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L'edicié 42 del Festival ENSEMS, organitzat per |'Insti-
tut Valencia de Cultura, ve marcada, com no podia ser
d'una altra manera, per la crisi sanitaria generada per la
COVID-19 i les greus conseqiiéncies que ha tingut so-
bre I'entramat cultural valencia. Per primera vegada el
festival no s’ha pogut celebrar a la primavera, perd ens
hem negat a cancel-lar la seua celebracié i hem fet tot el
possible per ajornar la seua programacié. Concretament
hem pogut mantindre més del 75% de la programacié
prevista per al mes de maig. Tot i aixi, les circumstanci-
es que envolten a aquesta crisi faran que aquesta edi-
ci6 siga, probablement, la més estranya des que en 1979
es creara el festival, perd no per aixo, la menys espera-
da. Moltes gracies a totes les institucions col-laborado-
res i molt especialment al Palau de Les Arts Reina Sofia i
al seu director Jesus Iglesias, que han acollit el gruix de
les activitats a les seus sales, demostrant una gran sen-
sibilitat per les misiques de nova creacié més inusuals
en les programacions. Tal vegada la situacié viscuda es-
tos mesos ajude a reflexionar al voltant de la necessitat
de cuidar i promoure propostes artistiques que ens re-
tornen la imaginacié i, a més d'entretindre, ens plante-
gen preguntes.



La tematica de la 42 edicié del festival ENSEMS és Hibri-
dacions. Tradicié versus creacié actual. Maquines vibrants
conjugades amb I'Ensems més simfonic. Formacions classi-
ques amb altres menys tradicionals. Experiéncia i expe- ri-
mentacié. Una mirada a |’ Struwwelpeter de Hoffman amb el
projecte per a public infantil i juvenil Struwwelpeter: cuen-
tos crueles al oido de la Joven Orquestra de la Comunidad
de Madrid, ila proposta transgressora del Proyecto Ocnos
amb el Nifio de Elche, els quals presenten |'dpera de cam-
bra en tres actes The sins of the cities of the plain, de Ger-
man Alonso. Projectes pedagogics dirigits als joves d'edu-
cacié primaria i secundaria, i encontres i tallers de creacié
per al sector més professional.

Hibridacions també pel que fa a les programacions del nos-
tre territori i també a nivell nacional, amb propostes i en-
carrecs gracies a la col-laboracié del Centro Nacional de
Difusion Musical (CNDM) vinculat al Ministerio de Cultu-
ray Deporte.

Aquesta edici6 sera especial també pel nivell de territori-
alitzacié de la programacié d'Ensems que s'ha aconseguit
gracies a la iniciativa de diferents institucions, i la genero-
sitat i implicacié de diferents gestors i musics. Enguany En-
sems sonara a Alacant i Castell6.

Ensems simfonic: obrim el 10 de setembre a I'ADDA
d'Alacant amb I'Orquestra ADDA Simfonica sota la direc-
ci6 de Josep Vicent amb un programa homenatge a Mi-
guel Hernandez, que es repetira a |I’Auditori de Castelld el
dia 12 de setembre i a I'Auditori del Palau de Les Arts el
13 de setembre, el 25 de setembre participara I'Orquestra
de Valéncia, sota la direccié de Jordi Francés, amb una es-



trena encarrec del Palau de la Mdsica, al recentment guar-
donat amb el Premi Reina Sofia 2020, el valencia Carlos
Fontcuberta.

A més, i per primera vegada (esperem que la primera de
moltissimes més), comptarem amb la participacié de les
tres bandes simfoniques de les provincies de la Comu-
nitat, amb diferents estrenes i obres molt interessants per
a aquestes formacions. Cal destacar el compromis dels di-
rectors en estrenar obres seleccionades entre els estudi-
ants de composicié dels Conservatoris Superiors.

Pel que fa al gros de la programacié, que tindra lloc entre
el 16 i el 30 de setembre, la representacié del nostre te-
rritori correra a carrec de: Quintet Cuesta, Amores Grup
de percussié & José Antonio Orts i Ensemble d'Arts. A
més, enguany, i gracies al programa reaCtivem la Cultu-
ra de la Conselleria d’Educacié, Cultura i Esport, forma-
ran part de la programacié el Quartet Nel Cuore i Spa-
nish Brass.

També podrem gaudir de grups nacionals com: Zahir En-
semble (Sevilla), Plural Ensemble (Madrid), Proyecto OC-
NOS & "El nifio de Elche” (Sevilla), el pianista Alfonso
Gémez (Vitoria), el Trio Feedback (Madrid), i el Neuma
quartet (Barcelona), guanyadores del Il concurs internaci-
onal d'interpretacié de musica de nova creacié Re-cre@,
una iniciativa d'Ensems i el Rafel Festival per tal de fomen-
tar la interpretacié de creacions actuals.

En quan als representants internacionals, gracies a la
col-laboracié del CNDM tornarem a rebre als britanics



Arditti Quartet, i a demés, comptarem amb la participa-
ci6 de la versatil formacié londinenca The Riot ensemble i
amb el prestigiés Ensemble Recherche de Friburg.

Els creadors convidats a I'edicié 2020 d'Ensems seran les com-
positores Helena Tulve i Zeynep Gedizlioglu, i el composi-
tor Ramoén Lazkano.

D’altra banda continuarem amb |'aposta per projectes pe-
dagogics en distints camps d’accié. La XXXII edicié dels
Encontres de composicié, dirigits al sector professional,
comptara amb xerrades i taules redones de la ma de Julian
Elvira, Zeynep Gedizlioglu, Ramén Lazkano, Sarah Saviet
i Helena Tulve. La celebracié de la tercera edicié dels Ta-
llers Ensems de Creacié Sonora, dirigit a fomentar la cre-
acié entre les generacions més joves, comptara una ve-
gada més amb la participacié de la Jove orquestra de la
Generalitat (amb els convidats José Luis Estellés, direc-
tor, i Ramén Lazkano, compositor), i tindra com a convidat
d'excepcié a I'Ensemble Recherche, un dels grups més
reconeguts del circuit musical a nivell internacional.

X-Ensems — Mons vibrants, criatures sonores és una pro-
duccié de l'Institut Valencia de Cultura en col-laboracié
amb Bankia Escolta Valéncia per a Ensems, dirigit a I'ex-
perimentacio i creacié sonora amb els joves de I'educacié
primaria i secundaria. Aquest projecte, coordinat artistic i
pedagogicament per Marina Hervas i Cristina Cubells, in-
cloura un taller d’electronica DiY de la ma del col-lectiu
Mutan Monkey i la creacié d’una instal-lacié col-lectiva de
la ma de Peter Bosch i Simone Simons.



Els encarrecs de composicié de ['Institut Valencia de Cul-
tura per a Ensems recauran aquesta vegada en Julian Avi-
la, J. J. Pefia Aguayo, Clara Olivares, Irene Galindo i Vi-
cent Adsuara.

A més dels espais habituals d’'Ensems: Palau de les Arts,
Universitat de Valéncia i Teatre Rialto, enguany també
podreu gaudir de la nostra programacié a I’ADDA d'Ala-
cant, a I’Auditori de Castelld, a I'IVAM i al Conservatori
Superior de Musica de Valéncia.

Un espai del so i per al so. Un festival de musica per a
tots els publics. Portem tres edicions intentant despren-
dre’'ns d'etiquetes que no corresponen amb la realitat
dels projectes programats, oferint muisiques de diferents
estetiques. Creacid més enlla d'allo acadéemic, pero tam-
bé propostes per a oients més ortodoxos, amb |'objectiu
d'apropar amb continguts variats distintes tendencies de
creacid sonora actual a qualsevol tipus de public, curiosos
o militants.

Agrair una vegada més el recolzament de les institucions
publiques implicades, aixi com les distintes col-laboracions
privades que per primera vegada inclouen la participacié
de la prestigiosa Ernst von Siemens Music Foundation.

Us convidem a gaudir amb nosaltres d’'Ensems. Un festival

de tots i per a tots. No us el podeu perdre! No us en pe-
nedireu. Fem cultura!l

Director artistic



La edicidn 42 del Festival ENSEMS, organizado por el Ins-
titut Valencia de Cultura, viene marcada, como no podia
ser de otra manera, por la crisis sanitaria generada por la
COVID-19 y las graves consecuencias que ha tenido so-
bre el entramado cultural valenciano. Por primera vez el
festival no se ha podido celebrar en primavera, pero nos
hemos negado a cancelar su celebracién y hemos hecho
todo lo posible para aplazar su programacién. Concreta-
mente hemos podido mantener mas del 75% de la pro-
gramacion prevista para el mes de mayo. Sin embargo,
las circunstancias que rodean a esta crisis haran que esta
edicion sea, probablemente, la mas extrana desde que
en 1979 se creara el festival, pero no por ello, la menos
esperada. Muchas gracias a todas las instituciones cola-
boradoras y muy especialmente al Palau de Les Arts Rei-
na Sofia y a su director Jesus lglesias, que han acogido el
grueso de las actividades en sus salas, demostrando una
gran sensibilidad por las musicas de nueva creacion mas
inusuales en las programaciones. Tal vez la dificil situacién
vivida estos meses ayude a reflexionar en torno a la nece-
sidad de cuidar y promover propuestas artisticas que nos
devuelven la imaginacién y, ademas de entretener, nos
planteen preguntas.



La temética de la 42 edicién del festival ENSEMS es Hibrida-
ciones. Tradicidn versus creacion actual. Maquinas vibran-
tes conjugadas con el Ensems mas sinfénico. Formaciones
clasicas con otras menos tradicionales. Experiencia y expe-
rimentacién. Una mirada al Struwwelpeter de Hoffman con
el proyecto para publico infantil y juvenil Struwwelpeter:
cuentos crueles al oido de la Joven Orquesta de la Comu-
nidad de Madrid, y la propuesta transgresora del Proyecto
Ocnos con el Nifio de Elche, los cuales presentan la épera
de cémara en tres actos The sins of the cities of the plain,
de German Alonso. Proyectos pedagdgicos dirigidos a los
jovenes de educacién primaria y secundaria, y encuentros y
talleres de creacion para el sector mas profesional.

Hibridaciones también con respecto a las programaciones
de nuestro territorio y también a nivel nacional, con pro-
puestas y encargos gracias a la colaboracién del Centro
Nacional de Difusién Musical (CNDM) vinculado al Minis-
terio de Cultura y Deporte.

Esta edicidn serad especial también por el nivel de terri-
torializaciéon de la programacién de Ensems que se ha
conseguido gracias a la iniciativa de diferentes institucio-
nes, y la generosidad e implicacién de diferentes gestores
y musicos. Este afo Ensems sonaré en Alicante y Castellon.

Ensems sinfénico: abrimos el 10 de septiembre en el
ADDA de Alicante con la Orquestra ADDA Simfoncia bajo
la direccién de Josep Vicent con un programa homenaje a
Miguel Hernandez, que se repetira en el Auditori de Cas-
tell6 el dia 12 de septiembre y en el Auditori del Palau de
Les Arts el 13 de septiembre, el 25 de septiembre partici-
paré la Orquestra de Valéncia, bajo la direccién de Jordi
Francés, con un estreno encargo del Palau de la Musica
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al recientemente galardonado con el Premio Reina Sofia
2020, el valenciano Carlos Fontcuberta.

Ademas, y por primera vez (esperemos que la primera de
muchisimas mas), contaremos con la participacion de las
tres bandas sinfénicas de las provincias de la Comuni-
tat, con diferentes estrenos y obras muy interesantes para
estas formaciones. Es destacable el compromiso de los
directores en estrenar obras seleccionadas entre los estu-
diantes de composicion de los Conservatorios Superiores.

En cuanto al grueso de la programacién, que tendra lu-
gar entre el 16 y el 30 de septiembre, la representacion
de nuestro territorio correrd a cargo de: Quintet Cues-
ta, Amores Grup de Percussi6 & José Antonio Orts
y Ensemble d'Arts. Ademas, este afho, y gracias al pro-
grama reaCtivem la Cultura de la Conselleria d’'Educacid,
Cultura i Esport, formaran parte de la programacién el
Quartet Nel Cuore y Spanish Brass.

También podremos disfrutar de grupos nacionales
como: Zahir Ensemble (Sevilla), Plural Ensemble (Ma-
drid), Proyecto OCNOS & "El Niiio de Elche” (Sevilla), el
pianista Alfonso Gémez (Vitoria), el Trio Feedback (Ma-
drid), y el Neuma Quartet (Barcelona), ganadoras de la
[l edicion del concurso internacional de interpretacion de
musica de nueva creacién Re-cre@, una iniciativa de En-
sems y el Rafel Festival para fomentar la interpretacion de
creaciones actuales.

En cuanto a los representantes internacionales, volvere-
mos a tener a los britanicos Arditti Quartet y ademas
contaremos con la participacion de la versatil formacion
londinense The Riot Ensemble y el prestigioso Ensemble



Recherche de Friburgo.

Los creadores invitados a la edicidon 2020 de Ensems seran
las compositoras Helena Tulve y Zeynep Gedizlioglu, y el
compositor Ramon Lazkano.

Por otra parte continuaremos con la apuesta por proyectos
pedagdgicos en distintos campos de accidn. La XXXII edi-
ciéon de los Encuentros de composicién, dirigidos al sec-
tor profesional, contara con charlas y mesas redondas de la
mano de Julian Elvira, Zeynep Gedizlioglu, Ramén Lazkano,
Helena Tulve y Sarah Saviet. La celebracién de la tercera
ediciéon del Taller Ensems de Creacién Sonora, dirigido a fo-
mentar la creacién entre las generaciones mas jovenes, con-
tard una vez mas con la participacién de la Jove Orquestra
de la Generalitat Valenciana (con los invitados José Luis
Estellés, director, y Ramén Lazkano, compositor) y tendra
como invitado de excepcion al Ensemble Recherche, uno
de los grupos mas prestigiosos del circuito musical a nivel
internacional.

X-Ensems - Mundos vibrantes, criaturas sonoras es una
produccién del Institut Valencia de Cultura en colabora-
cién con Bankia Escolta Valencia para Ensems, dirigido a
la experimentacién y creacidn sonora con los jovenes de
la educacién primaria y secundaria. Este proyecto, coor-
dinado artistica y pegagdgicamente por Marina Hervas y
Cristina Cubells, incluird un taller de electrdnica DIY de la
mano del colectivo Mutan Monkey y la creacién de una
instalacién sonora colectiva de la mano de Peter Bosch y
Simone Simons.

Los encargos de composicion del Institut Valencia de Cul-
tura para Ensems recaeran esta vez en Julian Avila, J.J. Pefa

1
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Aguayo, Clara Olivares, Irene Galindo y Vicent Adsuara.

Ademas de los espacios habituales de Ensems: Palau de
les Arts, Universitat de Valéncia y Teatre Rialto, este
afo también podréis disfrutar de nuestra programacion
en el ADDA de Alicante, en el Auditori de Castelld, en
el IVAM y en el Conservatorio Superior de Musica de
Valéncia.

Un espacio del sonido y para el sonido. Un festival de mu-
sica para todos los publicos. Llevamos tres ediciones inten-
tando desprendernos de etiquetas que no corresponden
con la realidad de los proyectos programados, ofreciendo
musicas de diferentes estéticas. Creacion mas alla de lo
académico, pero también propuestas para oyentes mas
ortodoxos con el objetivo de acercar, con contenidos va-
riados, distintas tendencias de creacidén sonora actual a
cualquier tipo de publico, curiosos o militantes.

Agradecer una vez mas el apoyo de las instituciones publi-
cas implicadas, asi como las distintas colaboraciones pri-
vadas que incluyen por primera vez la participacion de la
prestigiosa Ernst von Siemens Music Foundation.

Os invitamos a disfrutar con nosotros de Ensems. Un festi-

val de todos y para todos. j|No os lo podéis perder! No os
arrepentiréis. jHagamos cultura!l

Director artistico



The 42nd ENSEMS Festival, organised by the Institut Va-
lencia de Cultura (Valencia Institute of Culture), has obvi-
ously been affected by the health crisis caused by Cov-
id-19 and the serious consequences it has had on the
cultural fabric of Valencia. For the first time it has not been
possible to hold the festival in the spring, but we refused
to cancel it and have done everything possible to simply
postpone the schedule. Specifically, we have been able
to keep over 75% of the programme originally scheduled
for May. However, the circumstances surrounding this cri-
sis will probably make this Ensems festival the strangest
one since it was created in 1979, but not the least eagerly
awaited. We are very grateful to all of the collaborating
institutions, and especially to the Palau de Les Arts Reina
Sofia and its director JesUs Iglesias, who have agreed to
host the lion share of the activities in their halls, showing
great sensitivity as regards the most unusual new types
of music in the calendar. Perhaps the situation we have
experienced over these months has helped us reflect on
the need to care for and promote artistic proposals that
put imagination back into our lives and, in addition to en-
tertaining, pose questions for us.

13
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The theme of the 42nd ENSEMS festival is Hybridisations.
Tradition versus modern creation. Vibrant machines inter-
playing with the most symphonic Ensems. Classic ensem-
bles with less traditional ones. Experience and experimenta-
tion. Here we take a look at Struwwelpeter by Hoffman with
the project for children and young people Struwwelpeter:
tales cruel to the ear by the Young Orchestra of the Madrid
Community Region, and the Ocnos Project’s groundbreak-
ing proposal with El Nifio de Elche, who are presenting the
chamber opera in three acts The sins of the cities of the plain
by German Alonso. There are also educational projects for
young people and primary and secondary education, plus
creative workshops for the more professional sector.

There are also Hybridisations as regards the festival calen-
dar in our region and also throughout Spain, with proposals
and commissions thanks to collaboration with the Centro
Nacional de Difusién Musical (CNDM) linked to the Minis-
try of Culture and Sport.

This Ensems festival will also be special because it will be
held throughout the region thanks to the initiative of dif-
ferent institutions and the generosity and implication of dif-
ferent musicians and managers. This year, Ensems will be
heard in Alicante and Castellon.

Symphonic Ensems: We open on 10 September at the
ADDA in Alicante with the ADDA Symphonic Orchestra
conducted by Josep Vicent and a programme in tribute to
Miguel Hernandez, which will be repeated at the Castellon
Auditorium on 12 September and at the Palau de Les Arts
Auditorium on 13 September. On 25 September the Valencia
Orchestra will take part under the baton of Jordi Francés,



with a premiére entrusted by the Palau de la Musica to
the man recently awarded the 2020 Reina Sofia Prize, the
Valencian Carlos Fontcuberta.

Furthermore, for the first time (though we hope for many
more) there will be three symphonic bands from the region’s
provinces, with different, very interesting premieres and works
by these groups. It is worth noting the commitment from con-
ductors in premiering the works chosen by composition stu-
dents from the Higher Conservatories.

Most of the calendar will take place between 16 and
30 September. Our region will be represented by Quintet
Cuesta, Amores Grup de Percussié & José Antonio Orts
and Ensemble d'Arts. Furthermore, thanks to the regional
Department of Education, Culture and Sport's reaCtivem la
Cultura programme, the Nel Cuore Quartet and Spanish
Brass will be in the calendar.

We'll also be able to enjoy Spanish groups such as: Zahir
Ensemble (Seville), Plural Ensemble (Madrid), Proyecto
OCNOS & "El Nifio de Elche” (Seville), the pianist Alfonso
Goémez (Vitoria), Trio Feedback (Madrid), and Neuma Quar-
tet (Barcelona), the winners of the 2nd international contest
for performing new creation music, Re-cre@, an initiative by
Ensems and the Rafel Festival to encourage performances
of modern creations.

As for the international representatives, we will have the
British Arditti Quartet again as well as the versatile The
Riot Ensemble from London and the prestigious Ensemble
Recherche from Freiburg.

15



16

The creators invited to the 2020 Ensems Festival are to
be the composers Helena Tulve, Zeynep Gedizlioglu and
Ramon Lazkano.

We shall also continue our commitment to educational pro-
jects in different spheres. The 32nd Composition Encounters,
aimed at the professional sector, will have talks and round
tables with Julian Elvira, Zeynep Gedizlioglu, Ramén Laz-
kano, Helena Tulve and Sarah Saviet. The third Ensems
Sound Creation Workshop to foster creation among the
younger generations will again see participation from the
Jove Orquestra de la Generalitat Valenciana (Valencia
Regional Government'’s Youth Orchestra, with guests José
Luis Estellés, conductor, and Ramén Lazkano, composer),
as well as the exceptional guest Ensemble Recherche,
one of the most prestigious groups on the International
music circuit.

X-Ensems - Vibrant worlds, sound criatures, as a pro-
duction by the Institut Valencia de Cultura in collaboration
with Bankia Escolta Valencia for Ensems, aimed at creat-
ing and experimenting with sound for people in primary
and secondary education. This project, with artistic and
educational coordination by Marina Hervas and Cristina
Cubells, will include an electronic DIY workshop given by
the group Mutan Monkey and the creation of a collective
sound installation with Peter Bosch and Simone Simons.

The commissions for composition from the Institut Va-
lencia de Cultura for Ensems this time go to Julian Avila,
J. J.Pefia Aguayo, Clara Olivares, Irene Galindo and Vicent
Adsuara.



In addition to the usual Ensems spaces (Palau de les Arts,
Universitat de Valéncia and Teatre Rialto), this year you
can also enjoy our calendar in the ADDA in Alicante, the
Auditori in Castellon, and the IVAM and the Valencia
Higher Conservatory of Music in Valencia.

They are spaces of and for sound. A music festival for all
audiences. For three festivals, we have been trying to shed
labels that do not apply to us or the projects in our calen-
dar, offering types of music with different aesthetics. We
offer creation beyond the academic sphere and also pro-
posals for more orthodox listeners in order to familiarise
all kinds of audience, whether curious people or dedicated
fans, with varied content and different trends in modern
sound creation.

Once again, we thank the public institutions involved for
their support, as well as different private collaborations
which include for the first time the participation of the
prestigious Ernst von Siemens Music Foundation.

We invite you to enjoy Ensems with us. It is a festival by

everyone and for everyone. You can't miss it! You won't
regret it. Let's make culture!

Artistic director
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PROGRAMACIO

2310

10.09

20h Auditori ADDA de la Diputacié d'Alacant
Orquestra ADDA Simfonica

19.30h Auditori i Palau de Congressos de Castelld
Orquestra ADDA Simfoénica

20h Auditori del Palau de les Arts Reina Sofia
Orquestra ADDA Simfonica

20h Teatre Martin i Soler del Palau de les Arts Reina Sofia
Arditti Quartet

20h Teatre Martin i Soler del Palau de les Arts Reina Sofia
Ensemble de la Joven Orquesta de la Comunidad de
Madrid

20h Teatre Martin i Soler del Palau de les Arts Reina Sofia
Trio Feedback

22h IVAM (Institut Valencia d'Art Modern)

Nifio de Elche i Proyecto Ocnos

18.30h Teatre Martin i Soler del Palau de les Arts Reina
Sofia

Jove Orquestra de la Generalitat Valenciana

19.30h Auditori i Palau de Congressos de Castelld
Trio Feedback

20h Sala 7 del Teatre Rialto

Neuma Quartet
19
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12h Auditori del Palau de les Arts Reina Sofia

Banda Simfonica Municipal de Valéncia

19.30h Teatre Martin i Soler del Palau de les Arts Reina
Sofia

Recherche Ensemble

20h Teatre Martin i Soler del Palau de les Arts Reina Sofia
Alfonso Gémez

20h Teatre Martin i Soler del Palau de les Arts Reina Sofia
Quintet Cuesta

20h Auditori ADDA de la Diputacié d'Alacant. Sala de
cambra

Amores Grup de Percussié

20h Teatre Martin i Soler del Palau de les Arts Reina Sofia
Plural Ensemble

20h Auditori ADDA de la Diputacié d'Alacant. Sala de
cambra

Quintet Cuesta

19.30h Auditori del Palau de les Arts Reina Sofia
Orquestra de Valéncia

12h Auditori ADDA de la Diputacié d'Alacant. Sala sim-
fonica

Banda Simfénica Municipal d'Alacant

20h Teatre Martin i Soler del Palau de les Arts Reina Sofia
Zahir Ensemble



19.30h Auditori i Palau de Congressos de Castellé
Zahir Ensemble

20h Teatre Martin i Soler del Palau de les Arts Reina Sofia
The Riot Ensemble

20h Teatre Martin i Soler del Palau de les Arts Reina Sofia
Spanish Brass

20h Teatre Martin i Soler del Palau de les Arts Reina Sofia
Amores Grup de Percussié i José Antonio Orts

20h Aula Magistral del Palau de Les Arts Reina Sofia
Cuarteto Nel Cuore

20h Aula Magistral del Palau de Les Arts Reina Sofia
Ensemble d'Arts

Tots els concerts del Festival Ensems, sén d’entrada lliure fins
completar aforament, a excepcié del de I'Orquestra de Valéncia
del 25 de setembre que estara a la venda en linia al web del
Palau de la Musica de Valéncia.

