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Bryan Ferneyhough.

Mauricio Sotelo.
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“Bone Alphabet” (1991) de Bryan Ferneyhough (1943).

Fue escrita para Steven Schick, siendo los dos compafieros de la USCD,
Universidad de San Diego en California. Concebida después de una
profunda reflexion que tuvieron Brian y Steven. A lo largo de la historia
han habido obras que han marcado un antes y un después, como “Zyklus”
(1959), “The King of Denmark” (1964), “Interieur I (1965), “Janissary
Music” (1966), “Psappha” (1975).Después de estas obras, por mencionar
las mas importantes, llegaron a la conclusion de que todas tenian cierta
monumentalidad en los sets, que ampliaban pero también limitaban en
gran medida el discurso musical quedando en segundo lugar. Por esta
razon llegaron a la conclusién de intentar lo contrario, 0 sea componer una
obra con un set de 7 instrumentos pequefios, con una sonoridad corta y
con gran capacidad dinamica, distribuidos en 7 lineas con la limitacién de
no poder situar dos instrumentos del mismo material en dos lineas
proximas. En este caso el discurso musical es lo mas importante, con un
entramado polifénico-ritmico de atemporalidad.

La obra estd dividida en 13 partes divididas en subgrupos, formando
kaleidoscopios llenos de contrastes al igual que un abanico de luces y
colores en toda su gama, conjuntandose entre ellos. Como casi toda la
musica de Brian, la cual se le atribuye el término técnico musical de “New
Complexity”, requiere de gran virtuosismo fisico e intelectual para
interpretar  la irracionalidad formada por tanta complejidad,
racionalizandolo tanto, que se acerca como pocas veces, a las cuestiones
tan diarias y cotidianas como el intento de evocar o representar la
complejidad de todo el sistema dseo de un ser vivo, mediante un lenguaje
musical. “Bone Alphabet" es un estudio de la desigualdad o "irracional"...,
la division del pulso ritmico.

“Muros de Dolor...I” (2005) de Mauricio Sotelo (1961).

Para saxofon tenor solo en la que el compositor toma como punto de
partida una “aura de tona que en flamenco se utiliza para designar un
fragmento melédico, un canto breve de extremada profundidad
expresiva, que nos habla de ancestrales lamentos del alma”. Esta pieza
posee dificultades evidentes tanto en el plano técnico (constante
modulacién microtonal, control del sonido, busqueda incansable del
“timbre”...), como en el expresivo, donde se exige de la contencién y de
una verdadera inmersion en el dolor. La obra esta registrada en estreno
mundial por el intérprete que hoy la presenta.



“A.R.C.H.E” (2000-rev 2005) de Wolfram Schurig (1967).

Naturalmente, no podemos todavia hablar de musica cuando nos
encontramos frente a un ensamblaje de varios esquemas de la accion
instrumental como punto de partida, aunque pueda existir un resultado
audible.

El arte de la composicion no estd encaminado mas que a precisar lo
especificamente “musical” de esa situacion inicial como realidad sonora,
bien a través de estrategias de bricolaje, cuya concepcion puede llegar a
ser inimaginable, bien mediante todo aquello que nos permita obtener un
producto final comestible.

El desarrollo de un método de composicién en este caso concreto esta
basado en la premisa de que toda situacidbn acustica puede ser
clasificada: en cualidades musicales inherentes a un contexto sonoro
especifico y con un tipo de caracter forma ya definida. Ahora bien, si el
contexto varia, las caracteristicas especificas de las figuras varian a su
vez, aunque en lo fundamental permanezcan inalteradas. En otras
palabras: las diferentes figuras elementos, esperan en su “arca” el turno
para poder hablar, manifestandose siempre en un entorno diferente,
creando asi cada vez una nueva situacion con los mismos participantes.
La empresa en su conjunto no es mas que un ejercicio musical espiritual,
en el que el inicio de la obra no seria sino una constante blsqueda de
paradigmas para las situaciones que la obra intenta desarrollar, a saber,
en el extremo uno debiera preguntarse a si mismo, como compositor,
donde y como debe modificar su método de manera que uno pudiera
controlar con éxito la turbulencia de los acontecimientos y el
comportamiento de las figuras especificas de cada entorno, algo que a su
vez se complica y se experimenta a través de un flujo inundado de
sombras.

De este modo comienza pues el “componer”. encontrar una solucién a
aquello que carece de ella. Noé reunié a todas las especies en su Arca y
las llevo a tierra firme tras el diluvio. Eso probablemente nos habria
ahorrado mucho esfuerzo.

