos de silencio con respecto a los primeros movimientos
de sinfonias anteriores. Con evidentes contrastes dinamicos,
demuestra lo mucho que Haydn podia exprimir un Gnico tema.
Los movimientos centrales no se salen de la norma de movi-
miento lento, un Andante que puede considerarse uno de los
mejores ejemplos del Haydn galante, y Minueto, con un ingenioso
tratamiento contrapuntistico y un contrastante trio en modo
mayor, tipicos de la sinfonia clasica. Si bien, destacan por las
magistrales interrupciones de pasajes secuenciales. El Finale
lleva a la sinfonia a una enérgica conclusion, proponiendo alguno
de los pasajes mas tempestuosos y expresivamente audaces
que le confirieron el sobrenombre de “Tempesta di mare” y
relacionaron esta sinfonia con la Sinfonia en sol menor n° 25 de
W. A. Mozart compuesta pocos anos después.



JUEVES, 21 de septiembre 20:30 h.
C. C. Palacio de la Audiencia

BANDA SINFONICA MUNICIPAL
DE MADRID

Rafael Sanz-Espert, director

BERNARDO ADAM FERRERO (1942-)
Homenaje a Joaquin Sorolla. Cuadros Sinfonicos

1. El Palleter

Il. Pescadoras valencianas
/ll. Sol de la tarde

IV. Las grupas

J. VICENT EGEA (1961- )
Nvmancia. Episodios sinfénicos para banda. Obra de encargo del
Ayuntamiento de Soria

|. La batalla de los elefantes
Il. La Paz del cdnsul Marcelo
Ill. Las guerras numantinas
V. La huida de Retdgenes
V. El asedio de la ciudad

VI. Desfile triunfal

OTTORINO RESPIGHI (1879-1936)
Feste Romane. Poema Sinfénico

I. Circenses

II. Giubileo

Ill. L’Ottobrata
V. La Befana
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BANDA SINFONICA MUNICIPAL DE MADRID

En el siglo XIX, época de florecimiento de movimientos artisticos y so-
ciales en pro de la cultura musical popular, muchas ciudades espanolas
crearon exitosas agrupaciones de instrumentos de viento, alegrando el
ocio ciudadano y los actos oficiales. Desde 1836, diversas personalida-
des de la aristocracia y la politica de la ciudad de Madrid presentaron
diferentes proyectos para la creacion de una Banda Municipal sin que
ninguno de ellos tuviese suficiente aceptacion para salir adelante.

En 1907, el Alcalde de Madrid, Conde de Penalver, viaja a Valencia
acompafado por varios concejales. Alli escuchan entusiasmados a la
Banda Municipal valenciana. A su regreso a Madrid propone la creacion
de un Organismo Sinfénico madrilefio dependiente del Ayuntamiento.
El proyecto de Conde de Pefalver fue aprobado por enorme mayoria el
4 de agosto de 1908. Tras meses de ensayo y adaptacion de obras, la
Banda Sinfénica Municipal (BSMM) se presentd en el Teatro Espafiol
el 2 de junio de 1909, alcanzando un éxito clamoroso, que se repitié
después en el Teatro Real, Paseo de Recoletos y un sinfin de lugares.

Los encargados de poner en marcha la BSMM fueron D. Ricardo Villa
Gonzélez y D. José Garay. Ambos acordaron su singular plantilla, que
incluye cuerda grave con violonchelos y contrabajos, ademas del arpa 'y
las familias completas de instrumentos (clarinetes, saxofones, flautas y
todos los instrumentos de metal). Con este criterio, el conjunto sonoro
ademas de completo y equilibrado ofrece grandes posibilidades expre-
sivas y timbricas. Continuando el legado de sus directores fundadores,
Pablo Sorozabal, Manuel Lopez Varela, Jesus Arambarri Garate, Victori-
no Echevarria Lépez, Rodrigo de Santiago, Moisés Davia Soriano, Pablo
Sanchez Torrella y Enrique Garcia Asensio han sido directores titulares
al frente de la BSMM a lo largo de su historia.

En la actualidad, bajo la direccion del Maestro Rafael Sanz-Espert como
Director Titular y Francisco Javier Martinez Arcos como Subdirector, la
Banda Sinfénica Municipal de Madrid ofrece sus conciertos de tempora-
da en el Auditorio Nacional de Masica y Teatro Monumental de Madrid.



Rafael Sanz-Espert, director

Sanz-Espert es una de las batutas mas dinamicas, expresivas y repre-
sentativas del panorama musical internacional de musica de vientos,
siendo uno de los directores mas destacados, valorados y comprome-
tidos de su generacion. Dirige las bandas sinfénicas profesionales mas
importantes de Espana y colabora como director invitado en The U.S.
Army Band and Orchestra (Washington DC), Orquesta y Coro de la Co-
munidad de Madrid, Orquesta de Valencia, Orquesta Sinfénica Nacional
de Paraguay, Bandas Sinfénicas de Cérdoba (Argentina) y del Estado de
Sao Paulo (Brasil), Orquestra de Sopros Brasileira, Orquesta de Vientos
de la Universidad de Duluth (Minnesota), Intercollegiate Honor Band de
la Asociacion Nacional de Directores de Bandas de Colegios Mayores y
en los festivales Midwinter Clinic (Minnesota) y Midwest Clinic (Chicago).

Cuenta con una extensa discografia, destacando las grabaciones con la
BSMM, Banda Municipal de Bilbao, Royal Northern College of Music de
Manchester, Coro de la Orquesta Nacional de Espana y Spanish Brass
Luur Metalls. Como pedagogo imparte cursos desde hace 30 anos de-
sarrollando su propia técnica. Caben destacar los talleres en Berklee
Valencia, las masterclasses en Berklee College of Music de Boston y sus
conferencias en Club Diari de Mallorca, Universidad del Pais Vasco, Sala
Villalobos de Tatui (Brasil) y el Seminario lbero-Americano de Educacion
Musical e Inclusion Social (Sdo Paulo). Comprometido con los composi-
tores actuales, ha realizado varios encargos y dirigido numerosos estre-
nos de obras sinfénicas para banda y orquesta. Ademas recibe, en cali-
dad de director, mdltiples premios nacionales e internacionales. Como
instrumentista ha sido profesor de diversos conservatorios de Castellon
y Valencia, desarrollando, ademas, una intensa actividad como solista y
lider de distintas agrupaciones cameristicas. Ha sido director titular de
la Banda Municipal de Bilbao (2002-2012) y miembro del Consejo de
Administracién de la World Association for Symphonic Bands and En-
sembles (WASBE, 2009-2015). En la actualidad es director artistico del
Congreso Iberoamericano de Directores, Compositores y Arregladores,
miembro del Consejo de Administracion de la Sociedad de Artistas AIE y
director titular de la Banda Sinfonica Municipal de Madrid.
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Homenaje a Joaquin Sorolla, por Bernardo Adam Ferrero

I. El Crit del Palleter: Musicalizar la obra pictérica del maestro
valenciano significa entrar en un mundo de luz, color, armonia,
cromatismo, impresion poética, proporciones estéticas y dinami-
cas. Esto es, precisamente, lo que pretende la musica que sobre
la base de cuatro cuadros relevantes y bajo la denominacion de
sinfonicos esbozan a un “Palleter” con su enorme personalidad,
su famoso grito, su empuje y reflexion intima.

Il. Pescadoras valencianas: La vigorosidad del primer cuadro
contrasta con el de “Pescadoras valencianas”, donde la musica
y el tipismo se unen de forma tersa, suave, tranquila... El corno
inglés esboza el tema con reexposicion posterior por todo el con-
junto.

Ill. El sol de la tarde: El cuadro “Sol de la tarde” nos presenta a
través de la musica la impresion misma de la pintura en su inicio
sSonoro Yy, posteriormente, con un movimiento pesante del tema
principal que recuerda el ritmo pausado de los bueyes y pesca-
dores en el mar.

IV. Las Grupas: El Gltimo tema, inspirado en el cuadro “Las gru-
pas” que se conserva en el museo de la Hispanic Society de
Nueva York, funde sonoramente el ritmo vigoroso, las armonias
delicadas, la descripcion de la fiesta y el sabor mediterraneo que
en todo momento Sorolla evoca.

© Bernardo Adam Ferrero

Numancia. Episodios sinfénicos para banda, por J. Vicent Egea

Esta composicién es una sintesis de algunos de los pasajes mas
relevantes de mi Sinfonia n°1 Nvmancia para orquesta sinfonica.

La obra, de modo libre y subjetivo, evoca varios momentos his-
toricos del asedio del pueblo celtibero de Numancia por el Imperio
Romano. Para ello recurro a diferentes episodios histoéricos:

La batalla de los elefantes, donde la musica adquiere un lengua-
je cromatico y utiliza algunos elementos orientalizantes.

La Paz del Consul Marcelo, con un tema que alude a las trompas
celtiberas basado en los sonidos de la serie armonica.

La guerras numantinas tras el nombramiento del general Esci-
pion “El Africano”, representado con una fanfarria seguida de un
episodio bélico con un marcado caracter oriental.



La huida de Retogenes, con una musica repetitiva que evoca los
diferentes intentos desesperados de los numantinos de salir del
cerco.

El asedio de la ciudad, que simboliza la tensa espera al asalto
de la ciudad. Escrita a modo de variaciones sobre tres notas del
Dies Irae, conduce de forma gradual y repetitiva al climax drama-
tico de la obra. Esta seccion manifiesta, por una parte, la ago-
nizante espera y sufrimiento y, por otra, el valor que mostré el
pueblo numantino antes de su sometimiento.

Desfile triunfal de Escipion en Roma, representado con una mar-
cha de caracter modal.

La pieza acaba con una Coda en la que aparecen varios leitmo-
tivs, donde predomina el tema del honor asociado a la lucha y la
muerte, asi como la esperanza y triunfo de los numantinos de
alcanzar el mas alla y su libertad.

La estructura general se organiza con un discurso basado en la
alternancia de secciones contrastantes donde el misterio, episo-
dios de guerra, épocas de paz, los rituales, las escenas dramati-
cas, el jubilo de las victorias y la esperanza se suceden.

En la obra empleo algunos simbolismos, a modo de leitmotivs,
que le otorgan cierta unidad. Utilizo un lenguaje musical ecléctico
donde predomina la tonalidad combinada con elementos moda-
les y atonales. Me sirvo de muchas de las posibilidades técnicas
y expresivas que ofrece la banda con un tratamiento muy exigen-
te para los intérpretes. En su instrumentacion destaca el protago-
nismo de la seccion de los metales y percusion de parches para
representar los distintos episodios de guerra.

Obra encargo del Ayuntamiento de Soria para NUMANCIA 2017
en el 2150 aniversario del asedio de Numancia. Fue estrenada el
19 de mayo de 2017 por la Banda Municipal de Musica de Soria
bajo la direccion de su director titular José Manuel Acena.

©J. Vicent Egea

Ottorino Respighi: Feste Romane

Feste Romane (Fiestas Romanas, 1928) es la Ultima parte
de la espectacular trilogia de poemas sinfonicos de Ottorino
Respighi (1879-1936) dedicados a la Ciudad Eterna, siendo sus
predecesoras Las Fuentes de Roma (1917) y Pinos de Roma
(1924). Como culminacion de esta serie, este poema sinfénico
es el mas largo y, sin duda, el mas ambicioso de los tres.

Respighi declaré que esta obra representaba su “maximo nivel
de sonoridad y color orquestal”, y con ella puso fin no solamente



a su triptico romano, sino también a un sector muy importante
de su actividad creadora.

En Las Fuentes de Roma y Pinos de Roma, Respighi usé cuatro
puntos de la ciudad para representarla en horas diferentes
del dia. Su procedimiento en Fiestas Romanas se adhiere a la
misma clase del contorno musical pero, en este caso, las cuatro
secciones de la obra son imagenes sonoras de celebraciones
publicas que van desde la antigliedad hasta la época en que
Vivié el compositor:

Circenses: Un cielo amenazador se cierne sobre el Circo Maximo,
pero es dia de fiesta del pueblo: «jAve Nero!» Las puertas de hierro
se abren, los acordes de una cancion religiosa y los aullidos de
las bestias salvajes se mezclan en el aire. El publico viene a sus
pies en el frenesi. Imperturbable, el canto de los martires que
cobra fuerza, triunfa, para luego ahogarse en el tumulto.

Giubileo: Los peregrinos arrastran el largo camino, el rezo.
Finalmente, desde la cima de Monte Mario, aparecen ante
los ojos ardientes los jadeantes espiritus de la Ciudad Santa:
i“Roma! jRoma!” Un himno de alabanza estalla, las iglesias
resuenan su respuesta.

L’Ottobrata: festival de octubre en los castillos romanos cubiertos
de vides; ecos de la caza, tintineo de campanas, canciones de
amor. Entonces, en el creplsculo surge una romantica serenata
interpretada por una mandolina.

La Befana: La noche anterior a la Epifania en la Piazza Navona.
Un ritmo caracteristico de trompetas domina el clamor frenético;
por encima del ruido que se incrementa flotan, de vez en cuando,
motivos risticos, cadencias en saltarello, sonidos de un organillo
en una caseta, y la llamada de un vocero, la cancion asperay el
“stornello” animado con su expresion del sentimiento popular:
“iDejadnos pasar, somos romanos!».

Notas extraidas de la edicion de Ricordi (1929) y de Richard Freed para el
Kennedy Center de Washington DC.



VIERNES, 22 de septiembre 20:30 h.
C. C. Palacio de la Audiencia

THE KING’S SINGERS

Patrick Dunachie, contratenor
Timothy Wayne-Wright, contratenor
Julian Gregory, tenor

Christopher Bruerton, baritono
Christopher Gabbitas, baritono
Jonathan Howard, bajo

ORLANDO DI LASSO (1532-1594)
Musica Dei donum

WILLIAM BYRD (CA. 1540-1623)

Viri Galilaei

O Lord, make thy servant Elizabeth, our Queen
Sing joyfully

RICHARD RODNEY BENNET (1936-2012)
The seasons of his mercies

ANONYMOUS

Dindirin

JUAN VASQUEZ (CA.1500-CA.1560)
Gentil sefiora mia

ANONYMOUS
Rodrigo Martinez

MATEO FLECHA (1481-1553)
El Fuego
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BOB CHILCOTT (1955-)
Thou, my love, art fair

JOHN JOUBERT (1927-)
There is no rose of such virtue

ERIC WHITACRE (1970-)
This Marriage

TRAD. ANDALUZA - ARR. MIGUEL ESTEBAN
El Vito

ENRIQUE ESPIN YEPEZ (1926-1997) -
ARR. MIGUEL ESTEBAN
Pasional

TRAD. - ARR. GOFF RICHARDS
Claro abril resplandecio

JOHN LENNON & PAUL MCCARTNEY - ARR. BILL IVES

I'll Follow the Sun

SOPHIE “FRANCES” COOKE -
ARR. CHRISTOPHER BRUERTON
Don’t worry about me

GIOACCHINO ROSSINI - ARR. DARYL RUNSWICK

Finale de la Obertura de Guillermo Tell
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THE KING’S SINGERS

El grupo vocal The King’s Singers fue fundado en mayo de 1968 por seis
coralistas recién graduados del King’s College de Cambridge. Desde su
fundacion, el grupo ha mantenido inalterable la distribucién de sus vo-
ces: dos contratenores, un tenor, dos baritonos y un bajo.