Les invitacions per als concerts podran retirar-se des d'un hora
abans del comencament de cada esdeveniment a cadascun dels
espais.
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Josep Vicent, director
José Antonio Lopez, bariton

10 de setembre 20h
Auditori ADDA de la Diputacié d’Alacant

13 de setembre 19.30h
Sala Simfonica de I’Auditori
i Palau de Congressos de Castellé

14 de setembre 20h
Auditori del Palau de les Arts Reina Sofia

Leonard Bernstein (1918 - 1990) Candide, obertura (1956)

Voro Garcia (1970) Hijo de la luz y de la sombra (2010, encarrec VM)
Joaquin Rodrigo (1901-1990) A la busca del mas alla (1976)

Igor Stravinsky (1882-1971) Suite del ballet El pajaro de fuego (version 1919)
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El pianista, director d'orquestra i compositor nord-america, Leonard
Bernstein, va fer I'any 1954 |la musica de la pel-licula La llei del silenci, del
director Elia Kazan, de la qual Bernstein faria una suite per a orquestra,
Candide, estrenada I'1 de desembre del 1956 en el Teatre Martin Beck
de Nova York.

El titol Hijo de la luz y de la sombra pot representar una sintesi de tota la
poesia amorosa de Miguel Hernandez, nua fins a la més neta emocid, tot
i que el compositor valencia Voro Garcia no utilitza per a aquesta peca
cap vers justament d'aquest poema. El tractament de la llum, 'ombra o
el somni; el dels grups consonantics (sensacions de queixa, mal, alegria,
goig, a través de I'Gs de sons nasals -eme, ene- com a idea de dolor i
plor) i I's d'artificis retorics (joc de repeticions, anafores, paral-lelismes
i correlacions), son fonamentals a I'hora d'adaptar aquests elements en
I'elaboracié de la trama i el gest sonor de compositor.

El poema simfonic A la busca del més alla va ser compost pel mestre
Rodrigo I'any 1976 com una obra per encarrec. L'Orquestra Simfonica de
Houston va voler commemorar el bicentenari de la creacié dels Estats
Units amb una composicié dedicada als astronautes de la NASA.

L'any 1909 el creador de la companyia dels famosos Ballets Russos, Ser-
guei Diaguilev, va descobrir el music Igor Stravinski escoltant el seu Sc-
herzo fantastic i I'obra Focs artificials. D'aquesta trobada amb el deixeble
i alumne de Rimski Kérsakov va sorgir I'encarrec del ballet Locell de foc,
estrenat a Paris el 25 de juny del 1910 sota la direccié musical de Gabriel
Pierné. El gran éxit, de critica i public que va tenir va marcar l'inici de la
carrera de Stravinski.

El pianista, director de orquesta y compositor norteamericano Leonard
Bernstein realizé en 1954 la musica de la pelicula La ley del silencio, del
director Elia Kazan, de la que Bernstein efectuaria una suite para orques-
ta, Candide, estrenada el 1 de diciembre de 1956 en el Teatro Martin
Beck de Nueva York.
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El titulo Hijo de la luz y de la sombra puede representar una sintesis de
toda la poesia amorosa de Miguel Herndndez, desnuda hasta la més neta
emocién, aunque el compositor valenciano Voro Garcia no utiliza para
esta pieza ningun verso justamente de este poema. El tratamiento de la
luz, la sombra o el suefo; el de los grupos consonénticos (sensaciones
de queja, dolor, alegria, jubilo..., p. ej., nasales -eme, ene - como idea
de dolor y llanto) y el uso de artificios retdricos (juego de repeticiones,
anéforas, paralelismos y correlaciones), son fundamentales a la hora de
adaptar todo ello en la elaboracion de la trama y el gesto sonoro del
compositor.

El poema sinfénico A la busca del més alld fue compuesto por el maestro
Rodrigo en 1976 como una obra de encargo. La Orquesta Sinfénica de
Houston quiso conmemorar el Bicentenario de la creacion de los Estados
Unidos con una composicion dedicada a los astronautas de la NASA.

En 1909 el creador de la compaiiia de los famosos Ballets Rusos, Sergei
Diaghilev, descubrié al musico Igor Stravinsky escuchando su Scherzo
fantastico y su obra Fuegos artificiales. De ese encuentro con el discipulo
y alumno de Rimsky-Korsakov surgié el encargo del ballet El pajaro de
fuego, estrenado en Paris el 25 de junio de 1910 bajo la direccién musical
de Gabriel Pierné. Su gran éxito, de critica y publico, marcé el inicio de la
carrera de Stravinsky.

Programme notes

The North American pianist, orchestra conductor and composer, Leonard
Bernstein, wrote the music in 1954 for the film On the Waterfront by the
director Elia Kazan, from which Bernstein would create a suite for orches-
tra, Candide, which was first performed on 1 December 1956 in the Mar-
tin Beck Theater in New York.

The title Child of light and shadow could sum up all of Miguel Hernan-
dez's amorous poetry, bare down to the clearest emotion, though the va-
lencian composer Voro Garcia has not used verse precisely in this poem.
He has been interested for some time in his poetry and its relationship
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with that of other authors, basically due to the way it deals with light,
shadow, dreams...the consonant clusters (feelings of grievances, pain,
cheerfulness, joy... e.g. nasal ones (m, n) as an idea of pain and sobbing)
and the use of rhetorical devices (plays on repetitions, anaphoras, paral-
lelisms and correlations) in order to adapt it all in creating his plotline and
sound gestures.

The symphonic poem, A la busca del més alld, was composed by the
maestro Rodrigo in 1976 as a commissioned work. The Houston Sympho-
ny Orchestra wished to commemorate the bicentenary of the birth of the
United States with a composition dedicated to NASA's astronauts.

In 1909 the founder of the company of the famous Ballets Russes, Ser-
gei Diaghilev, discovered the musician Igor Stravinsky on listening to his
works Scherzo fantastique and Fireworks. The encounter with his disciple
and student Rimsky-Korsakov led to the commission for the ballet Fire-
bird, which premiéred in Paris on 25 June 1910, conducted by Gabriel
Pierne. Its great success among both the reviewers and the public marked
the beginning of Stravinsky's career.
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Irvine Arditti, violi |
Ashot Sarkissjan, violi Il
Ralf Ehlers, viola

Lucas Fels, violoncel

16 de setembre 20h
Teatre Martin i Soler
del Palau de Les Arts Reina Sofia

José Manuel Lépez Lopez (1956) Cuarteto n® 1 (2007, encarrec IVM)

Héctor Parra (1976) Quartet de corda n° 1 ‘Leaves of reality’ (2007, encarrec IVM)
Henri Dutilleux (1916-2013) Ainsi la nuit (1973-1976)

José Manuel Lopez Lépez (1956) Cuarteto n° 2 (2020, obra encarrec del CNDM)
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El Quartet Arditti gaudeix d'una reputacié mundial per les seues interpre-
tacions enérgiques i técnicament refinades de la musica contemporania
i de principis de segle XX. Molts centenars de quartets de corda i altres
obres de cambra han estat escrites per al conjunt des de la seua fundacié
pel primer violinista Irvine Arditti en 1974. Moltes d'aquestes obres han
deixat una marca permanent en el repertori de segle XX i li han donat al
Quartet Arditti un indret consolidat en la historia de la musica.

Ha dut a terme estrenes mundials de quartets de compositors com Abra-
hamsen, Ades, Andriessen, Aperghis, Birtwistle, Britten, Cage, Carter,
Denisov, Dillon, Dufourt, Dusapin, Fedele, Ferneyhough, Francesconi,
Gubaidulina, Guerrero, Harvey, Hosokawa, Kagel, Kurtag, Lachenmann,
Ligeti, Maderna, Manoury, Nancarrow, Reynolds, Rihm, Scelsi, Sciarrino,
Stockhausen i Xenakis i centenars més mostren I'amplia gamma de musi-
ca al repertori del Quartet Arditti.

L'extensa discografia del Quartet Arditti ara compta amb més de 200 CD.
Es van publicar 42 CD com a part de la série del grup sobre Naive Mon-
taigne. Aquesta série va marcar tendéncia, presentant nombroses carac-
teristiques del compositor contemporani, gravades en la seua preséncia,
aixi com els primers enregistraments digitals de la musica de cambra
completa per a cordes de la Segona Escola de Viena. El quartet ha gravat
per a més de 20 altres segells discografics i, en conjunt, aquesta col-lec-
cié de CD és la més extensa disponible de literatura de quartet en els
ultims 40 anys. Per anomenar només alguns, Berio, Cage, Carter, Lachen-
mann, Ligeti, Nono, Rihm, la musica de cambra completa de Xenakis o
el famés Quartet d’helicopters de Stockhausen. Alguns dels llancaments
més recents amb la companyia francesa Aeon inclouen obres de Birtwis-
tle, Gerhard, Ferneyhough, Paredes i Dusapin, i amb Winter and Winter,
Abrahamsen.

En els dltims 30 anys, el conjunt ha rebut molts premis pel seu treball.
Han guanyat el Deutsche Schallplatten Preis diverses vegades i el Premi
Gramophone per la millor gravacié de musica contemporania en 1999
(Elliott Carter), el 2002 (Harrison Birtwistle) i el 2018 (Pascal Dusapin). El
2004 van rebre el premi ‘Coup de Coeur’ de '’Académia Charles Cros a
Franca per la seua contribucié excepcional a la difusié de la musica con-
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temporania. El prestigiés Premi de Musica Ernst von Siemens els va ser
atorgat el 1999 per la seua trajectoria musical. Fins al dia d'avui és I'Gnic
conjunt que I'ha rebut.

L'arxiu complet del quartet Arditti es troba a la Fundacié Sacher a Basilea,
Suissa.

El Cuarteto Arditti goza de una reputacion mundial por sus interpretacio-
nes enérgicas y técnicamente refinadas de la mdsica contemporénea y
de principios del siglo XX. Muchos cientos de cuartetos de cuerda y otras
obras de cdmara han sido escritas para el conjunto desde su fundacion
por el primer violinista Irvine Arditti en 1974. Muchas de estas obras han
dejado una marca permanente en el repertorio del siglo XXy le han dado
al Cuarteto Arditti un lugar consolidado en la historia de la musica.

He realizado estrenos mundiales de cuartetos de compositores como
Abrahamsen, Ades, Andriessen, Aperghis, Birtwistle, Britten, Cage, Car-
ter, Denisov, Dillon, Dufourt, Dusapin, Fedele, Ferneyhough, Francesconi,
Gubaidulina, Guerrero, Harvey, Hosokawa, Kagel, Kurtag, Lachenmann,
Ligeti, Maderna, Manoury, Nancarrow, Reynolds, Rihm, Scelsi, Sciarrino,
Stockhausen y Xenakis y cientos més muestran la amplia gama de mdsica
en el repertorio del Cuarteto Arditti.

La extensa discografia del Cuarteto Arditti ahora cuenta con més de 200
CD. Se publicaron 42 CD como parte de la serie del conjunto sobre Naive
Montaigne. Esta serie marcé tendencia, presentando numerosas carac-
teristicas del compositor contemporéaneo, grabadas en su presencia, asi
como las primeras grabaciones digitales de la musica de cdAmara comple-
ta para cuerdas de la Segunda Escuela de Viena. El cuarteto ha grabado
para mas de 20 otros sellos discogréaficos y, en conjunto, esta coleccién
de CD es la més extensa disponible de literatura de cuarteto en los ul-
timos 40 anos. Por nombrar solo algunos, Berio, Cage, Carter, Lachen-
mann, Ligeti, Nono, Rihm, la musica de cdmara completa de Xenakis o el
famoso Cuarteto de helicépteros de Stockhausen. Algunos de los lanza-
mientos mas recientes con la compafiia francesa Aeon incluyen obras de
Birtwistle, Gerhard, Ferneyhough, Paredes y Dusapin, y con Winter and
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Winter, Abrahamsen.

En los ultimos 30 afios, el conjunto ha recibido muchos premios por su
trabajo. Han ganado el Deutsche Schallplatten Preis varias veces y el Pre-
mio Gramophone por la mejor grabacion de musica contemporénea en
1999 (Elliott Carter), en 2002 (Harrison Birtwistle) y en 2018 (Pascal Du-
sapin). En 2004 recibieron el premio ‘Coup de Coeur’ de la Academia
Charles Cros en Francia por su contribucion excepcional a la difusién de
la musica contemporanea. El prestigioso Premio de Mdsica Ernst von Sie-
mens les fue otorgado en 1999 por su trayectoria musical. Hasta el dia de
hoy es el Gnico conjunto que lo ha recibido.

El archivo completo del cuarteto Arditti se encuentra en la Fundacién Sa-
cher en Basilea, Suiza.

Programme notes

The Arditti Quartet enjoys a world-wide reputation for their spirited and
technically refined interpretations of contemporary and earlier 20th cen-
tury music. Many hundreds of string quartets and other chamber works
have been written for the ensemble since its foundation by first violinist
Irvine Arditti in 1974. Many of these works have left a permanent mark
on the 20th century’s repertoire and have given the Arditti Quartet a firm
place in music history.

World premieres of quartets by composers such as Abrahamsen, Ades,
Andriessen, Aperghis, Birtwistle, Britten, Cage, Carter, Denisov, Dillon,
Dufourt, Dusapin, Fedele, Ferneyhough, Francesconi, Gubaidulina, Guer-
rero, Harvey, Hosokawa, Kagel, Kurtag, Lachenmann, Ligeti, Maderna,
Manoury, Nancarrow, Reynolds, Rihm, Scelsi, Sciarrino, Stockhausen, Xe-
nakis and hundreds more show the wide range of music in the Arditti
Quartet's repertoire.

The Arditti Quartet's extensive discography now features over 200 CDs.
Forty-two CDs were released as part of the ensemble’s series on Naive
Montaigne. This series set the trend by presenting numerous contempo-
rary composers’ features recorded in their presence, as well as the first
digital recordings of the complete Second Viennese School's chamber
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music for strings. The quartet has recorded for more than 20 other CD
labels and together this CD collection is the most extensive one available
of quartet literature over the last 40 years. To name just a few, it includes
Berio, Cage, Carter, Lachenmann, Ligeti, Nono, Rihm, the complete
chamber music of Xenakis and Stockhausen’s infamous Helicopter Quar-
tet. Some of the most recent releases with the French company Aeon in-
clude profiles of Birtwistle, Gerhard, Ferneyhough, Paredes and Dusapin;
and Abrahamsen with Winter and Winter.

Over the past 30 years, the ensemble has received many prizes for its
work. They have won the Deutsche Schallplatten Preis several times and
the Gramophone Award for the best recording of contemporary music
in 1999 (Elliott Carter), in 2002 (Harrison Birtwistle) and in 2018 (Pas-
cal Dusapin). In 2004 they were awarded the Coup de Coeur prize by
the Academie Charles Cros in France for their exceptional contribution
to disseminating contemporary music. The prestigious Ernst von Siemens
Music Prize was awarded to them in 1999 for their 'lifetime achievement’
in music. They remain to this day the only ensemble ever to receive it.
The Arditti quartet’s complete archive is housed in the Sacher Foundation
in Basle, Switzerland.



Jordi Francés, director musical
Cristina Cubells, direccié escenica
Carlos de Castellarnau, composicis
musical

Lola Fernédndez de Sevilla i
Cristina Cubells, dramattrgia
Susana Gomez, assessoria artistica
Sara Moreira, disseny d'il-luminacié
Bea Nieto, Utillatge

Repartiment:

Ana Mirtha Sariego, Peter
Malvin Montero, Cap de Conill
Saoro Ferre, veu en off

Amb el suport de:

Generalitat de Catalunya
Departament
¥: de Cultura

17 de setembre 20h
Teatre Martin i Soler
del Palau de Les Arts Reina Sofia

Ensemble de la Jove Orquestra de la
Comunitat de Madrid:

Emma Mufioz Lépez, flauta

Ramon Femenia Martinez, clarinet
Juan NufRez Gonzélez, trombé

Celia Garcia Bercebal, violi

Jaime Diaz-Pallarés Gil, violoncel
Alberto Diaz-Pallares Gil, contrabaix
Marina Machado Gonzélez, piano
Eleazar José Figuera Barragan, per-

cussio

Carlos de Castellarnau (1977) Struwwel-
peter, cuentos crueles al oido (2020, es-
trena absoluta)
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Struwwelpeter: cuentos crueles al oido és un projecte de nova creacié
musical i teatral que pren com a punt de partida el mitic Struwwelpeter
d'Heinrich Hoffman, un classic de la literatura alemanya de 1845 que pre-
tén explorar els limits del grotesc i reflexionar sobre els codis culturals
de la nostra época i com aquests determinen els mecanismes de castig
i censura que recauen en els xiquets, encara que ho facen sota formes
presumiblement amables i divertides.

Prenent com a punt de partida les divertides escenes i il-lustracions que
apareixen en el llibre original, expliquem la historia de Peter, un xiquet
que tanquen en un espai a causa del seu "mal comportament”. Per aixo,
és sotmeés a diverses proves i castigs de la ma d'un misterids personatge
anomenat “Cap de Conill", a fi de determinar la seua culpabilitat davant
els successos ocorreguts previs a la seua arribada.

Struwwelpeter: cuentos crueles al oido, representa un mén fantastic, di-
vertit i grotesc que s'aproxima significativament al d‘alguns creadors com
Edward Gorey o Tim Burton i que barreja la musica en viu amb I'electro-
nica, la dansa contemporania i el teatre.

Struwwelpeter: cuentos crueles al oido es un proyecto de nueva creacion
musical y teatral que toma como punto de partida el mitico Struwwelpe-
ter de Heinrich Hoffman, un clésico de la literatura alemana de 1845 que
pretende explorar los limites de lo grotesco y reflexionar acerca de los
cédigos culturales de nuestra época y cémo estos determinan los meca-
nismos de castigo y censura que recaen en los nifios, aunque lo hagan
bajo formas presumiblemente amables y divertidas.

Tomando como punto de partida las divertidas escenas y ilustraciones
que aparecen en el libro original, contamos la historia de Peter, un nifio
que encierran en un espacio debido a su “mal comportamiento”. Por ello,
es sometido a diversas pruebas y castigos de la mano de un misterioso
personaje llamado “Cabeza de Conejo”, a fin de determinar su culpabili-
dad frente a los sucesos ocurridos previos a su llegada.
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Struwwelpeter: cuentos crueles al oido, representa un mundo fantastico,
divertido y grotesco que se aproxima significativamente al de algunos
creadores como Edward Gorey o Tim Burton y que mezcla la mdsica en
vivo con la electrénica, la danza contemporanea y el teatro.

Programme notes

Struwwelpeter: tales cruel to the ear is a new musical and theatrical cre-
ation based on the mythical Struwwelpeter by Heinrich Hoffman, a classic
in German literature from 1845. It explores the limits of grotesqueness,
reflecting on the cultural mores of our time and how they determine the
mechanisms of punishment and censorship that children have to bear,
albeit doing so in presumably fun, amiable ways.

Using the amusing scenes and illustrations that appear in the original
book, we tell the story of Peter, a boy shut away because of his "bad be-
haviour”. He is therefore subjected to different trials and punishments by
the mysterious character called “Rabbit’'s Head"” to determine his guilt re-
garding the events occurring before he arrived.

Struwwelpeter: tales cruel to the ear is a fantastic, fun yet grotesque world
that is significantly similar to other creations such as those by Edward Go-
rey and Tim Burton, combining live music with electronics, contemporary
dance and theatre.

33



34

Esteban Algora, acordis
Ricard Capellino, saxofons
Dario Calderone, contrabaix
Miguel Angel Berbis, control

i difusié sonora

18 de setembre 20h
Teatre Martin i Soler
del Palau de Les Arts Reina Sofia

19 de setembre 19.30h
Sala de cambra de I’Auditori i
Palau de Congressos de Castellé

José Manuel Lépez Lépez (1956) Angela Gémez (1991)

Trio IV_Feedback (2017-2018) Retorns (2020, estrena encarrec de
CNDM)

Yasuko Yamaguchi (1969)

Stein.Wasser.Licht Manuel Rodriguez Valenzuela (1980)

(2020, estrena encarrec de Kunststiftung T(t)-blocks (extended) b+b2+f+g

NRW) (2020, estrena encarrec de CNDM)

José Maria Sanchez-Verdu (1968)
Sphaerae (2018)
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Etern retorn...

Entre 1883 i 1885, el filosof alemany Nietzsche va escriure el seu llibre
Also sprach Zarathustra. En aquest, aborda la teoria de “I'etern retorn” i en
qué, entre els molts conceptes mitics, filosofics, etc., el sentit del temps
circular i de tot allo que ja hi ha succeit tornara a océrrer, perd no d’'una
manera repetitiva i exacta, siné com un fet canviant, dotant cada moment
temporal com Unic i etern.

Aquest retorn, entés com retroaliment (feedback) individual i col-lectiu
d'escolta, és el que ddna cos al concert que presenta el trio feedback des
de les diferents perspectives i pensaments de cinc compositors actuals.

Exemple d'aquest moviment circular és l'obra Spherae (2018) del com-
positor José Maria Sanchez-Verdd, inspirada pel pensament cosmogonic
de Dante i la seua Divina Commedia. Per altra banda, el Trio IV_Feedback
(2017-2018) del compositor José Manuel Lépez Lépez ens tracta d'apro-
par finestres temporals mitjancant la combinatoria dels sons diferencials
produits pels instruments i que donen vida al discurs en forma de movi-
ment intern.

Junt amb aquestes dues anteriors, es presenten al concert tres estrenes
absolutes: Retorns (2020), de la compositora valenciana Angela Gdémez,
en qué el concepte del gesti el record auditiu de materials sonors sén el
motor general del discurs. El terreny de I'hnomogeneitat i les diferéncies
idiomatiques dels tres instruments que conformen el trio Feedback (saxo,
contrabaix i acordid) vindra materialitzat amb |'obra Stein.Wasser.Licht
(2020) de la compositora japonesa Yasuko Yamaguchi, i amb T(t)-blocks
(extended) b+b2+f+g, de Manuel Rodriguez Valenzuela, el material, la
diferent manera d'exposar-lo i les diferents connexions i contextos, ens
aproparan a una visié quasi calidoscopica inspirat en origen al videojoc
del Tetris.

Totes les obres estan dedicades i destinades al Trio Feedback.
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Notas al programa
Etern retorn...

Entre 1883 y 1885, el filésofo aleman Nietzsche escribid su libro Also
sprach Zarathustra. En este, aborda la teoria del "eterno retorno” y en el
que, entre los muchos conceptos miticos, filoséficos, etc., el sentido del
tiempo circular y de todo aquello que ya ha sucedido volvera a ocurrir,
pero no de una manera repetitiva i exacta, sino como un hecho cambian-
do, dotando cada momento temporal como Unico y eterno.

Este regreso, entendido como retroalimentacion (feedback) individual y
colectiva de escucha, es lo que da cuerpo al concierto que presenta el
Trio Feedback desde las diferentes perspectivas y pensamientos de cin-
co compositores actuales.

Ejemplo de este movimiento circular es la obra Sphaerae (2018) del
compositor José Maria Sanchez-Verdd, inspirada por el pensamiento
cosmogonico de Dante y su Divina Commedia. Por otra parte, el Trio
IV_Feedback (2017-2018) del compositor José Manuel Lépez Lépez tra-
ta de acercarnos ventanas temporales mediante la combinatoria de los
sonidos diferenciales producidos por los instrumentos y que dan vida al
discurso en forma de movimiento interno.

Junto a estas dos anteriores, se presentan al concierto tres estrenos ab-
solutos: Retorns (2020), de la compositora valenciana Angela Gdémez, en
que el concepto del gesto y el recuerdo auditivo de materiales sonoros
son el motor general del discurso. El terreno de la homogeneidad y las
diferencias idiométicas de los tres instrumentos que conforman el trio
Feedback (saxo, contrabajo y acordedn) vendra materializado con la obra
Stein.Wasser.Licht (2020) de la compositora japonesa Yasuko Yamaguchi,
y con T (t) -blocks (extended) b + b2 + f + g, de Manuel Rodriguez Va-
lenzuela, el material, la diferente manera de exponerlo y las diferentes
conexiones y contextos, nos acercardn a una visién casi caleidoscopica
inspirado en origen del videojuego del tetris.

Todas las obras estan dedicadas y destinadas al Trio Feedback.
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Programme notes
Etern retorn... (“"Eternal recurrence...”)

From 1883 to 1885, the German philosopher Nietzsche wrote his
book Also sprach Zarathustra. In it he addresses the theory of “eternal
recurrence” in which, among the many mythical, philosophical concepts
and so forth, there is the sense of circular time and of everything that
has already happened happening again, albeit not in an exact repetitive
way but as a changing event, making each moment in time unique and
eternal...

This recurrence, understood as individual and collective listening
feedback, is what gives body to the concert presented by Trio Feed-
back through the different perspectives and thoughts of five modern
composers.