Esta obra se interpreta hoy en caracter de pre-estreno en Espafia. El
estreno oficial en Espafia esta previsto el 29 de mayo en la VI MOSTRA
SONORA, Festival Internacional de Musica de Sueca.

“Triphonie” (2007) de Josep Sanz (1977).

En palabras del compositor: “Uno de los principales aspectos que me
influyé fue la rebelién o la reaccién contra gran parte de la musica que
actualmente se escucha en los festivales de musica contemporanea
europeos, falta de direccionalidad. Otro aspecto importante para mi era el
complejo proceso de transmision desde que el compositor se enfrenta a la
composicién hasta que el publico la recibe en la sala de concierto. El
proceso de busqueda de nuevas sonoridades, de nuevos timbres, se ha
desarrollado en la mayoria de los casos hacia un esnobismo de la
cualidad sonora que entonces me resultaba, y todavia hoy me resulta,
bastante irritante. Este planteamiento me llevd a reflexionar sobre otra
actitud hacia la musica: Cada vez que me dirijo a un concierto y escucho
pacientemente lo que se me propone, no espero que lo que suene sea
bello, no quiero ver los intérpretes preocupados por conseguir reproducir
un sonido tal y como exhaustivamente describe la partitura. No busco
belleza, sino realidad. No busco que la misica me emocione, sino que me
conmocione. Quiero encontrarme encima del escenario unos actores
dispuestos a vivir (ni siquiera a revivir) una experiencia nueva para mi.
Solo de esta manera la musica consigue cumplir su funcién como Arte,
gue no es otra que la de ampliar la capacidad emocional (entiéndase en
el sentido mas amplio) del oyente. La partitura no es, pues, un vehiculo
para transmitir imperfectamente la experiencia del autor, sino un vehiculo
imperfecto que permite, in situ, la experiencia del intérprete."



NEXEduet en colaboracién con el TDM_Trio De Magia, nace en
Junio de 2007 cuando tres intérpretes con experiencia internacional en
diferentes disciplinas instrumentales son solicitados con motivo de la
celebracién de un concierto monografico del compositor Mauricio Sotelo
en la “lll Mostra Internacional de Mdusica Contemporanea de Sueca”
(Valencia). En este interpretan, entre otras, la pieza “De Magia” marcando
el punto de partida de este proyecto que define el mismo y que despierta
interés por parte del publico, compositores y la critica especializada.

La filosofia de TDM se basa en la interpretacion de la musica de los siglos
XX y XXI mediante actuaciones en Festivales Internacionales de Musica
Contemporanea, dando especial atencién a las propuestas pedagdgicas
para estudiantes de musica, solicitando encargos a jovenes creadores y
dando difusién a un gran nimero de compositores actuales como Toshio
Hosokawa, Wolfgang Rhim, José Manuel Lopez, Helmut Lachenmann,
Stefano Gervasoni, Mauricio Sotelo, César Camarero, David del Puerto...
En la actualidad TDM tiene compromisos nacionales e internacionales con
estrenos absolutos mientras preparan la grabacién de un CD con todas
aquellas obras de las que van siendo destinatarios.

Los componentes de TDM compaginan la faceta interpretativa del grupo,
con la de solistas de sus respectivos instrumentos, siendo colaboradores
habituales en Orquestas y Ensembles Internacionales. Todos poseen
grabaciones y publicaciones en CD. En el plano pedagogico imparten
clases y cursos de perfeccionamiento en diversos conservatorios y centros
superiores a nivel nacional e internacional.




Miércoles 5 - 21horas

Salon de Actos del Conservatorio Superior de Musica de Badajoz.

Duo Jean Luc Menet (flauta) - Jean Marie Cottet (pi

Intermezzi |

Plainte, Lieber spaltet mein Herz

Contrapunctus

Ein Hauch von Unzeit

PPP

Misato Mochizuki

flauta/ y piano.

Klaus Huber

flauta alto.

Mark André
piano

Klaus Huber
flauta baja

Philippe Leroux
flauta y piano

ano).

Jean-Luc Menet. Flauta.