El elemento mas distintivo del grupo, ya desde sus inicios, fue su diver-
sidad musical. The King’s Singers fue un habitual en programas de tele-
vision, con especial dedicacion a musica popular no tan frecuente entre
grupos corales. Su especial carisma britanico, en combinacién con su
destreza musical, robé el corazén del piblico alrededor del mundo. El
grupo ha sido frecuentemente acogido en los escenarios mas importan-
tes del mundo a lo largo de su historia, del Royal Albert Hall de Londres
a la Opera House de Sidney o el Carnegie Hall de Nueva York, al mismo
tiempo que se convertian en embajadores de la excelencia musical a ni-
vel mundial. Dos Premios Grammy®, un Premio Emmy® y un lugar en el
“Hall of Fame” de la revista Gramophone son algunos de los numerosos
galardones entregados al grupo.

Este amor por la diversidad ha alimentado siempre el compromiso
de The King's Singers por la nueva musica. En su extenso repertorio
se encuentra un importante nimero de obras de encargo de los
compositores mas importantes de nuestro tiempo, entre los que se
incluyen Sir John Tavener, Toru Takemitsu, John Rutter, Luciano Berio,
Nico Muhly, Gyorgy Ligeti y Eric Whitacre, ademas de innumerables
arreglos hechos a medida para el grupo. Fielmente comprometidos
con la difusién del arte del canto en conjunto, el grupo realiza cada
temporada talleres y cursos a nivel internacional.

El mundo puede haber cambiado mucho en estos Ultimos 50 aios desde
que se uniesen los fundadores de The King’s Singers. No obstante, la
formacién actual ain mantiene esa misma esencia, que busca irradiar
la alegria que trae a cada dia el hecho de cantary dar vida a sus publicos
a través de su virtuosismo y vision de un emocionante futuro musical.

© Marco Borggreve



NOTAS AL PROGRAMA

The King's Singers regresan al Otono Musical Soriano con un
programa que alna los mejor de la polifonia renacentista con el
repertorio vocal contemporaneo sin olvidar, como colofén final,
divertidos arreglos de clasicos populares en Close Harmony, una
de sus senas de identidad.

Orlando di Lasso (1532-1594) fue un compositor franco-flamen-
co que con tan solo doce anos entro6 al servicio de Ferrante Gon-
zaga, con quien visité Paris, Mantua, Palermo y Milan. A los vein-
titin anos fue nombrado maestro de capilla de San Juan Letran en
Roma, en 1555 se encontraba en Amberes, donde comenzé a pu-
blicar su obra, y en 1556 ingresé en la capilla musical de la Corte
del Duque Alberto V de Baviera en Munich, donde permanecio el
resto de su vida. El motete a seis voces Musica dei donum, fue
publicado el ano de su muerte y es representativo de su estilo fi-
nal: la musica no es tan declamatoria, su textura es mas compleja
y muestra una densidad y concentracion de estilo que permiten
considerar a este motete como un tributo a toda su obra.

El reinado de Isabel | de Inglaterra (1558-1603), coincidié con
una consciente emulacion de la cultura europea, especialmente
la italiana, que tuvo como consecuencia directa un aumento del
interés por la musica. Durante la efervescencia cultural de este
tardio renacimiento inglés, William Byrd (ca. 1540-1623) fue
uno de los compositores mas prestigiosos de su tiempo. Como
compositor de la Capilla Real, Byrd compuso ciclos de misas
para la mayor parte del ano litlrgico. Los motetes resultantes
fueron publicados en 1607 en la coleccion Gradualia, como es
el caso de Viri Galilei, compuesto para el introito de su Misa para
la Fiesta de la Ascension. El motete abre en textura homofénica
y poco a poco va desarrollando la polifonia a través de frases y
ritmos regulares que le confieren una estructura unitaria a toda
la pieza. Aunque Byrd era catélico, esta condicién no le impidio
componer himnos para la Iglesia anglicana, como es el caso
de los dos siguientes ejemplos a seis voces. La composicion
de estos himnos responde a los Solemnes Requerimientos que
la Reina Isabel emiti6 en 1559 y que especificaban que todos
los servicios religiosos debian contener al menos un himno de
alabanza a Dios que, entre otras cosas, ayudd a consolidar la
musica coral como piedra angular de los servicios anglicanos.
O Lord, make thy servant Elizabeth, our Queen (Senor, haz a tu
sierva Elizabeth nuestra reina) fue compuesto probablemente
hacia 1572, para asegurar su reciente puesto de organista
en la Capilla Real de Londres. Byrd adapt6 el texto del Salmo
21 para referirse a su reina en lugar de al Rey David. La pieza
representa, para los propios King’s Singers, “una verdadera joya
del Renacimiento inglés”. Sing Joyfully unto God Our Strength
(Cantad con gozo a Dios, fortaleza nuestra) es uno de los mas
populares y duraderos himnos de la época isabelina. Byrd empled
los primeros versos del Salmo 81 en un estilo contrapuntistico
de clara factura madrigalesca. Aunque no se conserva ninguna
copia del siglo XVI, Sing Joyfully aparece en cerca de un centenar
de copias manuscritas e impresas durante el siglo siguiente.



En un pequeno salto a la contemporaneidad, escuchamos The
seasons of his mercies, la cuarta pieza de las Devotions de Sir
Richard Rodney Bennett (1936-2012), publicadas en 1975.

Una serie de villancicos hispanos contintian el programa. En
su origen, el villancico espafiol era un tipo de cancién popular
profana en lengua vernacula y asociada a temas rusticos y
pastoriles, similar, por tanto, al madrigal en sus contenidos. Sin
embargo, hacia la segunda mitad del siglo XVI, los villancicos
religiosos alcanzaron cierta popularidad gracias, en parte, a la
medida que permitié el uso de la lengua vernacula en los templos
como medida evangelizadora, y sus textos, en muchos casos,
fueron de caracter didactico o devocional. El villancico anénimo
Dindirin esta escrito a cuatro voces, en una mezcla de catalan y
francés y compilado en el Cancionero de Palacio -antologia de
musica polifonica interpretada durante el reinado de los Reyes
Catélicos. Alcanzé fama gracias al documental Madrigal History
Tour (Tour por la Historia del Madrigal) emitido por la BBC en
1984 y protagonizado por The King’'s Singers. Desde entonces,
este villancico que cuenta la historia de una dama que una
mafana salié a un prado para dar a un ruisenor un mensaje para
su amado: “Dile que no lo puedo volver a ver porque ahora estoy
casada”, se ha convertido en una pieza clave de su repertorio.
Gentil sefiora mia de Juan Vasquez (ca.1500- ca. 1560) fue otra
de las piezas elegidas para el Madrigal History Tour. Vasquez
fue un compositor vinculado a la escuela renacentista andaluza
de Guerrero y Morales y es principalmente conocido por su
obra profana. Gentil sefora mia es un villancico a cinco voces
recogido en Recopilacion de sonetos y villancicos a cuatro y a
cinco voces (1560) en el que Vasquez, pese a su sacerdocio,
no imprime a las canciones de tematica amorosa un caracter
“a lo divino”, sino que hereda la tradicion popular del Dindirin.
Por dltimo, Rodrigo Martinez es otro de los villancicos anénimos
compilados en el Cancionero de Palacio. La tematica es rdstica y
populary en él se aprecia claramente la estructura de estribillos
y estrofas tipica de los villancicos espanoles.

El fuego de Mateo Flecha “el Viejo” (1481-1553) es una de
sus caracteristicas ensaladas, un género musical polifénico
destinado al entretenimiento cortesano muy popular en la
Peninsula Ibérica durante el siglo XVl y caracterizado por mezclar
en una misma composicion varias formas, desde madrigales
a villancicos u otros géneros litlrgicos, diferentes idiomas y
texturas e incluso recursos onomatopéyicos. Flecha “el Viejo”
fue el mayor exponente de este género y El fuego es una de
las ensaladas mas ricas y sugerentes: equipara el fuego con
el pecado y el agua con la penitencia, imita el sonido de las
campanas y explica la llegada de Jesucristo como el agua pura
de la “Virgen sin mangillar”, por lo que, como la mayoria, tiene
una tematica relacionada con la Navidad. Esta ensalada es la
que abre la edicion compilada por Flecha “el Joven”, su sobrino,
publicada en Praga en 1581 y cuyo Unico ejemplar conservado,
de manera incompleta, se encuentra en las Bibliotecas de Cata-
lunya y del Orfe6 Catala en Barcelona.



La segunda parte del concierto se inicia con una representativa
seleccion de lo mejor del repertorio inglés contemporaneo para
coro. Bob Chilcott (1955- ) es uno de los mas reconocidos com-
positores, arreglistas y directores de coro en activo hoy en
Reino Unido, ademas de haber formado parte de The King’'s
Singers entre 1985 y 1997. La pieza de Chilcott Thou, my
love art fair (T4, mi amor, arte justo), sobre un texto del
poeta William Baldwin del siglo XVI, fue compuesta para The
King’s Singers y estrenada en Minneapolis, en un concierto
celebrado del Dia de San Valentin en 2015. John Joubert
(1927- ) ha desarrollado una importante carrera como compositor
que cuenta con sinfonias, conciertos y musica de camara en un
extenso catalogo en el que destacan, sin embargo, sus obras
para coro. There is no rose of such virtue, Op. 14, escrita en
1954 sobre un texto anénimo del siglo XV, es una de sus obras
mas frecuentemente interpretadas y se ha consolidado dentro
del repertorio contemporaneo de villancicos navidenos. This
Marriage (Este matrimonio) de Eric Whitacre (1970- ) es una
pieza compuesta en 2007 sobre un texto del poeta persa del
siglo XlIl Jalal al-Din Rumi y dedicada a su mujer en su séptimo
aniversario de boda.

El siguiente grupo es una seleccion de canciones hispanas de las
que The King’s Singers han hecho acopio a lo largo de los anos.
Como homenaije a sus giras de América a Australia y de Europa a
Asia, The King's Singers lanzaron al mercado en 2014 el aloum
Postcards, en el que recogen algunas de las canciones populares
conocidas durante sus giras y que permiten al oyente un recorrido
musical por el mundo. E/ Vito y Pasional se encuentran en dicha
grabacion. El vito es una cancién popular cuyos origenes se re-
montan a la Andalucia del siglo XVI y cuyo nombre se refiere a
la enfermedad del “baile de San Vito”: la musica responde a un
animado caracter y las diferentes variantes de su letra son, por lo
general, irénicas. Pasional, por su parte, responde al género del
pasillo, un baile de origen colombiano que se popularizé a finales
del siglo XIX en toda América central. EIl compositor ecuatoriano
Enrique Espin (19126-1997) se hizo especialmente famoso por
sus pasillos, entre los que se encuentra Pasional. Finalmente,
Claro abril resplandecio es un villancico navidefio tradicional.

Para concluir, The King's Singers ofrecen una seleccion de sus
arreglos Close Harmony, es decir, una técnica de composicion
vocal en la que todas las voces, salvo el bajo, se sitlan proximas
y reducidas al ambito de una octava. Misica de todas las épocas
y estilos tiene cabida en estos arreglos Close Harmony, desde la
obertura de Guillermo Tell hasta los éxitos de los Beatles como
I'll follow the Sun.



SABADO, 23 de septiembre 20:30 h.
C. C. Palacio de la Audiencia

ORQUESTA SINFONICA
DE CASTILLA'Y LEON

Javier Perianes, piano
Antonio Méndez, director

WOLFGANG AMADEUS MOZART (1756-1791)
Concierto n? 27 en si bemol mayor para piano y orquesta, K. 595

1. Allegro
II. Larghetto
IIl. Allegro

JOHANNES BRAHMS (1833-1897)
Sinfonia n% 4 en mi menor, Op. 98

1. Allegro non troppo

/. Andante moderato

Ill. Allegro giocoso

IV. Allegro energico e passionato
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Antonio Méndez, director

Antonio Méndez se ha convertido en uno de los directores espanoles
mas destacados y consolidados de su generacién, actuando con las
orquestas mas importantes de Europa. En los Ultimos afnos, ha logra-
do gran éxito dirigiendo orquestas como la Orquesta de la Tonhalle de
ZUrich, Sinfénicas de las Radios de Baviera y Frankfurt, Mahler Cham-
ber Orchestra, Filarmonica de Rotterdam y Nacional Danesa.

En la temporada 2017-18, estara en gira con Staatskapelle de Weimar
en Espana y por segunda vez con la Orquesta Nacional de Espana en
Corea. Debutara con la Orquesta Sinfénica Alemana de Berlin, Academia
de Mannheim y Orquesta Sinfénica de Castilla y Ledn. Regresa con la
Orquesta Nacional de Espana, Filarmonica de Seul, Sinfonica de Tenerife
y Filarmonica de Bremen entre otras. Desatacan en temporadas ante-
riores sus debuts con la Sinfénica de Viena, Staatskapelle de Dresde,
Filarmonica de Seul, Orquesta Tonkunstler de la Baja Austria, Filarmoni-
ca de la BBC, Orquesta Glirzenich de Colonia, Sinfonica de Islandia, Fi-
larmonica de Helsinki, Orquesta de Camara de Lausana, Orquesta de
Camara Escocesa, Philharmonia de Auckland, Kammerakademie de
Postdam, Filarménica Nacional de Rusia y Nueva Filarmonica de Japon.
Su reciente grabacién con la Sinfénica de la Radio de Stuttgart bajo el
sello SWE Music ha sido galardonada con un Premio Echo Klassik. Tam-
bién ha realizado grabaciones con la Orquesta de Camara Escocesa
para Linn Records. Méndez se dio a conocer internacionalmente como
premiado de la prestigiosa Malko Competition 2012 en Copenhague y
como finalista del concurso de jovenes directores de Nestlé y del Festi-
val de Salzburgo llamado Young Conductors Awards en 2013.

Nacido en 1984 en Palma de Mallorca, Antonio comenzo6 sus estudios
musicales de piano y violin en el Conservatorio Profesional de Musica
de Mallorca. Posteriormente estudié composicion y direccion en el Real
Conservatorio Superior de Musica de Madrid. Desde 2007 ha estado
viviendo en Alemania, donde completd su formacion en la Universitat
der Klinste de Berlin con Lutz K&hler, como miembro de la Dirigenten-
forum y en la Escuela Superior de Mdsica Franz Liszt de Weimar con
Nicolas Pasquet.
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Javier Perianes, piano

© Daniel Garcia Bruno

Premio Nacional de Musica 2012 concedido por el Ministerio de Cul-
tura, la carrera internacional de Javier Perianes abarca cinco continen-
tes con conciertos que le han llevado a algunas de las salas mas presti-
giosas del mundo como el Carnegie Hall de Nueva York, Barbican, Royal
Festival Hall y Wigmore Hall de Londres, Philharmonie y Théatre des
Champs-Elysées de Paris, Philharmonie de Berlin, Musikverein de Viena,
Concertgebouw de Amsterdam, Philharmonic Hall de San Petersburgo,
Great Hall del Conservatorio de Moscu, Suntory Hall de Tokio y Teatro
Colén de Buenos Aires. Ha trabajado con maestros como Barenboim,
Dutoit, Dudamel, Mehta, Maazel, Frihbeck de Burgos, Harding, Temir-
kanov, Lopez Cobos, Oramo, Mena, Afkham, Heras-Casado, Pons, Oro-
zco-Estrada, Ticciati, Dausgaard, Jurowski, Yu Long y V. Petrenko y ha
actuado en festivales como Lucerna, BBC Proms, Vail, Blossom, Ravinia,
La Roque d’Anthéron, Grafenegg, San Sebastian y Granada.

