AUDICIONES
CURSO 2º 
Audiciones 1º Cuatrimestre 

1. Ravel, M. (1875-1937): Trío (1914): I. Moderato 
2. Debussy, C. (1862-1918): Sonata para violoncello y piano 
3. Scriabin, A. (1872-1915): Sonata nº 5
4. Albéniz, I. (1860-1909): La vega
5. Ives, Ch. (1874-1954): Sonata nº2 “Concord, Mass.” (II mov.)


6. Janácek, L. (1854-1928): Cuarteto nº 2 (I. Allegro)

7. Schönberg, A. (1874-1951): Cuarteto nº 2 op.10 (III & IV mov.)

8. Berg, A. (1885-1935): Sonata op.1

9. Webern, A. (1883-1945): 5 Stücke op.10 
10. Stravinsky, Igor (1882-1971): L'histoire du soldat (Trois dances: tango, valse et ragtime)
11. Bartók, Bela (1881-1945): Cuarteto nº 3 (1927)
12. Hindemith, Paul (1895-1963): Ludus tonalis (1942) 
Audiciones 2º Cuatrimestre

1. Prokofiev, Sergei Sergeievitch (1891-1953): Sonata nº 3 (1907-1917)

2. Shostakovich, Dmitri (1906-1975): Cuarteto nº 8 op. 110 (1960)
3. Rachmaninov, Sergei (1873-1943): Sonata nº 2 op. 36 en si b menor (III mov.: Allegro molto).

4. Poulenc, Francis (1899-1963): Sonata clarinete y piano (III mov.) * Sonata flauta y piano (I mov.)
5. Messiaen, Olivier (1907-1992): L'Ascension (III. Transports de joie d'une àme devant la Gloire du 

Christ qui est la sienne) 

6. Ginastera, Alberto (1916-1983): Danzas argentinas op. 2
7. Gershwin, George (1898-1937): Three Preludes (1926)  

8. Britten, Benjamin (1913-1976): Nocturnal op. 70 para guitarra (1963).

9. Brower, Leo (1939-): El Decamerón negro 
10. Boulez, Pierre (1925- )  Sonata nº 1 (1946)
11. Stockhausen, Karlheinz (1928-2008) Klavierstücke XI  (1958)

12. Ligeti, Gyorgy (1923-2006):  Études pour piano, 1º Livre (1986). 

· Étude nº 1 "Désordre" 

· Étude nº 6 "Automne à Varsovie". 
AUDICIONES
CURSO 2º ( 1º Cuatrimestre 

1. Ravel, M. (1875-1937): Trío (1914) – I. Moderato 



CAS R – 53


El propio Ravel manifestó que algunos temas del Trio estaban inspirados en el folklore vasco, pero esto no afecta a todo el Trio. Hay que recordar que su madre era vasca, de apellido Deluarte, y su padre, José Ravel, la conoció a raíz de un viaje a España para trabajar en los ferrocarriles. Maurice nació en Ciboure, al lado de San Juan de Luz, localidad donde compuso la obra en el verano de 1914. El primer movimiento se basa en la forma de sonata, y el material principal se escucha ya en el piano al comienzo de la obra (A1), un tema de carácter modal (dórico) con ritmo de falso zortzico, ya que al clásico ritmo en 5/8 se le añade un 3/8 para totalizar un 4/4 dividido en tres subgrupos.  
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A ello le sigue después un segundo tema (A2) que conduce al segundo grupo, una suave melodía expuesta desde la por el violín y desde re por el violoncello. El recuerdo de A1 en la parte grave del piano finaliza la exposición y abre un desarrollo que se caracteriza por el uso de dobles cuerdas en vl. y vc. (octavas). La recapitulación (muy abreviada( recupera ambos temas para terminar una coda en la que el tema A1 se pierde suavemente, aunque ahora, sin cambiar de altura, armonizado en Do, por lo que el modo resultante es en parte lidio y luego mixolidio.     
2. Debussy, C. (1862-1918): Sonata para violoncello y piano (1915)


Según Tranchefort, “las tres sonatas corresponden a un Debussy en el declive de su vida, aunque en plena floración creadora. Fue el editor Durando quien consiguió sacar al músico del retiro en el que vivía desde el comienzo de la PGM. Debussy proyectó entonces una serie de seis sonatas para diversos instrumentos, en el espíritu de la sonata preclásica, pero sólo llegó a terminar tres. La Sonata para vc. y p. fue compuesta de un solo impulso entre finales de julio y comienzo de agosto de 1915. En el vc. recae la parte más importante de la obra, con un piano a menudo confinado a un papel de acompañante (Nota manuscrita del compositor: “Que el pianista no olvide jamás que no se trata de luchar contra el violoncello, sino de acompañarlo”). 