One example of this circular movement is shown in the work Sphaer-
ae (2018) by the composer José Maria Sdnchez-Verdd, inspired by Dan-
te's cosmogonic thinking and his Divine Comedy. In addition, the Trio
IV_Feedback (2017-2018) by the composer José Manuel Lépez Lépez
attempts to familiarise us with windows of time by combining the differ-
ential sounds made by the instruments that give life to discourse in the
form of internal movement.

Together with these two ones, there are three absolute premieres being
presented in the concert. Retorns (2020) is by the Valencian composer
Angela Gémez, in which the concept of gesture and the auditory memory
of sound materials are the general drive for discourse. The homogene-
ity and idiomatic differences between the three instruments that make
up Trio Feedback (sax, double bass and accordion) will be shown in the
work Stein.Wasser.Licht (2020) by the Japanese composer Yasuko Yama-
guchi, and in T (t) -blocks (extended) b + b2 + f + g, by Manuel Rodriguez
Valenzuela. The material, the different way of showing it and the different
connections/contexts will bring us closer to an almost kaleidoscopic vi-
sion originally inspired by the videogame Tetris.

All of the works are dedicated to and intended for Trio Feedback.
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The Sins of the Cities of the Plain

Francisco Contreras “Nifio de Elche”, veu
Gustavo A. Dominguez Ojalvo, clarinet baix
Pedro Rojas Ogadyar, guitarra eléctrica
German Alonso, electronica en viu

Fabrizio Funari, dramatirgia i direccié escénica

18 de setembre 22h
IVAM (Institut Valencia d'Art
Modern)

Programa
German Alonso i Fabrizio Funari (19841 1991)
The Sins of the Cities of the Plain (2019)

Amb el suport de:

Fundacion BBVA
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Obra en tres actes basada en el llibre homonim, publicat per primera
vegada en 1881 per William Lazenby i de nou en 1902 per Leonard
Smithers. El manuscrit original va ser publicat integrament recentment i
aquesta peca és la primera versié dramatdrgica del mateix. Lautoria ha
estat atribuida al pornograf James Campbell Reddie i Simeon Solomon.
Com a font de la subcultura i identitats subterranies victorianes, el llibre
narra les memories de Jack Saul: un prostitut masculi de naixement irlan-
dés que va viure a Londres i va estar involucrat en I'escandol del carrer
Cleveland. Esta escrita integrament en Polari, un llenguatge criptografic
parlat per la comunitat homosexual des de finals del XIX a les grans capi-
tals de la Gran Bretanya (especialment a Londres) per evitar ser escoltat
i perseguit per una societat on I'nomosexualitat (sodomia) era un delicte
punible. Es tracta del primer llibret que s'haja escrit en Polari.

Obra en tres actos basada en el libro homénimo, publicado por primera
vez en 1881 por William Lazenby y de nuevo en 1902 por Leonard Smi-
thers. El manuscrito original fue publicado en su totalidad recientemente
y esta pieza es la primera versiéon dramatdrgica del mismo. La autoria ha
sido atribuida al pornégrafo James Campbell Reddie y Simeon Solomon.
Como fuente de la subcultura e identidades subterrédneas victorianas, el
libro narra las memorias de Jack Saul: un prostituto masculino de naci-
miento irlandés que vivié en Londres y estuvo involucrado en el escanda-
lo de la calle Cleveland. Esté escrita integramente en Polari, un lenguaje
criptografico hablado por la comunidad homosexual desde finales del
XIX en las grandes capitales de Gran Bretana (especialmente en Londres)
para evitar ser escuchado y perseguido por una sociedad donde la ho-
mosexualidad (sodomia) era un delito punible. Se trata del primer libreto
que se haya escrito en Polari.
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Programme notes

This work in three acts is based on the book of the same name, first pub-
lished in 1881 by William Lazenby and again in 1902 by Leonard Smith-
ers. The original manuscript was published in its entirety recently and this
piece is the first dramaturgical version of it. Its authorship has been at-
tributed to the pornographer James Campbell Reddie and Simeon Solo-
mon. As a source of Victorian subculture and underground identities, the
book chronicles the memoirs of Jack Saul, an Irish-born male prostitute
who lived in London and was involved in the Cleveland Street scandal. It
is written entirely in Polari, a cryptographic language spoken by the ho-
mosexual community as of the late nineteenth century in the big cities of
Great Britain (especially London) to avoid being heard and persecuted by
a society where homosexuality (sodomy) was a punishable offence. This is
the first libretto written in Polari.



Estela Cércoles Lépez,
flauta travessera i piccolo
Alejandra Villalobos Cortés,
flauta travessera, piccolo,

flauta alt, i flauta baixa

Anna Pujol Contreras,

flauta travessera i piccolo

Raquel Diaz Esquiva,

flauta travessera, flauta alt i

piccolo

19 de setembre 20h
Sala 7 del Teatre Rialto
de Valéncia

recre@  fectival

A.Rozman (1989)
Little Suite of Mithological Beings (2011)
Little Elvish Dance
Dance of the Drunken Goblins
Dance of the Little Dragon
A. Rubtsov (1982) Flowers of the Sun (2001)
A. Girard (1959) Printemps des rivieres (1994)
A.Rozman (1989) Aqua et Ventus (2010)

V. Adsuara (1977) How dare you? (2020,
obra encarrec Institut Valencia de Cultura)

41



42

19

09.20

Origen

On tot comenca. La forga dels inicis. La causa de ser on som.

El motiu pel qual tot avanca.

Origen és un puntd'arribada i un punt de partida. Un espectacle que por-
ta implicit la causa d’haver arribat fins aqui i el motiu per continuar apos-
tant per aquest projecte. On la forca de les arrels es veu reflectida en la
manera de tocar i en les obres interpretades. Obres actuals, originals per
a la formacié. Obres relacionades amb la naturalesa, l'origen de la vida.
Origen recorda la importancia de tornar als principis. Trobant la intensitat
en la simplicitat. Oferint un concert com a experiéncia. Per les intérprets
i pel public. Tocant per compartir. Creant una connexié directa i sincera.
Musica de cambra en estat pur. Sense faristols, sense partitures. De me-
moria. Una aposta atrevida que retorna als origens.

D'origen no només n’hi ha un. Aquest és el nostre.

Valor, vitalitat, connexid, energia.

Quatre intérprets.

On tot comenca.

Origen

Donde todo empieza. La fuerza de los inicios. La causa de estar

donde estamos.

El motivo por el que todo avanza.

Origen es un punto de llegada y un punto de partida. Un espectéculo
que lleva implicito la causa de haber llegado hasta aqui'y el motivo para
seguir apostando por este proyecto. Donde la fuerza de las raices se ve
reflejada en la manera de tocar y en las obras interpretadas. Obras ac-
tuales, originales para la formacion. Obras relacionadas con la naturale-
za, el origen de la vida. Origen recuerda la importancia de volver a los
principios. Encontrando la intensidad en la simplicidad. Ofreciendo un
concierto como experiencia.

Para las intérpretes y por el publico. Tocando para compartir. Creando
una conexién directa y sincera. Musica de cdmara en estado puro. Sin
atriles, sin partituras. De memoria. Una apuesta atrevida que devuelve a
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los origenes.

De origen no sélo hay uno. Este es nuestro.
Valor, vitalidad, conexién, energia.

Cuatro intérpretes.

Donde todo empieza.

Programme notes

Origin

Where it all begins. The strength of beginnings.

The reason for being where we are.

The reason why everything moves forwards.

Origin is a point of arrival and a point of departure. It is a show that in-
cludes the reason for having arrived here and the reason to continue mak-
ing a commitment to this project. It is where the roots’ strength is reflect-
ed in the way of playing and in the works performed. They are modern,
original works for the ensemble. Works related to nature, the origin of life.
Origin recalls the importance of returning to the beginnings. Finding in-
tensity in simplicity. Offering a concert as an experience. For the players
and for the audience. Playing to share. Making a direct and sincere con-
nection. Chamber musicin its purest form. With no music stands, no sheet
music. From memory. A bold commitment that returns to the origins.
There is not only one origin. This is ours.

Boldness, vitality, connection and energy.

Four players.

Where it all begins.
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Rafael Sanz-Espert, director
Julidn Elvira, flauta Pronomo i

flauta subcontrabaixa

David Leal Esteve (1994)
Tracos (2020, estrena absoluta)

Julian Avila (1982)

Plenes de seny (2020, estrena
encarrec Institut Valencia de
Cultura)

20 de setembre 12h
Auditori del Palau de les Arts
Reina Sofia

José Miguel Fayos-Jordan (1980)
Multaga (Deconstruction 1) (2015)

Ida Gotkovsky(1933)
Brillante Symphonie (1988-89)



20 09.20

Tragos de David Leal Esteve és una proposta que parteix d’'una pintura
abstracta de Manuel Viola (Blanco y negro, 1960). El compositor pretén
portar a la musica el gest pictoric dels tracos a través de la banda amb
diferents masses sonores i textures. D'aquesta manera, podrem escoltar
una abstraccié sonora en la que les possibilitats timbriques de la banda
recreen aquests tracos, trobant una varietat de colors i densitats.

Quan ens apropem a l'obra d’Ausias March, comprenem la complexitat
de construir sobre i per I'amor. Plena de seny, llir entre cards, amor amor,
mon darrer bé, foll amor, sén algunes de les formes amb qué Ausias
March es refereix a l'estimada, a més del titol de sengles cicles de poemes
que el poeta del Segle d'Or valencia va escriure al S.XV. Per aix0, Plenes
de seny; una obra encarrec realitzada per I'Institut Valencia de Cultura al
compositor Julian Avila per a la Banda Simfonica Municipal de Valéncia.
El titol de I'obra adquireix sentit complet en el mateix instant en qué inicia
el cami la flauta Prénomo (creacio del solista Julidn Elvira), que simbolitza
I'avang, la visié cap a la contemporaneitat, la rad logica del progrés i de
la vida. La flauta subcontrabaixa proporciona I'avang amb fortalesa cap a
I'intuitiu, el visceral, el no sé qué que es troba per ventura d’'qual parlava
Sant Joan de la Creu. La conjuncié de tots dos instruments, construeix i
manté viva Plenes de seny.

Multaga, paraula que dona titol a l'obra de José Miguel Fayos-Jor-
dén, prové de l'arab i significa “trobada”. Aquesta obra pretén ser un ho-
menatge a la convivéncia multicultural que es va donar a Espanya en el s.
Xl a ciutats com Toledo o Cordova on musulmans, jueus i cristians con-
vivien en harmonia i compartien espais i coneixements. Per aix0, l'obra
es planteja com una construccié a partir de la desintegracié de materials
d'origen cristia, jueu i musulma.

Brillante Symphonie, de la compositora francesa Ida Gotkovsky, va ser un
encarrec de la U.S. Women Band Directors National Association qui al
seu torn li van concedir el Golden Rose Award a aquesta emocionant
composicié en dos moviments. L'obra va ser estrenada per la Norwegian
National Youth Band, dirigida per Kjell Martinsen, a la WASBE Conferen-
ce celebrada a Kerkrade (Holanda) el 20 de juliol de 1989.
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Notas al programa

Tragos de David Leal Esteve es una propuesta que parte de una pintura
abstracta de Manuel Viola (Blanco y negro, 1960). El compositor pretende
llevar a la musica el gesto pictérico de los trazos a través de la banda con
diferentes masas sonoras y texturas. De este modo, podremos escuchar
una abstracciéon sonora en la que las posibilidades timbricas de la banda
recrean estos trazos, encontrando una variedad de colores y densidades.

Cuando nos acercamos a la obra de Ausias March, comprendemos la
complejidad de construir sobre y para el amor. Plena de seny, llir entre
cards, amor amor, mon darrer bé, foll amor, son algunas de las formas con
las que Ausias March se refiere a la amada, ademas del titulo de sendos
ciclos de poemas que el poeta del Siglo de Oro valenciano escribioé en el
S.XV. Por eso, Plenes de seny; una obra encargo realizada por el Institut
Valencia de Cultura al compositor Julian Avila para la Banda Municipal
de Valencia. El titulo de la obra adquiere sentido completo en el mismo
instante en el que inicia el camino la flauta Prénomo (creacion del solita
Julidn Elvira), que simboliza el avance, la visién hacia lo contemporéneo,
la razén légica del progreso y de la vida. La flauta subcontrabaja propor-
ciona el avance con fortaleza hacia lo intuitivo, lo visceral, el no sé qué
que se halla por ventura del que hablaba San Juan de la Cruz. La conjun-
cién de ambos instrumentos, construye y mantiene viva Plenes de seny.

Multaga, palabra que da titulo a la obra de José Miguel Fayos-Jor-
dén, proviene del drabe y su significado es “encuentro”. Esta obra preten-
de ser un homenaje a la convivencia multicultural que se dié en Espafia
en el s. Xlll en ciudades como Toledo o Cérdoba donde musulmanes,
judios y cristianos convivian en armonia y compartian espacios y cono-
cimientos. Por ello, la obra se plantea como una construccion a partir de
la desintegracion de materiales de origen cristiano, judio y musulman.

Brillante Symphonie, de la compositora francesa Ida Gotkovsky, fue un
encargo de la U.S. Women Band Directors National Association quienes a
su vez le concedieron el Golden Rose Award a esta emocionante compo-
sicién en dos movimientos. La obra fue estrenada por la Norwegian Na-
tional Youth Band, dirigida por Kjell Martinsen, en la WASBE Conference
celebrada en Kerkrade (Holanda) el 20 de julio de 1989.
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Programme notes

Tracos by David Leal Esteve is a musical work based on an abstract paint-
ing by Manuel Viola (Black and white painting, 1960). The composer's in-
tention is to turn the pictorial gesture of brushstrokes into music through
the band with different textures and masses of sound. We will thus be
able to listen to an abstraction of sound in which the possibilities in tim-
bre recreate these strokes, discovering a variety of colours and densities.

When we approach the work of Ausias March, we understand the com-
plexity involved when constructing upon and for love. Plena de seny, Ilir
entre cards, amor, mon darrer bé, foll amor. (Full of wisdom, lily among
thistles, love, my ultimate good, crazy love). These are some of the ways
in which Ausias March refers to the beloved, in addition to the title of two
series of poems that the poet from Valencia's Golden Age wrote in the
15th century. That is why Plenes de seny was commissioned by the Insti-
tut Valencia de Cultura for the composer Julian Avila to perform with the
Municipal Band of Valencia. The title of the work acquires its full meaning
in the instant that the flute Pronomo (created by the soloist Julidn Elvira)
begins its journey, symbolizing progress and a vision of the contempo-
rary, the logical reason for progress and for life. The subcontrabass flute
provides the cutting edge with power towards the intuitive, the visceral,
the | know not what that is found by venturing of which San Juan de la
Cruz spoke. The conjunction of the two instruments builds Plenes de Seny
and keeps it alive.

Multaga, the word that provides the title for the work by José Miguel Fay-
os-Jordan, comes from Arabic and means "meeting point”. The work is
intended as a tribute to the multicultural coexistence seen in Spain in the
13th century in cities such as Toledo and Cordoba where Muslims, Jews
and Christians lived together in harmony, sharing spaces and knowledge.
This is why the work is addressed as a construction based on the disinte-
gration of materials of Christian, Jewish and Muslim origin.

Brillante Symphonie by the French composer Ida Gotkovsky was com-
missioned by the U.S. Women Band Directors National association, who
also bestowed the Golden Rose Award upon her for this emotional com-
position in two movements. The work was premiéred by the Norwegian
National Youth Band, conducted by Kjell Martinsen at the WASBE Confer-
ence held in Kerkrade (Holland) on 20 July 1989.
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Eduardo Olloqui, oboe
Shizuyo Oka, clarinet
Mario Carol, flauta

Asa Akerberg, violoncel
Melise Mellinger, violi
Paul Beckett, viola

Klaus Steffes-Hollander,

piano
Christian Dierstein,

percussié
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20 de setembre 19.30h
Teatre Martin i Soler
del Palau de Les Arts Reina Sofia

Ramon Lazkano (1968) Wintersonnenwende 1
(2005-2009)

Rebecca Saunders (1967) To and fro (2010)
Ramon Lazkano (1968) Lur-ltzalak (2003)

Vito Zuraj (1979) Chrysanthemum (2014)

Zeynep Gedizlioglu (1977) Ungleiche Gleichunge
(2007, estrena a I'Estat)

Marc Garcia Vitoria (1984) Plastic trio (2010)
Roman Haubenstock-Ramati (1919-1994)
Multiple V (1965)
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Aquest concert se centra en els compositors convidats pel Festival En-
sems en la seua edicié nimero 42: el compositor basc Ramon Lazkano
i la compositora turca Zeynep Gedizlioglu. El conjunt Recherche de Fri-
burg, ensemble focalitzat en la interpretacié de musica contemporania
des de 1985, afegeix a aquesta seleccid Unica un treball del compositor
valencia, Marc Garcia Vitoria. Un concert amb musica de cambra intima
que pots assaborir quan la pols de les estrelles s'esvaeix a l'alba...

Este concierto se centra en los compositores invitados por el Festival En-
sems en su edicion nimero 42: el compositor vasco Ramon Lazkano y la
compositora turca Zeynep Gedizlioglu. El conjunto Recherche de Fribur-
go, ensemble focalizado en la interpretacidén de musica contemporanea
desde 1985, agrega a esta seleccion dUnica un trabajo del compositor va-
lenciano, Marc Garcia Vitoria. Un concierto con musica de cdmara intima
que puedes saborear cuando el polvo de las estrellas se desvanece al
amanecer...

The Ensems Festival’'s guest composers are in the spotlight in this con-
cert: the Basque composer Ramon Lazkano and the Turkish composer
Zeynep Gedizlioglu. The Freiburg-based Ensemble Recherche, a well-es-
tablished ensemble for contemporary music since 1985, is adding to this
unique selection with a piece by valencian composer, Marc Garcia Vitoria.
This is a concert with intimate chamber music that lingers when the dust
of the stars fades into the break of dawn...
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Alfonso Gémez, piano

Programa

Salvatore Sciarrino (1947)
Perduto in una citta
d’acque (1990-1991)

Gabriel Erkoreka (1969)
Ballade No. 2

- Edgar Varése in memoriam -
(2019, estrena a |'Estat)

Ramon Lazkano (1968)
Presencia (2006)

M. A. Soto Mayorga (1991)
...poemas de quien se extravia

en la lluvia (2017-2019, estrena a I'Estat)

22 de setembre 20h
Teatre Martin i Soler
del Palau de Les Arts Reina Sofia

Helena Tulve (1972)
Vertige (2000, estrena a |'Estat)

Rebecca Saunders (1967)
Mirror, mirror on the wall (1994)

Ramén Lazkano (1968)
Petrikhor (2017)



22 09.20

En 2019 el celebre segell vienés KAIROS publica amb gran éxit de critica
un disc amb I'obra completa per a piano aixi com l'obra per a piano i or-
questra del compositor Ramon Lazkano a carrec del pianista Alfonso Gé-
mez. En les notes del disc, Gémez afirma que “la personalitat de Lazkano
és sensible, sincera, critica, profundament humana. Aquestes mateixes
qualitats es poden trobar en la seua musica: complexa, sincera i directa
en el seu llenguatge, sensible en la seua sonoritat i humana en la seua
proposta, nascuda d'un compositor extremadament autocritic que a dia
de hui ens segueix sorprenent amb un estil profundament independent,
sense oblidar el seu mestratge a I'hora d'extreure de l'instrument les se-
ues possibilitats més extremes.” Aquest concert pretén mostrar al public
part d'aquest important treball discografic, presentant I'amplia, comple-
xa i fascinant obra pianistica del célebre compositor basc. En concret es
presenten les obres Presencia (in memoriam Joaquin Homs) i la seua ul-
tima i més extensa obra pianistica, Petrikhor.

El programa inclou a més una série de compositors tan diversos en els
seus origens com en les seues propostes estétiques: del célebre com-
positor italia Salvatore Sciarrino escoltem Perduto in una citta dacque
(Perdut en una ciutat d'aigua), una metafora sonora i existencial de la ciu-
tat de Venécia i un homenatge a Luigi Nono, compositor venecia que va
morir poc abans de la composicié d'aquesta obra. D'Helena Tulve (Esto-
nia) es mostra Vertige, una imatge pianistica sobre la pérdua de percep-
cié espacial. De Rebecca Saunders, una de les veus més extraordinaries
i reconegudes en el panorama internacional contemporani, s'escoltara
Mirror, mirror on the wall, una obra relativament primerenca en el seu ca-
taleg que mostra la fragilitat tant de la nostra perspectiva personal com
de la nostra inherent identitat.

Per completar el programa es presenten dues estrenes nacionals: ...poe-
mas de quien se extravia en la lluvia del compositor xilé Maximiliano Soto
Mayorga, inspirats en el Coronel Aureliano Buendia, figura emblematica
de 100 afios de Soledad de Garcia Marquez, i Ballade No.2 -Edgar Vare-
se in memoriam- del compositor basc Gabriel Erkoreka, la segona d'una
série de quatre homenatges pianistics a compositors claus del segle XX.

Alfonso Gémez.
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Notas al programa

En 2019 el célebre sello vienés KAIROS publica con gran éxito de critica
un disco con la obra completa para piano asi como la obra para piano
y orquesta del compositor Ramén Lazkano a cargo del pianista Alfonso
Gémez. En las notas del disco, Gomez afirma que “la personalidad de
Lazkano es sensible, sincera, critica, profundamente humana. Estas mis-
mas cualidades se pueden encontrar en su musica: compleja, sincera y
directa en su lenguaje, sensible en su sonoridad y humana en su pro-
puesta, nacida de un compositor extremadamente autocritico que a dia
de hoy nos sigue sorprendiendo con un estilo profundamente indepen-
diente, sin olvidar su maestria a la hora de extraer del instrumento sus
posibilidades méas extremas.” Este concierto pretende mostrar al publico
parte de este importante trabajo discogréafico, presentando la amplia,
compleja y fascinante obra pianistica del célebre compositor vasco. En
concreto se presentan las obras Presencia (in memoriam Joaquin Homs)
y su Ultima y més extensa obra pianistica, Petrikhor.

El programa incluye ademéas una serie de compositores tan diversos en
sus origenes como en sus propuestas estéticas: del célebre compositor
italiano Salvatore Sciarrino escuchamos Perduto in una citta d’acque (Per-
dido en una ciudad de agua), una metéfora sonora y existencial de la
ciudad de Venecia y un homenaje a Luigi Nono, compositor veneciano
que muriera poco antes de la composicién de esta obra. De Helena Tulve
(Estonia) se muestra Vertige, una imagen pianistica sobre la pérdida de
percepcion espacial. De Rebecca Saunders, una de las voces més extraor-
dinarias y reconocidas en el panorama internacional contemporaneo, se
escuchara Mirror, mirror on the wall, una obra relativamente temprana en
su catdlogo que muestra la fragilidad tanto de nuestra perspectiva perso-
nal como de nuestra inherente identidad.

Para completar el programa se presentan dos estrenos nacionales: ...poe-
mas de quien se extravia en la lluvia del compositor chileno Maximiliano
Soto Mayorga, inspirados en el Coronel Aureliano Buendia, figura emble-
maética de 100 anos de Soledad de Garcia Marquez, y Ballade No.2 -Edgar
Varése in memoriam- del compositor vasco Gabriel Erkoreka, la segunda
de una serie de cuatro homenajes pianisticos a compositores claves del
siglo XX.

Alfonso Gémez
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Programme notes

In 2019, the famous Viennese label KAIROS released a record to great
critical acclaim with the complete work for piano as well as the work for
piano and orchestra by the composer Ramon Lazkano played by the pia-
nist Alfonso Gémez. In the album notes, Gomez explains that “Lazkano’s
personality is sensitive, sincere, critical and deeply human. These same
qualities can be found in his music: complex, sincere and direct in its lan-
guage, sensitive in its sonority and human in its proposal, created by an
extremely self-critical composer who today continues to surprise us with a
deeply independent style, not forgetting his expertise in getting the most
extreme possibilities out of the instrument.” This concert aims to show
part of this significant discographic work to the public, presenting the
famous Basque composer’s broad, complex and fascinating piano work.
Specifically, the works presented are Presence (in memoriam Joaquin
Homs) and his last and most extensive piano work, Petrikhor.

The programme also includes a series of composers as diverse in their
backgrounds as in their aesthetic proposals: from the famous Italian com-
poser Salvatore Sciarrino we can hear Perduto in una citta d’acque (“Lost
in a city of water”), an existential metaphor of sound of the city of Venice
and a tribute to Luigi Nono, the Venetian composer who died shortly be-
fore this work was composed. From Helena Tulve (Estonia) there is Ver-
tige, a piano-based image about the loss of spatial perception. Rebecca
Saunders, one of the most extraordinary and recognized voices on the
contemporary international scene, will listen to Mirror, mirror on the wall,
a relatively early work in her catalog that shows the fragility of both our
personal perspective and our inherent identity.