La temporada 2017-18 de Perianes incluye debuts junto a las orquestas
de Cincinnati, Indianapolis, Basilea, RTE National, Filarmoénica de Oslo,
Lille y Sinfénica Estatal de Moscu entre otras asi como su regreso junto
ala Filarménica de Los Angeles, City of Birmingham, Sinfénicas de Ham-
burgo y Viena, Radio Noruega, Nacional Danesa, Sinfénica de la BBC y
Radio Finlandesa y giras de conciertos con la Filarménica de Munich
y la Orquesta Nacional de Espana. De sus recientes temporadas de-
stacan actuaciones junto a la Orquesta Philharmonia, Filarménicas de
Munich y Viena, Orquesta de Cleveland y Sinfénicas de Chicago, Boston
y Atlanta, Filarménicas de Los Angeles, Nueva York y Londres, Sinfénica
Yomiuri de Japdn, Orquesta de Paris, Sinfénica de Montreal, Orquesta
Sinfénica de Radio Berlin, Radios Finlandesa y Sueca, asi como giras
con orquesta en Australia, Nueva Zelanda y Singapur, y de recitales
por Norteamérica y Suramérica. Javier Perianes es artista exclusivo del
sello harmonia mundi. Su extensa discografia abarca desde Beethoven,
Schubert, Debussy, Chopin y Mendelssohn hasta Turina, Granados,
Mompou, Falla y Blasco de Nebra. Su dltimo album esté dedicado a las
sonatas D.960 y D.664 de Schubert y proximamente saldra al mercado
su grabacion del Concierto n°® 3 de Bartdk junto a la Filarménica de
Munich y Heras-Casado. Mas informacién en www.javierperianes.com
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NOTAS AL PROGRAMA
W. A. Mozart: Concierto para piano y orquesta n® 27

Datado el autografo el 5 de enero de 1791, el Concierto para
piano y orquesta n° 27 de Wolfgang Amadeus Mozart (1756-
1791) es su Ultimo concierto para piano y orquesta y una de las
Ultimas obras que el genio de Salzburgo completé antes de su
prematura muerte once meses después.

Desde los primeros arreglos para orquesta e instrumento de
teclado que Mozart escribié partiendo de movimientos de sonata
de otros compositores -catalogados como sus cuatro primeros
conciertos para piano- a este Ultimo concierto, el compositor
austriaco establecio los principios por los que el entretenimiento
galante heredero de la estructura de aria barroca que alterna
tutti orquestales con pasajes solistas virtuosos y cultivado por
autores como Johann Schobert, C.P.E. y Johann Christian Bach
fue transformado en una forma artistica de mayor amplitud
formal y voluntad expresiva que dio lugar al concierto solista.
Mozart otorgd verdadera importancia a este género, el concierto
para piano, y en no pocas ocasiones los escribid para ser
interpretados por €l mismo en los conciertos por suscripcion con
los que se ganaba la vida. A lo largo de sus veintisiete conciertos
-los cuatro primeros fueron arreglos y los n* 7 y 10 estan
concebidos para tres y dos pianos respectivamente-, podemos
apreciar no solo una evolucion de su estilo compositivo, sino una
gran habilidad para plasmar los recursos técnicos que le ofrecia
la orquesta y las capacidades virtuosisticas que le ofrecian los
pianos de la época.

Tras analizar sus autografos, Alan Tyson apunt6 que el Concierto n°®
27 pudo haber sido compuesto entre diciembre de 1787 y febrero
de 1789 vy, por tanto, en paralelo a la composicion de las tres
grandes sinfonias finales n° 39-41. No obstante, el propio Mozart
anoto en su catalogo la finalizacién del mismo en enero de 1791
y algunos académicos pioneros en el estudio de los conciertos
para piano de Mozart, como Arthur Hutchings, vieron en este n°
27 una “despedida del piano” y un caracter premeditadamente
tragico en su escritura. La particular coincidencia de haber sido la
composicion que inicia el afno de su muerte y su Gltimo concierto
para pianoy la serena intensidad emocional que apuntan todas y
cada una de sus melodias en contraposicion con la luminosidad
y, superficialidad si se quiere, de su predecesor Concierto n°
26 -llamado de la Coronacion por haber sido interpretado en
las festividades con motivo de la coronacion de Leopoldo Il
como Emperador del Sacro Imperio en Frankfurt-, alimentaron
dichas especulaciones. Sin embargo, no es menos cierto que
Mozart atravesaba una etapa especialmente desafortunada en
el momento de su composicion: sus apuros financieros iban en
aumento dada la falta de compromisos concertisticos en la Viena
de la Guerra Austro-Turca, la salud de su esposa no mejoraba
y su situaciéon como compositor de corte entr6 en declive con
la muerte de José Il. Aln asi, entre la composicion en 1788 del
Concierto de la Coronacion y la finalizacion del Concierto n° 27,



Mozart produjo sus tres sinfonias finales, los Cuartetos Prusianos
y Cosi fan tutte y en 1791 todavia pudo finalizar el Quinteto en
mi bemol, el Ave verum corpus, La flauta magica, el incompleto
Requiem y la Clemencia de Tito, en cuyo estreno en septiembre,
durante las festividades de la coronacion de Leopoldo Il en Praga,
enfermo fatalmente.

Este Concierto n° 27 se alza como un ensayo sistematico de
evolucion estilistica en el conjunto de la produccion mozartiana.
La claridad y sencillez de sus lineas melédicas, exentas del
virtuosismo presente en sus anteriores conciertos vieneses,
otorga el protagonismo a la yuxtaposicion casi constante de
materiales armoénicamente contrastantes. Esta experimentacion
armoénica esta especialmente presente en el desarrollo del
primer movimiento, Allegro, que destaca por la confianza en la
seccion de viento para desplegar su elegancia optimista y la
integracion del piano y la orquesta en un perfecto dialogo que
da paso al segundo movimiento, Larghetto. El piano presenta el
tema en una especie de silenciosa revelacion que se traslada a
la orquesta a través de unas confidentes trompas. Para finalizar,
el tercer movimiento, en forma rond6 sonata, desprende el buen
humor implicito en la melodia del tema principal, empleada por
Mozart en su canciéon Sehnsucht nach dem Friihlinge (Anhelo
de primavera) catalogada como K. 596. El texto fue tomado de
un poema de Christian Adolph Overbeck y viene a decir “Ven,
dulce Mayo, haz que los arboles verdezcan de nuevo y haz que
pequenas violetas florezcan para mi en los arroyos”, por lo que
no es dificil imaginar al compositor austriaco refugiado del gélido
invierno vienés y anhelando la llegada de la primavera mientras
finalizaba el que seria su UGltimo concierto para piano y orquesta
antes de la llegada de su Ultima primavera.

Johannes Brahms: Sinfonia n® 4 en mi menor

Johannes Brahms (1833-1897) completé su Ultima y Cuarta
Sinfonia en mi menor Op. 98 en 1885. Esta fecha es relevante si
tenemos en cuenta que estrend su primera sinfonia apenas nueve
anos antes, en 1876, tras casi veinte afnos de gestacion. Sus
cuatro sinfonias vieron la luz, por tanto, en su época de madurez
y articulan el corpus de su produccion orquestal, dnicamente
precedidas por el Concierto para piano n° 1, las Variaciones
sobre un tema de Haydn y dos serenatas orquestales hoy apenas
escuchadas y Gnicamente continuadas por la composicion del
Doble Concierto para violin y chelo y la orquestacion de tres
danzas hdngaras.

Brahms fue un auténtico maestro en su produccion pianistica,
desde sus primeras sonatas de clara influencia beethoveniana
hasta sus cuatro colecciones Opp. 116-119 compuestas hacia
1892-93 y que pueden ser consideradas su “canto de cisne”.
Sin embargo, su relacion con la composicion sinfénica fue
problematica. Famosa es la referencia a Beethoven como “el
gigante cuyos pasos me persiguen” que, mas alla de reflejar un
complejo de inferioridad, es ilustrativa al respecto del gran peso



de la historia que Brahms sinti6 a lo largo de toda su carrera
como compositor. No es de extranar teniendo en cuenta que
le toco vivir la época en la que las grandes obras del pasado
se “revivian” para ser estudiadas, editadas y programadas en
conciertos, configurando un catalogo de grandes obras maestras
que conforman lo que hoy es nuestra historia de la musica. La
musica contemporanea comenzé, por tanto, a competir por su
lugar entre los grandes clasicos, conocidos y aceptados por
el publico. Quiza por ello, Brahms tomo la decision de escribir
grandes obras que en ocasiones le llevaban anos de trabajo, a
las que volvia una y otra vez, pero que consideraba dignas de
comparacion con ese legado histérico que conocia y admiraba.
De hecho, fue uno de los compositores que mas en cuenta tuvo
la tradicion y en su biblioteca donada a la Sociedad de Amigos
de la Mdsica de Viena podemos encontrar copias realizadas por
el propio Brahms de obras de Bach, Frescobaldi, Haydn, Mozart
y Palestrina, por citar algunos nombres.

La Sinfonia n°® 4 en mi menor, dirigida por el compositor en su
estreno en octubre de 1885, refleja esa devocion por el pasado
y €s su composicién orquestal mas avanzada gracias a su
brillante orquestacion y al revolucionario Finale que Schonberg
encumbro6 a la categoria de obra maestra en su ensayo “Brahms
el progresivo”. El primer movimiento, Allegro non troppo, abre
con un tema de caracter sereno en una cadena de terceras
descendentes. El Andante moderato, compuesto en una forma
sonata modificada sin seccion de desarrollo, es el movimiento
lento mas largo de todas sus sinfonias. El tercer movimiento,
Allegro giocoso, es su Unico verdadero scherzo sinfénico y
refleja el legado beethoveniano en su poderoso caracter.
Debe interpretarse de manera “animada”, tal como Brahms
indicd en una de las pocas descripciones emocionales en sus
encabezados de movimientos, y destaca por la presencia casi
constante del triangulo. El Allegro energico e passionato otorga
a la sinfonia su caracter revolucionario al emplear, por primera y
excepcional ocasion, un passacaglia como Finale en el repertorio
sinféonico. Brahms tomo6 el tema de chacona final de la Cantata
BWV 150 de J. S. Bach, que habia sido editada por primera vez
en 1884 en la Bach-Gesellschaft Ausgabe, edicion completa de
las obras de Bach para la que Brahms colaboré como asesor
editorial. Pero ademas, si exceptuamos las sinfonias Sturm und
Drang de Haydn, las dos en sol menor de Mozart y la Italiana de
Mendelssohn, Brahms inauguré con su Sinfonia n°® 4 la lista de
grandes sinfonias que acaban en un tragico y angustioso tono
menor, como la Patética de Tchaikovski, Tragica de Mahler y las
Cuartas de Sibelius y Vaugham-Williams.

Como afirmé el joven Richard Strauss tras uno de los ensayos
conducentes al estreno, esta Sinfonia n°4 es, “mas alla de toda
duda, una obra gigante, con una grandiosidad en su concepcion
e invencion, genialidad en su tratamiento de la forma, estructura
periddica de espectacular vigor y fuerza, nueva y original y
todavia auténtico Brahms de principio a fin”.



DOMINGO, 24 de septiembre 12:30 h.
Iglesia de Ntra. Sra. del Espino

ORQUESTA FILARMONICA PROARTE,
CORO DE CAMARA DOINUZAHAR

DE DURANGO y CORO DE CAMARA
AULA BOREAL DE BILBAO

MAESTROS DE CAPILLA INEDITOS DE LOS S. XVIII Y XIX

Belén Madariaga, Susana Zabaco, Raquel Urquijo ¢
Irene Ojanguren, sopranos

Carmen Molina, Carmen Irigaray, contraltos

José Luis Madariaga, tenor

José M2 Gonzélez Estoquera, baritono

Pacwxi Garcia Garmilla, 6rgano positivo ibérico
Daniel Garay, director

SALVADOR DE SANCHO ITURMENDI
(MEDINACELI CA. 1687- SIGUENZA 1754)
Te lucis ante terminum “sobre el metro del tiempo”.
Para el Oficio de Completas

JUAN LORENZO MUNOZ SANCHEZ
(ARIZA 1760- SIGUENZA 1838)
Cuatro arias al Santisimo Sacramento

Cruja, brame el viento airado

iAy, dulce amante!

Detente, navecilla

Serior, pues has dejado en ese Sacramento

ACACIO GARCILOPEZ DE LA PENA
(CA.1720- SIGUENZA 1781)
Visperas de Nuestra Sefiora

Dixit Dominus
Laudate Dominum
Beatus vir
Magnificat




ORQUESTA FILARMONICA PROARTE, de Madrid

Aunque la mayor parte de sus miembros llevan muchos anos compar-
tiendo escenarios, la Orquesta Filarménica ProArte se funda como aso-
ciacién en 2016 gracias a la inquietud de varios de sus componentes de
formar una agrupacion sinfénica estable e independiente. Esta forma-
da por musicos profesionales y amateurs asi como estudiantes que en
muchos casos encuentran en esta agrupacion su primera experiencia
orquestal.

Actualmente la plantilla consta de 16 violines, 6 violas, 8 chelos, 4 con-
trabajos, 3 flautas (y flautin), 3 oboes, 4 clarinetes, 2 fagotes, 4 trom-
pas, 4 trompetas, 2 trombones, 1 tuba y 3 percusionistas.

Entre sus Ultimos conciertos destacan el celebrado el 11 de marzo en
el Centro Cultural “Alfredo Kraus” de Madrid con el objetivo de recaudar
dinero para la Fundacion Escuela Ideo y su programa “Ayuda a quien te
necesita”, con un programa centrado en bandas sonoras, y un concierto
de o6pera y zarzuela con cantantes solistas ofrecido el 20 de mayo en
Torremocha de Jarama, dentro de las Ill Primaveras Liricas de dicha
localidad. Ha colaborado ademas con la Universidad Rey Juan Carlos en
el concierto celebrado en el Teatro Real Carlos Ill de Aranjuez el 26 de
junio interpretando obras de Joaquin Rodrigo.



MUSICA ANTIGUA

CORO DE CAMARA DE AULA BOREAL, de Bilbao

Aula Boreal fue fundada en 1999 por Patxi Garcia Garmilla (virginal),
Francisco Luengo (viola da gamba) y Daniel Garay (traverso). Como trio
especializado en la interpretacion del repertorio barroco, sus prime-
ros conciertos en Castilla y Le6n, Galicia y Pais Vasco consolidaron un
proyecto dotado de una sélida vocacién de continuidad. En los Gltimos
anos, la ampliacion del repertorio hacia obras corales de grandes di-
mensiones ha requerido la formacién de un Coro de Camara, que es
como se presenta en esta ocasion.

A finales de 2001, abordd por primera vez un programa integramen-
te formado por obras de compositores espanoles del siglo XVl y, bajo
la direccién musicolégica de Patxi Garcia Garmilla, un proceso de bus-
queda, seleccion y transcripcion de fuentes de musica espafola e ibe-
roamericana en diversos archivos de Espana y otros paises de Europa
y América. Para ello, el grupo amplié su plantilla (cantantes, tiorbistas,
violistas, percusion), e igualmente su patrimonio organolégico, adoptan-
do distintas configuraciones en funcion de las caracteristicas del reper-
torio abordado. Actlia en Bilbao, San Sebastian, Burgos, Santiago de
Compostela, Valencia, Alicante, Albacete, Soria, Valladolid, etc.

Ha grabado un CD monografico del compositor Juan del Vado (ca.1625-
1691) que ha tenido una excelente acogida por su elegante interpreta-
cién y gran interés musicolégico. El volumen Andrés Algarabel y Arroyo:
Edicién Practica de sus Obras de Mdusica, cuyo autor es Patxi Garcia
Garmilla, ha sido publicado por el Servicio Editorial de la Universidad
del Pais Vasco. Con Daniel Garay como director, ha ampliado puntual-
mente su plantilla vocal e instrumental para interpretar piezas de la
talla de la Oda para el Funeral de la Reina Mary de Purcell y el Gloria de
Vivaldi, ademas de diversas obras instrumentales de Handel, Warlock y
Respighi. En los Gltimos afos, Aula Boreal también ha intensificado sus
esfuerzos en pro de la muisica compuesta por los compositores sorianos
del Barroco. Asi, ha repuesto diversos villancicos y cantadas junto con la
formidable Misa Nunc dimittis de Andrés de Algarabel bajo la direccién
de Daniel Garay.
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CORO DE CAMARA DOINUZAHAR, de Durango

El Coro de Camara Doinuzahar comenz6 su actividad en 1982. Desde
1985 hasta 2014, José Luis Ormazabal ha sido su director. En la actua-
lidad, la direccién corresponde a la profesora Laura Nardi. El inicio del
coro destaca por su dedicacion a la interpretacion de la polifonia del
Renacimiento. Sin embargo, su repertorio se ha ido extendiendo a la
musica coral barroca, contemporanea y folclérica.

