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PIOTR ILICH CHAIKOVSKI
(7 de mayo de 1840, Vétkinsk, Rusia / 6 de noviembre de 1893,
San Petersburgo, Rusia)

Concierto para piano y orquesta n.® 1

en si bemol mayor, op. 23

Estreno: Boston, 25 de octubre de 1875 — Orquesta Sinfénica de
Boston, Hans von Biilow, piano; Benjamin Johnson Lang, director

El que es, sin duda, el concierto para piano mas popular y apreciado
por el publico, no tuvo sin embargo una gestacion facil y le causé a su
autor, Piotr llich Chaikovski, mas de un quebradero de cabeza. En el dia
de Nochebuena de 1874, Chaikovski quedd con su amigo el célebre
pianista y director Nicolai Rubinstein en una de las salas del Conser-
vatorio de Moscu. Chaikovski toco el concierto al piano, ya terminado
pero todavia sin orquestar, con la esperanza de que le hiciera algunas
sugerencias, ya que él mismo no era un virtuoso y esperaba interesar
a Rubinstein para que interpretara la obra en su estreno. Pero la re-
accion de este fue negativa y demoledora, incluso ofensiva. Califico
la obra de mediocre y vulgar y acuso a Chaikovski de plagiar a otros
compositores. Cuando afios mas tarde relato el episodio en una carta
a su mecenas Nadezhda von Meck, el compositor todavia se sentia
herido e indignado. Finalizaba asi:

"Abandoné la habitacion sin pronunciar una palabra y me dirigi es-
caleras arriba. En mi agitacion y furia no pude decir absolutamente
nada. Al tiempo R-ein [el trauma de lo sucedido le impedia a Chaiko-
vski referirse a Rubinstein por su apellido y le denominaba R, R-ein,
Nicoldi Grigoriévich, N. G., o hasta Su Excelencia] se reunié conmigo
y, viendo lo alterado que estaba, me invito a pasar a una de las habi-
taciones distantes. Alli repitio que mi concierto era imposible, sefiald
muchos lugares donde deberia ser revisado por completo y dijo que, si
al cabo de un tiempo limitado reelaboraba el concierto de acuerdo con
sus exigencias, me haria el honor de tocar mi piececita en uno de sus
conciertos. ‘jPublicaré mi obra tal como esta!" Y eso es lo que hice",



Finalmente Chaikovski dedico la obra al pianista y director aleman
Hans von Bilow, que la interpretd durante una gira por Estados Uni-
dos. Bilow le envio al compositor el que se cree que es el primer ca-
ble que se haya mandado desde Boston a Moscu, para informarle del
gran éxito que habia tenido la obra.

Con el tiempo, Rubinstein llegd a lamentar su actitud y se disculpo
con Chaikovski. Dirigio el estreno del concierto en Moscu vy, en anos
posteriores, interpretd la obra en numerosas ocasiones como solista.

Escribe Jonathan Kramer:

“Rubinstein era un musico solido y se consideraba amigo de
Chaikovski. Pudo haber actuado estupidamente (aunque solamente
tenemos el relato posiblemente exagerado del compositor respecto al
incidente), pero sentia que sus criticas estaban justificadas. El hecho
de que la obra sea o no vulgar sigue siendo una pregunta abierta. Las
obras de arte cuyo atractivo emocional es tan inmediato y evidente
como este concierto seguramente habran de ofender algunas sensibi-
lidades, a la vez que animan y elevan otras. La asercion de Rubinstein
de que la obra estaba mal escrita para el piano es probable que fuera
cierta; el mismo Chaikovski reviso la obra dos veces, siguiendo las su-
gerencias de diversos pianistas respecto a la factibilidad y efectividad
de la parte solista. La acusacion de Rubinstein de que habia plagiado
a otros compositores es con toda sequridad infundada. La obra es
tan puramente chaikovskiana como pueda serlo, aunque utiliza varias
canciones folcldricas. Hay tonadas ucranianas en los movimientos
extremos y la seccion central del seqgundo movimiento esta basada en
la cancion francesa Il faut s'amuser, danser et rire (Hay que divertirse,
danzar y reir). Esta cancion era la favorita de la cantante Désirée Artot,
con quien Chaikovski habia querido casarse unos afios antes”.

Una de las cosas que mas llama la atencion de este concierto es su
estructura, tan poco ortodoxa. Es muy posible que la airada reaccion
de Rubinstein fuera consecuencia de su incapacidad para captar des-
de un primer momento lo novedoso del planteamiento de Chaikovski.
Después de la famosa llamada de las trompas con la que se abre el
concierto, hay una extensa seccion introductoria en la que, por encima
de los amplios acordes del piano, la cuerda expone una melodia de



un lirismo extremo que ha sido popularizada en innumerables oca-
siones. Lo que rompe con la ortodoxia formal es que a la larga esta
introduccion no funciona como tal, pues tiene una entidad propia y
no conduce al cuerpo principal del movimiento porque es completa
en si misma. En comparacion, el material principal (introducido por el
piano en rapidos grupos de dos notas) resulta un tanto exiguo, aunque
el segundo tema lirico responde a la inconfundible vena melddica de
su autor. Pero en el desarrollo del movimiento nada hay que pueda
rivalizar con la introduccion. El oyente se mantiene a la expectacion de
que esta vuelva a aparecer, quiza en la coda, porque, en teoria, siem-
pre debe existir una recapitulacion. Pero no lo hace, y tampoco en los
movimientos siguientes. El oyente queda desconcertado, pero con el
recuerdo indeleble de haber experimentado algo diferente.