To round off the programme, two national premiéres are being present-
ed: Poemas de quien se extravia en la lluvia ("Poems for those lost in the
rain”) by the Chilean composer Maximiliano Soto Mayorga, inspired by
Colonel Aureliano Buendia, the emblematic figure in Garcia Marquez's
One Hundred Years of Solitude, and Ballade No.2 - Edgar Varése in me-
moriam- by Basque composer Gabriel Erkoreka, second in a series of four
piano tributes to significant composers of the 20th century.

Alfonso Gémez
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José Maria Saez, flautes 23 de setembre 20h

Vicente Llimera, oboe Teatre Martin i Soler

José Cerverd, clarinet del Palau de Les Arts Reina Sofia
Juan Sapiia, fagot

24 de setembre 20h

Auditori ADDA

de la Diputacié d'Alacant

Miguel Martinez, trompa

Gidrgy Kurtag (1926) Quintet de vent (1959)

José Manuel Lépez Lopez (1956) Nicchio (1986)

Giorgy Ligeti (1923-2006) Deu peces per a quintet de vent (1968)

Clara Olivares (1993) Humo del mar (2020, obra encarrec Institut Valencia de Cultura)
Felix Ibarrondo (1943) Siléne (1993)

54



23,24 09.20

El Quintet de vent, juntament amb el Quartet de cordes, és un dels pri-
mers treballs del cataleg de Kurtdg. Composat el 1959, quan tenia 33
anys i publicat el 1965, no és exactament una obra de joventut. Els anys
1957-58, Kurtdg va estudiar a Paris amb Milhaud i Messiaen, i després
va visitar Stockhausen. Després va continuar composant en un aillament
solitari, treballant lentament i amb gran concentracié. Al Quintet es pot
apreciar tant la influéncia de Barték com de Webern i Berg. Consta de
vuit moviments (encara que el seté i vuité es realitzen sense interrupci-
ons), de personatges molt diferents, amb una atractiva i refinada varietat
sonora, incloent en el cinqué moviment una improvisacié sobre un ma-
terial donat.

Un quartet de fustes és el protagonista de la peca Nicchio de José Manu-
el Lépez Lépez, composta en 1986, durant el curs de composicié impartit
per Franco Donatoni a I'Académia Chigiana de Sienna. L'obra va ser revi-
sada en 1990 prenent la seua forma definitiva. La caracteristica principal
d'aquesta peca és la utilitzacié constant dels 4 instruments en bloc: en
cap moment s'observen intervencions solistes.

Les deu peces per a quintet de vent van ser escrites per Ligeti entre agost
i desembre de 1968 i van ser dedicades al quintet de vent de I'Orquestra
Filharmonica d’Estocolm, que les va estrenar a Malmé el 20 de gener de
1969. Ligeti dedica una peca per a cada instrument, al limit de les seues
possibilitats instrumentals i cinc peces per al conjunt.

El nom Humo del Mar, de I'obra encarrec de I'Institut Valencia de Cultura
a Clara Olivares, prové d'un fenomen fisic: quan la temperatura exterior
és molt freda, la mar, d'aigua tébia, pot acomiadar fum en reaccié al xoc
de temperatures. Es un fenomen molt simple, perd que suscita en l'autora
una visié poetica.

El compositor basc establert a Paris des de 1970 Félix Ibarrondo va com-
pondre el 1993 l'obra Siléne per encarrec del Ministeri d’Afers Culturals
frances, i va ser dedicada al Quintette a vent Claude Debussy. La gran
dificultat de la pega va fer que no s'estrenara fins a 1999 al Festival A
Tempo, de Caracas (Venecuela) sent el Quintet Cuesta l'encarregat de la
seua estrena.
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Notas al programa

El Quinteto para viento, junto con el Cuarteto para cuerdas, es una de
las primeras obras del catdlogo de Kurtdg. Compuesta en 1959, cuan-
do contaba 33 afios, y publicada en 1965, no es precisamente una obra
de juventud. En los afios 1957-58, Kurtadg estudié en Paris con Milhaud y
Messiaen, y posteriormente visitd a Stockhausen. Después continué com-
poniendo en un estado de aislamineto solitario, trabajando con lentitud y
gran concentracién. En el Quinteto se pueden apreciar influencias tanto
de Bartok como de Webern y Berg. Consta de ocho movimientos (aun-
que el séptimo y el octavo se interpretan sin interrupcion), de caracteres
muy diferentes, con una atractiva y refinada variedad sonora, incluyendo
en el quinto movimiento una improvisacién sobre un material dado.

Un cuarteto de maderas es el protagonista de Nicchio de José Manuel
Lépez Lépez compuesta en 1986, durante el curso de composicion im-
partido por Franco Donatoni en la Academia Chigiana de Sienna. La obra
fue revisada en 1990 tomando su forma definitiva. La caracteristica princi-
pal de esta pieza es la utilizacién constante de los cuatro instrumentos en
bloque: en ningiin momento se observan intervenciones solistas.

Las diez piezas para quinteto de viento fueron escritas por Ligeti entre
agosto y diciembre de 1968 y fueron dedicadas al quinteto de viento de
la Orquesta Filarmoénica de Estocolmo, que las estrend en Malmo el 20
de enero de 1969. Ligeti dedica una pieza para cada instrumento, al li-
mite de sus posibilidades instrumentales y cinco piezas para el conjunto.

El nombre Humo del Mar, de la obra encargo del Institut Valencia de Cul-
tura a Clara Olviares, proviene de un fenémeno fisico: cuando la tempe-
ratura exterior es muy fria, el mar, de agua tibia, puede despedir humo en
reaccion al choque de temperaturas. Es un fenémeno muy simple, pero
que suscita en la autora una visién poética.

El compositor vasco afincado en Paris desde 1970 Félix Ibarrondo com-
puso en 1993 la obra Siléne por encargo del Ministerio de Asuntos Cul-
turales francés, y fue dedicada al Quintette a vent Claude Debussy. La
gran dificultad de la pieza hizo que no se estrenara hasta 1999 en el Fes
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tival A Tempo, de Caracas (Venezuela) siendo el Quintet Cuesta el encar-
gado de su estreno.

Programme notes

The Wind Quintet, together with the String Quartet, is one of the first
works in the Kurtdg catalog. Composed in 1959, when he was 33 years
old, and published in 1965, it is not exactly a work of youth. In the years
1957-58, Kurtdg studied in Paris with Milhaud and Messiaen, and sub-
sequently visited Stockhausen. Then he continued composing in a state
of solitary isolation, working slowly and with great concentration. In the
Wind Quintet influences from both Barték and Webern and Berg can be
appreciated. It consists of eight movements (although the seventh and
eighth are performed without interruption), of very different characters,
with an attractive and refined sound variety, including in the fifth move-
ment an improvisation on a given material.

A woodwind quartet is the main character in the piece Nicchio, com-
posed by José Manuel Lépez Lopez in 1986 during the composition
course taught by Franco Donatoni at the Chigiana Academy in Siena. It
was revised in 1990, taking up its final form. The main characteristic in this
piece is the constant use of the four instruments together: there is no solo
play at any time.

The ten pieces for wind quintet were written by Ligeti between August
and December 1968 and were dedicated to the Wind Quintet of the
Stockholm Philharmonic Orchestra, which premiéred them in Malmo on
20 January, 1969. Ligeti dedicated a piece to each instrument to the limit
of its instrumental possibilities and five pieces for the ensemble.

The name Humo del mar ("Mist from the sea”) of the Clara Olivares's piece
is a fascinating physical phenomenon: when the outside temperature is
cold, the tepid seawater can give off mistin a reaction caused by the clash
of temperatures. It is a very simple phenomenon, but it has attracted my
attention due to the poetic image it conjures up in my mind. Ethereal
sounds, lengthened timing, instrumental breaths with resonating notes,
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chords flowing from one registered to another...these are some of the
musical ideas | have been inspired by due to that vision before beginning
to conceive the piece.

Abasque composer based in Paris since 1970, Felix Ibarrondo composed
the work Siléne in 1993, commissioned by the French Ministry of Cultural
Affairs, dedicating it to the Claude Debussy Quintette a vent. The piece'’s
great level of difficulty meant that it did not premiére until 1999 at the
ATempo Festival in Caracas (Venezuela), with Quintet Cuesta playing it.
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Amores Grup de Percussid, presenta al public Dreizhen. Stockausen &
Hildegarda, premi al millor disc de repertori en els premis Carles Santos
de la Mdsica Valenciana 2018.

Amores proposa alguna cosa més que un concert a |'Gs. Cercadors de
nous llenguatges i obrint les portes a aquelles fronteres infranquejables,
en aquesta ocasio estableixen una interaccié entre dos personatges de
summa importancia en la historia de la musica, perd amb gairebé 800
anys de diferéencia, Hildegarda i Stockhausen.

Com bé apunta Josemi Lorenzo en les seues notes:

"Aquest programa estableix un dialeg entre dos enormes poténcies cre-
atives que reelaboren la tradicié, encara que en el seu moment van cons-
truir la seua obra musical no precisament en la linia ortodoxa. Un pertany
a l'avantguarda de segle XX l'altra a la del segle XII. Van comptar tots dos
amb forta personalitat, el que els va permetre, després de molta lluita i
creencga en si mateixos, superar dificultats, doblegar les respectives jerar-
quies i, el més important, el reconeixement dels seus contemporanis. ”

No només la interpretacié musical de cadascun d'ells junts en un concert
adquireix importancia ja de per si. Amores proposa un encreuament de
camins entre les dues intérprets -Elia Casanova (Hildegarda) i Maria Ma-
cia (Stockhausen) -, entrellacant les peces dels dos compositors i creant
una visié imaginaria que portara a la reconversié de cadascuna d'elles
cap a la recerca de |"altre”, com un exercici de convenciment on el temps
no suposa cap barrera, i la creativitat d’/Amores actua com a nexe d'unié
en el pla cosmic.

Amores Grup de Percussio, presenta al publico Dreizhen. Stockausen &
Hildegarda, premio al mejor disco de repertorio en los premios Carles
Santos 2018.

Amores propone algo més que un concierto al uso. Buscadores de nue-
vos lenguajes y abriendo las puertas a aquellas fronteras infranqueables,
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en esta ocasion establecen una interaccion entre dos personajes de
suma importancia en la historia de la musica, pero con casi 800 afios de
diferencia, Hildegrada y Stockhausen.

Como bien apunta Josemi Lorenzo en sus notas:

"Este programa establece un didlogo entre dos enormes potencias crea-
tivas que reelaboran la tradicién, aunque en su momento construyeron
su obra musical no precisamente en la linea ortodoxa. Uno pertenece
a la vanguardia del siglo XX y la otra a la del siglo Xll. Contaron ambos
con fuerte personalidad, lo que les permitié, después de mucha lucha'y
creencia en si mismos, superar dificultades, doblegar a las respectivas
jerarquiasy, lo méas importante, el reconocimiento de sus coevos.”

No sdlo la interpretacién musical de cada uno de ellos juntos en un con-
cierto adquiere importancia ya de por si. Amores propone un cruce de
caminos entre las dos intérpretes -Elia Casanova (Hildegarda) y Maria
Macié (Stockhausen)-, entrelazando las piezas de los dos compositores
y creando una visién imaginaria que llevaréd a la reconversién de cada
una de ellas hacia la busqueda del “otro”, como un ejercicio de convenci-
miento donde el tiempo no supone ninguna barrera, y la creatividad de
Amores actia como nexo de unién en el plano césmico.

Programme notes

Amores Grup de Percussié presented Dreizhen: Stockausen & Hildegar-
da to the public, winning the prize for the best repertoire album at the
Carles Santos awards in 2018.

They are proposing something more than the usual concert. Seeking out
new languages and attempting to open up doors through impassable
borders, this time they are weaving an interaction between two charac-
ters of great importance in the history of music, but almost 800 years
apart: Hildegarda and Stockhausen.

As Josemi Lorenzo rightly points out in his notes:
“This programme establishes a dialogue between two enormous cre-
ative powers that rework tradition, though at the time they did not exactly
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construct their musical work along orthodox lines. One belongs to the
vanguard of the twentieth century and the other to that of the twelfth
century. They both had a strong personality, which after much struggle
and belief in themselves allowed them to overcome difficulties, convince
their respective hierarchies, and most importantly, earn recognition from
their contemporaries.”

It is not only the musical interpretation of each of them together in a con-
cert that acquires importance in itself. Amores Grup de Percussié poses
a crossroads between the two performers—Elia Casanova (Hildegarda)
and Maria Macié (Stockhausen)—intertwining the pieces by the two com-
posers and creating an imaginary vision that leads to the reconversion of
each in search of the “other” in an exercise of conviction where time is not
a barrier, with Amores Grup de Percussid’s creativity acting as a cosmic
link through time.



Fabidn Panisello, director

J.J. Pefia Aguayo (1973)
Entre la resistencia efimera (2020, obra
encarrec Institut Valencia de Cultura)

Allain Gaussin (1943)
Eau Forte (1982)

Gérard Grisey (1946-1998)
Talea (1985-86)

Fabian Panisello (1963)
Shifting Mirrors (2018)

Zeynep Gedizlioglu (1977)
YOL (2006, estrena a I'Estat)

Ramén Lazkano (1968)
Egan 2 (2006-2007))

24 de setembre 20h
Teatre Martin i Soler
del Palau de Les Arts Reina Sofia
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Entre la resistencia efimera

Comprendre i/o exposar el tangible de les accions de grups socials de
tot tipus davant de situacions que consideren amenagadores a la seua
identitat i privilegi esta sent el treball d’experts com la investigacié pu-
blicada per la psicologa Golec de Zavala (et al., 2009), que estudien les
consequéncies socials de 'anomenat narcisisme col-lectiu. Des de la po-
ética musical i la teatralitat, aquesta obra reflexiona sobre la singularitat
com a oposicié i com lideratge de les inércies humanes. J. J. Pefia Aguayo

Eau Forte esta basada en la técnica plastica de l'aiguafort. Aixi, com al-
guns aiguaforts limiten el color, Gaussin tria tres per al desenvolupament
instrumental. D'altra banda, intenta una analogia sobre I'efecte de I'acid a
la planxa del gravat, progressiu i temporalment dissimil segons els llocs.
Aix0 ho trasllada a un estudi ritmic sobre temps fixos amb ritme inestable
i el seu contrari. Tomas Marco

Talea, paraula que significa “tall” en llati, esta composta de dues parts que
enuncien dos aspectes auditius d'un Unic fenomen. La primera sembla
un procés implacable, fabricant la llibertat que emergira en la segona. El
procés d'aquesta Ultima és una mena de records de la primera part que
a poc a poc es pinten del nou context fins a ser irreconeixibles. Aquestes
flors salvatges es desborden fins a donar a les seccions interiors una co-
loracié absolutament inesperada. Luis Suiién

Shifting Mirrors sén un conjunt de peces derivades de teatre musical mul-
timédia Les Rois Mages, sotmeses a un procés de “shifting” o corriment
de les figures en joc. Cadascun dels moviments mostra diferents pers-
pectives, en termes de temps, espai (proximitat, distancia) i espectralitat
d'aquestes figures. Fabian Panisello

Egan-2, del verb que en basc vol dir “volar”, és el fluir d'una trajectoria so-
nora, un projecte circular de retorn impossible. La seua aparent resolucid
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es recolza en una fonamental serena, on troba suport un ritme potencial
de dansa. Com el meu mestre Francisco Escudero solia dir: “inventar la
musica és deixar-la volar”. Ramén Lazkano

Notas al programa

Entre la resistencia efimera

Comprender y/o exponer lo tangible de las acciones de grupos sociales
de todo tipo ante situaciones que consideran amenazantes a su identi-
dady privilegio esté siendo el trabajo de expertos como la investigacion
publicada por la psicéloga Golec de Zavala (et al., 2009), que estudian
las consecuencias sociales del llamado narcisismo colectivo. Desde la
poética musical y la teatralidad, esta obra reflexiona sobre la singulari-
dad como oposicién y como liderazgo de las inercias humanas. J. J. Pefia
Aguayo

Eau Forte estad basada en la técnica plastica del aguafuerte. Asi, como
algunos aguafuertes limitan el color, Gaussin elige tres para el desarrollo
instrumental. Por otro lado, intenta una analogia sobre el efecto del 4cido
en la plancha del grabado, progresivo y temporalmente disimil segun
los lugares. Esto lo traslada a un estudio ritmico sobre tiempos fijos con
ritmo inestable y su contrario. Tomas Marco

Talea, palabra que significa “corte” en latin, estd compuesta de dos partes
que enuncian dos aspectos auditivos de un Unico fendémeno. La primera
parece un proceso implacable, fabricando la libertad que emergeré en
la segunda. El proceso de esta Ultima es una suerte de recuerdos de la
primera parte que poco a poco se colorean del nuevo contexto hasta ser
irreconocibles. Esas flores salvajes se desbordan hasta dar a las seccio-
nes interiores una coloracién absolutamente inesperada. Luis Suiién

Shifting Mirrors son un conjunto de piezas derivadas del teatro musical
multimedia Les Rois Mages, sometidas a un proceso de “shifting” o co-
rrimiento de las figuras en juego. Cada uno de los movimientos muestra
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diferentes perspectivas, en términos de tiempo, espacio (proximidad,
distancia) y espectralidad de dichas figuras. Fabian Panisello

Egan-2, del verbo que en euskera significa “volar”, es el fluir de una tra-
yectoria sonora, un proyecto circular de retorno imposible. Su aparente
resolucion se apoya en una fundamental serena, donde encuentra apoyo
un ritmo potencial de danza. Como mi maestro Francisco Escudero solia
decir: "inventar la musica es dejarla volar”. Ramon Lazkano

Programme notes

Entre la resistencia efimera

Understanding and/or revealing what is tangible in the actions made by
social groups of all kinds in situations they consider threatening to their
identity and privilege is becoming the work of experts, as in the research
published by the psychologist Golec de Zavala et al. (2009), who studied
the social consequences of so-called collective narcissism. Using musical
poetics and theatricality, this work reflects on singularity as opposition
and as leadership of human inertia. J.J. Pefia Aguayo

Eau Forte is based on the plastic technique of etching. Just as some etch-
ings restrict colours, Gaussin chooses three for the work by instruments.
On the other hand, he also attempts an analogy about the effect of acid
on the engraving plate, which is progressive and temporarily dissimilar
depending on the places. This shifts it to a rhythmic study on fixed timing
with an unstable rhythm, and the opposite. Tomas Marco

Talea, a word that means “cut” in Latin, is composed of two parts that
show two auditory aspects of a single phenomenon. The first one seems
to be a relentless process, manufacturing the freedom that is to emerge
in the second. The process of the second is a kind of memory of the first
part that is gradually coloured by the new context until it is unrecognis-
able. These wild flowers overflow until they give the inner sections an ab-
solutely unexpected colour. Luis Sufién
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Shifting mirrors is a set of pieces deriving from the multimedia musical
theatre Les Rois Mages, subjected to a process of “shifting” of the figures
in play. Each of the movements shows different perspectives in terms of
time, space (proximity, distance) and the spectrality of said figures. Fabian
Panisello

Egan-2, from the Basque verb “to fly”, is the flow of a path of sound, a
circular project of no-return. Its apparent finale is based on a fundamen-
tal serena, where a potential dance rhythm finds support. As my maestro
Francisco Escudero used to say, “inventing music is letting it fly”. Ramén
Lazkano
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Jordi Francés, director

Carlos Apelléniz, piano

Gyorgy Ligeti (1923-2006)
Melodien for Orchestra (1971)

Carlos Fontcuberta (1977)
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Béla Barték (1881-1945)
Concert per a orquestra (1942)

25 de setembre 19.30h
Auditori del Palau de les
Arts Reina Sofia
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Gyorgy Ligeti (1923-2006) va compondre Melodien (Melodies) per a or-
questra el 1971, per encarrec de la ciutat de Nuremberg per commemo-
rar el cinqué centenari del naixement d’Alberto Durero. Es va estrenar el
10 de desembre d'aquest mateix any a Nuremberg, per 'Orquestra Fil-
harmonica de la ciutat, sota la direccié de Hans Gierster. Esta constituida
per nou seccions que s'entrellacen, marcades per canvis en el material
musical, en la textura, el tempo i, en tres ocasions, pel canvi de compas.
Cadascuna engloba un procés: s'exposa un element, que és gradualment
transformat fins que apareix un senyal formal que donara pas sense inter-
rupcié a la seglient seccid. Segons les indicacions de l'autor per la seua
interpretacio, hi ha tres plans dinamics (o siga, de volum), denominats
“primer pla”, amb melodies i patrons melodics més curts, “pla mig”, amb
figuracions subordinades similars a ostinati i “pla de fons “, format per
llargues notes sostingudes. Melodien és una obra de transicié dins el ca-
taleg de Ligeti, ja que en ella s'allunya de la seua densa micropolifonia
a la recerca d'una textura més transparent, on cada linia és més percep-
tible. Pero, tot i aixi, trobem encara rastres de la seua practica micropo-
lifonica (encara que no microcanonica) anterior a la seccié inicial i en la
setena, relacionada amb la primera. Ligeti descriu la micropolifonia com
"polifonia inaudible en la qual cada veu, encara que imperceptible per si
mateixa, contribueix al caracter de I'entramat polifonic com un tot”. Seria
com un contrapunt microscopic, una densa textura internament animada
en la qual molts instruments toquen versions lleugerament diferents de
la mateixa linia melddica. En Melodien, el mecanic (ostinati entrellagats)
i I'estatic (masses de so) estan barrejats. Anteriorment, el compositor va
treballar amb aquestes dues textures una per una, pero aci, al unir-se,
contribueixen a la sensacié omnipresent d’estat difis o desordre contro-
lat d'aquesta peca orquestral.

Avui assistim a 'estrena absoluta de Finestres, un concert per a piano i or-
questra compost per Carlos Fontcuberta (Valéncia, 1977), encarrec de Pa-
lau de la Musica de Valéncia. L'obra s'estructura en quatre parts o “Fines-
tres”. Segons paraules de l'autor mateix, “la idea inicial de la primera,
Marina, es configura com una gestualitat orquestral en forma d'ones, que
impulsen el solista cap a la superficie, des del no res fins a la plenitud.”
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Els dos breus moviments centrals, Celeste i Onirica, sén petits interludis
que, agrupats, assumirien, segons el compositor, la funcié estructural del
moviment lent d'un concert classic. Celeste evoca un mén de constel-laci-
ons sonores, mentre que Onirica suggereix una atmosfera surrealista que
podriem trobar en quadres de Tanguy, De Chirico o Dali. Sobre I'Gltima
finestra, titulada Metropolitana, Fontcuberta ens explica que “pot defi-
nir-se com una finestra de finestres, en la qual la proliferacié de materials
diversos, cites i al-lusions vetllades se succeeixen i entretallen a ritme ac-
celerat, evocant aixi el dinamisme i la multiplicitat de espais de les grans
ciutats.” El compositor remarca que I'obra no és musica descriptiva, tot i
que s'evoca en cadascuna de les seues parts una certa poética.

Béla Bartok (1881-1945) va emigrar a América a l'octubre de 1940, a cau-
sa de la segona guerra mundial. El temps que va passar als Estats Units
no va ser un periode feli¢ per a ell. Es va veure continuament assetjat
per problemes de salut i de diners. Al cap d'un temps li van diagnosticar
leucémia. Per ajudar al seu admirat amic, els seus compatriotes, el violi-
nista Joseph Szigeti i el director Fritz Reiner van acudir a Serge Kousse-
vitzky, director musical de I'Orquestra Simfonica de Boston. La seua idea
era que se li encarregara, a través de la Fundacié Koussevitzky, una nova
composicid. Koussevitzky va visitar a Bartdk a I'hospital i li va oferir un xec
de 500 dolars com a avangament del cinquanta per cent per una obra per
a orquestra. La composicié del Concert per a orquestra va ser rapida: va
tardar a escriure-lo 55 dies i va estar completament acabat el 8 d'octubre
de 1943.

El llenguatge d'aquesta obra mostra I'evolucié del compositor cap a una
simplificacié i puresa d'estil que va comencar al voltant de 1930, des-
prés d'un apassionant periode d'experimentacio. Ell mateix va escriure el
1938 que “la musica contemporania hauria de dirigir-se en l'actualitat cap
a la recerca del que anomenariem inspirada simplicitat.” El titol d'aques-
ta obra orquestral, propera a una simfonia, s'explica, segons el seu au-
tor, per la seua tendéncia a tractar els instruments o grups d'instruments
d'una manera concertant o solista. El Concert per a orquestra s'organitza
en cinc moviments: El primer, Introduzione (Andante non troppo. Allegro
vivace) té forma sonata i en ell té gran importancia l'interval de quarta.
Bartok adverteix que el terme “Introduccié” només es refereix als 75 pri-
mers compassos, no a tot el moviment.
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El segon moviment, Giuoco delle Coppie (Allegro scherzando) va ser ori-
ginalment batejat per Barték com Presentant li Coppie i és un encadenat
de seccions curtes i independents que presenten als instruments de vent
en cinc parelles. Les cinc seccions no tenen tematicament res en comu.
Una caixa clara sense bordé preludia I'aparicié dels instruments de vent
en parelles assocides a un interval i en aquest ordre: fagots (sisenes),
oboeés (terceres), clarinets (setenes), flautes (cinquenes) i trompetes amb
sordina (segones majors ). Un curt coral dels metalls i la caixa clara fa de
trio. Després es reexponen les cinc seccions dels duos amb una instru-
mentacié més elaborada.