A lo largo de estos anos el coro ha desarrollado una importante acti-
vidad concertistica en diversas giras musicales tanto a nivel nacional
como internacional. Asimismo, su participacién en certdmenes y ciclos
de conciertos corales ha sido variada. Destacan los premios en el VI
Certamen Nacional de Jovenes Intérpretes organizado por Juventudes
Musicales en Alcala de Henares; en el XVI y XXII Certamen Coral Interna-
cional “Villa de Avilés”; en el V Certamen de Zumarraga y en el X Certa-
men Coral de Villancicos de Molina. En 2007 el coro finaliza como tercer
clasificado en el Gran Premio de Canto Coral de Grifidn.

En los Ultimos tres afos, ha colaborado junto con otras agrupaciones
corales de Bizkaia en El Mesias participativo organizado por la Funda-
cién “La Caixa”. Asimismo, ha colaborado junto con el grupo barroco
Aula Boreal y el Coro Los Tonos Humanos en la grabacién y difusion de
dos obras inéditas del compositor soriano Andrés de Algarabel. El coro
tiene editados sendos CDs donde se recogen las obras mas significati-
vas de su trayectoria musical.
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Daniel Garay, director

Licenciado en Historia y Ciencias de la Musica por la Universidad de
La Rioja, diplomado en direccion de orquesta en la Escuela de Direc-
cién de Orquesta y Banda “Maestro Navarro Lara” y licenciado en di-
recciéon de orquesta por la Royal Schools of Music de Londres. Cursé
estudios de guitarra espafnola y completé el Grado Profesional de flauta
travesera con el profesor Francisco Anton. Estudios de Traverso barroco
con Agostino Cirillo y Wilbert Hazelzet. Es miembro fundador del grupo
Aula Boreal en 1999 como intérprete de traverso y guitarra barroca.
Médico especialista en activo, es a través de la Facultad de Medicina
como se integra en el Coro de la Universidad del Pais Vasco, donde ha
prolongado su vinculacion durante mas de veinte anos, participando
en multitud de eventos como conciertos de polifonia, zarzuela, épera
y repertorio sinfénico-coral, habiendo sido dirigido por importantes
maestros nacionales e internacionales.

Debuta en la direccion de orquesta con la grabaciéon de un CD con dos
grandes obras inéditas del compositor barroco Andrés de Algarabel y
Arroyo. Desde entonces, y como titular de Aula Boreal Camerata, dirige
regularmente obras sinfonico-corales de diversos compositores del
Barroco espanol e hispanoamericano (Salvador de Sancho, Acacio
Garcildpez, etc.) recuperadas por Patxi Garcia Garmilla. Ha dirigido en
diferentes localidades espaiolas destacando su participacion en el XXII
Otono Musical Soriano. Ha participado como director asistente para
los conciertos de la EMSOC (European Medical Students Orchestra
and Choir) en su Ultima edicion en el Pais Vasco. Especializado en
interpretaciones corales, en su repertorio cuenta con obras como el
Gloria de Poulenc, la Oda para el Funeral de la Reina Mary de Henry
Purcell, el Gloria de Vivaldi, la Cantata 140 de Bachy, recientemente, ha
dirigido el estreno absoluto de la Cantata EI Cantico de las Criaturas de
Julen Ezkurra. Colabora como critico musical en la revista Audio Clasica.




NOTAS AL PROGRAMA

Tres maestros de capilla de la Catedral de Sigiienza de los si-
glos XVIIl y XIX.

Fue en mayo de 1955 cuando la Santa Sede promulgd una serie
de decretos consistoriales mediante los cuales se cambiaban los
limites geogréaficos de las distintas didcesis espanolas. Asi, la de
Siglienza paso a coincidir plenamente con la provincia de Guada-
lajara, pero hasta entonces habia venido englobando las tierras
de Berlanga de Duero y de Almazan (actualmente en la didcesis
de Osma), la zona de Ariza (hoy dia perteneciente al Obispado
de Tarazona) y la de Ayllén (ahora en la diécesis de Segovia). Por
ello, no debe sorprendernos que los tres maestros cuyas obras
componen nuestro programa sean naturales de tres provincias
diferentes: Soria, Zaragoza y Guadalajara.

El concierto comienza con el Te lucis ante terminum sobre el me-
tro de el tiempo de Salvador de Sancho Iturmendi (Medinaceli,
Soria, ca.1687 - Siguenza, 11 de Agosto de 1754), que fue maes-
tro de capilla en la Colegiata de Santa Maria de la Asuncién de
Medinaceli entre 1717 y 1725 y en la Catedral de Siglienza entre
1725 y 1754. Su maltrecha salud no le permiti6 desempenar
sus funciones durante los Ultimos once anos de su magisterio,
enfermedad que ya previé con antelacion delegando sus bienes
y gestiones en la figura de Don Antonio Carrillo de Mendoza, en
quien confiaba plenamente. Salvador era hijo de Lucas de San-
cho Lopez (Moron de Almazan, 1662 - Medinaceli, 1712), quien
fue admitido en 1677 como infante de coro en la Catedral segun-
tina bajo el magisterio de Benito de Ambrona y alcanzaria el de
Medinaceli en 1683. Sin duda, debié formar sélidamente a su
hijo en los principios de la polifonia renacentista, que Salvador
cultivé con una especial exquisitez.

Son sesenta y tres las obras de Salvador de Sancho que se re-
parten entre los Archivos Histérico Diocesano de El Burgo de
Osma y el de la Catedral de Siglienza, que seran proximamente
editadas en dos extensos volimenes por la Diputacion de So-
ria. Incluyen once salmos, tres Magnificat, dos misereres, una
lamentacion, diecisiete motetes, ocho salves, seis villancicos,
una cantada, una loa, un baile para la festividad de la Virgen,
un juego de diecisiete canones, un responsorio, un Parce mihi,
un cantico, un juego de tres versos para la Adoracion de la
Santisima Cruz, dos Dies irae y cinco oficios de completas. Entre
estos Ultimos, destaca el referido oficio de completas Te lucis
ante terminum sobre el metro de el tiempo (E:SIGc 24/13), obra
fechada en 1726 que alterna, en estilo de ritornello, los pasajes
corales con predominio de la armonia vertical con los solos de
tiple bellamente decorados (especialmente en el In manus tuas),
delicadamente imitados por los instrumentos, que exigen del
solista un gran dominio de la técnica vocal. No faltan excelentes
musicologos, como Suarez Pajares, que perciben un cierto alien-
to bachiano en esta melodia.
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Segundo papel de la particela de tiple solista del In manus tuas (E:SIGc 24/13) de
Salvador de Sancho Iturmendi conservado en el Archivo de MUsica de la Catedral

de Siglienza.

Ademas de un gran compositor, Salvador de Sancho fue también
un gran formador de muisicos. Sélo conocemos un discipulo suyo
en Medinaceli, Andrés de Algarabel y Arroyo (Medinaceli, ca.1695
- Valladolid, 1740), maestro de capilla en Segovia y Valladolid,
del cual ya hemos interpretado varias obras en tierras sorianas,
con un especial recuerdo a la monumental Misa Nunc dimittis,
cuyo manuscrito se encuentra en la Catedral de México. Otros
seis pupilos se sitlan en Siglienza: Acacio Garcilopez de la
Pena, quien le sustituyé como maestro de capilla en interinidad
entre 1743 y 1754, Juan Carralero (muerto en Segovia en
1784), que fue tenor, organista y compositor, Manuel Rata Ro-
manillos (nacido en Horna, Guadalajara en 1717) que marché
como organista a tierras andaluzas, Manuel de Osete (Tierzo,
Guadalajara 1715 - Granada, 1775), prolifico compositor que
fue maestro de capilla en Leén, Zamora, Badajoz, Zafra, Bilbao
y Granada, y los bajonistas Manuel Sardina (nacido en Siglienza
en 1725) y Miguel de Lope (Castejon de Henares, Guadalajara
ca.1725 - Madrid, 1798).

De Juan Lorenzo Muiioz Sanchez (Ariza, Zaragoza, 15 de Di-
ciembre de 1760 - Siglienza, 16 de Abril de 1838) escucharemos
cuatro arias al Santisimo Sacramento. Discipulo de Acacio Gar-
cilopez, fue nombrado maestro de capilla de la Catedral segun-
tina el 11 de Febrero de 1782, puesto que ocupd hasta su
fallecimiento en 1838. Si bien, a partir del 15 de Noviembre de
1832 se jubilé en el magisterio para pasar a desempenar el cargo
de «tesorero del dinero», siendo sustituido interinamente en el
cargo por Urbano Aspa Arnao (Siglienza, 1809 - Fuencaliente de
Medinaceli, 1884), quien a la postre seria su sucesor titular al
frente de la Capilla de Musica tras su muerte en 1838.

Poco sabemos a dia de hoy sobre su produccion musical, pues
tan s6lo hemos estudiado las diez arias al Santisimo Sacramento,
cuyas secciones instrumentales hemos debido reconstruir en
gran medida por pérdida de las particellas correspondientes, a la
vez que la grafia musical en toda su obra es dificilmente legible,



por lo que supondra un duro trabajo el acometer su estudio y
transcripcion. Ademas de estas diez arias, se conservan en
Siglienza un Ave Maris Stella, un villancico, tres oficios de
completas, un Credidi, diez salmos, un invitatorio, un oficio de
difuntos, nueve lamentaciones, dos Magnificat, ocho misas
(entre ellas, una de Requiem), seis misereres, seis motetes, un
Parce mihi, un Regina caeli, tres salves y dos secuencias.

De las cuatro arias que hemos seleccionado para nuestro pro-
grama s6lo se conservan las partes de canto y acompanamiento,
por lo que han debido ser completadas instrumentalmente
con dos violines y dos trompas. Las lineas vocales son extraor-
dinariamente virtuosisticas, con un discurso cuyo estilo se sitla
a mitad de camino entre las propuestas de Mozart y Rossini,
mostrando en ocasiones afetti préximos al Sturm und Drang,
plenamente inmersos en una concepcion arménica y formal
enmarcable de lleno en el contexto clasicista, eso si, con ciertas
evocaciones a la fraseologia del Barroco. Cruja, brame el viento
airado (E:SIGc 18/3b) es un aria de bravura muy genuinamente
mozartiana. jAy, dulce amante! (E:SIGc 18/8b) es de caracter
marcadamente pasional, con largas cadencias muy decoradas.
Detente, navecilla (E:SIGc 18/3a) es un culto a la melodia
amplia y contemplativa. Por Gltimo, Sefor, pues has dejado en
ese Sacramento (E:SIGc 18/7) es quizas la mas convencional,
pero no por ello menos atractiva. Todas ellas estan desarrolladas
en la forma da capo con reexposicion instrumental a la manera
tradicional.

El concierto se cerrard con las monumentales Visperas de
Nuestra Senora (Dixit Dominus, Laudate Dominum, Beatus
vir y Maghnificat) de Acacio Garcilopez de la Peia (Argecilla?,
Guadalajara ca.1720 - Siglenza, 12 de Noviembre de 1781)
que ocupb el magisterio titular de la Catedral de Siglienza desde
el 12 de Agosto de 1754 hasta su muerte en 1781. Fijar la fecha
y el lugar de su nacimiento no es empresa facil. Hemos tenido la
fortuna de encontrar algunos datos genealégicos en el Libro de
Bautizados de Castexon Desde 1587 hasta 1714. En las Noticias
de los Parientes de Juan de Ledn el Yndiano, natural que fue
de esta Villa de Castejon, a fin de que la Capp.? que fundé en
la Yglesia Parroquial de ella, la gozen sus Parientes, y no los
extranos, como al presente la disputan y mas concretamente
en los Arboles de el Parentesco que tienen algunos vezinos de
esta Villa con Juan de Leon el indiano leemos en un folio no
numerado que Carlos Garcilépez y Maria de la Pefha se casaron
en Algezilla y procriaron a Dn. Acacio Garcilopez, Mtro. de Capilla
en la Cathedral de Siglienza, pero no se indican las fechas de
tales acontecimientos. Como Carlos era vecino de esa localidad
y el matrimonio continud viviendo en ella, lo mas probable es que
Acacio naciera en Argecilla y teniendo en cuenta que en 1738
era aun infante de coro, su venida al mundo pudo tener lugar
hacia 1720.

Si bien hizo alguna tentativa por marchar a Madrid y Lugo,
Garcilépez nunca se movié de su puesto en Siglienza. Sélo
conocemos siete obras del maestro: los salmos Beatus vir del



Archivo Histérico Diocesano de El Burgo de Osma, compuestos
durante su etapa de formacién con Salvador de Sancho, y Cum
invocarem de la Catedral de Siglienza (E:SIGc 13/4a), que
data de 1760 y, por tanto, se sitda en el inicio de la madurez
del maestro, ademas del motete Decora lux aeternitatis
custodiado en la Catedral de Sevilla (E:Sc 40-3-1) en forma de
copia decimononica. Pero, con seguridad, las cuatro piezas que
componen el Oficio de Visperas que se conserva completo en la
Real Biblioteca del Monasterio de El Escorial, compuesto por un
Dixit Dominus (E:E 50-5), Laudate Dominum (E:E 50-6), Beatus
vir (E:E 50-7) y Magnificat (E:E 50-8), constituyen la obra cumbre
de este olvidado maestro. El estilo clasicista se manifiesta aqui
en todo su esplendor, pero con numerosos rasgos heredados
del Barroco, como la policoralidad que da lugar a efectos de
turbae sobrecogedores que alternan con solos y dios vocales de
esmerada factura. El contrapunto imitativo sobre un cantus firmus
en distintas voces es una técnica que también explota Garcilopez
con gran eficacia, sin duda, heredada del estilo de su maestro
Salvador de Sancho. Reclamamos una atencion especial al bello
y fluido discurso del Dixit Dominus, los ritornelli instrumentales
del breve Laudate Dominum, el dramatismo del In memoria
aeterna y el contundente y bachiano allabreve sobre Paratum
cor ejus, ambos del Beatus vir, asi como el temperamento quasi
beethoveniano del Magnificat con un solo de 6rgano que hemos
debido reconstruir debido a su ausencia entre las copias de esta
obra que el P. Jaime Ferrer (1762-1824), sucesor en el magisterio
de El Escorial del célebre P. Antonio Soler (1729-1783), copid con
primor muy probablemente a comienzos del siglo XIX. Suerte
inmensa ha sido que se haya conservado esta copia, pues la
de Siglienza habra sido una de las muchas pérdidas a lo largo
de los miltiples avatares que nuestra historia ha deparado,
como la Guerra Civil, que fue especialmente dura y destructiva
en nuestra querida Fortis Seguntina. Consideramos que estas
Visperas constituyen, sin duda, una obra de referencia para
comprender el estilo y la evolucion del Clasicismo mu-sical en
Espana, que en absoluto era ajeno a las corrientes europeizantes
que se acercaban a nuestro pais de la mano de la musica de
Bach (1685-1750), Mozart (1756-1791) o incluso Haydn (1732-
1809). En este contexto, Siglienza siempre ocupd una posicion
de privilegio, muy cerca de la Corte y Capilla Real de Madrid, y
siempre abierta a las influencias de la llustracion que en Espana
florecié bajo los reinados de Fernando VIy Carlos IlI.