   1. Prólogo. Entrada: majestuosa nobleza de una obertura francesa. El tono oscila entre mayor y menor, hasta llegar a un tema recurrente (que también reaparece en los otros mov.). Sigue un Allegro que progresa hasta la vuelta del tema. Sobre en re dórico y en el agudo del vc. con una 5ª se extingue el mov.

   2. Serenata. Pieza tratada con carácter fantástico y ligero. Hay una evocación de guitarras y mandolinas, mediante los pizzicatos y glissandos en ritmo de habanera en el vc. sobre refinadas armonías del p. 

   3. Finale. Evocaciones a la vez rítmicas y líricas de la propia Iberia del autor, alternada con una sección en tresillos que conduce a una reexposición libre. Una breve cadencia del vc. precede a los vigorosos acordes conclusivos con los que se recupera el tono inicial de la obra, re menor.       
3. Scriabin, A. (1872-1915): Sonata nº 5 op. 53 (1907) “Poema del éxtasis”


Scriabin nació en Moscú. Estudió piano con N. Zvérev, profesor también de Rachmaninov.  Se convirtió en un pianista notable a pesar de sus pequeñas manos que cubrían poco más de una octava. Scriabin se interesó por la teoría del Superhombre de Nietzsche y por la teosofía
, y ambas teorías influyeron su música y su pensamiento musical. Es autor de 10 sonatas, varias colecciones de estudios, preludios, nocturnos y mazurcas, además de tres sinfonías y dos poemas sinfónicos (Poema del éxtasis y Prometeo).  Scriabin fue un formidable pianista, y sus obras son todo un reto para los pianistas por la complejidad de la escritura polifónica, las extensiones y las posiciones inusuales y por la novedad de su lenguaje armónico. La Sonata nº 5 op. 53 fue compuesta al terminar el Poema del éxtasis op. 54, y según él la vio como en sueños de un golpe, y se limitó a transcribirla en muy pocos días. Es su última obra escrita con armadura y a la vez la primera de su camino hacia la neomodalidad, armonía x 4ª y atonalidad.  
4. Albéniz, Isaac (1860-1909): La vega (1898) CD A-28


La vega es el primer número de una obra titulada “Suite Alhambra”, que no llegó a tener continuidad. El origen de esta suite a su vez está en el proyecto de una ópera sobre el tema de la Alhambra, inspirado en unos textos del mecenas inglés F.B. Money Coutts (que luego le encargó la trilogía sobre el ciclo artúrico), que finalmente quedó en el proyecto de una suite sinfónica (hay orquestación de La vega por el propio Albéniz) y finalmente se consolidó en esta obra pianística. La que habría sido la segunda pieza de esta suite acabó como primera pieza de España souvenirs. En La vega se encuentra ya al Albéniz que está a punto de superar el pintoresquismo por un lenguaje más universal en el que los rasgos folklóricos y nacionalistas está estilizados al máximo. Si bien su forma es aparentemente sencilla (casi un ABA de canción, aunque con rasgos de sonata) su compleja armonía muestra la deuda con la Schola Cantorum de París. [Información facilitada por el Prof. Jacinto Torres]   
5. Ives, Charles (1874-1954): Sonata nº2 “Concord, Mass.” (II mov.)