Tanto el segundo movimiento (una combinacion de movimiento
lento y scherzo) como el Ultimo son bastante breves. Frente al elabo-
rado desarrollo del movimiento inicial, aqui el compositor opta por la
alternanciay la yuxtaposicion mas que por la extension y la transicion.
El Allegro con fuoco final es poderosamente ritmico y vibrante. El tema
principal adopta la forma de una danza popular ucraniana dedicada a
la primavera a la que sucede un tema inspirado en una cancion tradi-
cional rusa. Un tercer tema aparece como antitesis por su componen-
telirico. La constante ambigiedad ritmica domina todo el movimiento,
contribuyendo al clima exaltado que lo recorre desde el principio hasta
la arrolladora coda final.

JOHN ADAMS
(15 de febrero de 1947, Worcester, Massachusetts, Estados Unidos)

Harmonielehre para orquesta
Estreno: San Francisco, 21 de marzo de 1985 — Orquesta Sinfénica
de San Francisco, director: Edo de Waart

Desde finales de la Segunda Guerra Mundial hasta bien entrada la
década de 1970, la musica estadounidense se estuvo nutriendo del
estilo arido e intrincado del serialismo, sistema derivado de la obra de



Schoenberg, Webern y Berg, y pervivid como una especie de piedra
filosofal en la atmdsfera sustentadora pero aislada de los circulos uni-
versitarios. Incluso compositores cuyas obras no eran estrictamen-
te seriales, como Elliott Carter o Roger Sessions, tomaron parte en la
preferencia general por el rigor intelectual y las superficies densas y
asperas. Segun Joshua Kosman, el hecho de que la audiencia quedara
perpleja ante esta musica se interpretaba simplemente como prueba
de que los compositores estaban adelantados a su época.

Pero en esa década de 1970 las cosas empezaron a cambiar con la
aparicion de dos movimientos bastante significativos. Uno de ellos fue
el minimalismo (que se desarrolld en paralelo con las artes plasticas),
estilo de musica que en su forma mas pura se construye sobre armo-
nias sencillas y tonales, y diafanos esquemas ritmicos sometidos a
una repeticion continua; Steve Reich, Terry Riley y Philip Glass fueron
sus pioneros. El otro fue un movimiento (con el enigmatico y fascinan-
te George Rochberg a la cabeza) que traté de continuar la evolucion de
la musica tonal a partir del punto en la que la dejaron Mahler, Strauss
y Sibelius, y se le califico con la etiqueta un tanto ambigua de "neorro-
manticismo”. Estos dos estilos, el uno con su busqueda de la belleza
y la sencillez, y el otro con su énfasis en la comunicacion expresiva, se
erigieron como alternativas estéticas a la vez que portadores de una
profunda carga critica hacia las cerebrales abstracciones de la elite de
la escuela modernista.

John Adams se sitda providencialmente en un punto intermedio
entre ambas tendencias: asume los principios del minimalismo pero
los engrandece vy flexibiliza con gran inteligencia e imaginacion, fu-
sionandolos con el vocabulario posromantico y finisecular europeo;
el resultado es un estilo marcadamente personal y vitalista, en el que
no faltan tampoco las referencias a elementos procedentes del rock y
del jazz. Cuando a Adams se le ha pedido que definiera su estilo, no ha
dudado en calificarse como un compositor "étnico”, una etiqueta tan
valida como cualquier otra para alguien que ha sabido crear una voz
propia, perfectamente identificable en el marasmo de corrientes sin
rumbo que dominan el ambito de la composicion actual. En definitiva,
un soplo vivificador de aire fresco con el que disipa las brumas del



academicismo con cada nueva obra que presenta, pero también las
irritantes y acartonadas formulas de un minimalismo como el de los
Glass, los Nyman y compafiia, que llevan repitiendo las mismas for-
mulas caducas desde hace mas de cuarenta anos, lo que sin duda se
justifica por los evidentes rendimientos comerciales que generan.

John Adams compone Harmonielehre entre 1984 y 1985 tras re-
cibir el encargo que le hace el director holandés Edo de Waart para la
Sinfonica San Francisco, orquesta de la que Adams era consejero de
musica contemporanea.

No deja de resultar chocante que Adams, con su decidida defen-
sa del sistema tonal, haga suyo el titulo del Tratado de Armonia que
Arnold Schoenberg escribio en 1911, afo de la muerte de Mahler, en
el que el compositor disefi¢ nuevas perspectivas para la musica y la
dotod de autonomia con respecto a la tirania de esos polos de gravedad
gue llamamos tonalidad. Como sefala Margarita Fernandez de Sevilla
Martin-Albo, “es por tanto paraddjico que el supuesto responsable de
la muerte de la musica tonal —en realidad la disolucion de la tonalidad
fue un proceso muy gradual— sea ahora el referente para desmarcar-
se de la tradicion”.