Ganador de muchos concursos internacionales como el de la Fundacién
Gaudeamus para la musica contemporanea en Holanda. Es fundador del
Ensemble Alternance con la finalidad de dar vida a la musica de nuestro
tiempo y crear un nuevo repertorio. Estrena y graba obras de las cuales
algunas le son dedicadas. Estrenos tan variados como obras de
compositores como Klaus Huber, Philippe Hersant, Elliott Carter, Mark
André, Alessandro Solbiati, Bruno Mantovani, Philippe Schoeller, Mauro
Lanza... Entorno a John Cage elabora en Orleans una puesta en escena
de “Sixteen Dances” y en el festival Banlieues Bleues “the Country That
Gave the Freedom Symbol to America” (The Statue) con Ornette Coleman.
Propone a Donatoni y Ferneyhough como teloneros musicales de un
espectaculo en la Bienal de Venecia con el bailarin Etoile Jean-Christophe
Paré, espectaculo estrenado con motivo de la reapertura del festival
Enesco de Bucarest. Ofrece conciertos en Varsovia acompafiado por la
orquesta Filarmoénica de la radio de Polonia. Promotor de la musica
francesa: Ravel y Debussy en giras por Japdn con el cuarteto Arditti, la
arpista Naoko Yoshino, el clarinetista Eduard Brunner. Ofrece conciertos
también en el Auditorio Nacional de Dublin, en Kolarac de Belgrado con
obras de Boulez en Konzerthaus de Berlin, Schoeller en el Conservatorio
Tchaikowky de Moscu, Pesson y André en el museo Guggenheim de New
York en una version coreogréafica de Karole Armitage. Junto a Rachid Safir
y sus voces solistas realizan el estreno del “Miserere Hominibus” de Klaus
Huber en el festival de Lucerna, este programa sera repetido en la 6pera
de la Bastilla, en la casa de la musica de Porto y en Schauspielhaus de
Munich y en Weimar. En colaboracion con el IRCAM realiza el estreno del
concierto de flauta de Robert Platz con la orquesta Sinfénica de Aachen y
con la orquesta Filarménica de Belgrado.

Jean-Marie Cottet. Piano

Haciendo alusién a un proverbio bien conocido, podemos constatar que en
la historia de la musica los intérpretes pasan y los compositores quedan.
Para un instrumentista, sera en consecuencia vano presentar su biografia
como un dato importante para el mundo musical actual o futuro...

Pasando de los fastidiosos méritos universales, palmarés de concursos
internacionales y otros datos frecuentes en las medias para centramos en
lo esencial: Jean-Marie Cottet esta ligado con gran vitalidad a la creacién
musical, sus elecciones de repertorio como intérprete estan siempre
dictadas por su curiosidad de nuevos sonidos. Esto no excluye la practica



de musica mas “antigua”, en la cual la interpretacién sera forzosamente
renovada dado este punto de vista.

Por gusto, Jean-Marie Cottet privilegia el trabajo de la muUsica de camara o
de conjunto, la interaccion humana alimenta de forma natural el discurso
musical.

Es solista de los ensembles “Court-Circuit” y “Alternance”, es profesor del
Conservatorio Regional de Paris y director artistico de los Conciertos de la
Ville d"Avray (Oeste de Paris).

Jean Luc Menet. Jean-Marie Cottet.



Jueves 6 - 21horas
Salén de Actos del Conservatorio Superior de MUsica de Badajoz.

Grupo LIMC del CSMB
Direccion: Daniel Sprintz

Saxos: Sara Sazo, Diego Carretero.

Guitarras: David Martin Parejo; Inés Badalo Lopez; Carlos Alvarez
Gonzalez; Carmen Castano Mallo.

Violin: Pilar de Sena Tomas.

Violonchelo: Ana Maria Mula Pérez.

Flauta: Cristina Santacatalina Pulido.

Clarinete: Victoria Mufioz Sanchez.

Piano: Beatriz Gonzalez.

Actor: Pedro Montero Plaza.

Secuencia N° VII
saxo soprano solo Luciano Berio.

Cuarteto de guitarras
(estreno). Gonzalo Navarro.

Dulo Sonata Sofia Gubaidulina.

Pierrot Lunaire (1° acto) Arnold Schénberg.

Secuencia N° VII de Luciano Berio

Se escucha hoy esta secuencia original para oboe en version de saxo
soprano que Berio realizara en 1993.

Compuesta la version original para oboe en 1969 dedicada a Heinz
Holliger, la obra esta basada en ciertas posibilidades de ejecucion,
posteriormente a ser desarrolladas en la obra “Chemins IV” para oboe y
cuerdas (1975). Este hecho de composicion es caracteristico en Berio.
Remarcar que la obra esta basada entorno a la nota “SI” que en aleman
es “H” corresponde a la letra inicial de Holliger.

“Tu perfil es mi paisaje frenético; mantenido a distancia es un falso fuego
de amor que es minimo; esta muerto”. Con estas lineas, el autor E.
Sanguinetti definia la dualidad que encontramos en la obra: nerviosismo
contra tranquilidad. ElI saxofén soprano siempre buscara cambios
timbricos encima de la nota pedal.

Cuarteto de guitarras (estreno) Gonzalo Navarro.