Elegia (Andante, non troppo) és la tercera part, que consta de la juxta-
posicié de cinc seccions, comencant per un preludi i seguit per tres ele-
ments que es presenten successivament i formen el cor de la peca, em-
bolicada en una textura boirosa formada per motius elementals, plena
de misteri i premonicions, sent una de les més representatives "“musiques
nocturnes” en la produccié del mestre. Acaba la peca amb un postludi,
quedant, doncs, I'esquema formal com p-A-B-C-p. Gairebé tot el material
d'aquesta Elegia prové de la Introduzione.

Un Intermezzo interrotto (Allegretto) és el quart moviment i esta construit
sobre la continua alternancga dels compassos de 2/4 i 5/8. La seua forma
podria sintetitzar com A-B-A'-[int]-B’-A". La interrupcio és un colp d'efecte
formal xocant, ja que interpola una seccié incongruent amb el ja escoltat.
En ella el clarinet presenta un nou tema que parodia tant la marxa de la
Setena simfonia “Leningrad” de Xostakovitx, com |'aria “Déna geh'ich zu
Maxim” pertanyent a l'opereta La vidua alegre del compositor hongares
Franz Lehar.

L'Gltim moviment, Finale (Pesante-Presto) presenta de nou la forma So-
nata. Comenca amb una enérgica crida de les quatre trompes que dura
quatre compassos. Mitjancant un curt accelerando s'arriba al presto, amb
les violes i els violoncels marcant el ritme binari amb arpegis en pizzica-
to i els violins tocant amb la punta de I'arc, en un vertiginds corrent de
semicorxeres. Es genera llavors un perpetuum mobile que va creixent i
configurant el primer grup tematic de la sonata, que al seu torn es divi-
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deix en quatre parts ben diferenciades. El segueix una transicié basada
en el tema de la crida de les trompes inicial que enllaga amb el segon
grup tematic, en el qual destaca el tema encomanat a la trompeta en Do,
que es converteix en un subjecte de fuga i és tractat en inversid, stretto,
augmentacio, disminucid, etc. El desenvolupament podem dividir-lo en
dues parts, la primera una mica meno mossso i la segona més complexa,
mostrant un contrapunt magistral de motius en disminucié. La reexpo-
sicié conté una transicié diferent, marcada a la partitura tranquillo, que
connecta de nou amb el tema de la crida de les trompes. La reaparicid
del segon grup tematic, tractat aquest cop per augmentacio, arriba al
climax sonor amb el brillant desplegament dels metalls i finalitza I'obra
amb impressionant puixanca i intensitat.

Bartok va escriure, en les notes al programa de l'estrena, que “el caracter
general de I'obra representa -a part del burlé segon moviment- una tran-
sicié gradual des de la severitat del primer moviment i la ligubre can¢d
funebre del tercer, fins a 'afirmacié de la vida en I'Gltim". El Concert per
a orquestra va ser dirigit en la seua estrena per Serge Koussevitzky, amb
I'Orquestra Simfonica de Boston, el 10 de desembre de 1944. Bartdk va
morir deu mesos després de |'estrena, una mica més animat per 'éxit im-
mediat d'aquesta formidable obra.

César Cano

Gyorgy Ligeti (1923-2006) compuso Melodien (Melodias) para orquesta
en 1971, por encargo de la ciudad de Nuremberg para conmemorar el
quinto centenario del nacimiento de Alberto Durero. Se estrend el 10 de
diciembre de ese mismo afio en Nuremberg, por la Orquesta Filarmoni-
ca de la ciudad, bajo la direccién de Hans Gierster. Estd constituida por
nueve secciones que se entrelazan, marcadas por cambios en el mate-
rial musical, en la textura, el tempo vy, en tres ocasiones, por el cambio
de compés. Cada una engloba un proceso: se expone un elemento, que
es gradualmente transformado hasta que aparece una sefal formal que
dard paso sin interrupcion a la siguiente seccién. Segun las indicacio-
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nes del autor para su interpretacién, hay tres planos dindmicos (o sea,
de volumen), denominados “primer plano”, con melodias y patrones me-
[6dicos maés cortos, “plano medio”, con figuraciones subordinadas simi-
lares a ostinati y “plano de fondo”, formado por largas notas sostenidas.
Melodien es una obra de transicion dentro del catdlogo de Ligeti, ya que
en ella se aleja de su densa micropolifonia en busca de una textura mas
transparente, donde cada linea es més perceptible. Pero, atn asi, encon-
tramos todavia rastros de su préctica micropolifénica (aunque no micro-
canodnica) anterior en la seccién inicial y en la séptima, relacionada con la
primera. Ligeti describe la micropolifonia como “polifonia inaudible en la
cual cada voz, aunque imperceptible por si misma, contribuye al caracter
del entramado polifénico como un todo”. Seria como un contrapunto mi-
croscépico, una densa textura internamente animada en la que muchos
instrumentos tocan versiones ligeramente diferentes de la misma linea
melddica. En Melodien, lo mecénico (ostinati entrelazados) y lo estatico
(masas de sonido) estdn mezclados. Anteriormente, el compositor traba-
j6 con estas dos texturas una tras otra, pero aqui, al unirse, contribuyen a
la sensacién omnipresente de estado difuso o desorden controlado de
esta pieza orquestal.

Hoy asistimos al estreno absoluto de Finestres, un concierto para piano
y orquesta compuesto por Carlos Fontcuberta (Valéncia, 1977), encargo
del Palau de la Musica de Valéncia. La obra se estructura en cuatro par-
tes o "Finestres” (ventanas). Segun palabras del propio autor, “la idea ini-
cial de la primera, Marina, se configura como una gestualidad orquestal
en forma de olas, que impulsan al solista hacia la superficie, desde la
nada hasta la plenitud.” Los dos breves movimientos centrales, Celeste
y Onirica, son pequenos interludios que, agrupados, asumirian, segun el
compositor, la funcién estructural del movimiento lento de un concier-
to clasico. Celeste evoca un mundo de constelaciones sonoras, mientras
que Onirica sugiere una atmésfera surrealista que podriamos encontrar
en cuadros de Tanguy, De Chirico o Dali. Sobre la dltima finestra, titulada
Metropolitana, Fontcuberta nos explica que “puede definirse como una
ventana de ventanas, en la que la proliferacion de materiales variopin-
tos, citas y alusiones veladas se suceden y entrecortan a ritmo acelerado,
evocando asi el dinamismo y la multiplicidad de espacios de las grandes
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ciudades.” El compositor hace hincapié en que la obra no es musica des-
criptiva, aunque se evoca en cada una de sus partes una cierta poética.

Béla Bartok (1881-1945) emigré a América en octubre de 1940, a causa
de la segunda guerra mundial. El tiempo que pasd en Estados Unidos no
fue un periodo feliz para él. Se vio continuamente asediado por proble-
mas de salud y de dinero. Al cabo de un tiempo le diagnosticaron leu-
cemia. Para ayudar a su admirado amigo, sus compatriotas, el violinista
Joseph Szigeti y el director Fritz Reiner acudieron a Serge Koussevitzky,
director musical de la Orquesta Sinféonica de Boston. Su idea era que se
le encargara, a través de la Fundacion Koussevitzky, una nueva composi-
cién. Koussevitzky visitd a Bartdk en el hospital y le ofrecié un cheque de
500 délares como adelanto del cincuenta por ciento por una obra para
orquesta. La composicion del Concierto para orquesta fue rapida: tardé
en escribirlo 55 dias y estuvo completamente terminado el 8 de octubre
de 1943.

El lenguaje de esta obra muestra la evolucién del compositor hacia una
simplificacién y puerza de estilo que empezé alrededor de 1930, des-
pués de un apasionante periodo de experimentacién. El mismo escribié
en 1938 que "la musica contemporanea deberia dirigirse en la actualidad
hacia la busqueda de lo que llamariamos inspirada simplicidad.” El titulo
de esta obra orquestal, cercana a una sinfonia, se explica, segun su autor,
por su tendencia a tratar los instrumentos o grupos de instrumentos de
una manera concertante o solista. El Concierto para orquesta se organi-
za en cinco movimientos: El primero, Introduzione (Andante non troppo.
Allegro vivace) tiene forma sonata y en él tiene gran importancia el in-
tervalo de cuarta. Bartdk advierte que el término “Introduccién” solo se
refiere a los 75 primeros compases, no a todo el movimiento.

El segundo movimiento, Giuoco delle coppie (Allegro scherzando) fue
originalmente bautizado por Barték como Presentando le coppie y es un
encadenado de secciones cortas e independientes que presentan a los
instrumentos de viento en cinco parejas. Las cinco secciones no tienen
teméticamente nada en comudn. Una caja clara sin bordén preludia la
aparicion de los instrumentos de viento en parejas asociados a un inter-
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valo y en este orden: fagotes (sextas), oboes (terceras), clarinetes (sépti-
mas), flautas (quintas) y trompetas con sordina (segundas mayores). Un
corto coral de los metales y la caja clara hace las veces de Trio. Después
se reexponen las cinco secciones de los ddéos con una instrumentacion
més elaborada.

Elegia (Andante, non troppo) es la tercera parte, que consta de la yuxta-
posicién de cinco secciones, comenzando por un preludio y seguido por
tres elementos que se presentan sucesivamente y forman el corazén de
la pieza, envuelta en una textura neblinosa formada por motivos elemen-
tales, llena de misterio y premoniciones, siendo una de los mas repre-
sentativas “musicas nocturnas” en la produccion del maestro. Termina la
pieza con un postludio, quedando, pues, el esquema formal como p-A-
B-C-p. Casi todo el material de esta Elegia proviene de la Introduzione.

Un Intermezzo interrotto (Allegretto) es el cuarto movimiento y esta cons-
truido sobre la continua alternancia de los compases de 2/4 y 5/8. Su for-
ma podria sintetizarse como A-B-A'-[int]-B’-A". La interrupcién es un gol-
pe de efecto formal chocante, ya que interpola una seccién incongruente
con lo ya escuchado. En ella el clarinete presenta un nuevo tema que
parodia tanto la marcha de la Séptima sinfonia “Leningrado” de Shostako-
vich, como el aria "Da geh’ich zu Maxim” perteneciente a la opereta La
viuda alegre del compositor hiingaro Franz Lehar.

El Ultimo movimiento, Finale (Pesante-Presto) presenta de nuevo la forma
Sonata. Comienza con una enérgica llamada de las cuatro trompas que
dura cuatro compases. Mediante un corto accelerando se llega al presto,
con las violas y los violonchelos marcando el ritmo binario con arpegios
en pizzicato y los violines tocando con la punta del arco, en un vertigino-
so corriente de semicorcheas. Se genera entonces un perpetuum mobile
que va creciendo y configurando el primer grupo temético de la sonata,
que a su vez se divide en cuatro partes bien diferenciadas. Le sigue una
transiciéon basada en el tema de la llamada de las trompas inicial que
enlaza con el segundo grupo temético, en el que destaca el tema enco-
mendado a la trompeta en Do, que se convierte en un sujeto de fugay es
tratado en inversidn, stretto, aumentacidn, disminucidn, etc. El desarrollo
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podemos dividirlo en dos partes, la primera un poco meno mosso y la
segunda més compleja, mostrando un contrapunto magistral de motivos
en disminucidn. La reexposicidn contiene una transicién diferente, mar-
cada en la partitura tranquillo, que conecta de nuevo con el tema de la
llamada de las trompas. La reaparicién del segundo grupo temético, tra-
tado esta vez por aumentacién, alcanza el climax sonoro con el brillante
despliegue de los metales y finaliza la obra con impresionante pujanza e
intensidad.

Bartok escribid, en las notas al programa del estreno, que “el caracter
general de la obra representa -aparte del burlén segundo movimiento-
una transicion gradual desde la severidad del primer movimiento y la
l[Ggubre cancidn funebre del tercero, hasta la afirmacion de la vida en el
ultimo”. El Concierto para orquesta fue dirigido en su estreno por Serge
Koussevitzky, con la Orquesta Sinfénica de Boston, el 10 de diciembre de
1944. Barték murié diez meses después del estreno, algo més animado
por el éxito inmediato de esta formidable obra.

César Cano

Programme notes

Gyodrgy Ligeti (1923-2006) composed Melodien (Melodies) for orchestra
in 1971, commissioned by the city of Nuremberg to commemorate the
fifth centenary of the birth of Albrecht Direr. It was premiéred on 10 De-
cember that same year in Nuremberg by the city’s Philharmonic Orches-
tra, under the baton of Hans Gierster. It is made up of nine sections that
are intertwined but marked by changes in the musical material, in the
texture, the tempo and, on three occasions, by a change in rhythm. Each
one encompasses a process: an element is shown which is then gradually
transformed until a formal signal appears that gives way with no interrup-
tion to the next section. According to the author’s indications for perform-
ing it, there are three dynamic planes (i.e. volumes), called “foreground”,
with shorter melodies and melodic patterns, “middle ground”, with subor-
dinate figurations similar to ostinati, and "background”, made up of long
sustained notes. Melodien is a work of transition within Ligeti’s catalogue,
since it distances itself from his dense micropoliphony in search of a more
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transparent texture where each line is more perceptible. Even so, we still
find traces of his previous micropolyphonic (though not microcanonical)
practices in the initial section and in the seventh, which is related to the
first. Ligeti describes micropolyphony as “inaudible polyphony in which
each single part, though imperceptible in itself, contributes to the char-
acter of the polyphonic network as a whole” It is like a microscopic coun-
terpoint, a dense, internally animated texture in which many instruments
play slightly different versions of the same melodic line. Melodien com-
bines the mechanical (intertwined ostinati) and the static (sound mass-
es). Previously, the composer worked with these two textures one after
the other, but here, on coming together they contribute to the orchestral
piece’s pervasive sense of a diffuse state or controlled disorder.

Today we are witnessing the absolute premiére of Finestres, a concer-
to for piano and orchestra composed by Carlos Fontcuberta (Valencia,
1977) and commissioned by the Palau de la Musica of Valencia. The work
is divided into four parts or “Finestres” (windows). In the composer’s own
words, “The initial idea of the first, Marina, is designed as orchestral ges-
tures in the form of waves that drive the soloist towards the surface, from
nothing to completeness.” The two brief central movements, Celeste and
Onirica ("Dreamlike”), are small interludes which, according to the com-
poser, when grouped together take on the structural function of a classi-
cal concerto’s slow movement. Celeste evokes a world of constellations
of sound, whereas Onirica suggests a surreal atmosphere of the kind we
can find in paintings by Tanguy, De Chirico or Dali. As for the last finestra,
entitled Metropolitan, Fontcuberta explains to us that “one could define
it as a window of windows, in which the proliferation of diverse materials,
quotes and veiled allusions follow and cut into one another at a great
pace, thereby evoking the dynamism and multiplicity of the spaces in
large cities.” The composer emphasizes that the work is not descriptive
music, though certain poetics are evoked in each of its parts.

Béla Bartok (1881-1945) emigrated to America in October 1940 because
of the Second World War. His time in the United States was not a happy
one for him. He was continually beset by health and financial problems.
After a time he was diagnosed with leukemia. To help out their admired
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friend, his compatriots the violinist Joseph Szigeti and the conductor
Fritz Reiner turned to Serge Koussevitzky, music director of the Boston
Symphony Orchestra. His idea was for a new composition to be commis-
sioned through the Koussevitzky Foundation. Koussevitzky visited Barték
at the hospital and offered him a cheque for $500 as an advance of fifty
percent for a musical work for orchestra. He composed the Concerto for
orchestra quickly: it took 55 days to write and was completely finished by
8 October, 1943.

The language of this work shows the composer’s evolution towards a
simplification and purity of style that began around 1930 after an excit-
ing period of experimentation. He himself wrote in 1938 that “contem-
porary music should now aim towards the pursuit of what we might call
inspired simplicity.” The title of this orchestral work, similar to a symphony,
according to its composer comes from his tendency to treat instruments
or groups of instruments in the way of a concert or soloist. The concerto
for orchestra is divided into five movements: First, Introduzione (Andan-
te non troppo. Allegro vivace) has the form of a sonata and within it the
fourth interval is of great significance. Barték cautions that the term “Intro-
duction” only refers to the first 75 bars, not the entire movement.

The second movement, Giuoco delle coppie (Allegro scherzando) was
originally baptized by Barték as Presentando le coppie; it is a chain of
short, independent sections that present the wind instruments in five
pairs. The five sections do not have anything in common in terms of their
themes. A snareless side drum preludes the appearance of wind instru-
ments in pairs associated with an interval and in this order: bassoons
(sixth), oboes (third), clarinets (seventh), flutes (fifth) and trumpets with
mutes (major second). A short brass chorus and the side drum act as a
trio. Afterwards, the five sections of duos then reappear with more elab-
orate instrumentation.

Elegia (Andante, non troppo) is the third part, which consists of the jux-
taposition of five sections beginning with a prelude and followed by
three elements that appear successively, forming the heart of the piece,
cloaked in a misty texture made up of elementary motifs packed with
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mystery and premonitions, creating one of the most representative ex-
amples of the maestro’s "night music”. The piece ends with a postlude, so
that the formal structure is pABCp. Nearly all of the material in this Elegia
comes from the Introduzione.

An Intermezzo interrotto (Allegretto) is the fourth movement. It builds on a
continuous alternation of the 2/4 and 5/8 bars. Its form could be summed
up as A-B-A'-[int]-B"-A". The interruption acts a master stroke with the
formal effect of a jolt, since it interjects a section inconsistent with what
has been heard before it. In this interruption, the clarinet presents a new
theme that parodies both the march of Shostakovich’s Seventh symphony
“Leningrad”, and the aria “"Da geh’ich zu Maxim” from the operetta The
Merry Widow by the Hungarian composer Franz Lehar.

The last movement, Finale (Pesante-Presto), takes on the sonata form
again. It begins with an energetic call from four French horns that lasts for
four bars. A short accelerando leads to the presto, with the violas and cel-
los marking the binary rhythm with arpeggios in pizzicato and the violins
playing with bow tips in a dizzying flow of semiquavers. Then there is a
perpetuum mobile which grows progressively, forming the first thematic
group of the sonata, which in turn is divided into four distinct parts. That
is followed by a transition based on the theme of the initial French horn
call that links to the second thematic group, which highlights the theme
entrusted to the trumpet in C, itself becoming the subject of a fugue and
dealt with in reverse: stretto, augmentation, diminution, etc. The develop-
ment can be divided into two parts, the first un poco meno mosso and the
second more complex, showing a masterful counterpoint of diminishing
motives. The repeated display contains a different transition, marked on
the score as tranquillo, which connects again to the theme of the call of
the horns. The reappearance of the second thematic group, dealt with
this time by augmentation, reaches a climax of sound with a brilliant dis-
play by the brass, and the work ends with impressive brio and intensity.

In the notes to the premiére’s programme, Bartdk wrote that “the gener-
al nature of the work represents—apart from the mocking second move-
ment—a gradual transition from the severity of the first movement and
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the gloomy funerary song of the third, up to the affirmation of life in the
last”. The Concerto for orchestra was first conducted by Serge Koussevitz-
ky with the Boston Symphony Orchestra on 10 December 1944. Bartdk
died ten months after the premiére, somewhat more encouraged by the
immediate success of this formidable work.

César Cano
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Avui és 28 de marg de 1939. Uns mesos enrere, l'aviacié feixista va emmu-
dir el rellotge del Mercat Central en hora punta. Ara, la guerra va arribant
ala seua fi. Els revoltats acorralen al port a aquells la Unica patria possible
dels quals és la fugida. Entre la multitud, una mare tracta de calmar la
seua filla. Se li sent entonar:

Desde el castillo la tormenta
en el puerto nos encierra

hija mia no te asustes

en el mar atn hay luces

Canta, mi nifia canta

que esta tormenta no se olvide

Reldmpagos rompen el tiempo
lluvias de odio y acero

solo nos queda una salida
sigue cantando nuestra huida
Canta, mi nifia canta

haz que la tierra retumbe

Abrazo de miles la noche capea
el silencio gana la pelea

pactos de fe, pactos de muerte
viviremos si cantas fuerte
Canta, mi nifia canta

que esta tormenta no se olvide

Sus rayos y sus truenos

asaltardn nuestros recuerdos
pero si cantas, mi pequefia

tu voz serd mi estrella

Canta, mi nifia canta

que solo si cantas el tiempo sigue

Lletra: Aimar Lopez Corbalan
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No, avui no és 28 de marg, sin6 26 de setembre. Pero el rellotge segueix
congelatila cangd encara ressona.

Obsessionelle va ser composta per Eneko Vadillo per encarrec del 2°
congrés europeu de saxofon, estrenada pel virtuds Jests Nufiez a Casa
Da Mdsica Porto. L'obra és una continuacié desenvolupada de certes
idees que apareixen en el tercer moviment d'una obra anterior: Mercu-
rial, concert per a saxodfon i orquestra. En aquest moviment del concert,
mitjangant eines informatiques com open music i programacions extra
es simulava el comportament de difusions de molécules a través de dis-
senys fractals i cadtics com Baker o Lorenz. En aquesta obra, de set mi-
nuts d'intensa durada, s'amplifica aquest concepte, perd barrejada amb
quatre elements rectors: les notes repetides, els poliacordes superposats
que van de sis a dotze notes, l'obstinat constant i sense pietat en percus-
sid i les escales en imitacions multiples. El resultat és una peca autonoma
de concert que suposa un repte fisic i musical tant per a solista com per
a l'agrupacid.

Del no-res al cosmos, del senzill cercle a l'estrella més complexa com és
el cub de Metatrdn, des de la geometria sagrada a la musica i tornem a
comencar. L'obra Metatrén és un big bang de processos que es barre-
gen en aquesta col-laboracié entre Sonia Megias, Pepe Gimeno i Carlos
Cueto, entre disseny, moviment i so, en una construccio i deconstruccié
constants, en un joc organic entre les formes i els sons, un auténtic ballet
de formes i colors. El ltdic i el serids, el tangible i I'intangible, l'etéric i el
pesat conviuen en aquesta obra, s'alternen, se succeeixen. Un viatge per
la bellesa que no deixara ningt indiferent.

Concert Band de Manuel Seco de Arpe esta escrita per encarrec de la Ban-
da Municipal d’Alacant per al Festival Ensems 2020. No és precisament
la banda un terreny en el qual el compositor s'haja prodigat escrivint, en
absolut. Les seues incursions en aquest mén sén diverses i variades, im-
mersions de curiositat per veure 'adaptacié d'un llenguatge o el compor-
tament de determinades sonoritats, harmonies, resultats timbrics, etc. en
una formacié instrumental que sense dubte cal conéixer perd també on
cal decidir com tractar o prendre aquesta formacid, si com un ens tipus

83



84

26 09.20

orquestral, on les families tenen la seua funcié i es desenvolupen segons
criteris organitzatius timbrics a I'Us, o bé si ens trobem una acumulacié de
aerdfons com si d’un gran orgue es tractara i disponguerem d’una massa
intricada i desigual que anem conformant segons les nostres necessitats
expressives. Per a Concert Band ha optat més per aquesta ultima via, amb
la intencié d'aplicar un llenguatge atonal en qué prevalguera l'elaboracié
de textures. Estem davant d'una obra que va creixent pas a pas sense
estructures prefixades ni elements tematics tractats com a leitmotiv.

Es un discurs no discurs, on es fixen sonoritats que van a servir de guia
a l'oient com a elements referencials, organitzatius de coheréncia formal
necessaria, en un onatge moderat ple de gestos mecanitzats, com una
maquina que ens aportara només sons d'engranatges, independentment
de la seua funcid. Per a aixo, els instruments fugen de les seues tessitures
habituals i els instrumentistes s‘alien entre ells per produir gestos sonors
repetitius que s'estiren i es constrenyen en el temps com si de material
elastic es tractara. La banda, per la seua gran heterogeneitat, ha permes
al compositor aquest joc que podria donar lloc a més experiments o a
una série de peces que satisferen aquesta curiositat innata en els que es
dediquen a la composicié sonora.