Pero la intencionalidad de Adams es clara a pesar de que en alguna
ocasion haya declarado que “la decision de llamar a mi sinfonia Har-
monielehre es casi imposible de explicar”. Porque el Tratado de Armo-
nia refleja asimismo la propia paradoja de Schoenberg al presentarse
este como autor de un libro de la practica tonal al tiempo que la em-
pezaba a abandonar en sus propias composiciones (citemos las Drei
Klavierstlicke op. 11 y el monodrama Erwartung —ambas de 1909—).
Schoenberg teje en su Tratado una extensa apologia de los recursos
armonicos y la generalizacion del tratamiento habitual que han tenido
en las obras maestras del pasado. Pero va mas alla. Harmonielehre no
solo es un manual reglamentado, también es una sagaz meditacion
sobre los objetivos de la educacion musical, la relacion entre musica y
naturaleza y una firme declaracion acerca de la autoridad del compo-
sitor y del papel que ha de desempenfar en la sociedad.

La argumentacion generalmente aceptada de que la composicion
de Adams, enfrentada al tratado schoenbergiano, constituye un mani-



flesto consciente en defensa de la tonalidad resulta inequivocamente
simplista. En este sentido Scott M. Strovas, en su tesis doctoral Mu-
sical Aesthetics and Creative Identification in Two Harmonielehren by
John Adams and Arnold Schoenberg (Claremont Graduate University,
2012) defiende la teoria de que el examen de las dos obras revela mas
similitudes que diferencias en el ambito de la filosofia artistica de am-
bos compositores. Y ello solo es posible a través del conocimiento
profundo de las prioridades culturales que emergen de la interrelacion
de sus respectivos Harmonielehren. La relacion no es meramente su-
perficial. Algunos temas frecuentes en el texto de Schoenberg pue-
den ayudar al analisis y la interpretacion de la obra de Adams. Este se
aproxima al Tratado en cuanto significante de su afinidad creativa en
una doble direccion: como elemento complementario, pero también
como modelo del cual apartarse gradualmente.

Ambos Harmonielehren parangonan las expectativas estéticas de
sus correspondientes momentos historicos; pero, mientras Schoen-
berg centra sumodelo creativo en un discurso de inquietas indagacio-
nes hacia nuevos materiales y modelos de expresion musical, Adams
aparentemente suscribe la presentacion de Schoenberg de la compo-
sicion como una labor artesanal en la que la materia prima aparece
constituida por los preexistentes vocabularios de la musica. Con el
Harmonielehre de Adams estamos pues ante una obra metamusical,
es decir, musica en la que se reflexiona sobre la propia musica pero
también sobre un momento decisivo en la historia cultural de Occi-
dente.

El primer movimiento de Harmonielehre se abre con el despliegue
masivo de cuarenta acordes en mi menor y en triple fff, con sus du-
raciones disminuyendo gradualmente y volviendo a aumentar a con-
tinuacion. El mismo compositor revela que este arranque colosal era
un intento de capturar algo que le llegé durante un suefio: una imagen
de un gigantesco petrolero elevandose hacia el cielo como un cohete
Saturno sobre las aguas de la bahia de San Francisco, con su casco
oxidando refulgiendo bajo el sol. A continuacion Adams desarrolla una
amplia linea melddica interpretada por los violonchelos y luego por
los violines primeros, tefiida de genuino Sehnsucht germanico y de-



cadentes armonias wagnerianas, si bien estas se filtran, como sefala
poéticamente Alex Ross, a través de la sensibilidad de un nifio de los
anos sesenta que tropezo un dia con el LSD mientras escuchaba a Ru-
dolf Serkin tocar la Fantasia Coral de Beethoven. Tras este ensonador
intermedio se restablece la pulsion repetitiva y brutal del comienzo.

El segundo movimiento se titula The Anfortas Wound —La herida
de Anfortas—. La sombra de Wagner vuelve a planear aqui tanto en el
titulo como las armonias y texturas parsifalianas que lo impregnan. La
herida de Anfortas se traduce en el tono elegiaco de un solo de trom-
peta que “flota sobre una pantalla de acordes menores que se deslizan
delicadamente y que pasan como sombras espectrales de una familia
de instrumentos a otra". La composicion de Harmonielehre coincidio
en el tiempo con el profundo interés de Adams por los escritos de C.
G. Jung, en especial aquellos dedicados al mundo del simbolismo me-
dieval, y de forma concreta por la figura de Anfortas, el Rey Pescador
de los romances de El Grial, cuya herida del costado nunca sana, sim-
bolo del alma enferma que maldice su destino con una sensacion de
impotencia y depresion.

Todo ello tiene que ver, en ultima instancia, con el arquetipo jungia-
no de la sombra, la cual es la suma de todo lo que tendria que deste-
rrarse del mundo para que este fuera santo y bueno. Pero lo que ocu-
rre es todo lo contrario: la sombra contiene todo aquello que falta en
el mundo —en nuestro mundo— para que tenga esas sagradas cuali-
dades. La sombra nos hace enfermar, es decir, nos hace incompletos:
para estar completos nos falta todo lo que hay en ella. La narracion
de El Grial trata precisamente de este problema. El rey Anfortas esta
enfermo, herido por la lanza del mago Klingsor o, en otras versiones,
por un enemigo pagano o, incluso, por un enemigo invisible. Todas
estas figuras son simbolos inequivocos de la sombra de Anfortas: su
adversario, invisible para él. Su sombra le ha herido y él no puede sa-
nar por sus propios medios, no puede recobrar la salud, porque no se
atreve a preguntar la verdadera causa de su herida. Esta pregunta es
necesaria, pero preguntar esto seria preguntar por la naturaleza del
Mal. Y, puesto que él es incapaz de plantearse este conflicto, su herida
no puede cicatrizar. Hacia el final del movimiento un poderoso cres-



cendo desemboca en un climax donde Adams cita textualmente el pro-
fético cluster' del Adagio de la Sinfonia n.° 10 de Mahler. ;Acaso Adams
nos esta sugiriendo que ese cluster anunciador de lo que habria que venir
después (la disolucion de la tonalidad, el serialismo...) es como la herida
de Anfortas?