Esta obra esta inscrita dentro la estética de la musica aleatoria, donde
ciertos parametros estan fijjados y otros quedan a eleccion de los
intérpretes en el mismo momento de la ejecucion, dandoles libertad
dentro de los comportamientos expresados en la partitura.

Al mismo tiempo es un estudio sobre las posibilidades del instrumento
despojandolo del rol que siempre ha tenido en la musica tradicional,
construyendo un instrumento nuevo, a base de formas de emisién del
sonido extra-guitarristicas, con los mismos dedos o utilizando distintos
utensilios, o la inclusién de elementos en el mismo instrumento que
modifican su sonido.

El planteamiento formal no esta pensado en cuanto a distintas secciones
gue de alguin modo se equilibran, mas bien es un camino trazado a
recorrer por el timbre, en el que se parte de una situacion tradicional,
entendiéndose por esto el simple hecho de pulsar las cuerdas con los
dedos, a una lenta evolucién sin retorno, hacia una region mas oscura
del instrumento, caracterizada por su propia materia.



Duo Sonata - Sofia Gubaidulina

Escrito originalmente para dos fagotes en 1977, el duo se nos presenta
con dos secciones diferenciadas (una primera en torno a intervalos de
cuartos de tono y una segunda construida con sonidos multifonicos) en las
que los saxofones exploran un discurso languido, potente y nervioso.

Pierrot Lunaire (1° acto) de Arnold Schoenberg

Opera de camara escrita en 1912 a partir de textos de Albert Giraud
inscripta en el cuadro de un melodrama pero cercano al contexto del
cabaret. Originalmente escrita para soprano y conjunto instrumental.

Se escucha hoy en version libre con un actor recitando-actuando el primer
acto cuyos siete numeros son: Ebrio de luna, Colombina, El Dandy, Una
Palida Lavandera, Vals de Chopin, Madre Dolorosa, La Luna enferma.

Pedro Montero



Viernes 7 -21 horas

Salén de Plenos de la Diputacién de Badajoz

Concierto/Performance “Musica y pintura
Concierto de profesores del CSMB

Pintores: Sol Sanchez, Charlie Pujol, José Manuel Gamero.
Musicos intérpretes:
Acordeén/ piano: Miren Gabirondo.

Arpa: Oihane Igerabide. B

Flauta: Juan José Hernandez, Santiago Béaez. ,
Guitarra: Carlos Miguel Alvarez Gonzélez. r 4
Percusién: Antonio Moreno.

Piano: Hugo Diaz, Manuel Escalante. Sol Sanchez.

Saxofén: Cecilia Garcia Grijota, Antonio Mateu, Vicente Contador.
Trompa: Guillermo Galindo.

Viola: Maria José Albero.

Violin: Joan Alonso Ferrer.

Direccioén: Daniel Sprintz.

Obras estreno de: B. Asmus, A. Bancquart, V. Carinola, A. Gallego, B.
Gallo, G. Gobert, W. Merz, J. De la Pefia, R. Pascal, L. Soulié, A,
Thomassin, F. Yeznikian.

Tras la invitacion a los citados compositores de diferentes paises y
estéticas musicales para colaborar con nuestro ciclo, generosamente han
compuesto un total de 12 piezas de camara cada una con una formacion
instrumental diferente.

El punto de partida de inspiracion ha sido un color sugerido. Este es el
nexo con los pintores que en “tiempo real” realizaran un total de 12 lienzos
segln la emocién de la musica interpretada.

Remarcar la desinteresada colaboracién y el entusiasmo de todos los
compositores, intérpretes y pintores en participar en nuestra propuesta
cuya tematica este afio es: “musica y pintura”. Nuestro mas cdlido
agradecimiento.

Charlie Pujol.

José Manuel Gamero.



Comentarios de las obras [dispuestas en orden de interpretacion:

Alain Bancquart -color ambar- “Fragment d"ambre” (fragmento de ambar).
Para arpa, flauta y percusion.

Esta pequefia pieza es un homenaje a la piedra ambar. Esta tiene la
particularidad de estar compuesta a la vez de una materia muy lisa y
contener un pequefo animal prisionero en su interior.

La flauta y el vibrafén tocado con arco figuran la piedra lisa, en cuyo
interior se agita y se calma gradualmente el arpa representando ese
animal.

Los instrumentos estan afinados en cuartos de tono, y pueden de esta
manera producir esos intervalos sin tener que “fabricarlos”. Los
instrumentistas pueden de esta manera familiarizarse sin dificultades
particulares con ese mundo intervalico alin poco conocido.

Bruno Gallo -color verde- “Nephrite”

Para violin, trompa y piano.

