
M | 76 77 | M

“Desde el día en que empecé a 
concebir la idea de grabar mi 

propio disco de guitarra, surgió la 
duda. Me llevó meses decidir cuál sería 
el tema, si dedicarlo a un compositor, 
época o lugar determinados; hasta que 
me di cuenta de que a estas alturas 
del siglo XXI ya está todo grabado, 
y lo que más me identificaría, no solo 
como músico sino también como per-
sona, sería grabar aquella música con 
la que más identificado me siento.” Así 
nos presenta Pastor su primer disco, 
en el que, como teselas en un mosai-
co, piezas de muy distintos orígenes 
y épocas confluyen para generar una 
sola imagen global.
Y es que a lo largo de las catorce 
pistas que componen este álbum 
podemos encontrar música de cuatro 
continentes, desde Bach hasta Duke 
Ellington, pasando por música tradicio-
nal japonesa e incluso una pieza com-
puesta por él mismo Pastor. Abriendo 
con el aria de las Variaciones Goldberg, 

Enrique demuestra su comprensión 
de la música barroca, de la que es 
también intérprete como vihuelista y 
violagambista. Tras Les Soirées d’Auteuil 
de Coste disfrutamos de un original 
arreglo de la Lágrima de Tárrega, en 
compás de guajira.
El clímax llega con las Variaciones sobre un
tema anatolio de Domeniconi, antes de
llegar a Mozaiko, la primera obra original
de Pastor, en la que se conjugan elemen-
tos de jazz y flamenco concentrados en 
menos de tres minutos. Tsukimiso no uta, 
el poema de la onagra crepuscular, es una
pieza para shakuhachi y koto en la que el 
maestro Rodríguez desempeña el primer
papel mientras Enrique traduce el segun-
do a las seis cuerdas.
Con este primer disco, Enrique Pastor 
nos invita a un delicioso viaje a través 
de la música que mejor le representa, 
trazando una ruta que pasa por todo 
un crisol de épocas, estilos y signifi-
cados.

n Pablo F. Cantalapiedra
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Mozaiko
Enrique Pastor, guitarra
Olga Aguado, soprano
Rodrigo Rodríguez, shakuhachi
Autoeditado
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El recorrido musical que nos pre-
senta la pianista Marta Espinós en 

este disco tiene como hilo conductor 
la figura de Miguel de Cervantes. Este 
proyecto surge a partir de la con-
memoración del cuarto centenario 
de la muerte del novelista, poeta y 
dramaturgo español celebrado en el 
año 2016. La propia pianista animó 
a varios compositores a componer 
obras para ampliar el repertorio 
cervantino que completó con otras 
ya existentes. 
Entre las nuevas composiciones 
escuchamos los Epigramas Cervantinos 
de Benet Casablancas, Teclas para Don 
Quijote. Espejismo y andanza de Carlos 
Cruz de Castro, Clavileño: Blog de 
vuelo de Tomás Marco, Sansueña, exilio 
para piano de Mercedes Zavala y Ecos 
del Quijote de César Cano. A ellas se 
unen la Partita “Al lugar” compuesta en 
1987 por Manuel Angulo (considerada 
una de las piezas cumbre del piano 

español del siglo XX) y los Nocturnos 
de Barataria de José Zárate que datan 
de 2002. 
Los tres Epigramas Cervantinos 
muestran numerosos contrastes 
rítmicos y de colorido y están cons-
truidos como tradicionalmente se 
agrupan las composiciones en tres 
movimientos (rápido-lento-rápido). 
Clavileño: Blog de vuelo está inspira-
do en el episodio que se desarrolla 
durante la estancia de don Quijote y 
Sancho Panza con los duques. Se trata 
de una pieza exigente desde el punto 
de vista técnico que Espinós resuelve 
con maestría y buen gusto. A destacar 
la interpretación casi espiritual de los 
Nocturnos de Barataria y el trabajo 
sonoro recreado en Sansueña, exilio 
para piano en el que la pianista busca 
nuevas sonoridades en el instru-
mento. 
Espinós aborda un repertorio exigen-
te y aporta unas interpretaciones con 
un sonido cautivador y estimulante. 
Imprescindible.