El dltimo movimiento, titulado Meister Eckhardt y Quackie, comienza
con una sencilla cancion de cuna, tan etérea, serena y alegre como La
herida de Anfortas es terrenal, sombria y desoladora. El titulo, con sus
reminiscencias a lo Frank Zappa, tiene su origen en otra vision onirica que
el compositor describe asf:

“El titulo (...) se refiere a un suefio que tuve poco después del naci-
miento de nuestra hija Emily, a quien apodabamos ‘Quackie’ durante su
infancia. En el sueho ella aparece posada sobre el hombro del mistico
medieval Meister Eckhardlt, y flotan entre los cuerpos celestes como las
figuras pintadas en los altos techos de las viejas catedrales”.

La delicada nana crece gradualmente en velocidad y densidad orques-
tal dentro del marco de los esquemas minimalistas, en un claro homenaje
a una de las obras fundacionales de esta corriente, In C, de Terry Riley, y
con veladas referencias a La lugubre gondola de Liszt —que Adams or-
guestaria en 1989—, hasta culminar el movimiento con una oleada so-
nora de metales y percusion sobre un rotundo y reivindicativo acorde de
mi bemol mayor. Sin embargo, cabe preguntarse por qué Adams cita al
gran filésofo y mistico renano del siglo XIV Meister Eckhardt en el titulo
del movimiento. Quiza solo sea un juego de palabras o quiza le viniera a
la mente el poema de Eckhardt Granum sinapis (EI grano de mostaza): "El
camino te conduce / a un maravilloso desierto, / a lo ancho y largo, / sin
limite se extiende. / El desierto no tiene / ni lugar ni tiempo, / de su modo
tan solo €l sabe."

Segun Eckhardt, siendo uno nada se puede llegar a comprender el
todo; esa es, en el fondo, la esencia del minimalismo.

© Julio Garcia Merino, Archivero musical de la OSCyL

' Cluster: (del inglés “cluster": racimo de notas) es un acorde musical com-
puesto de semitonos cromaticos consecutivos distintos (por ejemplo, las notas
do, do?, re, re*, mi'y fa, sonando al mismo tiempo).



7 MAXIM EMELYANYCHEV
DIRECTOR

“Este ruso nos conquisté. Emelyanychev ha firmado en la
Maestranza el mejor Mozart que se ha escuchado en este teatro.
La Maestranza deberia mimar a este director. Aligero los tempi, el

fraseo fue de enorme musicalidad y se mostré muy incisivo en los
acentos. Insistimos, Emelyanychev hizo un enorme Mozart".

Correo de Andalucia - Don Giovanni - Noviembre de 2014

“El bailarin, gallardo y entusiasta estilo de un director de
orquesta ruso joven —a quien descubrimos esta noche—, Maxim
Emelyanychev, galvaniza el conjunto italiano Il Pomo d'Oro".
Classiquenews — Tamerlano —

Opéra Royal de Versalles — Abril de 2014

Maxim Emelyanychev es un destacado representante de la nueva ge-
neracion de directores. Nacido en 1988 en una familia de musicos, pri-
mero estudio direccion de orquesta en la Escuela de Musica de Nizhni
Novgorod y luego continud su educacion en la clase de direccion de
Gennadi Rozhdéstvenski, en el Conservatorio Estatal Chaikovski de
Moscu, y fortepiano y clave con Maria Uspénskaya.

Es ganador de numerosos concursos internacionales, entre ellos
el Hans von Bulow de piano (Meiningen, 2012), Concurso de clave
Musica Antica (Brujas, 2010) y el Concurso de clave Volkonski (2010,
Moscu). Hizo su debut en la direccién a la edad de 12 afios y desde
entonces se ha puesto al frente tanto de orquestas barrocas como
sinfonicas. En el campo de la musica barroca, lidera los conjuntos



Musica Aeterna de Novosibirsk e Il Pomo d'Oro, conjunto italiano del que
es director titular junto con Riccardo Minasi. La temporada pasada llevo a
cabo con el Pomo d'Oro unas extraordinarias interpretaciones de Tamer-
lano de Handel, en Versalles, Hamburgo, Colonia y Viena. Emelyanychev
también es el creador y lider de la Orquesta de Camara Veritas.

En 2015-2016, sus proyectos con el grupo Pomo d'Oro incluyen ac-
tuaciones de Tamerlano en el Concertgebouw de Amsterdam vy el Bar-
bican de Londres, asi como una amplia gira mundial con el contratenor
Max Emanuel Cencic, de arias napolitanas, que incluye Nueva York, Mu-
nich, Paris, Lyon, Rouen, Berna o Sevilla.