Charles Edward Ives (Danbury, Connecticut, 1874 – New York, 1954) era hijo de George Ives, director de banda durante la Guerra Civil. Una experiencia significativa para Charles durante su infancia fue escuchar a la banda de su padre y a otras bandas que tocaban simultáneamente, hecho recogido en su composición Central Park in the Dark. Las únicas lecciones musicales que recibió de su padre también tuvieron una gran importancia; George Ives tenía una visión muy abierta respecto de la teoría musical, y animaba a su hijo a experimentar en armonizaciones bitonales y politonales. Charles podía cantar una melodía en una tonalidad, mientras su padre lo acompañaba en otra. Fue de la mano de su padre que Charles también conoció la música de Stephen Foster. Ives llegó a ser organista de iglesia a los 14 años y escribió varios himnos y canciones para los servicios eclesiales, entre ellos sus Variations on "America". Ives estudió en New Haven hasta 1893, y luego en la Universidad de Yale, para estudiar con Horatio Parker. Su Sinfonía nº 1 la escribió como su tesis principal bajo la supervisión de Parker. 
En 1898, después de su graduación en Yale, aceptó un puesto de $5 semanales como actuario en una compañía de seguros de New York, y continuó su trabajo como organista de iglesia hasta 1906. Tras varios cambios de compañía, terminó por fundar él mismo una con su socio Julian W. Myrick (Ives & Myrick), donde permaneció hasta su retiro, componiendo en su tiempo libre. En 1907 empezó a tener problemas de salud por el exceso de trabajo, aunque todavía mantuvo un elevado ritmo de creación, al tiempo que conseguía mucho éxito en su actividad aseguradora. Finalmente, hacia 1918, dejó prácticamente de componer, aunque continuó revisando y refinando sus obras anteriores, además de planificar los estrenos de su música. Durantes los años 1940 revisó su Sonata Concord, publicándola junto al volumen titulado Essays Before a Sonata en 1947. Ives murió en 1954 en Nueva York.

Con The Unanswered Question (La pregunta sin respuesta, 1908, escrita para cuerdas, trompeta y cuarteto de flautas) creó un maduro mundo sonoro que se convertiría en su estilo personal. Otra obra fundamental es la Sonata nº 2 “Concord, Mass., 1840-1860, una monumental obra para piano en cuatro movimientos dedicados a los escritores “trascendentalistas” de Nueva Inglaterra: Ralph Waldo Emerson, Henry David Thoreau, Charles Amos Alcott y su hija Louise May Alcott y Nathaniel Hawthorne. La obra tiene partes opcionales para viola y flauta, y es de una gran complejidad rítmica y armónica, además de incorporar citas diversas (entre ellas el motivo inicial de la Sinfonía nº 5 de Beethoven). También contiene algunos de los ejemplos más asombrosos de experimentalismo de Ives: en el segundo movimiento, hay que emplear una barra de madera de 14¾ pulgadas para producir vraios clusters.

La obra de Charles Ives fue casi totalmente ignorada en su tiempo, tanto por la dureza de su lenguaje a menudo atonal y disonante, como por las enormes dificultades rítmicas que planteaba para los intérpretes. Fueron compositores, pianistas y directores como Henry Cowell, Elliott Carter, Nicolas Slominsky, Lou Harrison, Leopold Stokowski, Bernard Herrmann, Leonard Bernstein o William Schuman. En el presente, Michael Tilson Thomas es un entusiasta exponente de las sinfonías de Ives como lo es el musicólogo Jan Swafford y John Kirkpatrick. 

6. Janácek, Leos (1854-1928): Cuarteto nº 2 (I. Allegro)


Janáĉek es el más importante compositor checo después de Sematana y Dvorak, y uno de los nombres fundamentales de la ópera del siglo XX. Sus títulos conforman una de las aportaciones esenciales al género junto con la de Berg, Britten o Henze: Jenufa, Kat’a Kabanova, La zorita astuta, El caso Makropulos, Las excursiones del Sr. Broucek y Desde la casa de los muertos son creaciones con un lenguaje propio, único, basado en el estudio de la prosodia del lenguaje hablado. También hay que recordar obras como la Sinfonietta o los dos cuartetos de cuerda. El Cuarteto nº 1 “Sonata a Kreutzer” (1923) está inspirado en la novela homónima de Tolstoi, mientras que el Cuarteto nº 2 “Cartas íntimas” (1928), compuesto en un arrebato de amor por la joven Kamila Stösslova, fue escrito en apenas tres semanas al comienzo del mismo año en el que murió víctima de una neumonía. En todas las obras compuestas a partir de 1900 es evidente un cambio de estilo que le permitió superar el romanticismo que hasta entonces impregnaba su música, encontrando a partir de entonces un lenguaje personal basado en una mezcla de tonalidad expandida, modalidad y un uso muy especial de la armonía, todo ello tratado con una instrumentación y una tímbrica únicas que ha permitido considerar desde entonces su música como uno de las aportaciones más interesantes del siglo XX. 
7. Schönberg, Arnold (1874-1951): Cuarteto nº 2 op.10 (III & IV mov.)