"Nephrite o nefrita es un mineral; es el mas comun de los dos tipos jade
gue existen, siendo el otro la jadeita. Esta se distingue por su brillo
aceitoso y porque se astilla al fracturarse. Sus colores principales son el
verde y el gris, pero a menudo posee matices de amarillo, marrén y
blanco. Mientras que este mineral se utiliza para hacer piezas
ornamentales a menudo pulidas, su apariencia en bruto permite apreciar
sus texturas y minimas asperezas”.

Laurent Soulié —color rojo-violeta- “177”.

Miniatura para acordedn y saxo alto.

Una cajita de masica, impactos y rebotes enlazan una linea continua de
177 segundos. Dedicada a Miren Gabirondo y Vicente Contador.

Vicente Carinola —color amarillo- “Ave Maris Stella”.

Violin, saxo, arpa y percusion.

Se basa en la técnica tradicional de construccion a partir de un cantus
firmus, aqui un himno cantado durante la fiestas dedicadas a la Virgen
(Salve Estrella del Mar).

En las obras polifénicas, esta técnica de escritura permite el despliegue de
procedimientos contrapuntisticos elaborados.

En esta obra, como en la tradicion, la melodia se estira hasta hacerse
irreconocible, pero a la diferencia de la polifonia, cada nota pasa de ser un
simbolo puntual (un punto) a un complejo sonoro “coloreado”, con una
densidad, un contorno, una rugosidad u ornamentacion... es decir la linea
melddica original sostiene una exploraciéon entorno a la materia sonora.

Franck Yeznikian —color negro- “De par le noir”.

Para piano solo.

Respondiendo en sus precipitaciones de la noche al color negro. Limitado
al registro grave del piano quien traduce una densidad intimidatoria pero a
través de la cual sobrevive y emerge un destello por la vibraciéon de las
cuerdas de resonancia por simpatia.

En cierta manera es como si el pensamiento melancdélico tuviese también
Sus armonicos.

Especie de luz- testimonio a la manera de luciérnagas que sobreviven en
el mundo de la oscuridad.

Esta miniatura est4 basada sobre proporciones extraidas del cuadrado
magico de grabados de “Melancolia” de Alberto Durero, que se inscribe en
mi ciclo "The Anatomy of...".

José Ignacio de la Pefia —color dorado- “Oro”.

Para saxo tenor, acordeon, viola, arpa y vibrafono.

Elemento quimico o cuerpo simple, metal amarillo, el mas ddctil y
maleable de todos y uno de los mas pesados, que se encuentra siempre
nativo en la naturaleza, y en polvo forma la pUrpura de Casio.

Gilles Gobert —color marron-

Para piano y trompa.

El proyecto de esta corta pieza es pasar progresivamente de un estado de
fusion a una aparente independencia entre el piano y la trompa. Diferentes
medios son utilizados para lograr este objetivo.

Comenzando en registros idénticos, los dos instrumentos se separan para
alcanzar progresivamente el limite agudo para el piano y el grave para la
trompa.

La funcién de partida de la trompa es la de ser una prolongacion como
resonancia del piano. Una construccion melodica a igual que una
utilizacion progresiva del registro grave le otorga autonomia; ésta le
permite acceder y revelar las resonancias graves del piano, resonancias
presentes desde el comienzo de la pieza.

Angela Gallego —color amarillo- “Arzica”.

Para guitarra, arpa y percusion.

"Para hacer una arzica buena y hermosa: coge una libra de hierba gualda
y coOrtala muy menuda, ponla en un vaso esmaltado, afiade agua hasta
que cubra la hierba y hazla hervir hasta que sélo quede la mitad. Luego
toma dos onzas de travertino muy bien molido, pon todo esto a hervir en
dicho vaso y retiralo del fuego. Coge un ladrillo hueco por dentro, mete



dentro la arzica y deja que repose bien, ponla a secar sobre una tabla bien
limpia y ya estara hecho." (2° libro del color, siglo XV).

Willy Merz —color plata- “Section d"argent”. (seccion de plata).

Para viola piano y percusion.

La seccion de plata hace referencia a un experimento cientifico que revela
en 1921 el primer comportamiento cuantico de la materia en el interior de
un hilo de plata.

Después de una breve introduccién del piano y la percusion, la viola hace
escuchar el tema principal. En la recapitulacién comprende un cierto grado
de libertad y de desplazamiento ritmico de los musicos. Una dialéctica
entre determinismo e indeterminismo (segun los principios de la mecéanica
cuantica) es de esta manera expuesta como base de esta pieza.

Bernd Asmus —color gris- “Anstrich.grau” (gris).