n Francisco J. Balsera

Estremada armonía: 
Cervantes en el piano español 
contemporáneo
Marta Espinós, piano
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El director y musicólogo
Albert Recasens sigue con 

su inestimable labor de recuperación 
del patrimonio musical español. Así, 
el presente disco diseña lo que pudo 
ser el entorno sonoro en la corte de 
los archiduques Alberto e Isabel Clara 
Eugenia en Bruselas, tomando como 
epicentro la obra del compositor 
zaragozano Pedro Ruimonte, aunque 
incluyendo piezas de otros de sus 
contemporáneos como Peter Philips, 
Mateo Romero, Pieter Cornet, Girola-
mo Frescobaldi o Richard Dering. 
El disco alterna obras vocales como 
villancicos y madrigales extraídos del 
Parnaso Español de Ruimonte, mote-
tes, y romances con piezas puramente 
instrumentales, que coadyuvan a 
estructurar el programa, como son la 
Fantasía 8º tono y la Toccata del 3er tono 
de Cornet, la Fantasía a 5 para vihuela 
de arco de Dering y la Canzon vigesi-
manona a 8 de Frescobaldi. Incluye, 

además, la primera grabación de 
una pieza inédita de autor anó-

nimo como es el romance a 3 Como 
suele el blanco cisne. 
Nos encontramos ante un gran tra-
bajo tanto musicológico como inter-
pretativo. El tratamiento de las voces 
es exquisito, con líneas melódicas muy 
cuidadas y un fraseo extraordinario. El 
estilo es del todo correcto y priman la 
expresividad y la emoción sin grandes 
artificios. El texto, tan importante en 
este tipo de repertorio, está de la 
misma manera muy bien articulado y 
declamado sin afectar al timbre. 
La elección de los instrumentos es 
también muy acertada (teniendo 
en cuenta que en la mayoría de los 
casos en el original no se especifica la 
instrumentación concreta) y el equi-
librio entre voces e instrumentos es 
sobresaliente. Probablemente uno de 
los mejores trabajos discográficos del 
pasado 2017. 

n Lucía Martín-Maestro Verbo

Pedro Ruimonte en Bruselas. 
Música en la corte de los 
archiduques Alberto e Isabel 
Clara Eugenia

La Grande Chapelle
Albert Recasens, director
Lauda LAU017

Esta nueva grabación de Isabel Villa-
nueva nos acerca un disco home-

naje al París de la Belle Époque, época 
en la que se buscan nuevos medios 
expresivos y surgen nuevas voces en 
diversas facetas del arte, recogiendo 
obras de autores de ese tiempo con 
música compuesta originalmente para 
viola y piano. 
Comienza con la firme delicadeza in-
timista de la viola en Romance oublièe 
S. 132, única obra original para viola 
de Liszt, con la que se nos muestra 
que estamos ante una grabación de 
referencia y ante una gran intérprete. 
Es necesario destacar el diálogo entre 
los pianissimi de la viola con el acom-
pañamiento del piano, que evolucio-
nan creando atmósferas que nacen y 
se desvanecen. 
Le sigue la Sonata para violín y piano H. 
127 de Enrique Granados, transcrita 
para viola y piano por Isabel Villa-

nueva, siendo esta su primera 
grabación mundial. De esta 

obra, de sorprendentes colores 
y texturas, únicamente el primer 
movimiento está acabado, quedando 
los dos siguientes tan solo esboza-
dos por el autor. A continuación, la 
expresiva pieza neobarroca Soliloque 
et forlane de Reynaldo Hahn da paso 
a la Sonata n.º 1 para viola y piano H. 
355 de Bohuslav Martinu, en la que 
destaca la rica dualidad piano-viola, 
en diálogo y trabajo común constan-
te, creando paisajes y melodías con 
lenguaje propio. Para terminar, Isabel 
Villanueva aborda la rapsódica Pièce 
de concert de Georges Enesco y Beau 
Soir de Claude Debussy.
Al piano encontramos a François 
Dumont, pianista ampliamente galar-
donado, que  acompaña con mesura, 
destacando cuando es necesario y 
dando pie y alas a la viola en un disco 
imprescindible en el que la viola brilla 
con luz propia. 

n Pedro Téllez

Bohèmes
Isabel Villanueva, viola
François Dumont, piano
IMMStage BLAU CD 703
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Tras Chopin en Mallorca y Viento de 
plata, la jovencísima pianista Paula 