Emelyanychev colabora con artistas de la talla de Riccardo Minasi,
Max Emanuel Cencic, Xavier Sabata, Julia Lezhneva, Sophie Karthauser,
Franco Fagioli, Dmitry Sinkovsky, Alexei Lubimov o Theodor Currentzis. Su
carrera con orquestas sinfonicas comenzo con numerosas orquestas ru-
sas, como la Filarmonica Nacional de Rusia, Solistas de Nizhni Novgorod
o la Filarmonica de Nizhni Novgorod, por nombrar a unas pocas. Después
este director pasé al ambito internacional con la Sinfonietta de Sofia, la
Sinfénica de Varsovia o la Real Orquesta Sinfonica de Sevilla, que le invita
a realizar una produccion de Don Giovanni en el Teatro de la Maestranza.

Durante la temporada 2015-16 dirigira la Orquesta Nacional de Espa-
fia, la Real Filharmonia de Galicia y la Real Orquesta Sinfonica de Sevilla,
gue lo ha vuelto a invitar después de su Don Giovanni. También visitara
Paris, con I Pomo d'Oro, concretamente el Théatre des Champs-Elysées,
donde llevara un programa de Haydn y Mozart con Katia y Marielle La-
beque, a las que se unira desde el teclado en el concierto para tres pianos
de Mozart.

Como clavecinista, Maxim Emelyanychev gano el premio teatral ruso
mas importante, el "Mascara de Oro", con la produccion teatral de La bo-
das de Figaro en la Opera de Perm (registrado en CD por Sony Classics).
En octubre de 2015 ha lanzado un CD con arias en las que participan el
grupo napolitano Il Pomo d'Oro y Max Emanuel Cecic (Decca), sequido
de un album doble Haydn, en el que Emelyanychev actia como director y
clavecinista, con Riccardo Minasiy también Il Pomo d 'Oro (Erato).



SALEEM ASHKAR

PIANO

“Un musico formidable... Posee una mezcla de calidez y claridad,
intensidad y frescura en todo lo que interpreta: Pure Beethoven-joy"
Ashkar / Bolton / Orquesta Sinfénica de la NDR /

Octubre de 2012

Saleem Ashkar hizo su debut en el Carnegie Hall con 22 afos y des-
de entonces ha trabajado con las principales orquestas del mundo:
Filarmonica de Viena, Filarmonica de Israel, Sinfonica de Chicago, Fi-
larmonica de La Scala, Concertgebouw de Amsterdam, Gewandhaus
de Leipzig, DSO Berlin, Sinfonica de Londres, Sinfénica Ciudad de Bir-
mingham, NDR de Hamburgo, Orquestas de DSO, RSB y Konzerthaus
de Berlin, Maggio Musicale de Florencia, Santa Cecilia de Roma, Or-
questa Mariinsky y la Orquesta de la Radio Danesa, entre otras.
Trabaja con regularidad con directores como Zubin Mehta, Daniel
Barenboim, Riccardo Muti, Ricardo Chailly, Fabio Luisi, Lawrence Fos-
ter, Philip Jordan, Nikolaj Znaider, Pietari Inkinen y Jaakub Hrusa. Tras
su exitoso debut con Christoph Eschenbach y la NDR de Hamburgo,
Eschenbach lo invité a tocar el Concierto para piano de Schumann
con la Orquesta Sinfénica de Duseldorf en un concierto especial que
conmemoraba el aniversario del nacimiento del compositor en junio
2010. Ashkar ha realizado giras con Riccardo Chailly y la Gewand-
haus de Leipzig (Concierto para piano n.° T de Mendelssohn), lo que
incluye apariciones en los Proms y el Festival de Lucerna, en una gira
por el 200 aniversario del nacimiento del compositor. Chailly ha vuel-



to ainvitar a Saleem para diferentes proyectos, asi como para con una
grabacion con el sello DECCA.

Entre sus proximas apariciones destacan colaboraciones con la
Staatskapelle de Berlin y David Afkham, Sinfonica de Bamberg y Es-
chenbach, Filarmonica de Copenhague y Lawrence Foster, Orquesta
de la Fundacion Gulbenkian (Concierto para piano de Mendelssohn)
con McCreesh, su regreso con la Maggio Musicale, y con la Sinfonica
de Melbourne (interpretara una recreacion especial del famoso con-
cierto de Viena de Beethoven de 1808, con el Concierto para piano
n.° 4 dirigido por Diego Matheuz). En el area del recital y de la musica
de camara, Ashkar aparece habitualmente en escenarios como Con-
certgebouw de Amsterdam, Wigmore Hall de Londres, Mozarteum de
Salzburgo, Musikverein de Viena, Conservatorio Giuseppe Verdi de Mi-
lan, y en festivales como el de Salzburgo con la Filarmonica de Viena,
Proms con la Orquesta de la Gewandhaus de Leipzig, Beethovenfest
de Bonn con la NDR de Hamburgo y Thomas Hengelbrock, asi como
en el Festival de Lucerna, de Ravinia, de Risor, de Menton y en el Fes-
tival de Piano del Ruhr.

Ashkar esta actualmente centrado en el ciclo integral de sonatas
de Beethoven en el Sage Gateshead, que completara en primavera.
Esta llevando este ciclo por Berlin, Praga y Osnabriick en la temporada
1916/1917.