Para saxo baritono, trombdn, tuba y percusién.

Es una meditacion sobre el color gris y sobre nuestra percepcion en
general. Propone tres partes organizadas de la misma manera en lo que
respecta el desarrollo formal, pero diferenciadas en cuanto a materia
sonora se refiere.

Las dos pausas entre las secciones explican el hecho que nuestra
percepcion puede cambiar bruscamente de un momento a otro, por
razones mindsculas o desconocidas, para llegar a un estadio mas fino,
més refinado, més ensofnador.

Arthur Thomassin —color naranja- “Rasgaduras de un espejo
anaranjado”. Dedicada a Daniel Sprintz. Para saxo, trompa y piano.
Coloracion de un espejo que suspendido se dispersa en el vacio, como un
eco violento sin retorno, estalla en espacios coloreados, en una gama de
colores en la cual se agregan fragmentos de imagenes, se agitan, se
mueven, se detienen sin razén aparente.

Robert Pascal —color azul- Etudes de bleu (estudio del azul).

Dedicada a Daniel Sprintz. Se estrena hoy la primera de un total de tres
piezas dedicadas a esta formacion instrumental: 2 flautas (en sol y baja),
arpa, viola y percusion.

La evolucién de estas piezas demandan la intervencion de distintos tipos
de flautas manteniendo estable resto de la instrumentacién (viola, arpa y
percusion) a saber:

Segunda pieza = dos flautas en DO.

Tercer pieza = dos piccolos.

Pintores:

SOL SANCHEZ (Céceres, 1956).

El universo figurativo de esta artista extremefia gira en torno al paisaje, el
bodegodn, el retrato y la figura, en una linea costumbrista, en su primera
etapa, para acercarse, progresivamente, a la abstraccion. Rojos, amarillos,
naranjas, con insistencia en el 6leo, sobre el acrilico, abren paso a
elementos recurrentes, donde la naturaleza, en todo su esplendor,
vinculada a los estratos mas profundos del Hombre, encuentran su
expresiéon. Una atmosfera onirica, sembrada de nebulosas, donde vida y
muerte, estan presentes. Catastrofes naturales, terrorismo, dolor, conviven
en otro paisaje urbano, donde fantasmas, espectros y fendmenos
paranormales, son testigos mudos, completando la fauna semi-humana de
la artista.

Dentro del Expresionismo Abstracto, una obra cargada de luz y color, que
atrapa al espectador y lo conduce a mundos maravillosos. La idea de Dios
y el origen del hombre, plasmada en un vacio donde, el dominio de la
perspectiva, acerca personajes ocultos, traslicidos, envueltos en
geometria, a una realidad de ensofiacion. Un viaje apasionante sin
retorno. J. PELLICER. Editorial Lobo Viejo, 2005.

CHARLIE PUJOL (Vigo, 1960).

Artista plastico. Periodista, Fotografo y Poeta. Ha colaborado en TVE,
Antena3, Teleb. Prensa: “El Pais”, “La Razén”, Revista Digame, y Agencia
RodarPress. Ha vivido en New York, Paris y Madrid, y actualmente, reside
en Extremadura. Autor de varias obras de poesia, entre las que destacan:
“Helena de Troya”, “Mas alla de la Gloria”, “5 letras para un arlequin”;
narraciones (“Después de Nada”), y un guién cinematografico, “Farlopa”.
SGAE (59416) y AIE (5504). Participa en las publicaciones “Creadores IlI”
y “Libro de Poetas” (Aires de Coérdoba 2007). Diversas exposiciones
individuales y colectivas, dentro y fuera del pais.

Como artista plastico, en Expresionismo Abstracto, destacan sus trabajos
en Pintura Acrilica, Oleo, y Técnica Mixta, predominando el concepto
sobre la forma y el color. Pictéricamente, la obra de Charlie Pujol es un
alegato a la locura, a los delirios de la memoria, y la interpretacion
freudiana de los suefios; individuo, circunstancias, trasgresién de las
normas y leyes universales, filtrados por la poesia de Autor, combinan un
sistema de opuestos, que se complementan, influenciada por la tradicion
pictorica americana, donde el impacto visual adquiere protagonismo, ajeno
a modas y tendencias.

A la busqueda de nuevos formatos, fruto de un espiritu investigador e
inquieto, destacan sus Dibujos (Técnica Mixta s/papel-Digital): “El hombre



sin tiempo”, “El Tren de las 22.40 horas”, “El hombre gris que perdié su
risa”, “Pretendientes”, “La caida de los soles”, “Habia una vez...un circo”,
“Los guardianes de la Luna”, “Espias”...