© Patxi Garcia Garmilla



MARTES, 26 de septiembre
Aula Magna “Tirso de Molina”

CONCERTO 1700

ENTRE CANDIDOS Y BELLOS ACCIDENTES

Aurora Pefia, soprano

Daniel Pintefio, violin barroco y direccion artistica
Victor Martinez, violin barroco

Ester Domingo, violonchelo barroco

Asis Méarquez, clavicémbalo

VICENTE BASSET (FL. 1748-1762)
Obertura a piu stromenti, Bas. 10

1. Allegro con valentia

/. Andante
Ill. Presto

DIEGO PEREZ DE CAMINO (1738-1794)
No en esa once esferas. Cantada sola con violines
al Santisimo Sacramento
Recitado - Aria
De alta luz ilustrado. Cantada sola con violines al Santisimo
Sacramento (Primera representacion en tiempos modernos).
Recitado - Aria
VICENTE BASSET
Obertura a piu stromenti, Bas. 11
1. Con Spirito

/. Andante
Ill. Presto assai
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JOSE DE NEBRA (1702-1768)
Entre candidos, bellos accidentes. Cantada sola al Santisimo
Sacramento con violines

Recitado - Aria - Recitado - Aria

El ensemble Concerto 1700, con el programa Entre cédndidos bellos accidentes, fue selec-
cionado para Circuitos FestClasica 2017 en la modalidad de Musica Antigua.

* Concierto sin descanso




MUSICA ANTIGUA

CONCERTO 1700

Fundado en 2015 por el violinista Daniel Pinteno, esta joven formacion
tiene como objetivo ofrecer una vision fidedigna, reveladora y sin com-
plejos de la musica tal como se concibié en su tiempo. De Castello a
Tartini, de Schmelzer a Mozart, de Lully a Rameau, Concerto 1700 nace
con la intencion de interpretar obras que abarcan desde la etapa mas
temprana del barroco hasta los primeros destellos del Romanticismo.
Para ello, Concerto 1700 realiza una éptima utilizacién de todos los re-
cursos estilisticos, incluyendo la presencia en sus conciertos de instru-
mentos originales de la época.

Destaca la labor de recuperacion de musica poco conocida actualmen-
te pero, a su vez, pura, intensa y emocionante. Autores que, por un moti-
VO u otro, quedaron relegados en la sombra del olvido, son ahora resca-
tados e interpretados por este grupo respetando los canones musicales
propios de su momento.

Recientemente han sido galardonados con el Premio Circuitos FestCla-
sica 2017 en la categoria MUsica Antigua. Para la préxima temporada
tienen previstas actuaciones en los festivales mas importantes del am-
bito nacional asi como la grabacion de su primer CD.
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Vicente Basset: Oberturas a piu stromenti

Pocas noticias se tienen hasta el momento del masico Vicente
Basset (fl. 1748-1762). Se sabe que fue un violinista que trabajo
en Madrid a mediados del siglo XVIIl y, desde 1748, fue uno de
los dieciséis violinistas de la orquesta del Real Coliseo del Buen
Retiro, como recoge Farinelli en sus Fiestas reales en el reinado
de Fernando VI. Una década mas tarde, hacia comienzos de los
anos sesenta del siglo XVIII, Vicente Basset figura como primer
violin de la Compania Teatral de Maria Hidalgo, viuda de Manuel
Guerrero. Estos datos han sido aportados por el musicélogo Radl
Angulo Diez en la introduccién a la edicion critica de las Obertu-
ras y Sinfonias de Vicente Basset publicada en 2013 y reeditadas
en 2017 por Ars Hispana.

De Vicente Basset se conservan un total de 12 oberturas y sin-
fonias procedentes de la Biblioteca del Barén Carl Leuhusen
(1724-1795), quien fue secretario del Embajador de Suecia en
Espana entre los anos 1752 y 1755. La Biblioteca Musical del
Estado de Estocolmo adquirié en 1930 la coleccion musical del
Barén Leuhusen. Entre las obras hoy conservadas en Estocolmo,
se encuentran nueve de las oberturas y sinfonias de Basset ade-
mas de una serie de piezas instrumentales copiadas en Espana,
como delatan sus titulos. Como apunta Raul Angulo, estas com-
posiciones instrumentales, en su mayor parte oberturas de Jose-
ph Franz Xaver Dominik Stalder, Niccolo Jomelli, Giovanni Battista
Sammartini y Baldassare Galuppi entre otros, presentan especial
significacion para conocer el repertorio que se escuchaba en Ma-
drid a comienzos de la década de 1750. Sin embargo, la Biblio-
teca Musical del Estado de Estocolmo adquirid una incompleta
coleccion, ya que el anticuario Ulrich Druner sacé recientemen-
te a la venta cuatro composiciones pertenecientes a la misma:
tres obras de Basset y una de G. B. Sammartini. La Biblioteca
Nacional de Espana adquirié dos de las tres composiciones de
Basset puestas a la venta y la otra sinfonia, la Gnica datada, en
1753, segln el catalogo de Druner, se encuentra actualmente en
paradero desconocido. No obstante, la coincidencia de copista y
las marcas de ordenamiento en el extremo superior izquierdo de
las portadas de cada una de obras localizadas, atestigua, segun
Angulo, que dichas obras pertenecieron a la misma coleccion.

Concerto 1700 interpretara las oberturas Bas-10 y Bas-11, es-
critas para dos violines y bajo, al igual que las oberturas Bas-9
y Bas-12. El resto de sinfonias y oberturas estan escritas para
dos violines, viola y bajo. La Obertura a piu stromementi Bas-
10 es una de las dos composiciones de Basset conservadas en
la Biblioteca Nacional de Espana y esta escrita en sol mayor. La
Obertura Bas-11 se conserva en la Biblioteca Musical del Estado
de Estocolmo y esta escrita en fa mayor.



Diego Pérez de Camino: Cantadas al Santisimo Sacramento

Natural de Burgos, el musico Diego Pérez de Camino (1738-
1794) comenzd su carrera musical, como otros tantos musicos
del siglo XVIII, como nifo del coro en la Catedral de Burgos, don-
de fue discipulo de Francisco Hernandez lllana, maestro de capi-
lla de la catedral burgalesa entre 1729 y 1780. En 1762, Pérez
de Camino fue nombrado maestro de capilla de la Catedral de
Santo Domino de la Calzada y en 1777 tomoé posesion del car-
go de maestro de capilla en la Catedral de Calahorra. Pérez de
Camino debid ser un muisico reconocido en su tiempo, ya que al
menos fue juez de oposiciones a maestro de capilla en 1780 en
la Catedral de Pamplona y 1795 en la Colegjata de La Redonda
en Logrono.

Fue también Rall Angulo quien publico la Obra Selecta de Diego
Pérez de Camino en tres volimenes en 2009. Los primery segun-
do volimenes contienen las obras conservadas en el archivo de
la Catedral de Santo Domingo de la Calzada y el tercer volumen
edita obras pertenecientes a los archivos de Calahorra, Astorga y
Briones. Mas concretamente, el segundo volumen contiene una
seleccion de veintiln cantadas conservadas en Santo Domingo
de la Calzada en diversas particellas originales. Estas cantadas
pertenecen a la época de Pérez de Camino como maestro de
capilla de dicha catedral y estdan compuestas a solo o dio con
acompanamiento de diversas formaciones instrumentales y, en
su mayoria, para las fiestas del Corpus y Navidad.

No en esas once esferas

[Recitado]

No en esas once esferas de diamante
la luz devana un rapto presuroso

con mas lGcido rayo candidante

el planeta mayor, volcan fogoso,

como hoy en ese altar el Sol amante,
monarca eterno omnipotente hermoso;
pues su poder da luz a la luz bella,

sol a sol, rayo a rayo, estrella a estrella.

[Aria]

Al aire, pensamiento,
al aire con presteza,
de pronta ligereza
compite en el volar

llegando en alas puras
del cielo a las alturas,
que alla esta vuestro ser
como en la hostia esta.

De alta luz ilustrado

[Recitado]

De alta luz ilustrado,

penetra el real profeta coronado

el maximo portento

del inefable, augusto sacramento,
de quien es la figura

el Arca que al Mana guarda segura;
le sigue amante, el gozo significa
en saltos de placer que multiplica,
dando en la alegre, misteriosa danza,
expresiva senal de su esperanza.

[Aria]

El profeta coronado,

de Israel digno monarca
danzé delante del Arca,
dando asi culto debido
a su Dios y su Senor.

Que en Man4, tablas y vara
reverenciaba el portento

del augusto sacramento

que en la nueva ley de gracia
es el milagro mayor.



Lacantadaespanola, que puede serreligiosa o profana, es laadap-
tacion musical del género de la cantata italiana a las necesida-
des compositivas del barroco espanol. Las cantadas espanolas
conservadas responden en su mayoria al género religioso -mas
propicio a su conservacion en archivos catedralicios al interpre-
tarse en los oficios-, son a una voz y fueron especialmente popu-
lares en la primera mitad del siglo XVIIl. Aunque en su origen res-
pondi6 a estructuras mas complejas, la cantada espafola acabd
acomodandose al esquema de Recitativo y Aria, adoptando las
convenciones da capo del aria de 6pera italiana.

José de Nebra: Entre candidos, bellos accidentes

José de Nebra (1702-1768) es sin ninguna duda el mas conoci-
do de los compositores elegidos para este programa. Nacido en
Calatayud, su padre fue organista de la Catedral de Cuenca entre
1711y 1729 y sus dos hermanos fueron organistas en la Seo de
Zaragoza. José de Nebra fue organista de las Descalzas Reales
de Madrid desde 1719, trabajo para la capilla de los Condes de
Osuna en 1722 y en 1724 fue nombrado organista de la Capi-
lla Real, siendo José de Torres maestro de capilla. Antes de ser
nombrado Vicemaestro de la Capilla Real y Vicerrector del Colegio
de Nifos en 1751 -requiriéndole este nuevo puesto concentrar-
se en la composicion de mdsica litdrgica-, José de Nebra habia
compuesto un gran nimero de zarzuelas, comedias y autos sacra-
mentales para los teatros plblicos madrilefos. Muchas obras se
han perdido pero se conserva la musica de cuatro de sus zarzue-
las: Viento es la dicha de amor (1743), Vendado es amor, no ciego
(1744), Donde hay violencia, no hay culpa (1744)y Para obsequio
a la deidad, nunca es culto la crueldad o Ifigenia en Tracia (1747).
Entre las obras sacras de gran formato compuestas para la Capi-
lla Real destaca el Requiem compuesto en 1758 con motivo del
fallecimiento de la reina Maria Barbara de Braganza, obra que
perdurd en los funerales reales hasta bien entrado el siglo XIX.

La programacion de la cantada Entre candidos, bellos acciden-
tes es de nuevo fruto de la colaboracion de Concerto 1700 con
Raul Angulo, quien ha publicado el primer volumen de Cantadas
sacras de José de Nebra en 2017, editado por Ars Hispana. Esta
publicacion consta de cuatro cantadas para tiple, una cantada a
4 y un aria, todas acompanadas por violines. Todas estas obras,
a excepcion de la cantada Escala de la Gloria conservada en el
archivo de la Colegiata de San Miguel de Alfaro (La Rioja), fueron
copiadas en la primera mitad del siglo XVIIl en Madrid y se con-
servan en el Archivo Historico Arquidiocesano de Guatemala. Las
caracteristicas de las arias de estas cantadas sacras son simila-
res a las encontradas en las arias de las zarzuelas de Nebra, en
las que destaca el uso de innovaciones italianas, como la forma
da capo. La Cantada sola al Santisimo Entre candidos, bellos ac-
cidentes, datada en 1751, se conserva en Guatemala en formato
de particellas, aunque con una escritura menos elegante y cuida-
da que el resto de obras alli conservadas a juicio de Raul Angulo.



Entre cdndidos, bellos accidentes

[Recitativo]

Entre candidos, bellos accidentes,
quien hasta el fin amé se oculta fino,
salud siendo a las gentes

que a comer llegan el manjar divino.
Mas, jay! de quien errante peregrino
al recibirte vago se divierte,

pues si a la vida anhela, hallara muerte.

[Aria]

Al tierno esposo amante
tu pecho enamorado
adorele constante,

pues quiere ser amado
con grato corazon.

Tu espiritu le admita

hoy con amor sincero,

que aunque le ves cordero,
a veces es ledn.

[Recitativo]

Del mar del mundo horrible y alterado,
iris es apacible y favorable,

que guiando a un contento perdurable,
de escollos mil te evita enamorado,
sol es que te conduce con bonanza

al puerto de la bienaventuranza.

[Aria]

Del piélago violento

no temas la tormenta,
si estrella que te alienta
te guia a salvamento
donde hay seguridad.

Su influjo favorable

feliz te hara y dichoso,
pues sabe el golfo undoso
calmar la tempesta.



MIERCOLES, 27 de septiembre 20:30 h.
C. C. Palacio de la Audiencia

LA FURA DELS BAUS
Y DIVINAMYSTERIA

FREE BACH 212

Cantata escénica para orquesta barroca, electronica y solistas
basada en la Cantata BWV 212 de J. S. Bach

LaFura dels Baus
Miki Espumay David Cid, codireccion y guion

Divina Mysteria:

Eulalia Fantova, soprano

Juan Garcia Goma, baritono

Pavel Amilcar, violin

Letizia Moros, viola

Thor Jorgen, violone

Andrés Alberto Gémez, clavicémbalo

Mariola Membrives, cantaora
Miguel Angel Serrano, baile

Pavel Amilcar, Thor Jorgeny Miki Espuma, direccién musical
David Cid, realizacion de video

Marta Coll, produccion

Fernando Bravo, esculturas




FREEBACH 212

Free Bach 212 es una performance-concierto de musica y danza basado
en la cantata profana conocida como Cantata de los agricultores (Bauer-
nkantate) BWV 212 de J. S. Bach, la Gltima cantata conocida del com-
positor aleman. La cantata sera interpretada por el ensemble barroco
Divina Mysteria y a la obra original se le suman varios reprise flamencos
por parte de Mariola Membrives, pasajes sonoros de musica electronica
y un trabajo videografico que envuelve a musicos, un bailaor y varios can-
tantes que participan en este espectaculo para dar un “nuevo sentido y
perspectiva a la obra”.

Esta performance-concierto de mdsica y danza se transforma en
un “convite atemporal” en el que se mezcla lo burlesco y lo humoris-
tico con la critica social y la invitacion a los placeres mas mundanos.
Como la propia compania expresa, “en conjunto, son conceptos que
parecen de lo bien lejanos a las expresiones musicales de épocas re-
motas. Como los encuentros entre diferentes disciplinas y estilos musi-
cales, los caminos cruzados que amalgaman discursos aparentemen-
te contrastados en un solo movimiento. "Johann Sebastian Bach y su
Cantata campesina BWV 212 es un arma exquisita para desmontar
esta creencia. Esta Ultima cantata conocida es, precisamente, un
muestrario de posibilidades diversas que se conectan y construyen una
formula particularmente plural y efectiva. Estrenada en un castillo en
1742. Compuesta para un gobernante y recaudador de impuestos que
ascendia al poder, a quien se elogia y critica su estructura literalmente
oligarquica y cohabita en mundos absolutamente paralelos. Con la
utilizacién de canciones y danzas populares mezcladas con estructuras
de corte noble e insinuadoras seducciones a los placeres carnales
y alcohdlicos, Bach nos extiende una mano que cruza 273 afos para
invitarnos a la mesa, con una cantata que termina en una taberna donde
la cerveza es el brebaje unificador. El convite esta servido. La Fura dels
Baus y Divina Mysteria atienden como comensales, reservando nuevas
cruces interdisciplinares, donde las musicas electronicas, la imagen
multimedia, el flamenco y una poética contemporanea del espectaculo
quieren resignificar al pablico actual un precepto atemporal e inherente
a la Cantata de los agricultores BWV 212, el de conmover y deleitar sin
barreras ni limitaciones".