Ríos vuelve a la carga con un tercer 
trabajo discográfico en forma de ho-
menaje a cuatro de los compositores 
que más hicieron por el desarrollo del 
lenguaje pianístico y que coincidieron 
en París su juventud: Cantar con los 
dedos. 
En el presente compacto, escucha-
remos en primer lugar a Sigismond 
Thalberg y su Gran fantasía y variacio-
nes sobre el motivo favorito de la ópera I 
Capuleti e i Montecchi de Bellini Op. 10.
Continuaremos el periplo parisino 
con el estandarte del pianismo ro-
mántico: Frédéric Chopin. Del polaco 
escucharemos Andante spianato y Gran 
polonesa brillante Op. 22 y los dos
Nocturnos Op. 27. 
Disfrutaremos asimismo de tres piezas 
de un compositor que si bien no es 
famoso por sus obras para piano, sí 

que es uno de los mayores represen-
tantes de la música vocal de todos los 
tiempos. Se trata de Vincenzo Bellini, 
de quien Ríos nos ofrece su Sonata 
para órgano en Sol mayor, Largo en Fa 
menor y Coda en Sol menor.
Volveremos a Chopin con el Estudio 
Op. 25 n.º 7, probablemente el más 
lírico de toda su colección, que dará 
paso a la obra culmen del disco, Intro-
ducción, variaciones y final sobre el aria 
favorita de Il pirata de Bellini Op. 98 de 
Friedrich Wilhelm Kalkbrenner.
En líneas generales, Cantar con los 
dedos es todo un derroche de vir-
tuosismo y buen gusto, tanto en la 
interpretación como en la elección del 
repertorio. Paula Ríos nos premia con 
líneas expresivas eternas, articulacio-
nes precisas y tempi ágiles con los que 
logrará dar voz al instrumento román-
tico por excelencia y trasladarnos al 
París decimonónico con cada uno de 
los sonidos que emanan de su teclado. 

n Lucía Martín-Maestro Verbo

Cantar con los dedos
Paula Ríos, piano
Calanda music 003CD
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Mientras que en el resto de Europa 
los conciertos florecían para 

diversidad de instrumentos, en la Es-
paña dieciochesca acaparaban todavía 
la atención de los compositores la 
música religiosa y, en especial, formas 
de baile como el fandango o la segui-
dilla. No obstante, cruzado el ecuador 
de la centuria, la afluencia de músicos
italianos en las cortes hispanas impu-
so la moda de este género.
Abrimos boca con el Concerto o sia 
Quintetto per Cembalo o Piano Forte 
(1785) de José Palomino. Violinista 
en la Real Capilla, y más tarde en la 
homóloga portuguesa, su lenguaje 
es ya puramente clásico: desde la 
estructura (allegro-andante-rondó) 
hasta los recursos idiomáticos (bajos 
Alberti, escalas, apoyaturas…), el 
carácter desenfadado y gracioso de 
su concierto recuerda a los primeros 
escritos por Mozart.
Retrocedemos hasta el Concierto de 

clave (1767) de Manuel Narro. En 
aquel momento sacerdote y organista 
en Játiva, su obra, principalmente 
sacra y vocal, alcanzó una amplia difu-
sión. Pese a ser considerado “mejor 
tañedor para música de la Iglesia” en 
su época, su concierto se enmarca en 
una estética galante, alejada del estilo 
religioso con multitud de ornamen-
tos, acordes rítmicos y cruces de 
manos.
Por último, el Concierto para dos claves 
del napolitano Pergolesi (1710-1736) 
es el primero de su especie en el sur 
de Europa. En un estilo plenamente 
barroco y escrito sobre un bajo 
continuo, es de un gran virtuosismo y 
riqueza musical.
En un recorrido inverso por el siglo 
XVIII, La Tempestad nos traen la 
primera grabación mundial de estos 
tres conciertos brillantes, frescos y 
sorprendentes, con deliciosas inter-
pretaciones, en un disco imprescindi-
ble para los amantes del clave.

n Pablo F. Cantalapiedra

Iberian harpsichords concertos
La Tempestad
Alfonso Sebastián, clave
Silvia Márquez Chulilla, clave y direc-
ción artística
Ibs Classical IBS122017