El Warsaw Concerto de José Miguel Fayos pretén ser un homenatge al
gran compositor polonés W. Lutoslawski. Formalment, I'obra esta con-
cebuda com un concert per a banda simfonica, on cada moviment ret
el seu particular homenatge a una etapa compositiva del corpus creatiu
de Lutoslawski. Seguint aquesta idea, durant tota I'obra trobem diverses
técniques i processos utilitzats comunament per l'autor, com I'ds de me-
lodies folkloriques poloneses, utilitzacié de dodecafonisme i serialisme,
construccions acordals per superposicié estructurada de terceres, Us del
clister com a element generador de textures, processos d'aleatorietat
contralada, utilitzacié de la Chain form, etc. Moviments: |. Prelude and
Fugue Il. Ricercare “in Chain form” lll. Interlude IV. March, Choral and Post-
lude. Dedicada, amb tota l'admiracio i 'afecte del compositor, a Andrés
Valero-Castells.
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Notas al programa

Hoy es 28 de marzo de 1939. Unos meses atras, la aviacién fascista en-
mudecié el reloj del Mercado Central en hora punta. Ahora, la guerra va
llegando a su fin. Los sublevados acorralan en el puerto a aquellos cuya
Unica patria posible es |a fuga. Entre la multitud, una madre trata de cal-
mar a su hija. Se le oye entonar:

Desde el castillo la tormenta
en el puerto nos encierra

hija mia no te asustes

en el mar adn hay luces

Canta, mi nifa canta

que esta tormenta no se olvide
Relampagos rompen el tiempo
lluvias de odio y acero

solo nos queda una salida
sigue cantando nuestra huida
Canta, mi nifa canta

haz que la tierra retumbe

Abrazo de miles la noche capea
el silencio gana la pelea

pactos de fe, pactos de muerte
viviremos si cantas fuerte

Canta, mi nifa canta

que esta tormenta no se olvide

Sus rayos y sus truenos

asaltaran nuestros recuerdos
pero si cantas, mi pequefia

tu voz serd mi estrella

Canta, mi nifa canta

que solo si cantas el tiempo sigue

Letra: Aimar Lépez Corbalén
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No, hoy no es 28 de marzo, sino 26 de septiembre. Pero el reloj sigue
congelado y la cancién adn resuena.

Obsessionelle fue compuesta por por Eneko Vadillo por encargo del 2°
congreso europeo de saxofdn, estrenada por el virtuoso Jests Nufez en
Casa Da Mdsica Oporto. La obra es una continuacién desarrollada de
ciertas ideas que aparecen en el tercer movimiento de una obra ante-
rior: Mercurial, concierto para saxofén y orquesta. En dicho movimiento
del concierto, mediante herramientas informéticas como open music y
programaciones extra se simulaba el comportamiento de difusiones de
moléculas a través de disefios fractales y cadticos como Baker o Lorenz.
En esta obra, de siete minutos de intensa duracion, se amplifica dicho
concepto, pero mezclada con cuatro elementos rectores: las notas re-
petidas, los poliacordes superpuestos que van de seis a doce notas, el
ostinato constante y sin piedad en percusién y las escalas en imitaciones
multiples. El resultado es una pieza auténoma de concierto que supone
un reto fisico y musical tanto para solista como para la agrupacién.

De la nada al cosmos, del sencillo circulo a la estrella mas compleja como
es el cubo de Metatrén, desde la geometria sagrada a la musica y vuelta
a empezar. La obra Metatrén es un big bang de procesos que se entre-
mezclan en esta colaboracion entre Sonia Megias, Pepe Gimeno y Carlos
Cueto, entre disefio, movimiento y sonido, en una construccion y decons-
truccidén constantes, en un juego orgénico entre las formas y los sonidos,
un auténtico ballet de formas y colores. Lo ludico y lo serio, lo tangible y
lo intangible, lo etérico y lo pesado conviven en esta obra, se alternan, se
suceden. Un viaje por la belleza que no dejaréd a nadie indiferente.

Concert Band de Manuel Seco de Arpe esté escrita por encargo de la
Banda Municipal de Alicante para el Festival Ensems 2020. No es preci-
samente la banda un terreno en el que el compositor se haya prodigado
escribiendo, en absoluto. Sus incursiones en este mundo son varias y va-
riopintas, inmersiones de curiosidad por ver la adaptacién de un lengua-
je o el comportamiento de determinadas sonoridades, armonias, resulta-
dos timbricos, etc. en una formacion instrumental que sin duda hay que
conocer pero también donde hay que decidir como tratar o tomar dicha
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formacién, si como un ente tipo orquestal, en donde las familias tienen su
funcién y se desarrollan segun criterios organizativos timbricos al uso, o
bien si nos encontramos ente una acumulacion de aeréfonos como si de
un gran érgano se tratara y dispusiéramos de una masa intrincada y des-
igual que vamos conformando seguin nuestras necesidades expresivas.
Para Concert Band ha optado mas por esta ultima via, con la intencién de
aplicar un lenguaje atonal en el que primase la elaboracién de texturas.
Estamos ante una obra que va creciendo paso a paso sin estructuras pre-
fijadas ni elementos teméticos tratados como leitmotiv.

Es un discurso no discurso, donde se fijan sonoridades que van a servir
de guia al oyente como elementos referenciales, organizativos de cohe-
rencia formal necesaria, en un oleaje moderado pleno de gestos meca-
nizados, como una maquina que nos aportara solo sonidos de engra-
najes, independientemente de su funcién. Para ello, los instrumentos se
salen de sus tesituras habituales y los instrumentistas se alian entre ellos
para producir gestos sonoros repetitivos que se estiran y se encojen en
el tiempo como si de material eléstico se tratase. La banda, por su gran
heterogeneidad, me ha permitido este juego que podria dar lugar a mas
experimentos o a una serie de piezas que satisficieran esa curiosidad in-
nata en los que nos dedicamos a la composicién sonora.

El Warsaw Concerto de José Miguel Fayos pretende ser un homenaje al
gran compositor polaco W. Lutoslawski. Formalmente, la obra esté conce-
bida como un Concierto para banda sinfénica, donde cada movimiento
rinde su particular homenaje a una etapa compositiva del corpus creativo
de Lutoslawski. Siguiendo esta idea, durante toda la obra encontramos
diversas técnicas y procesos utilizados comiénmente por el autor, como
el uso de melodias folcldricas polacas, utilizacién de dodecafonismo y
serialismo, construcciones acordales por superposicion estructurada de
terceras, uso del cluster como elemento generador de texturas, proce-
sos de aleatoriedad contralada, utilizacién de la Chain form, etc. Movi-
mientos: |. Prelude and Fugue Il. Ricercare “in Chain form” lll. Interlude IV.
March, Choral and Postlude Dedicada. Dedicada con toda la admiracién
y el afecto del compositor, a Andrés Valero-Castells
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Programme notes

Today is 28 March 1939. A few months ago, fascist aviation silenced the
Central Market clock at rush hour. Now the war is coming to an end. The
rebels are pushing back into the port those whose only possible home-
land is now escape. In the crowd, a mother tries to calm her daughter
down. She is heard singing:

From the castle the storm

in the port surrounds us

my daughter don't be scared

in the sea there are still lights
sing, my child sing

this storm should not be forgotten

Lightning breaks up time
rains of hate and steel

we only have one way out
keep singing our flight
Sing, my child sing

make the earth rumble

Embrace of thousands the night eludes
silence wins the fight

pacts of faith, pacts of death

we shall live if you sing loud

Sing, my child sing

this storm should not be forgotten

Its lightning and its thunder
will assail our memories

but if you sing, my little one
your voice will be my star
Sing, my child sing

only if you sing time goes on

Lyrics: Aimar Lépez Corbalan
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No; today is not 28 March but 26 September. But the clock remains stuck
and the song still resounds.

Obsessionelle was composed by Eneko Vadillo as a commission for the
2nd European Saxophone Congress. It was premiéred by the virtuoso
Jesus Nufez at the Casa Da Musica in Oporto. The work is a continua-
tion developed from certain ideas that appear in the third movement of a
previous work: Mercurial, a concerto for saxophone and orchestra. In this
concerto movement, using computer tools such open music and extra
programming, the behaviour of molecule diffusions was simulated using
fractal and chaos designs such as those by Baker and Lorenz. The concept
is amplified in this intense work of seven minutes, albeit mixed with four
guiding elements: the repeated notes, the superimposed polychords
ranging from six to twelve notes, the constant, merciless ostinato in per-
cussion and the scales in multiple imitations. The result is an autonomous
concerto piece that represents a physical and musical challenge for both
the soloist and the group.

From nothing to the cosmos, from a simple circle to the most complex
star such as Metatrén's cube, from sacred geometry to music and back
again. Metatrdn is a big bang of processes that intermingle in this collab-
oration between Sonia Megias, Pepe Gimeno and Carlos Cueto, between
design, movement and sound in constant construction and deconstruc-
tion, in an organic game between forms and sounds, a veritable ballet
of shapes and colours. The playful and the serious, the tangible and the
intangible, the ethereal and the heavy coexist in this work; they alternate
and succeed one another. It is a journey through beauty that will leave
nobody indifferent.

Concert band by Manuel Seco de Arpe was written as a commission by
the Alicante Municipal Band for the Ensems 2020 festival. The band is
not exactly terrain on which the composer has lavished his work at all. His
forays into this world are various and varied. They are explorations with
curiosity to see the adaptation of a language or the behaviour of certain
sounds, harmonies, the results of timbres, etc. in an instrumental forma-
tion that undoubtedly must be known but also where it is necessary to de-
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cide how to address or take said formation: whether as an orchestral type
of entity, where families have their purpose and develop according to the
organizational criteria of timbre used, or whether we find ourselves amid
an accumulation of aerophones as if there were a large organ and we had
an intricate, uneven mass that we are shaping according to our expressive
needs. For Concert band, he has opted more for the latter option, with the
intention of applying an atonal language in which the creation of textures
prevails. This is a work that grows step by step without pre-set structures
or thematic elements treated as a leitmotiv.

It is a non-discourse discourse, where sounds are set that will serve as a
guide to the listener as referential, organizational elements with necessary
formal coherence in a moderate wave full of mechanized gestures, like a
machine that will only provide us with the sounds of gears, regardless of
its function. To do so, the instruments depart from their usual ranges and
the musicians playing join forces with each other to produce repetitive
sound gestures that stretch and shrink over time as if they were made of
elastic. Thanks to its great heterogeneity, the band has allowed him this
game, which could lead to more experiments or to a series of pieces that
satisfy that innate curiosity in those who are dedicated to composing with
sound.

The Warsaw Concerto by José Miguel Fayos is intended as a tribute to the
great Polish composer W. Lutoslawski. Formally, the work is conceived as
a concerto for a symphonic band, where each movement pays its own
tribute to a compositional stage in Lutoslawski’s creative corpus. Follow-
ing this idea, throughout the work we find various techniques and pro-
cesses commonly used by the composer such as Polish folk melodies,
the use of dodecaphonism and serialism, non-chordal constructions by
structured overlapping of thirds, the use of the cluster as a generator of
textures, processes of controlled randomness, the use of the chain form,
etc. Movements: |. Prelude and Fugue Il. Ricercare in chain form Ill. Inter-
lude V. March, Choral and Postlude. Dedicated with all the composer’s
admiration and affection, to Andrés Valero-Castells.
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“Oit tant com escoltat. Vells habits, nous anhels. La mirada de I'especta-
dor elimina l'aleatorietat dels rastres “. Helena Tulve

Encarrec de la Fundacioé Siemens i del Goethe Institut per I'Ensemble Mu-
sifabrik, Erlantz (de I'euskera “brillantor, resplendor”) de Ramon Lazkano
és un fragment final sobre el qual es reflecteix, atorgant-li el seu sentit, el
contorn d'una mdsica greu i tendra; instruments especifics formalitzen un
mosaic paradoxal de fluidesa inaprehensible. Al contrari que en un filtre,
aci filaments exteriors es barregen en la trama del so i, d'aquesta simbiosi
inesperada, sorgeix una malenconia de fora mida - una forma d‘impossi-
bilitat. El so construeix el so i es retira; al fixar-se, aquest fulgor sallibera
del temps regular i immobil que el tanca. Inicialment, una marxa funebre
havia de conduir cap a una consoladora cancé de bressol que subratllara,
amb punts suspensius, el silenci Ultim, pero la realitat de Erlantz I'ha con-
vertit en una capsula de membranes dificilment permeables.

Hi ha una historia que no explicaré, la imagine passant simultaniament
amb ella mateixa, com uns sisifs que es creuen costa amunt i costa avall.
En aquest cas algu travessa un riu i alhora esta en una riba i en l'altra, i
també s'esta ofegant, encara que aix0 haja deixat de ser un desenllac.
També hi ha dos cantirs de fang que semblen idéntics, perd només un
esta cuit i l'altre es desintegra en el corrent. M'interessen aquests dos,
la persona i el cantir, tots dos semblen ser versions de si mateixos en el
temps, el cantir sense coure, pero, és una substitucié.

L'ensemble esta dividit en dos quartets, flauta, clarinet, percussié i arpa,
i un pseudo quartet de cordes amb trompa i contrabaix en lloc d'un se-
gon violi i viola. Aquest segon quartet existeix com una mena d'ombra,
allargant-se i angulant-se, com si li afectaren les diferents hores del dia a
un espectre sonor.

Temps i ombra, com en la série de Carlos Garaicoa, De lo viejo y de lo
nuevo, que mentre escrivia aquesta peca em vaig posar a recordar. Irene
Galindo Quero



26,27 09.20

Graphein, que significa “escriure” en grec antic, va ser composta entre
2013 i 2014 per a un concert de retrats de Cendo oferit pel grup Dal
Niente a Chicago el maig de 2014. Escrita per a solistes de flauta, clarinet,
saxofon, trompa, arpa , piano, percussio, violi, violoncel i contrabaix, té
una durada de prop de vint minuts.

En molts sentits, representa un resum de treballs anteriors, que reuneix
les técniques utilitzades en Décombres (vocalitzacié en instruments de
vent, els utilitzats en la major part de la peca en registres baixos: flauta
baixa, clarinet baix, saxo tenor), Direct Action (sonoritats dins el piano i
una alianca de sons de piano i percussio) i Substance (una gran quantitat
d'efectes, perd no una reveréncia especial en aquesta ocasio). Al mateix
temps, és una pega en si mateixa. Lobertura és caracteristicament tu-
multuosa, i es va crear gairebé continuament per al conjunt complet. No
obstant aix0, al voltant d'un ter¢ de cami, la musica comencga a tornar-se
menys erratica i silenciosa, prestant atencio als gestos que sén molt més
directes i bells del que és habitual en el treball de Cendo: sons produits
pels musics de vent a les filtres de la gravadora, un passatge curt i lent
a l'unison per als quatre intérprets de vent, delicades puntuacions de el
piano i percussio.

Potser el titol és més significatiu en aquest tram. La musica més satura-
da de Cendo, desvia l'atencié de l'escriptura de la musica cap a la seua
projeccié en la interpretacid. En els moments més suaus que arriben a
dominar aquesta pega, i en el seu comiat magic d'un crotal que descansa
sobre un timbal, és possible que, tot i ser atrets per 'accié, percebem
molt més la ma de compositor.

Una solucié saturada, recordem de laboratori de quimica, és aquella en
la qual no es pot dissoldre més de la substancia. En aquesta solucid, dei-
xada evaporar, es formaran cristalls.

"Oido tanto como escuchado. Viejos habitos, nuevos anhelos. La mirada
del espectador elimina la aleatoriedad de los rastros “. Helena Tulve
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Encargo de la Fundacion Siemens y del Goethe Institut para el Ensemble
Musifabrik, Erlantz (del euskera "brillo, resplandor”) de Ramon Lakano es
un fragmento final sobre el que se refleja, otorgédndole su sentido, el con-
torno de una musica grave y tierna; instrumentos especificos formalizan
un mosaico paraddjico de fluidez inasible. Al contrario que en un filtro,
aqui filamentos exteriores se mezclan en la trama del sonido y, de esta
simbiosis inesperada, surge una melancolia de lo indecible - una forma
de imposibilidad. El sonido construye el sonido y se retira; al fijarse, este
fulgor se libera del tiempo regular e inmovil que lo encierra. Inicialmente,
una marcha fdnebre debia conducir hacia una consoladora cancién de
cuna que subrayara, con puntos suspensivos, el silencio Gltimo, pero la
realidad de Erlantz la ha convertido en una cépsula de membranas difi-
cilmente permeables.

Hay una historia que no voy a contar, la imagino ocurriendo simultanea-
mente consigo misma, como unos sisifos que se cruzan cuesta arriba y
cuesta abajo. En este caso alguien atraviesa un rio y a la vez estd en una
orillay en la otra, y también se estd ahogando, aunque eso haya dejado
de ser un desenlace. También hay dos céntaros de barro que parecen
idénticos, pero solo uno esté cocido y el otro se desintegra en la corrien-
te. Me interesan esos dos, la persona y el cantaro- ambos parecen ser
versiones de si mismos en el tiempo, el cantaro sin cocer ,sin embargo,
es una sustitucién.

El ensemble estd dividido en dos cuartetos, flauta, clarinete, percusién
y arpa, y un pseudo cuarteto de cuerdas con trompa y contrabajo en lu-
gar de un segundo violin y viola. Este segundo cuarteto existe como una
especie de sombra, alargando y anguldndose, como si le afectaran las
diferentes horas del dia a un espectro sonoro.

Tiempo y sombra, como en la serie de Carlos Garaicoa, De lo viejo y de
lo nuevo, que mientras escribia esta pieza me puse a recordar. Irene Ga-
lindo Quero

Graphein, que significa “escribir” en griego antiguo, fue compuesta entre
2013y 2014 para un concierto de retratos de Cendo ofrecido por el gru-
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po Dal Niente en Chicago en mayo de 2014. Escrita para solistas de flau-
ta, clarinete, saxofén, trompa, arpa, piano, percusion, violin, violonchelo y
contrabajo, tiene una duracién de cerca de veinte minutos.

En muchos sentidos, representa un resumen de trabajos anteriores, que
redne las técnicas utilizadas en Décombres (vocalizacidon en instrumentos
de viento, los utilizados en la mayor parte de la pieza en registros bajos:
flauta baja, clarinete bajo, saxo tenor), Direct Action (sonoridades dentro
del piano y una alianza de sonidos de piano y percusion) y Substance
(una gran cantidad de efectos, pero no una reverencia especial en esta
ocasion). Al mismo tiempo, es una pieza en si misma. La apertura es ca-
racteristicamente tumultuosa, y se cred casi continuamente para el con-
junto completo. Sin embargo, alrededor de un tercio del camino, la mu-
sica comienza a volverse menos errética y silenciosa, prestando atencion
a los gestos que son mucho més directos y hermosos de lo habitual en el
trabajo de Cendo: sonidos producidos por los musicos de viento en las
boquillas de la grabadora, un pasaje corto y lento al unisono para los cua-
tro intérpretes de viento, delicadas puntuaciones del piano y percusién.

Quizas el titulo es mas significativo en este tramo. La musica més satu-
rada de Cendo, desvia la atencién de la escritura de la musica hacia su
proyeccion en la interpretacion. En los momentos mas suaves que llegan
a dominar esta pieza, y en su despedida mégica de un crétalo que des-
cansa sobre un timbal, es posible que, aun siendo atraidos por la accién,
percibamos mucho més la mano del compositor.

Una solucién saturada, recordamos del laboratorio de quimica, es aque-
lla en la que no se puede disolver més de la sustancia. En tal solucién,
dejada evaporar, se formaran cristales.
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Programme notes
"Heard as well as listened to. Old habits - new yearnings. The viewer's
gaze removes randomness from traces.” Helena Tulve

Commissioned by the Siemens Foundation and the Goethe Institut for the
Musifabrik Ensemble, Erlantz (from the Basque for “brightness, radiance”)
by Ramon Lakano is a final fragment that reflects and gives meaning to
the contours of serious yet tender music; specific instruments formalize
a paradoxical mosaic of ungraspable fluidity. Unlike a filter, here external
filaments mix in the line of sound and from this unexpected symbiosis
an unspeakable melancholy arises—a form of impossibility. Sound builds
sound and withdraws; when it stays, this flare is released from the regu-
lar, motionless time that encloses it. Initially, a funeral march should have
led to a comforting lullaby that underlined the ultimate silence with an
ellipsis, but the reality of Erlantz has turned it into a capsule with barely
permeable membranes.

There is a story that | am not going to tell, | imagine it happening simulta-
neously with itself, like some sisiphs that cross uphill and downhill. In this
case someone is crossing a river and at the same time is on one shore and
on the other, and is also drowning, although that is no longer an outcome.
There are also two clay jugs that look identical, but only one is cooked
and the other disintegrates in the stream. I'm interested in those two, the
person and the pitcher - both seem to be versions of themselves in time,
the uncooked pitcher, however, is a substitution.

The ensemble is divided into two quartets, flute, clarinet, percussion, and
harp, and a pseudo string quartet with horn and double bass instead of
a second violin and viola. This second quartet exists as a kind of shadow,
lengthening and angling, as if it were affected by the different hours of
the day to a sound spectrum.

Time and shadow, like in Carlos Garaicoa'’s series, De lo viejo y de lo nue-
vo, that while writing this piece | began to remember. Irene Galindo Que-
ro
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Graphein, which means “to write” in ancient Greek, was composed be-
tween 2013 and 2014 for a concert portraying Cendo given by the Dal Ni-
ente group in Chicago in May 2014. Scored for flute, clarinet, saxophone,
French horn, harp, piano, percussion, violin, cello and double bass solo-
ists, it lasts about twenty minutes.

In many ways, it represents a summary of previous work, bringing togeth-
er the techniques used in Décombres (vocalization in wind instruments;
the ones most used in the piece in low registers: bass flute, bass clarinet,
tenor sax), Direct Action (sounds within the piano and an alliance of piano
and percussion sounds) and Substance (a lot of effects, but no special
tribute this time). At the same time, it is a piece in itself. The opening is
characteristically tumultuous and was scored almost continuously for the
entire ensemble. However, about a third of the way in, the music begins
to become less erratic and quieter, paying attention to gestures that are
much more straightforward and beautiful than usual in Cendo’s work:
sounds made by woodwind musicians at the mouthpieces of the record-
ing instrument; a short, slow passage in unison for all four wind players;
delicate piano scores and percussion.

Perhaps the title is more significant in this section. Cendo’s most saturated
music draws attention away from the writing of the music to its projection
in the performance. In the softer moments that come to dominate this
piece, and in its magical farewell with a zill resting on a kettledrum, it is
possible that even though we are drawn into the action, we perceive the
composer’s handiwork much more.

As we can recall from the chemistry laboratory, a saturated solution is one
in which no more of the substance can be dissolved. In such a solution, if
left to evaporate, crystals will form.
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Solstices és el nou treball de G.F. Haas. Amb una durada de 70 minuts,
es tracta d'una obra molt exigent per als instrumentistes ja que ha de ser
interpretada en la foscor total. L'estrena de I'obra va tenir lloc, amb gran
éxit de critica, al festival Dark Music Days (Islandia) al gener de 2019, la
seua estrena al Regne Unit va ser el 29.01.19.

A més de |'estrena de la peca a I'Estat espanyol que tindra lloc al Festival
Ensems, les properes actuacions inclouen l'estrena noruega a Arctic Arts
(juny de 2020) i la seua estrena alemanya a Darmstadt (2020). La peca
esta escrita per a flauta, clarinet baix, trombd, percussié, guitarra, piano
(afinat microtonalment), violi, viola, violoncel i contrabaix.

Solstices es el nuevo trabajo de G.F. Haas. Con una duracion de 70 mi-
nutos, se trata de una obra muy exigente para los instrumentistas puesto
que debe ser interpretada en la oscuridad total. El estreno de la obra
tuvo lugar, con gran éxito de critica, en el festival Dark Music Days (Islan-
dia) en enero de 2019, su estreno en el Reino Unido fue el 29.01.19.

Ademas del estreno de la pieza en Espafia que tendré lugar en el Festival
Ensems, las préximas actuaciones incluyen el estreno noruego en Arctic
Arts (junio de 2020) y su estreno aleméan en Darmstadt (2020). La pieza
estd escrita para flauta, clarinete bajo, trombdn, percusién, guitarra, pia-
no (afinado microtonalmente), violin, viola, violonchelo y contrabajo.

A new, 70-minute work performed entirely from memory in total dark-
ness from Solstices received its world premiére to critical acclaim at Dark
Music Days (Iceland) in January 2019, with its UK premiére on 29/01/19.

Upcoming performances include the Norwegian premiére at Arctic Arts
(June 2020) and its German premiére in Darmstadt (2020). The piece is
scored for flute, bass clarinet, trombone, percussion, guitar, piano (micro-
tonally tuned), violin, viola, cello and double bass.
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Spanish Brass

Carlos Benetd, trompeta 29 de setembre 20h
Teatre Martin i Soler

Juanjo Serna, trompeta
del Palau de Les Arts Reina Sofia

Manolo Pérez, trompa
Indalecio Bonet, trombé/trombén
Sergio Finca, tuba

Programa

Victor Vallés (1984) Seven (2017)

Andrés Valero-Castells (1973) Rachmanirvanoff (Smells Like Prelude) (2019, estrena
absoluta)

Claudia Caflamero (1995) Bending (2019, estrena absoluta)
Enrique Sanz Burguete (1957) Gaudi"'um (2005)

Vicente Roncero (1960) Collage (2008)

Emilio Calandin (1958) Fammenti 5 (2006)

I. Predmbulo

Il. Caos en la Oscuridad

Il. Plegaria

Voro Garcia (1970) Al.legories (2019)

What's this?