Su segunda grabacion con DECCA se edito en primavera de 2014
(Mendelssohn) con Riccardo Chailly y la Orquesta de la Gewandhaus,
y obtuvo gran éxito de critica. Su primer disco con Decca incluye los
Conciertos n.° T y n.° 4 de Beethoven, bajo la direccion de Ivor Bolton
y la Orquesta Sinfénica de la NDR.

En Espafa, ha actuado con la Real Filharmonia de Galicia, en el
Auditorio de Galicia, y en el Palau de Valencia con la Orquesta de Va-
lencia (2011), a donde se le volvié a invitar en febrero 2014. Debutara
con la Orquesta Nacional de Espafia y con la Orquesta Sinfénica de
Barcelona en 2016.
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La Orquesta Nacional de Espafa fue fundada en 1937, durante la gue-
rra civil espafola, y se relanzé definitivamente en 1942. Desde enton-
ces desarrolla una ininterrumpida e intensa labor concertistica, con
amplias temporadas en Madrid —desde el afio 1988 tiene su sede en el
Auditorio Nacional de Musica—, participa en los principales festivales
espanoles —Granada, Santander, San Sebastian...—, y realiza giras por
Espafa asi como por diversos paises de Europa, América y Asia —las
ultimas en México, Austria, China, Reino Unido, Alemania, Eslovaquia y
Oman—.

Con mas de setenta afos de historia, la Orquesta y Coro Nacio-
nales de Espafia —juntos desde 1971— han comenzado una nueva
etapa con el nombramiento del maestro David Afkham como director
principal. Ello significa la presencia de un director joven y en alza, que
se pone habitualmente al frente de las mejores orquestas del mundo
y que apuesta por la OCNE para vivir un futuro juntos en el que ha ser
fundamental la participacion del publico, abonados y aficionados fieles
y oyentes de nuevo cufo. Naturalmente, la presencia de Josep Pons,



director honorario de la formacion y artifice de un cambio en esta reco-
nocido unanimemente en su dia, seguira participando de modo cons-
tante.

La llegada de David Afkham recordara a los viejos aficionados lo
que supusieron en su dia las de titulares igualmente jovenes y de bri-
llante porvenir, como fueron Ataulfo Argenta —sucesor de Bartolomé
Pérez Casas—, Rafael Friihbeck de Burgos, Antoni Ros-Marba o Jesus
Lopez Cobos. Argenta elevo el nivel artistico de la primera etapa de la
ONE a un nivel en cierto modo legendario. Friihbeck de Burgos, fallecido
en junio de 2014, fue el director que en mas ocasiones ha ocupado el
podio de la Orquesta y Coro Nacionales de Espafa. Ros Marba aporto
su enorme musicalidad. Lopez Cobos dio a ambas formaciones una
muy interesante impronta programadora. Junto a ellos fue titular tam-
bién Aldo Ceccato, que se ocupd de mantener la orquesta en buena
forma en un periodo complicado.

Como directores invitados, en la primera época de la Orquesta de-
jaron honda huella maestros como Carl Schuricht, Herman Scherchen,
Sergiu Celibidache, Igor Markévich, Rafael Kubelik, Mario Rossi, Jascha
Horenstein o Jean Martinon —es decir, directores que han hecho histo-
ria y que pertenecen a una generacion de grandes maestros—. Luego
llegaron otros mas jovenes entonces y que serian igualmente excep-
cionales como Lorin Maazel —desaparecido también recientemente—,
Zubin Mehta o Riccardo Muti en el inicio de sus carreras. Ya en épo-
cas mas recientes han visitado a la Nacional Yuri Temirkanov, Gennadi
Rozhdestvenski, Andrew Davis, Otmar Suitner, Ton Koopman, Gusta-
vo Dudamel, Semion Bichkov, Leonard Slatkin, Paul McCreesh, Marc
Minkovski, llan Volkov, Juanjo Mena, Pablo Heras-Casado o Giovanni
Antonini. Y Ultimamente, entre otros, con Neville Marriner, David Zinman
y Eliahu Inbal. Puede decirse, pues, que salvo excepciones compren-
sibles, casi todos los grandes maestros han pasado por el podio de la
OCNE o, dicho de otra manera, todos los que han estado eran y son.

Del mismo modo, la orquesta ha colaborado con los mas destaca-
dos solistas vocales e instrumentales de la segunda mitad del siglo XX.
La lista, como sucede con los directores, podria ser interminable: Ar-
thur Rubinstein, José Iturbi, Alicia de Larrocha, Yehudi Menuhin, Nathan



Milstein, David Oistraj, Leonid Kogan, Mstislav Rostropovich, Pierre
Fournier, Jean-Pierre Rampal, James Galway, Victoria de los Angeles,
Norma Procter, Jessye Norman, Gundula Janowitz, Teresa Bergan-
za... Una relacion que se prolonga hoy hasta los mas renombrados
solistas llegados al panorama internacional en los ultimos afnos: Franz
Peter Zimmermann, Lang Lang, Hillary Hahn, Han-Na Chang, Elisabeth
Leonskaja, Jean Yves Thibaudet, Christian Zacharias, los hermanos Ca-
pucon, Joshua Bell, Truls Mgrk, Gil Shaham, Yuja Wang, Anne-Sophie
Mutter, Janine Jansen, Anoushka Shankar, Sol Gaveta, Maria Joao Pires,
Anne Sophie von Otter, Joaquin Achucarro... Y, claro, jovenes realidades
espafiolas como Javier Perianes, lvan Martin, Leticia Moreno o Adolfo
Gutiérrez.