HHHHH

Schubert a todo lujo

Deutsche Grammophon presenta un 
disco compacto dedicado a joyas de 

la música de cámara de Schubert a cargo
de dos de sus más rutilantes estrellas:
la gran violinista alemana Anne-Sophie
Mutter y el formidable pianista ruso
Daniil Trifonov, acompañados de solven-
tes instrumentistas de cuerda ligados
a proyectos musicales de los cuales es 
benefactora la famosa violinista.
En este precioso registro escuchamos
el célebre y hermosísimo Quinteto 
“La Trucha” y el Trío “Notturno” en 
Mi bemol mayor D 897 como obras 
principales en impecables y bellas 
interpretaciones llenas de lirismo, 
colorido y elegancia —con mención 
especial para el tema con variaciones 
del Quinteto y el Finale y el “Notturno”
en su totalidad—, y muy fieles al estilo 
schubertiano.
Destacan, por supuesto, Mutter y 
Trifonov, la primera por su bellísimo 
sonido, su fraseo convincente, su musi-

calidad y su perfección en los ataques, 
liderando el Quinteto; el segundo des-
taca por su acompañamiento delicado 
o fogoso, su amplitud dinámica y por 
mostrarnos que no solo es un vir-
tuoso del piano de altos vuelos, sino 
también un magnífico músico que sabe 
integrarse en un conjunto camerístico 
y ceder protagonismo.
Los otro intérpretes son notables, 
pero están lejos de alcanzar las cotas 
de los dos colosos Mutter y Trifonov, 
que al final del disco nos regalan dos 
arreglos de páginas archifamosas de 
Schubert (Ave María, un poco almi-
barado, quizá también debido a la 
escritura de Jascha Heifezt, el virtuoso 
violinista autor del arreglo, y Stand-
chen, la famosa Serenata).
En todo caso, disco excelente, muy 
recomendable para los amantes de 
Schubert y para los que no conozcan 
la música de cámara del inmortal com-
positor austríaco. Magnífica grabación.

n Luis Agius

Franz Schubert. Trout Quintet
Anne-Sophie Mutter, violín 
Daniil Trifonov, piano
Hwayoon Lee, viola
Maximiliam Hornung, violonchelo
Roman Patkoló, contrabajo 
Deutsche Grammophon 0289 479 
7570 0 
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Josep Colom nos presenta en esta 
nueva grabación un proyecto que 

pese a seguir la estela de Dialogue, 
disco en el que planteaba una conver-
sación en un lenguaje común entre 
Mozart y Chopin, va un paso más allá, 
logrando aportar algo completamente 
nuevo en un repertorio ya de por sí 
conocido y familiar. Para el disco que 
nos ocupa Josep Colom aborda con 
gran éxito la ardua tarea de plasmar 
la influencia de Bach en la música 
de Chopin como idea central de la 
grabación, una influencia aparente-
mente sutil pero poderosa, que puede 
detectarse a varios niveles a lo largo 
de su obra. 
Colom hace palpable la conexión 
entre ambos compositores a través 
de una acertada y cuidada selección 
de obras, que da como resultado la 
combinación de preludios de Bach 
con estudios de Chopin, enlazados 
con la ayuda de acertados pasajes 

de aire improvisado, que sirven de 
nexo entre los preludios y estudios o 
actúan como elemento de transición 
ante una nueva pareja de obras. 
Los preludios de Bach, extraídos del 
Wohltemperierte Klavier, y los estudios
y nocturnos de Chopin, tomados de 
los Op. 10, 25, 9 y 48, se enlazan en el 
disco mediante la siguiente fórmula: 
preludio de Bach, candencia o intro-
ducción, estudio o nocturno de Cho-
pin y transición, la cual se sustituye en 
la última pista por Confluences.
En cuanto a la interpretación, cabe 
destacar el cuidado uso del pedal, el 
delicado esfuerzo por destacar el es-
tilo improvisado en las obras de Bach, 
teniendo cuidado de no llevárselo al 
lado romántico, y lo cuidado de las 
improvisaciones: pequeñas reflexiones 
musicales que consiguen dar unidad a 
la obra de los dos autores.

n Pedro Téllez

Confluences, Bach & Chopin
Josep Colom, piano
Eudora EUD-SACD-1703
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