VIERNES, 28 de septiembre 20:30 h.
Polideportivo San Andrés

ARA MALIKIAN

LA INCREIBLE GIRA DEL VIOLIN

Ara Malikian, violin y director musical

Humberto Armas, viola

Héctor El Turco, percusion
Cristina Lopez, violonchelo
Jorge Guillén del Castillo, violin
Tania Berndez Abad, contrabajo
Nantha Kumar, tablas indias
Tony Carmona, guitarra




ARA MALIKIAN

Ara Malikian es un violinista espanol, de origen libanés y ascendencia
armenia, nacido en 1968 y con residencia en Madrid, Espana. Ara Ma-
likian ha grabado mas de 40 discos, creado su propia orquesta y ha
participado en la produccién de infinidad de espectaculos, siempre bajo
dos premisas: acercar la musica a todos los publicos, tanto la misica
clasica como la popular, y asimilar la musica de otras culturas, del Me-
dio Oriente, de Centro Europa, Argentina, Espana, todo ello dentro de un
lenguaje muy personal con el virtuosismo y la expresividad de la gran
tradicion europea. Ara Malikian celebr6 su decimoquinto aniversario de
vida en Espafia con un concierto Unico e irrepetible en el Teatro Real,
lugar en el que comenz6 su carrera profesional y en el que trabajé du-
rante 8 anos. Este concierto fue un “punto de inflexion” en su carrera:
final de un ciclo como musico y el comienzo de una nueva etapa como
solista y compositor con una firme apuesta internacional. La grabacién
del concierto Ara Malikian 15 fue refrendado con la nominacion a los
Gramy Latino 2015 en la categoria de mejor largo musical.

La increible Gira del Violin

Tras dos intensos anos de gira con Ara 15, en la que Malikian nos iba
desgranando su biografia vital y musical, ahora es el violin quien inspira
a Ara un nuevo repertorio recogido en el disco La increible historia de
Violin, y donde el protagonista es su violin. Un violin que nacié en Méde-
nay viajé hasta el Libano para encontrarse con un pequeio Ara de tres
anos, al que su padre, también violinista, ensené a tocar, y del que ya no
se separaria. Juntos descubririan a Paganini y juntos viajarian a lo largo
de los afnos por todos los géneros musicales que iban aprendiendo alla
donde paraban. Viajar, oit, fusionar, asi hasta llegar al rock y la musica
pop. Toda una increible historia que podremos ir conociendo en La in-
creible gira de Violin, un maravilloso viaje de 20 meses alrededor del
mundo, que comenzd con la publicacion del disco La increible historia
de Violin en octubre de 2016.




VIERNES, 29 de septiembre 11:30 h.
C. C. Palacio de la Audiencia

GRUPO #INTERCENTROS SORIA

DANZA DEL SOL DE BILL WHELAN

Antonio Domingo, presentacion y direccion

Centros participantes:

IES “Antonio Machado” (Soria)

IES “Castella Vetula” (Medina de Pomar, Burgos)
IES “Castilla” (Soria)

IES “Picos de Urbion” (Covaleda, Soria)

IES “Politécnico” (Soria)

IES “San Leonardo” (San Leonardo de Yagiie, Soria)
IES “Santa Catalina” (El Burgo de Osma, Soria)
IESO “Villa del Moncayo” (Olvega, Soria)

IES “Virgen del Espino” (Soria)




GRUPO #INTERCENTROS

Grupo #Intercentros Soria aglutina a mas de dos tercios de Departa-
mentos de MUsica en Soria y provincia. Se trata de un grupo pionero en
CyL en trabajo cooperativo de Educacion Musical y desarrollo de pro-
yectos musicales. La idea nacié en 2006 de la mano de un grupo de
profesores de musica de la provincia. Cada curso escolar, el esfuerzo
compartido culmina en el concierto-festival denominado #Intercentros.
El pasado viernes 2 de junio tuvo lugar en el graderio de Numancia
en Garray el XIl Festival #Intercentros con la presentacion oficial de la
adaptacion musico-teatral de Danza del Sol.

La Danza del Sol (Reel around the sun) es una obra musical contempo-
ranea de inspiracion celta estrenada el 15 de junio de 2004, con mu-
sica de Bill Whelan. Escrita para percusion corporal y cinta magnética,
consta de dieciséis voces distintas y utiliza tres elementos corporales:
pies, palmadas entrechocadas y palmadas sobre muslos. Es por tanto
el propio cuerpo humano el instrumento principal para la ejecucion de
la partitura, a partir de lo que en términos musicales se conoce actual-
mente como body music. Consta de seis capitulos que narran la didac-
tica musical de la propia obra.

El profesor Antonio Domingo sera el encargado de dirigir a los 280 intér-
pretes provenientes de las aulas de Musica de diversos centros educa-
tivos de la provincia de Soria. Antonio Domingo es profesor superior de
percusion, intérprete y colaborador de orquestas sinfénicas nacionales
ademas de uno de los pedagogos musicales mas activos en Espana.
En 2013 se le concedid el premio al mejor “Proyecto Educativo” por
la Fundacion ATRESMEDIA por su Crea Banda Sonora, un proyecto de
innovacion educativa en las aulas de secundaria de Castilla la Mancha
que tuvo su punto algido en un concierto en Albacete para mas de 900
alumnos de 18 institutos junto al DJ Carlos Jean. En la actualidad, Anto-
nio Domingo es lutier educativo en la Escuela de MUsica de Torrelavega,
asi como profesor de vibrafono y director de Ensemble de Percusion en
MUSIKENE.
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VIERNES, 29 de septiembre 21:00 h.
Plaza Mayor

STRINGFEVER

CONCIERTO-ESPECTACULO DEL PRIMER CUARTETO
DE CUERDA “GENETICAMENTE MODIFICADO”

Giles Broadbent, violin
Ralph Broadbent, violin
Graham Broadbent, viola
Neal Broadbent, violonchelo

El Verano (Tercer movimiento) - Antonio Vivaldi
Eleanor Rigby - The Beatles

Popurri de temas cinematograficos

Danza Hungara n® 5 - Johannes Brahms

Popurri de épera

Silent Movie - Nigel Broadbent

The Devil went down to Georgia - The Charlie Daniels Band
La Alondra - Grigoras Dinicu

Tema de James Bond - Monty Norman

Orange Blossom Special - Ervin y Gordon Rouse
El Invierno (Tercer movimiento) - Antonio Vivaldi
Popurri de Disney

Popurri de Tchaikovsky

Adagio - Samuel Barber

Bolero - Maurice Ravel

La Historia de la Musica en 5 minutos

@n’ngf@




STRINGFEVER

Coge tres hermanos, un primo, cuatro instrumentos de cuerda, ahade
una generosa cantidad de talento y comedia, y seras testigo de un acto
totalmente Unico que supera todas las expectativas.

Stringfever no son un cuarteto de cuerda o, al menos, no tal y como has-
ta ahora lo conoces. Gracias a sus llamativos instrumentos eléctricos,
combinan una imparable energia, humor e interaccién con el pablico
con una gran destreza musical al tiempo que interpretan, en su nuevo
espectaculo, “La Historia de la musica en 5 minutos” y el Bolero de
Ravel jtodos a una en un solo instrumento! Todo queda en familia. Esta
fantastica y Unica banda garantiza tener al mas cansado de los pies
llevando el ritmo y al mas cinico de entre el publico sonriendo.

“iVer para creer! Con sus instrumentos electrénicos y beat-boxing en
directo, sera una noche que nunca olvidaras”.
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MARATON
MUSICAL
SORIANO

DOMINGO, 17 de septiembre
Durante todo el dia.

El Maraton se desarrolla en diferentes
escenarios. Mas informacién sobre
lugares, participantes y horarios en

el programa especifico del Maratdn
Musical.



Elena Rey, soprano

Soprano nacida en Plasencia. Comienza sus estudios en el conservato-
rio “Garcia Matos” en la misma localidad. En 2004 inicia los estudios
de canto con el tenor Juan Sebastian Garcia y finaliza el grado profe-
sional en 2010. Este mismo ano es admitida en la Escuela Superior de
Canto de Madrid, donde estudia con la soprano Dolores Travesedo y
posteriormente obtiene el titulo Superior de Canto bajo la direccion de
la soprano Sara Matarranz y el maestro Jorge Robaina. Paralelamente
recibe clases del tenor y catedratico de canto Pedro Lavirgen en Madrid.
También viaja a Roma para profundizar en la técnica del bel canto con
Stefania Bonfadelli. Asimismo asiste a clases magistrales con Jaume
Aragall, Teresa Berganza, lliena Cotrubas, Isabel Rey y Alicia Nafé.

En 2012 interpreta el rol de Euridice de L'Orfeo de Monteverdi en el Tea-
tro Real de Madrid. En 2013 obtiene el premio especial Juan Gonzalez
Guerrero a la mejor intérprete de la obra del maestro Guerrero asi como
el premio especial del publico del Concurso de Canto “Jacinto Guerrero”
celebrado en el Teatro de la Zarzuela. En 2014 obtiene el primer pre-
mio en el Concurso Internacional de Canto Ciudad de Logrono. En 2015
es galardonada con el segundo premio en el Il Concurso de Canto “Un
Futuro DEARTE” y en 2017 recibe el primer premio en el IV Concurso
de Canto “Un Futuro DEARTE” compartido con la soprano Lucia Tavira.

A pesar de su juventud ha cantado en buena parte de los teatros de
Espana y en distintas ciudades de Europa y Sudamérica, tanto en pro-
ducciones de dperay zarzuela como en recitales y conciertos. Reciente-
mente ha participado en el estreno mundial de la 6pera espanola Juan
José de Pablo Sorozabal en el Teatro de la Zarzuela de Madrid, bajo la
direccion musical de Miguel Angel Gémez Martinez y escénica de José
Carlos Plaza. También ha canto en la produccién Pinocho de P. Valtinoni
del Teatro de la Zarzuela dirigida por Cristébal Soler.




DOMINGO, 17 de septiembre
Hora y lugar a determinar en programa especifico del Maraton

ELENA REY, soprano

GANADORA DEL IV CONCURSO INTERNACIONAL DE
CANTO “UN FUTURO DEARTE”

Sergio Kuhlmann, pianista acompanante

VINCENZO BELLINI (1801-1835)
“Eccomi in lieta vesta... O quante volte” de Capuletos y Montescos

LEONARD BERNSTEIN (1918-1990)
“Glitter and be Gay” de Candide

FRANCISCO GARCIA MUNOZ (1908-1996)
“La pena”
“20 de febrero 1878”

FEDERICO MORENO TORROBA (1891-1982)
“Madre de mis amores” de Monte Carmelo

ALBERTO GINASTERA (1916-1983)
“Cancion del arbol del olvido”

AMADEO VIVES (1871-1932)
“Cancion del ruisefior” de DonAa Francisquita




Lucia Tavira, soprano

Natural de Cérdoba, termina su carrera de canto en el Conservatorio Su-
perior de Sevilla Manuel Castillo. Ha cursado el master de Interpretacion
Operistica bajo la direccion de la soprano Ofelia Sala. Actualmente
cursa estudios de doctorado en la Universidad de Cérdoba. Ha recibido
clases magistrales de prestigiosos maestros de canto: Mariella Devia,
Carlos Alvarez, Montserrat Caballé, Maria Bayo, Jaume Aragall y Ana
Luisa Chova, también estudia con los maestros repertoristas Rubén
Fernandez Aguirre, Giulio Zappa y Ricardo Estrada. Desde 2011 es
alumna del maestro Bernardo Villalobos, profesor del Lindemann Young
Artist en el Metropolitan de Nueva York.

En abril de 2015 recibe el premio de Mejor Intérprete de Zarzuela en
el Concurso Internacional de Canto Ciudad de Logrono. En noviembre
de 2015 recibe el tercer premio XVIII Certamen Internacional de
Jovenes Intérpretes “Pedro Bote”. En junio de 2016 recibe una Mencién
Especial en el Concurso Internacional de Canto “Un Futuro DEARTE” de
Medinaceli. En mayo de 2016 consigue el primer premio en el Concurso
Malaga Crea para JOovenes Intérpretes. En abril de 2017 recibe el
segundo premio en el Concurso Internacional de Canto ciudad de
Logrono y en julio de 2017 recibe el primer premio en el IV Concurso de
Canto “Un Futuro DeArte” compartido con la soprano Elena Rey.

Ha actuado en diversos teatros como Gran Teatro de Coérdoba, Palau
de la Musica de Valencia, Teatros del Canal en Madrid, Gran Teatro de
Castellén, Gran Teatro de Xativa, Teatro Cervantes de Malaga y Teatro
Maestranza de Sevilla entre otros. Ha sido seleccionada para el ciclo de
Jovenes Promesas de Amigos de la Opera de Madrid. Ha sido invitada
y becada a las masterclasses con el maestro Jaume Aragall en el
Teatro de la Zarzuela y durante los anos 2015 y 2016 por la maestra
Montserrat Caballé. Ha recibido beca de estudios de la Asociacion de
Artistas y Ejecutantes A.LE. Participa en un concierto lirico dentro del
Festival Internacional de Mdsica y Danza de Granada, acompanada de
Rubén Fernandez Aguirre.




DOMINGO, 17 de septiembre
Hora y lugar a determinar en programa especifico del Maraton

LUCIA TAVIRA, soprano

GANADORA DEL IV CONCURSO INTERNACIONAL DE
CANTO “UN FUTURO DEARTE”

Sergio Kuhlmann, pianista acompanante

GIACOMO PUCCINI (1858-1924)
“Sole € amore”

CHARLES GOUNOD (1818-1893)
“Amour, ranime mon courage” de Romeo y Julieta

GIUSEPPE VERDI (1813-1901)
“Pace, pace mio Dio” de La forza del destino

ENRIQUE GRANADOS (1857-1916)
“Yo no tengo quien me llore”

“Amor y odio”

“Mirar de la maja”

GERONIMO GIMENEZ (1854-1923)
“Sierras de Granada” de La Tempranica

RUPERTO CHAPI (1851-1909)
“Carceleras” de Las hijas del Zebedeo




B Un documental de

LUCAS CARABA




CLAUSURA DEL XIV MARATON

DOMINGO, 17 de septiembre
C. C. Palacio de la Audiencia. Hora a determinar en programa
especifico del Maraton.

Como clausura del XIV Maratén estreno del documental
de Lucas Caraba.

BSO-LA FAMILIA BANDA

UN ANO DE VIDA DE LA BANDA MUNICIPAL
DE MUSICA DE SORIA

BSO-LA FAMILIA BANDA es un homenaje a la musica hecha a través
de los musicos de la Banda Municipal de Soria. Un recorrido por los
ensayos, conciertos y actuaciones durante un curso natural de la agru-
pacion, entre los sanjuanes del 2016 y del 2017.

El documental recoge testimonios de los intérpretes e imagenes que
son un agradecimiento de las personas que disfrutan de su musica: el
publico de Soria en general y también el propio realizador, que ha podi-
do camuflarse entre los musicos y participar de la vida de esta banda
casi como uno mas, en familia.

En poco mas de una hora de metraje, BSO-LA FAMILIA BANDA enseia a

sorianos y "forasteros" el gusto de ser musico en Soria, una ciudad que
realmente late al compas de su banda.