La serie Carta Blanca a... ha sido uno de los logros mas interesan-
tes de las ultimas temporadas de la OCNE. En ella se incluye un grupo
de conciertos sinfénicos y de camara dedicados a un compositor de
hoy, en los cuales se escuchan obras suyas junto a otras escogidas
por él mismo. Hans Werner Henze, George Benjamin, Henri Dutilleux,
Elliott Carter, Sofia Gubaidulina, Cristébal Halffter, Osvaldo Golijov, Joan
Guinjoan y John Adams han sido sus protagonistas y, en la presente
temporada, lo sera Arvo Part.

Una de las tendencias de la vida musical de los ultimos afos con-
siste en que algunas grandes orquestas han creado sus propios sellos
discograficos en los que volcar su creatividad y dejar testimonio de sus
mejores conciertos. Asi, el sello discografico de la Orquesta y Coro Na-
cionales de Espafia ha presentado su primer volumen en el que Rafael
Frihbeck de Burgos dirige una obra en la que fue siempre indiscutible:
Carmina Burana de Carl Orff. La musica espafiola tendra una presencia
fundamental en los siguientes volumenes: La vida breve de Falla, dirigi-
da por Josep Pons; Conciertos para acordeon con direccion de Nacho
de Paz; Noches en los jardines de Espana de Manuel de Falla, por Joa-
quin Achucarro y Conciertos de Joaquin Rodrigo, dirigidos ambos por
Juanjo Mena. Seran las primeras entregas de un proyecto que quiere
tanto recuperar patrimonio de la orquesta y de su repertorio —dejando
testimonio vivo de sus mejores conciertos— como aportar a la fonogra-
fia nuevas referencias.



Esta vocacion discografica de la OCNE se ha puesto ya de manifiesto
con sus grabaciones para Deutsche Grammophon, entre las que desta-
can, jJunto al guitarrista Tomatito y con arreglos de Joan Albert Amargos,
Sonanta suite, que fuera galardonado con el Grammy Latino al mejor
disco de flamenco en 2010. Para el mismo sello se han grabado tam-
bién El amor brujo de Manuel de Falla, las Siete canciones espariolas
de Joan Albert Amargds —con la cantaora Estrella Morente—, asi como
registros con obras de Ravel, Debussy y Stravinski, y otro dedicado a la
cancion lirica espanola junto a la soprano Patricia Petibon. En el terreno
de la musica contemporanea, contamos asimismo con monograficos
dedicados a los compositores Benet Casablancas (Diverdi) y César Ca-
marero (Kairos).

El Area Socioeducativa de la OCNE —otra de sus actividades irre-
nunciables y mas satisfactorias— ha incrementado su labor extendien-
do sus acciones a los diferentes ambitos de la sociedad y atendiendo
a los retos que ella nos plantea, y presta especial atencion a aquellos
colectivos que tienen mas dificil su acceso a las artes, y en especial a la
musica sinfonica y coral.



ORQUESTA NACIONAL DE ESPANA
DAVID AFKHAM, director principal
JOSEP PONS, director honorario

VIOLINES PRIMEROS Juan Manuel Ambroa Martin ~ VIOLONCHELOS
Ane Matxain Galdés Nuria Bonet Majo Miguel Jiménez Pelaez

(concertino) Ivan David Cafiete Molina (solista)

Vlad Stanculeasa (concertino) Cfarlos C_uesta Lépe? Angel Luis Quintana Pérez
Emanuel Salvador Gilles Michaud Morin (solista)

(concertino) Alfonso Ordieres Rojo Mariana Cores Gomendio
Jests A. Leon Marcos (solista) Robgrt.o Saler.no Rios (ayuda de solista)
Krzysztof Wisniewski Luminita Nenita Josep Trescoli Sanz

(ayuda de solista) Elsa Sanchez Sanchez (ayuda de solista)

Miguel Angel Alonso Martinez

Laura Calderon Lopez
Antonio Cardenas Plaza
Yoom Im Chang
Jacek Cygan Majewska
José Enguidanos Lopez
Kremena Gantcheva
Kaykamdjozova
Raquel Hernando Sanz
Ana Llorens Moreno
Elena Nieva Gomez
Rosa Maria Nuiez Florencio
Stefano Postinghel
M.2 del Mar Rodriguez
Cartagena
Georgy Vasilenko
Andrea Duca*

VIOLINES SEGUNDOS

Joan Espina Dea (solista)

Laura Salcedo Rubio (solista)

Javier Gallego Jiménez
(ayuda de solista)

Mario Pérez Blanco
(ayuda de solista)

Jone de la Fuente Goristizia
Adelina Vasilieva*

Christian Roig*

Ivi Ots*

VIOLAS

Cristina Pozas Tarapiella
(solista)
Lorena Otero Rodrigo
(solista)
Virginia Aparicio Palacios
Carlos Barriga Blesch
Dolores Egea Martinez
M.2 Paz Herrero Limdn
Julia Jiménez Pelaez
Pablo Riviere Gomez
Dionisio Rodriguez Suarez
Alicia Salas Ruiz
Gregory Salazar Haun
Marti Varela Navarro
Fernando Arias*