Delicias y tentaciones
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Al llarg de més de tres décades, Spanish Brass a anat fent encarrecs amb
una clara aposta per ampliar el repertori existent per a quintet de metalls,
sol o acompanyat per formacions diverses. Sén més de 150 les peces que
Spanish Brass ha estrenat de compositors d'arreu del mén.

Aquest programa presenta una série d'obres per a quintet sol de compo-
sitors valencians encarregades pel grup o dedicades a Spanish Brass. En
aquesta ocasié SB fara l'estrena de la pega Bending, de la jove compo-
sitora Claudia Cafiamero, i Rashmanirvanakoff d’Andrés Valero-Castells.

Durant aquest anys, el Festival SBALZ ha estat un pilar fonamental per a
fer encarrecs. Dels compositors residents del festival s'han estrenat 19
peces i el Concurs Internacional de Composicié ha rebut més de 200
obres, algunes de les quals han entrat a formar part del repertori habitual
del quintet i han estat enregistrades en els 26 cds que té publicats SB.

Alo largo de maés de tres décadas, Spanish Brass ha ido haciendo encar-
gos con una clara apuesta por ampliar el repertorio existente para quin-
teto de metales, solo o acompafiado por formaciones diversas. Son méas
de 150 las piezas que Spanish Brass ha estrenado de compositores de
todo el mundo.

Este programa presenta una serie de obras para quinteto solo de com-
positores valencianos encargadas por el grupo o dedicadas a Spanish
Brass. En esta ocasion SB haré el estreno de la pieza Bending, de la joven
compositora Claudia Canamero, y Rashmanirvanakoff de Andrés Vale-
ro-Castells.

Durante estos afios, el Festival SBALZ ha sido un pilar fundamental para
hacer encargos. De los compositores residentes del festival se han estre-
nado 19 piezas y el Concurso Internacional de Composicién ha recibido
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mas de 200 obras, algunas de las cuales han entrado a formar parte del
repertorio habitual del quinteto y han sido gravadas en los 26 cds que
tiene publicados SB.

Programme notes

For more than three decades, Spanish Brass has been taking on com-
missions with a clear commitment to extending the existing repertoire
for brass quintets, solo or accompanied by various formations. There are
more than 150 pieces that Spanish Brass has premiéred by composers
around the world.

This programme presents a series of works for quintet by only Valencian
composers commissioned by the group or dedicated to Spanish Brass.
On this occasion, Spanish Brass will premiére the piece Bending by the
young composer Claudia Cafiamero and Rashmanirvanakoff by Andrés
Valero-Castells.

Over these years, the SBALZ Festival has been an essential foundation for
carrying out commissions. From among the festival’s resident composers,
19 pieces have been premiéred and the International Composition Com-
petition has received more than 200 works, some of which have become
part of the quintet's regular repertoire and have been recorded on the 26
CDs that Spanish Brass has released.



Amores Grup de Percussié:
Pau Ballester, Angel Garcia
i Jesus Salvador “Chapi”

Marta Garcia, percussié
José Antonio Orts, compositor

30 de setembre 20h
Teatre Martin i Soler
del Palau de Les Arts Reina Sofia

Carles Santos (1940-2017)
Informe general (1977)

José Antonio Orts (1955)
Influunt (2019, estrena absoluta encarrec de
Amores Grup de Percussid)

Helena Tulve (1972)
Ma kuulsin sind laulmas (2010, estrena a
|'Estat)

Arvo Part (1935)
Fratres (1977)

103



104

30 09.20

Informe General, és un documental dirigit per Pere Portabella, i en el qual
Santos compartia el guié de la mateixa. Pere postil-lava que partia de la
base que hi havia dues parts paral-leles, la imatge i el so, és a dir la suc-
cessio entre el so i la imatge, i I'espai de fora de camp han estat una de
les constants en la meva obra cinematografica, en la qual Carles Santos
va intervenir com a creador de la banda sonora. Aquesta musica tot i que
porta el seu titol no s'escolta al documental, potser va quedar apartada
perqué no va quadrar en el seu dia, el fet és que la signatura Carles i
navega pels mons en qué el compositor sempre s'ha mogut .... Les es-
tructures de la musica repetitiva.

Inflluunt, esta plantejat també com un dialeg entre els percussionistes i
la instal-lacié sonora, la qual, a causa del efecte sorprenent que produeix
I'audicio de sons inédits (sons d'aigua afinats musicalment), pot produir
experiéncies estétiques de gran subtilesa i expressivitat.

Ma kuulsin sind laulmas /| heard you singing, esta basada en extractes de
text del fotoblog de I'escriptor estonia Tonu Onnepalu. Es una meditacié
sobre les observacions de les estacions i els canvis en la natura.

Fratres, és una composicié del compositor estonia Arvo Part que exempli-
fica el seu estil de composicié “tintinnabuli”. Estructurada en tres parts, i
escrita en 1977, sense instrumentacio fixa, ha estat narrada com una fusid
hipnotica de variacions sobre un tema de sis compassos que combina ac-
tivitat frenética i quietud sublim, encaixant amb l'observacié de Part que:
“I'instant i I'eternitat estan lluitant dins nostre ".

Estructuralment, Fratres consisteix en un conjunt de vuit o nou seqiénci-
es d'acords separades per un motiu de percussié recurrent. Les seqiién-
cies mateixes segueixen un patrd aparentment simple i progressiu creant
aixi un suggerent espai harmonic.

Informe General, es un documental dirigido por Pere Portabella, y en el
que Santos compartia el guién de la misma. Pere apostillaba que partia
de la base que habia dos partes paralelas, laimagen y el sonido, es decir
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la sucesién entre el sonido y la imagen, y el espacio fuera de campo han
sido una de las constantes en mi obra cinematogréfica, en la que Carles
Santos intervino como creador de la banda sonora. Esta musica aunque
lleva su titulo no se escucha en el documental, quizd quedd apartada
porque no cuadré en su dia, el hecho es que la firma Carles y navega por
los mundos en que el compositor siempre se ha movido... Las estructuras
de la musica repetitiva.

Inflluunt, estd planteado también como un didlogo entre los percusio-
nistas y la instalacién sonora, la cual, debido al efecto sorprendente que
produce la audicion de sonidos inéditos (sonidos de agua afinados mu-
sicalmente), puede producir experiencias estéticas de gran sutileza y ex-
presividad.

Ma kuulsin sind laulmas /| heard you singing esta basada en extractos de
texto del fotoblog del escritor estonio Tonu Onnepalu. Es una meditacién
sobre las observaciones de las estaciones y los cambios en la naturaleza.

Fratres, es una composicién del compositor estonio Arvo Part que ejem-
plifica su estilo de composicion “tintinnabuli”. Estructurada en tres partes,
y escrita en 1977, sin instrumentacién fija, ha sido narrada como una fu-
sion hipndtica de variaciones sobre un tema de seis compases que com-
bina actividad frenética y quietud sublime, encajando con la observacién
de Part que: "al instante y la eternidad estén luchando dentro de nosotros

"

Estructuralmente, Fratres consiste en un conjunto de ocho o nueve se-
cuencias de acordes separadas por un motivo de percusion recurrente.
Las secuencias mismas siguen un patrén aparentemente simple y progre-
sivo creando asi un sugerente espacio armonico.

Programme notes

Informe General (General Report), is a documentary directed by Pere
Portabella, with Santos sharing in writing the script. Pere points out that
it started upon the basis that there were two parallel parts: the image
and the sound, in other words the succession between the sound and
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the image, and the space out of shot, which have been constants in his
cinematographic work, in which Carles Santos took part creating the
soundtrack. Although this music bears its title, it is not heard in the docu-
mentary. Perhaps it was left out because it wasn't suitable at the time. The
fact is that Carles has signed it and it navigates through worlds in which
the composer has always moved... the structures of repetitive music.

Inflluunt is also put forward as a dialogue between the percussionists and
the sound installation, which due to the surprising effect produced by
hearing sounds never heard before (musically tuned sounds of water) can
provide aesthetic experiences of great subtlety and expressiveness.

Ma kuulsin sind laulmas /| heard you singing, is based on the text excerpts
from the photoblog by Estonian writer Tonu Onnepalu. It is a meditation
on the observations on seasons and changes in nature.

Fratres is a composition by the Estonian composer Arvo Part that exempli-
fies his tintinnabuli composition style. Written in 1977, it is structured into
three parts without fixed instruments. It has been narrated as a hypnotic
fusion of variations on a six-bar theme that combines frenetic activity with
sublime stillness, matching Part's observation that “the instant and eterni-
ty are fighting within us.”

Structurally, Fratres consists of a set of eight or nine chord sequences sep-
arated by a recurring percussion motif. The sequences themselves follow
a seemingly simple, progressive pattern, thereby creating a suggestive
harmonic space.



Cuarteto Nel Cuore

Manuel Serrano, violil 22 d'octubre 20h

Julia Romero, violi Il Aula Magistral

Paula Hervas. viola del Palau de Les Arts Reina Sofia
'’

Samuel Costilla, violoncel

Programa
Gyorgy Kurtag (1926)
Quartet de cordes n° 1, op. 1(1959)

Gyorgy Kurtag (1926)
6 moments musicals, op. 44 (2005)

Gyorgy Kurtag (1926)
12 microludis per a quartet de corda, op. 13
(1977-1978)

Gyorgy Ligeti (1923-2006)
Quartet de cordes n® 1 (1953-1954)
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Ensemble d'Arts

Cecilia Berkovich, violi 23 d'octubre 20h
Aula Magistral
del Palau de Les Arts Reina Sofia

Maria Bazal, soprano
Judit Kurtag, videoartista
Xelo Giner, saxofon i direccié artistica

Programa
Gydrgy Kurtdg (1926) Signs, Games and Messages (2019, estrena absoluta)
...Ein Brief aus der Ferne an Ursula...
Angelus Silesius: Die Ros
...Ein Sappho
Lorand Gaspar: Désert
Einen Augenblick lang...

Gydrgy Kurtdg (1926) Seleccié de Kafka fragments (1985-86) | Part
Gyérgy Kurtag (1926) In Nomine-All'Onguerese (2014)
Gydrgy Kurtdg (1926) Seleccié de Kafka fragments (1985-86) 11/111/ IV Part

Gydrgy Kurtdg (1926) Trios estrets de '0pera: Fin de partie (1957)
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Ensemble d'Arts presenta un projecte que és estrena absoluta i que sor-
geix com a resultat de la relacio professional de la saxofonista Xelo Giner
amb el compositor Gyérgy Kurtdg, basad en una seleccié de fragments
de les obres Kafka fragments i Signs, Games and Messages que funcio-
nen de manera independent, perd, en aquesta ocasioé tindran un nexe
d'unié i un mateix fil conductor. Presentem una proposta multidisciplina-
ria la fusio de la qual esta integrada per musica original i transcripcions,
video i dansa.

La idea principal és la de crear un dialeg utilitzant com a nexe comd la
idea kafkiana de la metamorfosi que sera desenvolupada a través de la
creacié d'un video fet per a 'ocasié per la videoartista Judith Kurtdg, néta
del compositor i gran coneixedora de la seua obra, en col-laboracié amb
la coredgrafa Marion Baeryswil, que servira de fil conductor del missatge.
Aquest video proposa dialogar amb la musica explorant les aparences i
aparicions del procés de metamorfosi i per desplegar el seu imaginari.

Juntament amb la cara, la ma és el més representatiu de I'ésser huma i
de la seua condicid. Per les possibilitats coreografiques i expressives que
ofereixen les mans, i perqué la seua escala augmentada fins a fer d'elles
un cos a mida completa les tornen desassossegants i desorientadores en
un inquietant estranyament del conegut, ens aproparem més a la pell,
a les inflexions i palpitacions de la carn, perd també a les de I'anima hu-
mana, fins a fer d'ella una abstraccié. Podrem també, en el cami, veure
al-lucinacions de formes geométriques, escultures o alguna cosa d'ordre
organic, com insectes o petits animals, o fins i tot arquitectonic, catedrals.

Les mans de la coreografa i ballarina Marion Baeryswil seran filmades
en primer pla sobre un fons que desapareixera. Ocuparan l'espai de la
pantalla descrivint un moviment lent i perpetu. La seua lentitud estara al
servei de les metamorfosis.

Es tractara d'evocar la complexitat dels estats humans, fent anades i tor-
nades entre narracid i abstraccid, aquesta sera una de les formes de la
metamorfosi. La imatge s'acoblara a la musica com si fora una veu.
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Notas al programa

Ensemble d’Arts presenta un proyecto que es estreno Absoluto y que
surge como resultado de la relacion profesional de la saxofonista Xelo
Giner con el compositor Gyoérgy Kurtdg, basado en una selecciéon de frag-
mentos de las obras Kafka fragments y Signs, Games and Messages que
funcionan de manera independiente, pero, en esta ocasion tendrén un
nexo de unién y un mismo hilo conductor. Presentamos una propuesta
multidisciplinar cuya fusion estéd integrada por musica original y trans-
cripciones, video y danza.

La idea principal es la de crear un didlogo utilizando como nexo comdn
la idea kafkiana de la metamorfosis que seréd desarrollada a través de la
creacién de un video hecho para la ocasion por la videoartista Judith
Kurtég, nieta del compositor y gran conocedora de su obra, en colabo-
racion con la coredgrafa Marion Baeryswil, que servird de hilo conductor
del mensaje. Este video propone dialogar con la musica explorando las
apariencias y apariciones del proceso de metamorfosis y para desplegar
su imaginario.

Junto con el rostro, la mano es lo més representativo del ser humano
y de su condicién. Por las posibilidades coreogréficas y expresivas que
ofrecen las manos, y porque su escala aumentada hasta hacer de ellas
un cuerpo a tamano completo las vuelven desasosegantes y desorienta-
doras en un inquietante extranamiento de lo conocido, nos acercaremos
mas a la piel, a las inflexiones y palpitaciones de la carne, pero también a
las del alma humana, hasta hacer de ella una abstraccion. Podremos tam-
bién, en el camino, ver alucinaciones de formas geométricas, esculturas
o algo de orden orgéanico, como insectos o pequefios animales, o incluso
arquitecténico, catedrales.

Las manos de la coredgrafa y bailarina Marion Baeryswil seran filmadas
en primer plano sobre un fondo que desaparecera. Ocuparan el espacio
de la pantalla describiendo un movimiento lento y perpetuo. Su lentitud
estard al servicio de las metamorfosis. Se tratard de evocar la compleji-
dad de los estados humanos, haciendo idas y vueltas entre narraciéon y
abstraccion, esa serd una de las formas de la metamorfosis. La imagen se
acoplard a la muasica como si fuera una voz.
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Programme notes

Ensemble d"Arts presents a project that was premiéred by Absoluto and
was the result of the professional relationship between the saxophonist
Xelo Giner and the composer Gydrgy Kurtag. It is based on a selection of
fragments from the works Kafka fragments and Signs, Games and Mes-
sages, which work independently but on this occasion they have a com-
mon nexus and guiding basis. We are presenting a multidisciplinary pro-
posal that is a fusion of original music and transcripts, videos and dance.
The main idea is to create a dialogue using the common nexus of the
Kafkian idea of metamorphosis. This is done by creating a video made
for the occasion by the video artist Judith Kurta, a granddaughter of the
composer who knows his work well, and in collaboration with the cho-
reographer Marion Baeryswil, which will serve as the basis to guide the
message. This video intends to dialogue with the music, exploring the ap-
pearances and apparitions of the process of metamorphosis and rolling
out its imaginary world.

Together with one’s face, our hands are the most representative part of a
human being and our condition. Due to the choreographic and expres-
sive possibilities provided by hands, and because the increased scale un-
til they have a fully sized body makes them disquieting and disorienting
in a disturbing detachment from the known world, we shall approach the
skin, the inflections and palpitations of the flesh—but also of the human
soul, until creating an abstraction from it. Along the way, we shall also
be able to see hallucinations in geometric shapes, sculptures or some
organic order like insects or small animals, or even architectural ones like
cathedrals.

The hands of the choreographer and dancer Marion Baeryswil will be
filmed with a close-up shot against a background that will disappear. Her
hands will occupy the space on the screen, describing a slow, perpetual
motion. Their slowness will be at the service of the metamorphoses.

The idea is to evoke the complexity of human states, coming and going
between narration and abstraction; this will be one of the forms of meta-
morphosis. The image will be coupled with the music as if it were a voice.
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17 a 28 de setembre

Les Trobades de Composicié del Festival Ensems han estat des de ja fa
trenta-dos anys un punt de trobada de professionals del sector de la mu-
sica de nova creacié. En aquesta trobada anual s'inclouen conferéncies,
taules rodones i tallers amb el doble objectiu de, per una banda, apropar
la tasca creativa al public del festival des d'una vessant més especialitza-
da, i per altra banda, esdevenir un node de contacte entre creadores i
creadors per posar en comu els seus processos compositius.

Los Encuentros de Composicién del Festival Ensems han sido desde hace
treinta y dos afos un punto de encuentro de profesionales del sector de
la musica de nueva creacion. En este encuentro anual se incluyen confe-
rencias, mesas redondas y talleres con el doble objetivo de, por un lado,
acercar la labor creativa al publico del festival desde una vertiente mas
especializada, y por otro, propiciar un nodo de contacto entre creadoras
y creadores para poner en comun sus procesos Compositivos.

For thirty-two years, the Ensems Festival's Composition Encounters have
been a meeting point for professionals from the sphere of new musical
creation. This annual gathering includes talks, panel discussions and
workshops with a twofold aim: firstly, to show the festival audience the
creative work from a more specialised perspective; and secondly, to pro-
vide a nexus of contact among creators to share their processes for com-

posing.

fundacio ae
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17 de setembre

18.30h

IVAM Institut Valencia d’Art Modern

Xarrada amb El Nifio de Elche i German Alonso
sobre |'dpera The Sins of the Cities of the Plain

21 de setembre

13h

Conservatori Superior de Musica de Valéncia
Classe magistral del flautista Julian Elvira

21 de setembre

16h

Conservatori Superior de Musica de Valéncia
Classe magistral del compositor Ramon Lazkano

21 de setembre

17.30h

Conservatori Superior de Musica de Valéncia

Classe magistral de la compositora Zeynep Gedizlioglu

28 de setembre

9.30h

Conservatori Superior de Musica de Valéncia

Classe magistral de la violinista de The Riot Ensemble, Sarah Saviet

28 de setembre

12h

Conservatori Superior de Musica de Valéncia
Classe magistral de la compositora Helena Tulve



TALLER ENSEMS DE
CREACIO SONORA
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19121 de setembre

L'Institut Valencia de Cultura juntament amb el Festival Ensems presenta
la tercera edicié del Taller Ensems de Creacidé Sonora per a compositors
i compositores nacionals i internacionals, dins del marc de la celebracid
de la 42° edicié del Festival Ensems.

El projecte parteix de la convocatoria oberta de seleccié de peces com-
postes per creadores i creadors menors de 35 anys en el tram final del
seu periode formatiu o ja als inicis de la seua carrera formativa. El taller
de Creacié Sonora esta enfocat a treballar peces per a quartet de corda
i per a gran ensemble en dues sessions diferents per al que comptem
amb la col-laboracié de la Jove Orquestra de la Generalitat Valenciana i
I'Ensemble Recherche.

Les peces seleccionades seran traballades i presentades al public dins de
la programacio de la 42 edicié del Festival Ensems de Valéncia.

El Institut Valencia de Cultura junto con el Festival Ensems presenta la
tercera edicién del Taller Ensems de creacion sonora para compositores
y compositoras nacionales e internacionales, dentro del marco de la ce-
lebracion de la 422 edicion del Festival Ensems.

El proyecto parte de la convocatoria abierta de seleccion de piezas com-
puestas por creadoras y creadores menores de 35 afos en el tramo final
de su periodo formativo o ya en los inicios de su carrera formativa. El
taller de Creacion Sonora estd enfocado a trabajar piezas para ensemble
y para gran ensemble en dos sesiones diferentes para lo que contamos
con la colaboracion de la Jove Orquestra de la Generalitat Valenciana y
el Ensemble Recherche.

Las piezas seleccionadas seran trabajadas y presentadas al publico den-
tro de la programacion de la 42% edicién del Festival Ensems de Valencia.
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The Institut Valencia de Cultura together with the Ensems Festival is pre-
senting the second Ensems sound creation workshop for Spanish and
international composers coinciding with the 42nd Ensems Festival.

The project is based on the open call to choose pieces composed by
creators under the age of 35 in the last stretch of their education or be-
ginning their career. The Creacién Sonora (“Sound Creation”) workshop
concentrates on working on pieces for ensemble or grand ensemble in
two different sessions, so we have collaboration from the Jove Orquestra
de la Generalitat Valenciana and from the Ensemble Recherche. A maxi-
mum of three works will be chosen per workshop.

The pieces selected will be worked on and presented to the public as

part of the calendar for the 42nd Ensems Festival in Valencia.

19 de setembre

18.30h

Teatre Martin i Soler

del Palau de Les Arts Reina Sofia

Jove Orquestra de la Generalitat Valenciana
José Luis Estellés, director convidat

Ramon Lazkano, compositor convidat

Obres de: Claudia Cafiamero, Pablo Peula i Hugo

Chao-Porta

21 de setembre

10h

Auditori del Conservatori Superior

de Musica de Valéncia

Ensemble Recherche, grup convidat

Obres de: Joan Gémez, Alexander Frank Garcia i

Bernat Pont
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1 a 20 de setembre

El projecte pedagogic de la 42 edicié d’Ensems, Mons vibrants i criatures
sonores, coordinat i dissenyat per Cristina Cubells i Marina Hervas, gira
entorn a la relacié dels dispositius sonors i la practica sonica mitjangant
I'Gs dels objectes quotidians. El titol del projecte fa referéncia a la possibi-
litat de creacié de noves realitats a partir de la resignificacié dels objectes
d'Us quotidia. Aquests objectes, en ser intervinguts, obrin un camp d'ex-
perimentacié que va més enlla de les funcions que els sén atribuides ha-
bitualment. Es transformen en maquines i en criatures estranyes les veus
de les quals ens porten a percebre el mén com un mén sonor. El projecte
té dos eixos principals: d'una banda, el treball de Peter Bosch i Simone
Simons, que portaran a terme una instal-lacié col-laborativa basada en
la transformacio dels objectes quotidians en dispositius sonors que res-
sonen a través de vibracions mecaniques: motors amb botons giratoris
, ninots-robots motoritzats, taules vibrants o “objectes sonalls” formaran
part d'aquest muntatge en forma de recorregut sonor participatiu. La ins-
tal-lacié anira acompanyada de dos tallers de creacié d'objectes sonors
dirigits a tots els publics.

D'altra banda, comptarem amb I'estrena del projecte musical i teatral
Struwwelpeter: contes cruels a l'oida del compositor Carles de Castellar-
nau interpretat per I'Ensemble de la Joven Orquesta de la Comunidad de
Madrid. El muntatge pren com a punt de partida el mitic Struwwelpeter (
"Pere Grenyes"”) de Heinrich Hoffman, un classic de la literatura alemanya
de 1845 que pretén explorar els limits del que és grotesc i reflexionar
sobre els codis culturals de la nostra época i com aquests determinen els
mecanismes de castig i censura que recauen en els xiquets, encara que
ho facen sota formes presumiblement amables i divertides. En aquest
projecte, l'estranyesa de la quotidianitat esdevé grotesca.

El projecte pedagogic principal anira acompanyat d'altres activitats peri-
feriques i complementaries a la programacio: el taller d’electronica mu-
sical DIY del col-lectiu Mutan Monkey, les conferéncies online sobre la
relacié entre transhumanisme i so i, finalment, els podcasts divulgatius
"histories en vibracid”, en referéncia a la programacié d'aquesta nova edi-
ci6 Ensems.
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El proyecto pedagdgico de la 42 edicién de Ensems, Mons vibrants i
criatures sonores, coordinado y disefiado por Cristina Cubells y Marina
Hervas, gira entorno a la relacién de los dispositivos sonoros y la préactica
sénica mediante el uso de los objetos cotidianos. El titulo del proyecto
hace referencia a la posibilidad de creacién de nuevas realidades a partir
de la resignificacion de los objetos de uso cotidiano. Estos objetos, al
ser intervenidos, abren un campo de experimentaciéon que va més alla
de las funciones que les son atribuidas habitualmente. Se transforman
en méaquinas y en criaturas extrafias cuyas voces nos llevan a percibir el
mundo como un mundo sonoro. El proyecto tiene dos ejes principales:
por un lado, el trabajo de Peter Bosch y Simone Simons, que llevaran
a cabo una instalacion colaborativa basada en la transformacién de los
objetos cotidianos en dispositivos sonoros que resuenan a través de vi-
braciones mecanicas: motores con botones giratorios, mufiecos-robots
motorizados, mesas vibrantes o “objetos sonajeros” formaran parte de
este montaje en forma de recorrido sonoro participativo. La instalacion
ird acompanada de dos talleres de creacion de objetos sonoros dirigidos
a todos los publicos.