Bso LA FAMILIA BANDA




Otras
actividades

EXPOSICION | C.C. PALACIO DE LA AUDIENCIA
“SE HACE CAMINO AL SONAR”

25 ediciones de Otofio Musical Soriano

13 MIERCOLES 19,00 h.
SALA CONFERENCIAS C.C. PALACIO DE LA AUDIENCIA

Mesa redonda

“Construyendo 25 ediciones de Festival”

Sonia Gonzalo, moderadora
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EN TAQUILLA | C.C. PALACIO DE LA AUDIENCIA

En horario de
Dia 10:00 - 14:00 h.
de AGOSTO 19:00 - 21:00 h.

EN INTERNET | www.teatropalaciodelaaudiencia.com

Venta de abonos a través de internet desde las 10:00 h.
del dia 25 de Agosto a las 24:00 h. del dia 27 de agosto.
*La venta de abonos estd limitada a un maximo de 200 ud. Los concier-
tos del dia 28 de Ara Malikian, del Maratén y para escolares estén fuera
de abono.

EN TAQUILLA | C.C. PALACIO DE LA AUDIENCIA

En horario de
Dia 08:00 - 14:00 h.
de AGOSTO 19:00 - 21:00 h.

EN INTERNET | www.teatropalaciodelaaudiencia.com

Venta de entradas a través de internet desde las 08:00 h.
del dia 31 de Agosto hasta fin del festival. Servicio 24h.

*Una vez comenzado el Festival, inicamente se abriran las taquillas los
dias de concierto. Dos horas antes del comienzo en el C. C. Palacio de la
Audiencia y Polideportivo San Andrés y una hora antes en el Aula Magna
Tirso de Molina.

Existirdn dos puntos de Taquilla Automatica situados en:
e Hall del C.C. Palacio de la Audiencia
e Oficina Municipal de Turismo

*En todas las taquillas se podran adquirir localidades para todos los
conciertos.

Para el concierto de Ara Malikian Unicamente se podran adquirir en
www.aramalikian.com

SEPTIEMBRE 2017

8 9 Toaertie
13 w15 16 I7

Marana Concertado
oa 5

19 21 22 93 24
26 27 98 29

8

Mo certado
Tarde Gratufa

=10% enel precio del ABONO para personas
empadronadas en el municipio de Soria.

=50% Reduccion en ENTRADAS a Aulas de la 32 edad,

con Carnet Joven y a niflos menores de 14 afos.
*Excluidos de esta reduccion los abonos y el Concierto del dia 28
de Ara Malikian.

Para empadronados y Aulas de la 32 Edad se presentard la Tarjeta

Ciudadana de Soria al acceder al concierto. Para otros descuentos se
exigira el documento acreditativo.

Més informacion en: festivalotonomusical.soria.es

IESCANEAME!

[z [m]

[=]

Mas informacion y
venta de entradas.

ABONOS
150€

ENTRADAS
5€

15€

25€

GRATUITA

CONCERTADA

(&)

LOCALIDADES
NUMERADAS

tanto en Abonos
como en Entradas
Individuales
Unicamente en el
C. C. Palacio de la
Audiencia.
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OTONO MUSICAL SORIANO
1993 -2016

. ORQUESTAS:

- Orquesta Sinfénica de Castillay Le6n (1993-2016).

- Orquesta Clasica de Madrid (1993-1996, 1999).

- Orquesta de Camara Reina Sofia (1993, 1994, 1996, 2000, 2005).
- Orquesta de la Sociedad Coral de Bilbao (1994, 1995).

- Orquesta Nacional de Camara de Andorra (1995).

- Orquesta Ciudad de Malaga (1996, 1997, 1999).

- Orquesta Sinfonia de Varsovia (1997).

- Camerata del Otono Musical Soriano (1997-1999).

- Orquesta Nacional de Espana, ONE (1998, 2001, 2008).

- Orquesta de la Comunidad de Madrid (1998, 2003).

- Orquesta Sinfonica de Madrid (1999).

- Orquesta Sinfonica de Bilbao (1999, 2000, 2011, 2015).

- Orquesta Sinfonica del Vallés (2001).

- Orquesta Filarmonia (2002-2006, 2009).

- Orquesta Filarmonica de Malaga (2002, 2003).

- Joven Orquesta Nacional de Espana, JONDE (2002, 2005).
- Orquesta Solistas de Hamburgo (2003).

- Orquesta de Cordoba (2004).

- Orquesta de Camara Virtuosos de Moscu (2004).

- Orquesta de Extremadura (2005).

- Camerata del Prado (2005).

- Orquesta de Valencia (2006).

- Orquesta Sinfonica Ciudad de Oviedo (2007).

- Orquesta Sinfonica de Navarra (2010).

- Joven Orquesta Sinfénica de Soria (2011-2015).

- Orquesta Lira Numantina (2011-2014).

- Joven Orquesta de la Comunidad de Madrid, JORCAM (2011,2012).
- Orquesta Sinfonica de Euskadi (2012, 2014).

- Joven Orquesta Sinfénica de Soria (2011-2016).

- Joven Orquesta de la Comunidad de Madrid, JORCAM (2011-2013).
- Danish National Symphony Orchestra (2013).

- Orquesta Sinfonica JMJ (2014).

- Orquesta Sinfénica RTVE (2016).

Il. GRUPOS INSTRUMENTALES:

- Zarabanda (1993, 1994, 1997, 2003, 2009).
- Grupo del CDMC (1993, 1996).

- Nifos del CEDAM (1993, 1996).

- Sociedad Coral de Bilbao (1994, 1997).

- The Scholars Baroque Ensemble (1995).

- Cuarteto Atrium Musicae (1995).

- Grupo SEMA (1996).

- Cuarteto Manuel de Falla (1997).

- Banda Municipal de Musica de Soria (1998, 2014, 2016)
- Trio Mompou (1999).

- Cuarteto Arriaga (2000).
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DICIONES ANTERIORES

- Conjunto Unisono de Jévenes Violinistas de Sevilla (2000).

- Octeto Ibérico de Violonchelos (2001).

- Quinteto de Viento “Ciudad de Soria” (2002).

- Banda Sinfénica Municipal de Madrid (2002).

- Neopercusién (2003, 2008).

- Spanish Brass Luur Metalls (2004).

- Amores Grups de Percussio (2005).

- Suggia Ensemble (2006).

- Orquesta Tornaveu (2006).

- Banda Primitiva de Lliria. (2007).

- ‘Jazz friends’ (2008).

- Ara Malikian Ensemble (2008).

- Aladretes jDanza! (2009).

- Camerata del Prado (2009).

- Banda del Ateneo Musical de Cullera (2009).

- Stringfever (2010).

- Camerata Pro Arte (2011).

- La Capilla Real de Madrid (2012).

- Grupo Instrumental del Conservatorio “Oreste Camarca” de Soria
(2012).

- Ensemble NeoArs Sonora (2013, 2015).

- Amores Grup de Percussio (2005, 2013).

- Algarabel Ensemble (2014).

- Aula Boreal (2014).

- Quinteto de viento “Respira” (2014).

- Mnozil Brass (2014).

- Forma Antiqua (2015).

- Sexteto Cluster (2015).

- Toom Pak (2015).

- Banda Sinfénica de la S. M. I. “Santa Cecilia” de Cullera (2016).

- Accademia del Piacere (2016).

- Trio Lorca (2016).

- Stella Splendens (2016).

- La Tempestad (2016).

- Grupo de Saxofones de la Banda Municipal de Musica de Soria
(2016).

- Barcelona Clarinet Players (2016).

- Neos Duo (2016).

- Pedro lturralde Quartet (2016).

11l. AGRUPACIONES CORALES:

- Coro de la Comunidad de Madrid (1993, 2003).

- Coro de la Universidad Politécnica de Madrid (1994, 1996).
- Sociedad Coral de Bilbao (1994, 1997, 1999, 2.007).

- Coro de Camara Barbieri (1995).

- Coros de la Ciudad de Ledn (1996).

- Coros de la Universidad de Le6n (1996).

- Coro Castelnuovo Tedesco (1997).

- Coro del Teatro de la Zarzuela (1998).

- Coral Andra Mari (2000).




- Orfeén Donostiarra (2001, 2016).

- Orfedn Filarménico Magerit (2002).

- Escolania de Segovia (2002).

- Coro de camara Andanza (2003).

- Coro Ars Mundi (2004).

- Coro de Voces Blancas Mater Salvatoris (2004).

- Coral de Soria (2006).

- Capilla Clasica San José (2006).

- Coral Extrema Daurii (2006).

- Coral de Camara de Pamplona (2006).

- The Swingle singers (2008).

- Orfeén Filarmonico (2009).

- Coro Nacional de Espana (2010, 2011).

- Coral Carmina (2011).

- Joven Coro de la Comunidad de Madrid (JORCAM) (2011, 2012).
- The King’s Singers (2013).

- Coro JMJ (2014).

- Coro de ninos de la Comunidad de Madrid (2014).
- Orfeébn Pamplonés (2014).

- “Doinuzahar” Coro de camara de Durango (2014).
- “Los tonos humanos” Coro de camara de Galdakao (2014).
- Coro de la Fundacion Princesa de Asturias (2015).

IV. DIRECTORES MUSICALES:

- 0don Alonso (1993-2002).

- Max Bragado (1993-2000, 2004).

- Nicolas Chumachenco (1993, 2000).

- Miguel Groba (1993, 1998).

- Jests Angel Le6n (1994).

- Gorka Sierra (1994, 1997).

- Gerard Claret (1995).

- Krzysztof Penderecki (1997).

- Pedro Halffter Caro (1997, 1999).

- José Manuel Acena (1998, 2014, 2016)
- José Luis Ormazabal (1999).

- Juan José Mena (2000).

- Juri Managadze (2000).

- Rafael Friihbeck de Burgos (2001, 2013).
- Salvador Mas (2001).

- José Antonio Sainz Alfaro (2001, 2016).
- Cristébal Halffter (2002).

- Pascual Osa (2002-2006, 2009).

- Josep Vicent (2002).

- Enrique Garcia Asensio (2002, 2007, 2011).
- Leonardo Balada (2002).

- Yehan Scharowsky (2003).

- Miguel Roa (2003).

- Emil Klein (2003).

- Joan Albert Amargés (2003, 2015).

- Alejandro Posada (2003-2009, 2012).




DICIONES ANTERIORES

- Joan Cerverd (2004).

- Lorenzo Ramos (2004).

- Octav Calleya (2005).

- Tomas Garrido (2005, 2009).

- Gloria Isabel Ramos (2005).

- Carlos Amar (2006).

- José M? Cervera Collado (20086).
- Andrés Valero-Castells (2007).

- Marco de Prosperis (2007).

- Josep Pons (2008).

- Pascual Balaguer (2009).

- José Luis Temes (2010, 2011).

- Eduardo Portal (2010).

- Ernest Martinez Izquierdo (2010).
- Gunter Neuhold (2011).

- Andrew Gourlay (2011).

- Inma Shara (2011).

- Salvador Blasco (2011).

- Carlos Garcés (2011-2016).

- Jaime Martin (2011).

- Oscar Gershensohn (2012).

- Borja Quintas (2012-2016).

- Rafael Clemente (2012).

- Lorenz Nasturica-Herschcowici (2012).
- Jordi Bernacer (2012).

- Paul Weigold (2013).

- Rubén Gimeno (2013).

- Martin Jorge (2013).

- Gustavo Gimeno (2014).

- Antoni Ros-Marba (2014).

- Daniel Garay (2014).

- Rumon Gamba (2014).

- Miguel Romea (2015).

- Karl Sollak (2015).

- Cristébal Soler (2016).

- José Rafael Pascual-Vilaplana (2016).
- George Pehlivanian (2016).

V. DIRECTORES DE CORO:

- Miguel Groba (1993).

- José de Felipe (1994, 1996).

- Tomas Cabrera (1995).

- Samuel Rubio (1996).

- Juan Luis Ormazabal (1999).

- Maria Luisa Martin (2002).

- Joan Cabero (2003, 2007, 2010, 2011).
- Adrian Cobo (2004).

- David Guindano Igarreta (2006).
- Gorka Sierra (2011).

- Igor ljurra Fernandez (2014).
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VI. DIRECTORES DE ESCENA:
- Guillermo Heras (1998).
- Alexander Herold (2006).

VII. OBRAS ENCARGO DEL FESTIVAL:

- Antén Garcia Abril: Canciones del alto Duero (1993), sobre textos de
Antonio Machado.

- Tomés Marco: Ojos verdes de luna (1994), version orquestal.

- Carmelo Bernaola: Sefior, ya me arrancaste lo que yo mas queria
(1994), para el “Album de Leonor”.

- Claudio Prieto: Palacio buen amigo (1994), para el “Album de
Leonor”.

- Francisco Cano: Una noche de verano (1994), para el “Album de
Leonor”.

- José Luis Turina: Es ella... triste y severa (1994), para el “Album de
Leonor”.

- Joaquin Borges: Como en el alto llano de tu figura (1994), para el
“Album de Leonor”.

- Amancio Prada: Soié que ti me llevabas (1994), para el “Album de
Leonor”.

- Ignacio Nieva: Romance y cantata de la Laguna Negra (1995), obra
encargo del lll OMS, segln el poema La tierra de Alvargonzalez de
Antonio Machado, con guion de Francisco Nieva.

- Toméas Marco: Ojos verdes de luna, version escenificada (1998).

- Carmelo Bernaola: Piezas caprichosas, para violin y orquesta (1998),
obra encargo V OMS.

- Claudio Prieto: Concierto Soria, para flauta de pico y orquesta (1998).

- Luis de Pablo: Al son que tocan, para soprano, bajos, recitadores y
orquesta, obra encargo VIIl OMS (2000).

- Antén Garcia Abril: Concierto de las tierras altas para chelo y
orquesta, obra encargo VIIl OMS (2000).

- Leonardo Balada: Dionisio. In memoriam, cantata para narrador,
coro y orquesta sobre textos de Dionisio Ridruejo, seleccionados por
Emilio Ruiz. Obra encargo IX OMS (2002).

- Lloren¢ Barber: La audiencia perdurable, concierto de campanas,
percusion y metales para la ciudad de Soria, obra encargo XI OMS
(2003).

- Manuel Castell6 Rizo: La Sierra del Alba, poema en forma de suite
para narrador, contralto y orquesta, basado en la obra homénima de
Avelino Hernandez, obra encargo XIll OMS (2005).

- David del Puerto: Sinfonia n° 3, * En la melancolia de tu recuerdo,
Soria’ (2007), sobre textos de Antonio Machado, para recitador,
soprano, mezzosoprano y orquesta.

- J. Vicent Egea: Poema Sanjuanero. Obra encargo del XX OMS (2012).

- J. Vicent Egea: NVMANCIA. Sinfonia n° 1. Obra encargo XXIl OMS
(2014).
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VIII. ESTRENOS MUNDIALES:

- Gregorio Paniagua: Contrafactum in memoriam Machado (1995).

- Santiago Lanchares: Constelacién V (1997).

- Crist6bal Halftter: Odradek (1997) [estreno en Espaial, encargo de la
Orquesta Filarmonica Checa.

- Curro Diez: La banda de los amiguetes (1998).

- Gabriel Fernandez Alvez: Seis preludios, de la coleccién Doce
preludios para Leonel (2000).

- Antén Garcia Abril: Juventus (2002) [estreno en gira].

- Manuel Castell6 Rizo: Arévacos (2002).

- Roberto Lopez: Gen (2005).

- Zulema de la Cruz: El sueno de don Quijote (2005)

- Francisco Garcia Muioz: Canciones liricas sobre textos de poetas
espanoles (2008).

-Francisco Calés: Sinfonia n° 2 (2010).

IX. CANTANTES:

- Maria Oran, soprano (1993, 1994, 1999).

- Aldo Baldin, tenor (1993).

- Peter Linka. bajo (1993).