Joaquin Fernandez Diaz
Enrique Ferrandez Rivera
Adam Hunter

José M.? Mafiero Medina
Nerea Martin Aguirre
Mireya Pefarroja Segovia
Susana Rico*

CONTRABAJOS

Antonio Garcia Araque (solista)

Ramon Mascarés Villar
(ayuda de solista)
Luis Navidad Serrano
(ayuda de solista)
Laura Asensio Lépez
Pablo Muzquiz Pérez-Seoane
Barbara Veiga Martinez
Isabel Peiro*
Sergio Fernandez+

ARPA

Nuria Llopis Areny (solista)
Aida Aragonés*



FLAUTAS

Juana Guillem Piqueras
(solista)
José Sotorres Juan (solista)
Miguel Angel Angulo Cruz
Antonio Arias-Gago
del Molino
Alvaro Octavio Diaz
Marta Femenia*

OBOES

Victor Manuel Anchel Estebas
(solista)

Robert Silla Aguado (solista)

Vicente Sanchis Faus

Rafael Tamarit Torremocha

Ramon Puchades Marcilla
(corno inglés)

CLARINETES

Enrique Pérez Piquer (solista)

Javier Balaguer Doménech
(solista)

Carlos Casado Tarin (requinto)

Eduardo Raimundo Beltran
(clarinete bajo)

Ana Pallarés*

FAGOTES

Enrique Abargues Moran
(solista)

Vicente J. Palomares Gomez
(solista)

Miguel Alcocer Cosin

Miguel José Simd Peris

José Masia Gémez
(contrafagot)

TROMPAS

Salvador Navarro Martinez
(solista)

Rodolfo Epelde Cruz (solista)

Javier Bonet Manrique (ayuda
de solista)

Carlos Malonda Atienzar
(ayuda de solista)

Eduardo Redondo Gil

Pablo Cadenas*

TROMBONES

Edmundo José Vidal Vidal
(solista)

Juan Carlos Matamoros
Cuenca (solista)

Enrique Ferrando Sastre

Jordi Navarro Martin

Francisco Guillén Gil
(trombén bajo)

TROMPETAS

Manuel Blanco Gdmez-Limdn
(solista)

Adan Delgado lllada (solista)

Vicente Martinez Andrés

Enrique Abello*

Francisco Javier Gonzalez
Iglesias*

PERCUSION

Juanjo Guillem Piqueras
(solista)
Rafael Galvez Laguna (solista)
Pascual Osa Martinez
(ayuda de solista)
Joan Castell6 Arandiga
Antonio Pico*
Cayetano Gomez*

CELESTA

Moisés Sanchez*

PIANO

Gerardo Lopez*
Aida Aragonés+

TUBA 2

Vicente Cremades*
Juan Angel Molt6 *

* Contratados

ARCHIVO ORQUESTA
Y CORO NACIONALES
DE ESPANA

Roberto Cuesta Lopez
Rafael Rufino Valor
Victor Sanchez Tortosa

AVISADOR

Juan Rodriguez Lépez
Cata Gutiérrez



OSCYL

PROXIMOS CONCIERTOS

CCMD

ABONO 11 TEMPORADA
OSCYL JUEVES 10Y
VIERNES 11 MARZO

20.00 H
7/13/19/24/29 €
OSCYL
GUSTAVO GIMENO
director
EMMANUEL PAHUD
flauta

Obras de Torres, Mozart y

Mahler

ABONO 12 TEMPORADA
OSCYL VIERNES 18 Y
SABADO 19 DE MARZO
20.00 H
7/13/19/24/29¢€

OSCYL
DAYE LIN director

BAIBA SKRIDE violin
Obras de Prokdfiev,
Gubaidulina 'y Guo

ABONO 13 TEMPORADA
OSCYL JUEVES 7
Y VIERNES 8 DE ABRIL
20.00 H
7/13/19/24/29¢
OSCYL
CHRISTIAN ZACHARIAS
director-piano

IVAN MARTIN piano

Obras de Mozart y Bruckner

DELIBES+
SABADO 27 FEBRERO
21.00H-6/8¢€
Erizo Sibarita

+ ARTISTAS INVITADOS

DELIBES+ EN FAMILIA 5
VIERNES 4 MARZO
18.00H-8€
El circo de
don Nicanor
A PARTIR DE 2 ANOS

ANA HERNANDEZ
direccion

DELIBES+ XXI 1
SABADO 5 MARZO
19.00H-12 €
ENSEMBLE OSCYL
GORDAN NIKOLIC
director-violin
CLARA ANDRADA
flauta
INAKI ESTRADA
compositor
AMAYA BOMBIN
artista plastica

Bach / Estrada / Weill

DELIBES+ XXI 2/3
DOMINGO 6 MARZO
19.00H-12¢€
COSMOS QUARTET
QUARTET NEUMA

SABADO 12 MARZO
19.00H-12 €
ARUNDOSquintett
PYNTIA ENSEMBLE

Premiados en el
| Concurso
Internacional de
Musica de Camara
de Castillay Leon

DELIBES+ XXI 4
DOMINGO 13 DE MARZO
19.00H-12€
ENSEMBLE ORQUESTA
DE CADAQUES
Le marteau

sans maitre
de Pierre Boulez

DELIBES+ CANTA 2
SABADO 7 MAYO Y
DOMINGO 8 DE MAYO
19.00H-10€
CORQS DE CASTILLA Y LEON

Conciertos corales
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