En Fotografia, sus principales colecciones son: “Espafia”, “La Monja”, “El
nudista”, “Torero”, “Psicoerdtical”, “Psicoerética2”.

Desde 1985 a 1995 vivira en Paris, New York, Hong Kong y Madrid. En
2005, se traslada a Extremadura (Caceres), donde reside actualmente.

José Manuel Gamero ( Oliva de la Frontera-Badajoz -1975).

Licenciado en Bellas Artes (1998) y actual Estudiante de Doctorado por la
Facultad Santa Isabel de Hungria de la Universidad de Sevilla.

Multiples exposiciones respaldan su trayectoria artistica.



Sabado 8 — 21 horas
Palacio de los Duques de la Roca -Museo Arqueolégico

Concierto del grupo de percusion del CSMB

Direccion Antonio Moreno

1a parte

Okho lannis Xenakis
Sarai Aguilera, Adolfo Llorente,

Miguel Polo.

Rebonds (Parte A) lannis Xenakis

Roberto Maqueda.

En el silencio de la materia

...Antoni Tapies Gonzalo Navarro (estreno)
J. Alberto Sanchez, Sarai Aguilera,

Antonio Moreno y Miguel Polo.

Laminas liquidas. Joao Pedro Oliveira.
Adolfo Llorente

22 parte Grupo de percusion del CSMB

Fauve Gabriel Erkoreka.

Miguel Polo, Roberto Maqueda,
Sarai Aguilera y J. Alberto Sanchez.

ACTE PREALABLE Francisco Guerrero.
Antonio Moreno, Adolfo Llorente,
Sarai Aguilera y J. Alberto Sanchez.



Okho

XENAKIS, lannis (1922-2001)

La muisica de Xenakis para percusion explora y explota todos los
recursos timbricos, sonoros y ritmicos de los instrumentos de percusion
como ningun otro compositor habia conseguido antes. Ejemplo de ello es
Okho, compuesta para tres djembés y un bombo. Su composicién se
basa en los ritmos propios de la musica tradicional africana, que habia
sido empleada para la celebracion de sus diferentes ritos. Y por la que
Xenakis tenia especial admiracion. Para su interpretacién, se requiere un
gran dominio y virtuosismo técnico del djembé, (instrumento de la cultura
de Senegal), para ejecutar con manos tres golpes agudos y tres grabes
totalmente diferentes, introduciendo también glissandos y otras distintas
formas de ejecucion (yemas de los dedos, ufias, nudillos,...), Trabaja de
forma muy sensible la métrica, el ritmo, asi como el empleo de
figuraciones irregulares, polirritmias y diferentes  pulsaciones
metrondmicas simultaneas. Es wuna obra virtuosistica, de gran
complejidad y exigencia técnica - musical.

Fue estrenada el 20 de octubre de 1989, en el Festival de Otofio de
Paris, en el teatro de la Opera Cémica por el trio de percusion Le Cercle
((Willy Coquillat, Jean-Pierre Drouet, Gaston Sylvestre).

Rebonds A

XENAKIS, lannis (1922-2001)

Definida en su prefacio como “un inmenso ritual abstracto”. Forma parte
de un grupo de obras (Pléyades, Idem B), donde se afirma una gran
regularidad ritmica. La segunda obra de este concierto es un referente en
el repertorio de percusion solo. Esta compuesta por dos partes, A y B,
aunque realmente se pueden considerar dos obras independientes entre
si, por ello, hoy en dia se interpretan las dos partes o una de ellas de
manera individual. La parte A (que es la que escucharemos en este
concierto), es una obra majestuosa y con un gran potencial sonoro.
Iniciada por una estructura ritmica que parte de un pulso continuo, se
transformara en un patrén que ir4 variando, al mismo tiempo que el ritmo
se ira densificando, lo que hace percibir una sensacion continua de
crescendo, elevando la tensién. Para mas tarde, desfragmentar este
motivo, volviendo a la célula originaria de la obra. Es la evolucién en una
estructura musical irregular, para acabar en un tipo de movimiento
perpetuo.

En el silencio de la materia...Antoni Tapies.

Gonzalo Navarro (estreno)

Esta obra esta basada en la pintura de Antoni Tapies, concretamente en
su “Relieve gris en cuatro partes” de 1963. Dicha obra esta como su titulo
indica dividida en cuatro secciones separadas por una gran cruz de
incisiones sobre cartén, de forma simétrica, como la condensacion de los
elementos matéricos. Cada una de estas secciones comprende los
mismos elementos que han sido trabajados de forma distinta, de modo
que si hacemos una lectura de derecha a izquierda se da una evolucion
hacia un mayor dramatismo y elaboracién de la materia. La composicion
es marcadamente simétrica y consta de un fondo grisadceo aparentemente
estatico, el cual eventualmente aparece difuminado, confiriéndole un
caracter afejo. Sobre este fondo actlan distintos planos: Incisiones
profundas o desgarros que por momentos dejan ver la interioridad de la
obra, grumos matéricos que parecen proceder en sentido contrario a las
incisiones, y manchas negras gestuales de gran violencia y dinamismo.