- Teresa Berganza, mezzosoprano (1993, 1996, 2005).
- Maria José Montiel, soprano (1994, 1998).

- Victoria de los Angeles, soprano (1994).

- Sarah Connolly, mezzosoprano (1994).

- Manuel Cid, tenor (1994, 1999).

- UIf Béastlein, bajo (1994).

- Soraya Chaves, mezzosoprano (1995, 1996, 2003).
- Ana Maria Leoz, soprano (1996).

- Enrique del Portal, tenor (1996).

- José Antonio Carril, baritono (1996, 2012).

- Cecilia Lavilla Berganza, soprano (1996, 2009).

- Maria José Sanchez, soprano (1996).

- Francisco Heredia, baritono (1996).

- Santos Arino, tenor (1996).

- Maria José Suéarez, mezzosoprano (1998, 2011, 2012).
- Carmen Gonzalez, soprano (1998).

- Santiago Sanchez Jeric6, tenor (1998).

- Ricardo Muniz, tenor (1998).

- Ainhoa Arteta, soprano (1999, 2004, 2007, 2010).
- Dulce Maria Sanchez, soprano (1999).

- Enrique Baquerizo, baritono (1999).

- Ana Maria Gonzalez, soprano (2000).

- Carlos Bru, bajo (2000).

- Gregorio Poblador, bajo (2000).

- José Antonio Garcia, bajo (2000).

- Alfonso Echevarria, bajo (2000).

- Mabel Perelstein, mezzosoprano (2000).

- Francésc Garrigosa, tenor (2000).

- Pilar Jurado, soprano (2001, 2012).

- Tatiana Davidova, soprano (2001).
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- Isabel Rey, soprano (2002).

- Amancio Prada, cantautor (2002).

- Maria Rey-Joly, soprano (2003).

- Luis Alberto Cansino, baritono (2003).
- Ana Maria Sanchez, soprano (2003).
- José Menese, cantaor (2003).

- Laura Vital, cantaora (2003).

- Carmen Avivar, soprano (2004).

- Javier Galan, baritono (2004).

- Carlos A. Lopez de Espinosa, tenor (2004).

- Ana Maria Ramos, contralto (2005).

- Carmen Grilo, cantaora (2005).

- Sonia de Munck, soprano (2006).

- Amanda Serna, soprano (2006).

- Rosina Montes, soprano (2006).

- Ricardo Bernal, tenor (2006).

- Antonio Torres, baritono (2006).

- Montserrat Caballé, soprano (2006).

- Montserrat Marti, soprano (2006).

- Begona Alberdi, mezzosoprano (2006).
- Nikolai Baskov, tenor (2006).

- Oleg Romashyn, baritono (2006).

- Maria Bayo, soprano (2006, 2009, 2014).
- Carmen Gurriaran, soprano (2007).

- Elena Gragera, mezzosoprano (2007).

- Olatz Saitua, soprano (2007, 2011, 2015).

- Carlos Mena, contratenor (2007).

- Toni Marsol, baritono (2007).

- Charo Tris, soprano (2008).

- Alfredo Garcia, baritono (2008).

- Kiri Te Kanawa, soprano (2008).

- Luis Santana, baritono (2009).

- José Mercé, cantaor (2010).

- Josep Ramon Olivé, baritono (2011).
- Barbara Hendricks, soprano (2011).
- Diego El Cigala, cantaor (2011).

- Inma Férez, soprano (2012).

- Laia Cortés, contralto (2012).

- Andrew King, tenor (2012).

- Eugenia Burgoyne, mezzosoprano (2012).
- Estrella Morente, cantaora (2012).

- José Manuel Zapata, tenor (2012, 2016).
- Celia Alcedo, soprano (2012).

- Emilio Sanchez, tenor (2012).

- José Julian Frontal, bajo (2012).

- José Cura, tenor (2013).

- Anna Moroz, mezzosoprano (2014).
- Raquel Lojendio, soprano (2014).

- Roman Trekel, baritono (2014).

- Belén Madariaga, soprano (2014).

- Amaia Urzainki, soprano (2014).
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- Monserrat Bertral, contralto (2014).

- Amaia Basauri (2014).

- J. L. Madariaga, tenor (2014).

- Valen Atxotegi, tenor (2014).

- J. M. Gonzalez, baritono (2014).

- Javier Bengoa, baritono (2014).

- Aldo Heo, baritono (2015).

- Miguel Poveda, cantaor (2015).

- Carlos Grilo, coros (2015).

- Londro, coros (2015).

- Marta Infante, mezzosoprano (2015).

- Eugenia Enguita, soprano (2015).

- Ana Cristina Marco, mezzosoprano (2015).
- Francisco Sanchez, tenor (2015).

- Axier Sanchez, baritono (2015).

- Francisco Santiago, bajo (2015).

- Maite Arruabarrena, mezzosoprano (2015).
- Luis Damaso, tenor (2015).

- Fernando Latorre, baritono (2015).

- Tania Lorenzo, soprano (2016).

- Arcangel, cantaor (2016).

- Anne Sofie von Otter, mezzosoprano (2016).
- Eugenia Boix, soprano (2016).

X. PIANISTAS:

- Miguel Angel Mufioz (1993, 1996, 1999, 2003, 2004, 2010).
- Rudolf Buchbinder (1995).

- Miguel Zanetti, pianista acompanante (1993, 1994, 1996).

- Albert Guinovart, pianista acompanante (1994).

- Gian Franco Ricci, pianista acompanante (1994).

- Istvan Cserjan, pianista acompanante (1996).

- Joaquin Achdcarro (1997, 2000, 2013).

- Alicia de Larrocha (1998, 2001).

- Alejandro Zabala, pianista acompanante (1999, 2001).

- Chiki Martin, pianista acompanante (2001).

- Elena Margolina (1999).

- Leonel Morales (2000).

- Elisabeth Leonskaja (2000).

- Emilio Gonzéalez Sanz (2001).

- Josep Maria Colom (2001).

- lvo Pogorelich (2002).

- lvan Martin (2002).

- Daniel Ligorio (2002).

- Enrique Pérez Guzman, pianista acompanante (2002).

- Do Alonso (2004).

- Sebastian Mariné (2004).

- Raquel Cobo (2004).

- Rubén Fernandez, pianista acompanante (2004, 2007, 2010).
- Juan Antonio Alvarez Parejo, pianista acompafante (2005, 2013).
- Maria Joao Pires (2005).
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- Eldar Nebolsin (2005).

- Manuel Burgueras, pianista acompanante (2006).
- Fabrice Boulanger, pianista acompanante (2006).
- Mariano Diaz (2006).

- Pedro Zuloaga (2007).

- Daniel del Pino (2008).

- Victor Carbajo, pianista acompanante (2008).

- Javier Pérez de Azpeitia, pianista acompanante (2008).
- Arcadi Volodos (2008).

- Jonathan Papp, pianista acompanante (2008).

- Maciei Pikulski, pianista acompanante (2009).

- Andrea Bacchetti (2009).

- Michel Camilo (2009).

- Lucille Chung (2010).

- Sergio Espejo, pianista acompanante (2010, 2011).
- Jordi Armengol (2011).

- Josep Surinyac (2011).

- Love Derwinger, pianista acompanante (2011).

- Alex Alguacil (2011).

- Vicente David Martin, pianista acompanante (2012).
- Mario Molina (2012, 2015).

- Judith Jauregui (2012).

- Javier Perianes (2014).

- Oxana Yablonskaya (2015).

- Husan Park, pianista acompanante (2015).

- Javier Carmena (2015).

- Josu de Solaun (2015).

- Nauzet Mederos, pianista acompanante (2016).

- Juan Pérez Floristan (2016).

- Anders Kilstrom, pianista acompanante (2016).

- Patxi Aizpiri Magica, pianista acompanante (2016).
- Claudio Constantini (2016).

XI. VIOLINISTAS:

- Jests Angel Le6n (1993, 1998, 2002, 2004, 2011).

- Nicolas Chumachenco (1993, 2000, 2005).

- Ruggiero Ricci (1994).

- Eva Le6n (1995), Primer premio | Concurso Nacional de Violin
“Ciudad de Soria”, ano 1994.

- Vicente Huerta Faubel, Primer premio Il Concurso Nacional de Violin
“Ciudad de Soria”, ano 1996.

- Miguel Guillén (1996).

- Joaquin Torre (1998).

- Victor Marin (1998).

- Jean J. Kantorow (2001).

- Ara Malikian (2005, 2007, 2008, 2012).

- Krzystof Wisniewski (2006).

- David Martinez (2009).

- Erzhan Kulibaev (2009).

- Paco Montalvo (2011).
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- Renaud Capucon (2013).
- Nikita Borisho-Glebsky (2016)

XII. VIOLAS:
- Gerard Caussé (2005).
- Alvaro Gallego (2012).

XIIl. VIOLONCHELISTAS:

- Carlos Prieto (1995).

- Asier Polo (2000).

- lagoba Fanlo (2003).

- Dimitair Fournadjiev (2003).
- Emil Klein (2003).

- Aldo Mata (2006).

- Mariano Garcia (2006).

- Dimitri Yablonsky (2013).

XIV. CONTRABAJISTAS:
- Miguel Angel Chastang (2006).
- Guillermo Prats (2015).

XV. GUITARRISTAS:

- Narciso Yepes (1994).

- Ricardo Ramirez (2000).

- Ichiro Suzuki, guitarrista acompanante (2002).
- Maria José Gallardo (2002).

- Eduardo Rebollar, al toque (2003).

- Enrique de Melchor, al toque (2003).

- Manolo Sanlicar, al toque (2005).

- José Antonio Rodriguez, al toque (2005).
- Paco de Lucia (2007).

- Josemi Carmona (2014).

- Chicuelo, al toque (2015).

- Bertrand Piétu (2015).

- Juan Francisco Padilla (2016).

XVI. ARPISTAS:

- Rosa Maria Calvo Manzano (2005).

- Maria de las Mercedes Villarino (2005).

- Ana Teresa Macias (2005).

- Angélica Vazquez (2005).

- Manuel Vilas, arpa de dos 6rdenes (2015).
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XVII. FLAUTISTAS:

- Alvaro Marias, flauta de pico y traversos (1993, 1994, 1998, 2003,
2009).

- Antonio Arias (1998).

- Juana Guillém (2003).

- Michel Debost (2008).

- Jorge Pardo (2014).

XVIII. FAGOTISTAS:
- Salvador Alberola (2006).
- Carlos Tarancén (2011).

XIX. OBOISTAS:

- Rafael Tamarit (1998).

- Jorge Pinzdn (2006).

- Diego Rodrigo Calvo (2013).

XX. CLARINETISTAS:
- Carmen Dominguez (2004).

XXI. CLAVECINISTAS:
- Pablo Cano (1995).

- Rafael Puyana (1999).
- JesUs Gonzalo (2016).

XXII: VIOLA DA GAMBA:
- Jordi Savall (2015).
- Fahmi Alghai (2016).

XXIIl. SAXOFONISTAS:
- Pedro lturralde (2006).

XXIV. TROMPETISTAS:
- Manuel Blanco (2016).

XXV. TROMBONISTAS:
- Christian Lindberg (2004).

XXVI. ORGANISTAS:

- Adalberto Martinez Solaesa (1994).
- Marcos Vega (1995).

- Gerardo Rif6on (2015).
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XXVII. PERCUSIONISTAS, BATERISTAS:
- Juanjo Guillén (2003).

- Joan Castell6 (2003).

- Paquito Gonzalez (2005).

- Carlos Carli (2006).

- Israel Suarez “Pirana” (2014).

- JesUs Guerrero (2015).

- Antonio Coronal (2015).

XXVIil. BANDONEONISTAS
- Fabian Carbone (2009).
- Claudio Constantini (2016).

XXIX. ARMONICA:
- Antonio Serrano (2014).

XXX.BAJO ELECTRICO:
- Carles Benavent (2014).

XXXI. NARRADORES, RECITADORES:

- Sergjo Castro (1993, 1996).

- Fina de Calderén (1994).

- Rafael Taibo (1995).

- Teresa Rabal (1995).

- Pepe Martin (1996).

- Fernando Palacios (2000).

- Francisco Valladares (2002).

- Fernando Argenta (2002, 2003, 2005).
- Silvia de Toro (2004).

- José Bustos (2004).

- Pepe Sanz (2005, 2007).

- Marisol Rozo (2007).

- José Sacristan (2007).

- Nicasio Martinez (2011).

- Inés Andrés (2011).

- Juan Luis Cano de Gomaespuma (2014).
- Joaquin de la Cuesta (2014).

- Ana Gallego (2014).

- Maria Negro (2014).

XXXII. BAILAORES
- Patricia Guerrero, bailaora (2016).
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XXXIIl. CONCIERTOS HOMENAJE:

- Homenaje de la Ciudad de Soria a Narciso Yepes (1994).

- Homenaje al maestro Oreste Camarca (1995).

- Homenaje a Francisco Garcia Mufioz (1996).

- Concierto dedicado a Julian Marias, en sus cincuenta afos con Soria
(1996).

- Concierto homenaje a Gerardo Diego (1996).

- Ediciéon homenaje a Xavier Montsalvatge (1999).

- Concierto homenaje a Joaquin Rodrigo “In memoriam” (1999).

- Confesion especial de 0don Alonso, por sus cincuenta anos en
escena (2000).

- Concierto homenaje a Oreste Camarca, con motivo de la publicacion
del disco integral de su musica de camara, y recuerdo a Javier
Delgado “In Memoriam” (2006).

- Edicién homenaje a Antonio Machado en el centenario de su llegada
a Soria. (2007).

- Edicion dedicada a Francisco Garcia Muioz en el centenario de su
nacimiento (2008).

- “0dén Infinito”, Ediciéon dedicada a Odén Alonso (2011).

- Concierto Homenaje a Pedro lturralde (2016).

XXXIV. CONCURSOS:

-1 Concurso Nacional de Violin “Ciudad de Soria” (1994).
- 1l Concurso Nacional de Violin “Ciudad de Soria” (1996).
- Il Concurso Nacional de Violin “Ciudad de Soria” (1998).

XXXV. EL OTONO DE LOS JOVENES:

- Joven Orquesta Sinfonica de Soria (2006-2010).

- Alberto Barranco, director (2006, 2007).

- Quinteto de Viento de la Banda de Musica de Soria (2006).
- Esperanza Martin Lépez, piano (2006).

-Vocal 5 (2007).

- Vicente Alberola, director (2008-2010).

- Sexteto de Viento Cluster (2008).

- Ana Maria Valderrama Guerra, violin (2008).

- Joven Orquesta Lira Numantina (2009, 2010).

- Carlos Garcés, director (2009, 2010).

- Ara Malikian, violin (2009).

- Guillermo Pastrana, violonchelo (2009).

- Fernando Fernandez Calonge, saxofén (2009).

- Joven Orquesta Sinfonica de Castilla y Le6n (2010).
- Alvaro Albiach, director (2010).

- Xavier Casal, saxofén (2010).

- Ana Maria Ramos (2010).

- Eduardo Fernandez Ayuso (2010).
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DICIONES ANTERIORES

XXXVI. NOTAS AL PROGRAMA:

- Antonio Gallego (1993).

- José del Rincon (1994, 1995).

- Luis Ignacio Cacho (1996).

- Maria José Martinez (2000, 2001).

- Jorge Jiménez Lafuente (1997-1999, 2002, 2004, 2006, 2007).
- Sonia Gonzalo Delgado (2008-2016).

XXXVII. OTROS:

- Exposiciones diversas

- Conciertos en la calle

- Preconciertos

- Conciertos para ninos

- Teatro de calle

- Cursos musicales

- Conferencias

- Confesiones de autor

- Concierto de campanas

- Presentaciones discogréaficas
-1 = XIll Maratén Musical Soriano
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