Por otro lado, contaremos con el estreno del proyecto musical y teatral
“Struwwelpeter: cuentos crueles al oido” del compositor Carlos de Cas-
tellarnau interpretado por el Ensemble de la Joven Orquesta de la Co-
munidad de Madrid. El montaje toma como punto de partida el mitico
Struwwelpeter (“Pedro con grefias”) de Heinrich Hoffman, un clasico de
la literatura alemana de 1845 que pretende explorar los limites de lo gro-
tesco y reflexionar acerca de los cédigos culturales de nuestra época y
cémo estos determinan los mecanismos de castigo y censura que recaen
en los nifos, aunque lo hagan bajo formas presumiblemente amables y
divertidas. En este proyecto, la extrafieza de lo cotidiano se convierte en
grotesca.

El proyecto pedagdgico principal ird acompafiado de otras actividades
periféricas y complementarias a la programacion: el taller de electrénica
musical DiY del colectivo Mutan Monkey, las conferencias online sobre la
relacion entre transhumanismo y sonido y, finalmente, los podcasts divul-
gativos "historias en vibracion”, en referencia a la programacion de esta
nueva edicion Ensems.
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The pedagogical project of the 42nd edition of Ensems, Mons vibrants i
criatures sonores, coordinated and designed by Cristina Cubells and Ma-
rina Hervas, revolves around the relationship between sound devices and
sonic practice through the use of everyday objects. The title of the project
refers to the possibility of creating new realities based on the resignifica-
tion of everyday objects. These objects, when intervened, open a field of
experimentation that goes beyond the functions that are usually attribut-
ed to them. They transform into machines and strange creatures whose
voices lead us to perceive the world as a world of sound. The project has
two main axes: on the one hand, the work of Peter Bosch and Simone Si-
mons, who will carry out a collaborative installation based on the transfor-
mation of everyday objects into sound devices that resonate through me-
chanical vibrations: motors with rotary buttons , motorized doll-robots,
vibrating tables or “rattle objects” will be part of this montage in the form
of a participatory sound tour. The installation will be accompanied by
two workshops for the creation of sound objects aimed at all audiences.

On the other hand, we will have the premiere of the musical and theatri-
cal project Struwwelpeter: cruel tales in the ear by the composer Carlos
de Castellarnau performed by the Ensemble of the Joven Orquesta de
la Comunidad de Madrid. The montage takes as its starting point Hein-
rich Hoffman’s mythical Struwwelpeter (“Shock-Headed Peter”), a clas-
sic of German literature from 1845 that aims to explore the limits of the
grotesque and reflect on the cultural codes of our time and how these
they determine the mechanisms of punishment and censorship that fall
on children, even if they do so in presumably friendly and funny ways.
In this project, the strangeness of the everyday becomes grotesque.

The main pedagogical project will be accompanied by other pe-
ripheral and complementary activities to the programming: the
DiY musical electronics workshop of the Mutan Monkey collective,
the online conferences on the relationship between transhuman-
ism and sound and, finally, the informative podcasts “stories in vibra-
tion” in reference to the programming of this new Ensems edition.
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1 de setembre

De 18h a 20h
Canal de facebook i youtube d’Ensems

Conferéncia online amb Rubén Lépez Cano

2 de setembre

De 18h a 20h

Canal de facebook i youtube d’Ensems
Conferéncia online amb Pedro Alcalde

3 de setembre

De 18h a 20h

Canal de facebook i youtube d’Ensems
Conferéncia online amb Carmen Pardo

Des de I'1 de setembre
Web del festival, IVOOX i youtube
Podcasts divulgatius amb Marina Hervas i José Luis Perdigdn

12 de setembre
De 17ha19h
Sala Matilde Salvador de La Nau Centre Cultural de la Universitat de Valéncia

Taller DIY amb Mutan Monkey

19 de setembre
12h
Sala Matilde Salvador de La Nau Centre Cultural de la Universitat de Valéncia

Inauguracié Instal-lacié Sonora Peter&Simons

Tallers i visites guiades els dies 18, 19 i 20 de setembre

Amb el suport de:

Dandia 3: eacolta valénola
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Canal de facebook i youtube d’Ensems

1 a 3 de setembre
De 18h a 20h

Cossos en vibracié: Politiques del so ;més enlla? del que és huma

Serie de conferéncies centrades en reflexionar sobre la relacié entre
transhumanisme i so. L'exploracié del so va servir, aparentment, per posar
en escac la tendéncia antropomorfica de la musica, que va motivar, per
exemple, 'auge de la viola de gamba per la seua suposada proximitat a la
veu humana o que I’Adagio de Barber ens semble summament emocio-
nant, ja que hem acabat adaptant la nostra expressidé i resposta emocional

|u

al que la musica era capag. Latencid al “so” enfront de la “musica”, una de
les claus dels estudis sonors, aixi com a la irrupcié de l'interés pel so de
la quotidianitat i la centralitat en els objectes, ha generat cert optimisme
en latendéncia de critica al antropomorfic. El transhumanisme, una de les
corrents més complexes i riques de les Ultimes décades, obre la possibi-
litat de parlar del que esta “més enlla” del que és huma i també, com el
humanisme” o, almenys, posar

en dubte la prioritat de I'hnuma com a model per al pensament. Les coor-

|m

seu propi nom anuncia, “més enlla” de

denades per a aquestes xerrades, per tant, sén I'encreuament entre so,
la politica i les noves derives properes a les inquietuds transhumanistas.

Cuerpos en vibracidn: Politicas del sonido ;mas alla? de lo humano

Serie de conferencias centradas en reflexionar sobre la relacién entre
transhumanismo y sonido. La exploracién del sonido sirvié, aparente-
mente, para poner en jaque la tendencia antropomorfica de la musica,
que motivd, por ejemplo, el auge de la viola de gamba por su supuesta
cercania a la voz humana o que el Adagio de Barber nos parezca suma-
mente emocionante, pues hemos terminado adaptando nuestra expre-
sidn y respuesta emocional a lo que la musica era capaz. La atencién al
"sonido” frente a la “musica”, una de las claves de los estudios sonoros,
asi como a la irrupcién del interés por el sonido de lo cotidiano y la cen-
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tralidad en los objetos, ha generado cierto optimismo en la tendencia
de critica a lo antropomérfico. El transhumanismo, una de las corrien-
tes mas complejas y ricas de las Ultimas décadas, abre la posibilidad de
hablar de lo que estd “maés alld” de lo humano y también, como su pro-
pio nombre anuncia, “mas alld” del "humanismo” o, al menos, poner en
duda la prioridad de lo humano como modelo para el pensamiento.
Las coordenadas para estas charlas, por tanto, son el cruce entre sonido,
politica y las nuevas derivas cercanas a las inquietudes transhumanistas.

Bodies in vibration: Politics of sound, beyond? of the human

Lecture series focused on reflecting on the relationship between transhu-
manism and sound. The exploration of sound served, apparently, to put
in check the anthropomorphic tendency of music, which motivated, for
example, the rise of the viola da gamba due to its supposed closeness to
the human voice or that Barber’s Adagio seems extremely exciting. Well,
we ended up adapting our expression and emotional response to what
music was capable of. Attention to “sound” versus "music”, one of the
keys to sound studies, as well as to the irruption of interest in everyday
sound and the centrality of objects, has generated a certain optimism
in the trend of criticism of the anthropomorphic. Transhumanism, one of
the most complex and rich currents of the last decades, opens the possi-
bility of talking about what is “beyond” the human and also, as its name
announces, "beyond” the "humanism” or, at least, question the priority
of the human as a model for thought. The coordinates for these talks,
therefore, are the crossroads between sound, politics and the new drifts
close to transhumanist concerns.
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1 de setembre
18h

Xarrada en streaming amb Rubén Lépez Cano

Escolta relacional-escolta enactiva
Encara que ho asseguren algunes neurociéncies, la percepcié no és
la captacié passiva d'estimuls. L'escolta musical i artistica és el resultat
d'accions cognitives que realitzem sobre I'energia sonica. A través dels
nostres sentits-cultura, modelem la informacié disponible en I'entorn per
construir experiencies estetiques.

Escucha relacional- escucha enactiva

Aunque lo aseguren algunas neurociencias, la percepcién no es la cap-
tacién pasiva de estimulos. La escucha musical y artistica es el resultado
de acciones cognitivas que realizamos sobre la energia soénica. A través
de nuestros sentidos-cultura, modelamos la informacién disponible en el
entorno para construir experiencias estéticas.

Relational listening-enactive listening

Although some neurosciences assure it, perception is not the passive
capture of stimulation. Musical and artistic listening is the result of cog-
nitive actions that we carry out on sonic energy. Through our senses-cul-
ture, we model the information available in the environment to build aes-
thetic experiences.
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2 de setembre
18h

Les sandalies d’Euterpe: el so i la musica avui

La ja llarga historia de la musica europea representa, també, i entre altres
coses, la historia d'un llarguissim recorregut cap a la seua desvinculacié
del seu component constitutiu sonor. El que estava ja prefigurat en el
cant monoddic grec, o l'eclesiastic medieval i el subseglent sorgir de la
polifonia, arriba en ple apogeu del segle XIX la més alta cota de desma-
terialitzacid amb la seua anomenada “musica absoluta”, on tots els sons
queden ja irremissiblement convertits en exactes notes pures. Es aquest
lloc eteri qué esclata en sentit literal al llarg de segle XX, i amb aixd també
un tipus d'escolta associat i molt caracteristic. Amb I'atencié dirigida cap
a la mateixa fisicitat del so, la irrupcié de nous paradigmes de compo-
sicié i escolta, i finalment amb la forta desterritorialitzacié que implica
I'anomenat Art Sonor, la porta cap al so ha quedat definitivament Iliure de
les seues frontisses suposadament naturals col-locades ahi per I'esperit
sant, i fins i tot abans. Aquesta historia i el seu esclat no sén ara més que
un “llegat”. Les diferents politiques del so (i del mateix so com a politica),
el despreniment de la visié antropomorfica, la centralitat dels objectes i
I'atencio al so de la quotidianitat, la critica de l'eurocentrisme des d‘alld
decolonial, el transhumanisme (h +), el posthumanismo fins i tot, i tantes
i tantes altres practiques i conceptes, representen una consequeéncia col-
lateral pero fonamental per a la nostra compressié de I'avui. Un moment
en qué moltes de les paraules heretades comencen a quedar-nos estre-
tes, massa atapeides, i de vegades fins i tot fins antiquades, per perme-
tre’'ns entendre el que fem i pensem avui sobre el so i la musica.

Las sandalias de Euterpe: el sonido y la musica hoy

La ya larga historia de la musica europea representa, también, y entre
otras cosas, la historia de un larguisimo recorrido hacia su desvinculacion
de su componente constitutivo sonoro. Lo que estaba ya prefigurado en
el canto monddico griego, o el eclesiastico medieval y el subsiguiente
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surgir de la polifonia, alcanza en pleno apogeo del siglo XIX la més alta
cota de desmaterializacidn con su llamada "musica absoluta”, donde to-
dos los sonidos quedan ya irremisiblemente convertidos en exactas no-
tas puras. Es ese lugar etéreo el que estalla en sentido literal a lo largo
del siglo XX, y con ello también un tipo de escucha asociado y muy carac-
teristico. Con la atencién dirigida hacia la misma fisicidad del sonido, la
irrupcién de nuevos paradigmas de composicion y escucha, y finalmente
con la fuerte desterritorializaciéon que implica el llamado Arte Sonoro, la
puerta hacia el sonido ha quedado definitivamente libre de sus goznes
supuestamente naturales colocados ahi por el espiritu santo, e incluso
antes. Esta historia y su estallido no son ahora méas que un “legado”.

Las diferentes politicas del sonido (y del mismo sonido como politica), el
desprendimiento de la vision antropomorfica, la centralidad de los ob-
jetos y la atencién al sonido de lo cotidiano, la critica del eurocentrismo
desde lo decolonial, el transhumanismo (h+), el posthumanismo incluso,
y tantas y tantas otras practicas y conceptos, representan una consecuen-
cia colateral pero fundamental para nuestra compresion del hoy. Un mo-
mento en que muchas de las palabras heredadas empiezan a quedarnos
estrechas, demasiado apretadas, y a veces incluso hasta anticuadas, para
permitirnos entender lo que hacemos y pensamos hoy sobre el sonido
y la musica.

Euterpe’s sandals: sound and music today

The long history of European music also represents, and among other
things, the history of a very long journey towards its dissociation from its
constitutive sound component. What was already foreshadowed in mo-
nodic Greek chant, or medieval ecclesiastical singing and the subsequent
emergence of polyphony, reached the highest level of dematerialization
atthe height of the 19th century with its so-called “absolute music”, where
all sounds are already irredeemably converted into exact pure notes. It is
that ethereal place that explodes in a literal sense throughout the 20th
century, and with it also an associated and very characteristic type of lis-
tening. With the attention directed towards the physicality of sound itself,
the irruption of new paradigms of composition and listening, and finally
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with the strong deterritorialization implied by the so-called Sound Art,
the door to sound has been definitively free from its supposedly natural
hinges placed there. by the holy spirit, and even before. This story and
its outbreak are now nothing more than a “legacy.” The different politics
of sound (and of the same sound as politics), the detachment of the an-
thropomorphic vision, the centrality of objects and the attention to the
everyday sound, the critique of Eurocentrism from the decolonial, trans-
humanism (h +), the Posthumanism even, and so many and so many other
practices and concepts, represent a collateral but fundamental conse-
quence for our understanding of today. A time when many of the inher-
ited words begin to become narrow, too tight, and sometimes even out
of date, to allow us to understand what we do and think about sound and
music today.

3 de setembre
18h
Xarrada en streaming amb Carmen Pardo

Objectes sense memoria (musical). Entorn de Arrhythmia (Bosch & Si-
mons i Sergey Kostyrko, 2019)

Com es teixeixen els fils de la memoria d'aixd anomenat musica? Per qué
aquests fils han estat reticents a enredar-se en el sonar dels objectes quo-
tidians? Posar-se a l'escolta d'aquests objectes és desplagar no només el
valor d'alld que sona sin6é també posar en questié el centre des del qual
I'escolta del que "musical” era possible. Atendre Arrhythmia de Bosch &
Simons i Sergey Kostyrko, suposa una invitacié a qliestionar les maneres
de produccié del sonori les seves relacions amb alguns dels tipus majo-
ritaris d'escolta que ara son catalogats amb l'etiqueta “escolta no antro-
pocentrica”.

Objetos sin memoria (musical). En torno a Arrhythmia (Bosch & Simons y
Sergey Kostyrko, 2019)

iCémo se tejen los hilos de la memoria de eso denominado musica?  Por
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qué esos hilos han sido reacios a enredarse en el sonar de los objetos
cotidianos?

Ponerse a la escucha de esos objetos es desplazar no solamente el valor
de aquello que suena sino también poner en cuestion el centro desde
el que la escucha de lo "musical” era posible. Atender a Arrhythmia de
Bosch & Simons y Sergey Kostyrko, supone una invitacion a cuestionar los
modos de produccién de lo sonoro y sus relaciones con algunos de los
tipos mayoritarios de escucha que ahora son catalogados con la etiqueta
“escucha no antropocéntrica”.

Objects without memory (musical). Around Arrhythmia (Bosch & Simons
and Sergey Kostyrko, 2019)

How are the threads of the memory of what is called music woven? Why
have these threads been reluctant to become entangled in the way of
sound of everyday objects? To listen to these objects is to displace not
only the value of what sounds but also to question the center from which
listening to the “musical” was possible. Attending Arrhythmia by Bosch
& Simons and Sergey Kostyrko is an invitation to question the modes of
production of sound and their relationships with some of the majority
types of listening that are now cataloged with the label “non-anthropo-
centric listening”.
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Des de I'1 de setembre

Serie de podcast dirigits i realitzats per José Luis Perdigén i Marina Her-
vas centrats en vuit temes clau per a comprendre qué ha passat en la
composicio al segle XX i XXI en referéncia a la programacié d'aques-
ta edicié d'Ensems. Revisarem, entre altres temes, l'interés per la mu-
sica no occidental, I'interés en el timbre, I'ampliacié de la relacié amb
els instruments, etc. Disponibles al web del festival, IVOOX i YouTube.

Serie de podcast dirigidos y realizados por José Luis Perdigén y Marina
Hervés centrados en ochotemas clave para comprender qué ha pasadoen
la composicion en el siglo XXy XXl en referencia a la programacién de esta
edicion de Ensems. Revisaremos, entre otros temas, el interés por la mu-
sica no occidental, el interés en el timbre, la ampliacion de la relacién con
losinstrumentos, etc. Disponibles en la web del festival, IVOOXy YouTube.

Podcast series directed and produced by José Luis Perdigén and Marina
Hervas focused on eight key issues to understand what has happened in
composition in the 20th and 21st centuries in reference to the program-
ming of this edition of Ensems. We will review, among other topics, interest
in non-Western music, interest in timbre, broadening the relationship with
instruments, etc. Available on the festival website, IVOOX and YouTube.
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12 de setembre
17h a 19h
Sala Matilde Salvador de La Nau Centre Cultural de la Universitat de Valéncia

L'objecte com a instrument musical

Partint de la premissa que tot objecte pot contenir so i abordant el con-
cepte de "NO Instrument” aquest taller busca oferir eines per experi-
mentar i construir musica a partir d'objectes quotidians presents en el
nostre entorn. Explorarem el comportament del so a través de diferents
materials i en diferents objectes. Aprofundirem en la vibracié com a font
de captacié d'audio per crear peces i collages sonors i / o en definitiva
experimentar amb ell. Cada participant es fabricara un microfon piezo
eléctric per a la captacié de so per vibracid.

El objeto como instrumento musical

Este taller busca ofrecer herramientas para experimentar y construir mu-
sica a partir de objetos cotidianos presentes en nuestro entorno, par-
tiendo de la premisa de que todo objeto puede contener sonido. Sera
central, por tanto, la idea de el concepto de “NO Instrumento”. Explora-
remos el comportamiento del sonido a través de diferentes materiales
y en distintos objetos. Profundizaremos en la vibracién como fuente de
captacion de audio para crear piezas y collages sonoros y/o en definitiva
experimentar con él. Cada participante se fabricard un micréfono pie-
zoeléctrico para la captacion de sonido por vibracion.

The object as a musical instrument

This workshop seeks to offer tools to experiment and build music from
everyday objects present in our environment, starting from the premise
that every object can contain sound. Therefore, the idea of the concept
of "NO Instrument” will be central. We will explore the behavior of sound
through different materials and in different objects. We will delve into vi-
bration as a source for capturing audio to create sound pieces and collag-
es and/or ultimately experiment with it. Each participant will manufacture

a piezoelectric microphone for the capture of sound by vibration.
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19 de setembre

12h

Sala Matilde Salvador

de La Nau Centre Cultural de la Universitat de Valéncia

Instal-lacié Sonora Peter&Simons

"El 1896, Nikola Tesla, un dels més grans genis de l'era eléctrica, va ajus-
tar un petit motor oscil-lant a la biga central del seu laboratori a Man-
hattan provocant aixi una poderosa ressonancia fisica que va conduir a
través de l'edifici i fins a terra, per causar un terratrémol que va fer tre-
molar edificis, i va trencar vidres i canonades en una area de dotze illes
d'edificis. Va haver de detindre el motor a colp de martell. Tesla va afirmar
que podria calcular la freqiéncia natural de la terra i convertir-la en una
forta vibracié utilitzant un conductor ben ajustat de mida adequada i en
un lloc especific. " (*)

Aquest suposit encara esta vigent en els projectes vibratoris dels artistes
sonors Bosch i Simons. Mentre treballen en les “ressonancies estimulades
mitjancant vibracions mecaniques”, el seu interés no només és amplificar
una freqliéncia existent, sind crear un complex sistema en qué diverses
freqliéncies s'influeixen mdtuament. Per a aixo, busquen una estabilitat
tan fragil que fins i tot la més minima alteracié podria ser capacg de pro-
vocar un resultat imprevisible. Les freqiéncies naturals i forcades dels
objectes -en aquest cas “nines-robots”, cadires motoritzades i una gran
gamma de “objectes sonalls” - estan tan en sintonia unes amb les altres
que els sons i moviments que produeixen les construccions poden alte-
rar-se gairebé imperceptiblement de l'ordre al caos i viceversa.

La instal-lacié participativa i els tallers seran una aventura plena de sor-
preses. Els objectes quotidians, transformats en dispositius sonors que



01-20 09.20

vibren i ressonen, ens obrin un mén estrany i ple de possibilitats sonores.

(*) D": "'The Sound of One Line Scanning’ de Bill Viola en Sound by Artists, Walter Phillips Ga-
llery, Banff, Canada, 1990, p.43

Tallers de construccié de la instal-lacié sonora:
18 de setembre de 17.30h a 19.30h

20 de setembre de 17h a 19h

Passes guiats a la instal-lacié sonora:

19 de setembre a les 17h

20 de setembre ales 11h

Instalacién Sonora Peter&Simons

"En 1896, Nikola Tesla, uno de los méas grandes genios de la era eléctrica,
ajusté un pequefio motor oscilante a la viga central de su laboratorio en
Manhattan provocando asi una poderosa resonancia fisica que condujo
a través del edificio y hasta el suelo, para causar un terremoto que hizo
temblar edificios, y rompid cristales y tuberias en un drea de doce man-
zanas. Tuvo que detener el motor a golpe de martillo. Tesla afirmé que
podria calcular la frecuencia natural de la tierra y convertirla en una fuerte
vibracién utilizando un conductor bien ajustado de tamafio adecuado y
en un lugar especifico.” (*)

Este supuesto alin esté vigente en los proyectos vibratorios de los artistas
sonoros Bosch y Simons. Mientras trabajan en las “resonancias estimu-
ladas mediante vibraciones mecanicas”, su interés no sélo es amplificar
una frecuencia existente, sino crear un complejo sistema en el que varias
frecuencias se influyen mutuamente. Para ello, buscan una estabilidad tan
fragil que incluso la mas minima alteracién podria ser capaz de provocar
un resultado imprevisible. Las frecuencias naturales y forzadas de los ob-
jetos -en este caso “mufiecas-robots”, sillas motorizadas y una gran gama
de "objetos sonajeros”- estan tan en sintonia unas con otras que los so-
nidos y movimientos que producen las construcciones pueden alterarse
casi imperceptiblemente del orden al caos y viceversa.
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La instalacion participativa y los talleres serdn una aventura llena de sor-
presas. Los objetos cotidianos, transformados en dispositivos sonoros
que vibran y resuenan, nos abren un mundo extrafio y lleno de posibili-
dades sonoras.

(*) De: 'The Sound of One Line Scanning’ de Bill Viola en Sound by Artists, Walter Phillips
Gallery, Banff, Canada, 1990, p.43

Talleres de construccién de la instalacion sonora:
18 de septiembre de 17.30h a 19.30h
20 de septiembre de 17h a 19h

Pases guiados a la instalacién sonora:
19 de septiembre ales 17h
20 de septiembre ales 11h

Sound Installation Peter&Simons

“In 1896, Nikola Tesla, one of the greatest geniuses of the electrical
age, fitted a small oscillating motor to the central beam of his laborato-
ry in Manhattan, thus causing a powerful physical resonance that drove
through the building and down to the ground, to cause an earthquake
that shook buildings, breaking glass and pipes in a twelve-block area. He
had to stop the engine with a hammer blow. Tesla claimed that it could
calculate the natural frequency of the earth and convert itinto a strong vi-
bration using a well-adjusted conductor of the right size and in a specific
location. " (*)

This assumption is still valid in the vibratory projects of the sound artists
Bosch and Simons. While working on “mechanical vibration-stimulated
resonances”, their interest is not only to amplify an existing frequency, but
to create a complex system in which various frequencies influence each
other. To do this, they seek a stability so fragile that even the slightest al-
teration could be capable of causing an unpredictable result. The natural
and forced frequencies of objects - in this case "robot dolls”, motorized
chairs and a wide range of “rattle objects” - are so in tune with each other
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that the sounds and movements produced by the constructions can be
altered almost imperceptibly from order to chaos and vice versa.
The participatory installation and workshops will be an adventure full of
surprises. Everyday objects, transformed into sound devices that vibrate
and resonate, open up a strange world full of sound possibilities.

(*) From: 'The Sound of One Line Scanning’ by Bill Viola in Sound by Artists, Walter Phillips
Gallery, Banff, Canada, 1990, p.43

Construction workshops of the sound installation:
September 18 from 5.30pm to 7.30pm
September 20 from 5pm to 7pm

Guided sessions to the sound installation:
September 19 at 5pm
September 20 at 11am
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XLII Festival Ensems
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