En cuanto a como se plasma todo ello en el discurso musical: no se
pretende aqui una especie de traduccion real o directa de la pintura, sino
gue el discurso musical surge del analisis y reflexion sobre los materiales,
sobre su significaciébn estructural y poética. El caracter hermético y
claustrofébico de la pintura esta relacionado con la forma cerrada en si
misma de mi pieza, construida a diferencia del cuadro, en una sola
seccién donde dialogan a modo de contrapunto distintas capas con
comportamientos musicales independientes, teniendo cada una de ellas
su propio metrénomo y caracteristicas especiales que hacen que puedan
funcionar como piezas separadas. Cada una de éstas capas esta
relacionada con cada uno de los elementos pictoricos, emergen, se
fusionan, desaparecen, lograndose asi algo mucho mas relacionado con
lo que puede ser la percepcion primera de un cuadro en su totalidad si
bien en un medio donde lo que prima es la sucesién temporal.

Los instrumentos han sido elegidos sin altura determinada, hecho que se
corresponde mas con la estética de Tapies, abstracta, matérica, de su
etapa informal.



Laminas Liquidas

OLIVEIRA, Jodo Pedro (1959)

Obra para Marimba y electronica, estrenada en 2003 por el
percusionista Pedro Carneiro.

Imaginamos una marimba cuyas laminas sean de un material liquido,
qgue cambiarian de forma, de sonido y de resonacion mediante las
baquetas y la manera de ejecutar. Provoca un efecto que permite que la
marimba y el compositor puedan dividirse en varios intérpretes, tocando
simultaneamente, construyendo polifonias y estructuras musicales
complejas.

Ese efecto imaginado, fisicamente imposible, es lo que se obtiene con la
ayuda de la mdasica electroacustica. A partir de motivos cortos y
eléctricos, intercalados con pequefas cadencias integradas por grupetos
de notas, unas veces al unisono, y otras a modo de canon, obtiene ese
efecto intencionado de oscilacion y cambio de sonoridad del instrumento.
Obra en constante crecimiento sonoro y ritmico, con intencién continua
de fusion de la electronica y la sonoridad de la marimba.

Fauve

ERKOREKA, Gabriel (1969)

Cuarteto de percusién, estrenado en el Festival Aujour hui Musiques
2003, Persignan, por el grupo Neopercusion. La obra se construye a
partir de un trabajo de texturas, que responde al estilo pictdrico llamado
fauvismo. Donde el compositor vasco, busca la fuerza expresiva del
color, aplicando colores distintos a los que puedan verse en la realidad
musical. El resultado es el empleo simultaneo de una combinacion de
diferentes instrumentos de madera (xil6fono, cajas de madera, tambor de
madera y marimba), que serviran de tapiz para una densa melodia
interpretada en dos vibrafonos. EI movimiento es otra constante de la
pieza, que sera generado por continuos cambios de tiempo y compas. La
actividad del discurso musical se verd acentuada por la diversidad de
articulaciones y areas de ataques en los respectivos instrumentos.

Acte Prealable

GUERRERO, Francisco (1951-1997)

El compositor linarense, dotado de un extraordinario talento musical, se
acercé a la ciencia para obtener herramientas con que dar forma a su
creacion, sirviendose sobre todo de conceptos relacionados con las
matematicas, la fisica y las nuevas tecnologias. Acte Prealable es fiel
reflejo de la utilizacién de estas herramientas: combinatoria, topologia y
fractales. La conclusion es el tratamiento de la densidad sonora en
diferentes registros, a partir de melodias ejecutadas con el redoble, la

polirritmia, y un contrapunto de elaborados disefios ritmicos. La
instrumentacion escogida para cada uno de los intérpretes, en la
formacion de cuarteto, es un conjunto de tres tom-toms (agudo, medio,
grave), un bombo y tam-tam, a ello se le sumara dos pares de temple
blocks, maracas y piedras. La obra fue estrenada en 1978, en la Sala
Fénix, Madrid, por el Grupo de Percusion de esta ciudad, dirigido por
José Luis Temes, galardonado recientemente con el Premio Nacional de
Interpretacion.