En 1908 Schönberg ya había demostrado con obras como Verklärte Nacht op. 4 (1899), Pelleas und Melisande op. 5 (1901), el Cuarteto nº 1 op. 7 (1905) o los 6 Lieder op. 8 (1906) su dominio absoluto y magistral del lenguaje tonal expandido y de la orquestación, algo que además aprendió sin pisar un concervatorio. Fue entonces cuando decidió iniciar la incómoda senda de romper con el lenguaje tonal y buscar nuevas vías de expresión, en parte ya contenidas en los desarrollos temáticos de sus obras precedentes. Así nace primero la Sinfonía de cámara nº 1 op. 9 el Cuarteto nº 2 op. 10 con soprano, esta última una obra en cuatro movimientos, dos de ellos todavía nominalmente tonales. Los textos son en ambos casos del poeta Stefan George. En el tercero, con el primer solo de soprano, se abre la vía de la indeterminación tonal, que se ahonda más en el cuarto movimiento, en parte empujado por el contenido del texto, que apunta hacia un futuro incierto. Son aquí ya los pequeños motivos y su lógica discursiva los que organizan la composición, fuera de cualquier anclaje tonal convencional. El paso siguiente fue la que se considera la primera obra atonal de la historia, las 3 Klavierstücke op. 11 (1908) para piano.  
Stefan George (1869-1933): “Entrückung” (frag.)

Ich fühle luft von anderem planeten.

Mir blassen durch das dunkel die gesichter

Die freundlich eben noch sich zu mir drehten.

Und bäum und wege die ich liebte fahlen

Dass ich sie kaum mehr kenne und Du lichter,

Geliebten schatten –rufer meiner qualen–  

Bist nun erloschen ganz in tiefern gluten

Um nach dem Taumel streitenden getobes
Mit einem frommen schauer anzumuten.

Ich löse mich in tönen, kreisend, webend,
Ungründigen danks und unbenamten lobes
Dem grossen atem wunchlos mich ergebend. 
Siento el aire de otros planetas.

Hacia mí soplan a través de lo oscuro los rostros

que se dirigen hacia mí amigablemente.

Y los árboles y los caminos que yo amé se esfuman 

de forma que apenas los reconozco y Tú, luz de 

las amadas sombras –portavoces de mis tormentos– 

te extingues ahora en profundos ardores 

para encantarme con un piadoso escalofrío  

en el vértigo de un frenesí beligerante.

Me disuelvo en sonidos, girando, flotando,

con insondable gratitud e innominados elogios

rodeándome sin deseo en el poderoso viento. 

8. Berg, Alban (1885-1935): Sonata op.1 (1908)


Alban Berg ya había escrito bastantes obras antes de poner el opus 1 a alguna de ellas. Sin duda lo más conocido son sus 7 Frühe Lieder para voz y piano, luego orquestados por él mismo, que sorprenden por la altísima calidad de su técnica armónica y su solidez melódica y formal. La Sonata op. 1 es una obra en un solo movimiento que sigue fielmente el esquema de forma de sonata, aunque el lenguaje está más cerca del atormentado expresionismo propio de su carácter que de un romanticismo tardío. La idea básica parte de un despliegue de cuartas y de una continuación por terceras, todo lo cual será desarrollado posteriormente mediante sutiles encadenamientos temáticos que llevan el discurso de un pasaje al siguiente sin brusquedades. Por ello su alumno, biógrafo y luego filósofo Th.W. Adorno calificó a Berg como el "maestro de la transición ínfima". La obra está en si menor, pero son raros los acordes tríadas a lo largo de sus páginas. El segundo tema se ubica en La mayor, aunque sólo durante dos partes queda más o menos clara dicha tonalidad. A partir de su siguiente obra, Alban Berg inicia, al igual que su maestro, el camino hacia la atonalidad, que habría de recorrer, sin embargo, de una forma altamente personal e imaginativa, totalmente diferente a su vez de la propuesta de Anton Webern, el otro integrante de la Escuela de Viena. 
9. Webern, Anton (1883-1945): 5 Stücke op.10 (1912)
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→ Delcambre-Monpoel, Marie: "El op. 10 de Anton Webern". Revista Quodlibet nº 24 (octubre 2002) 
10. Stravinsky, Igor (1882-1971): L'histoire du soldat (1918)


Las difíciles condiciones de la PGM forzaron a Stravinsky a buscar la colaboración del libretista Ramuz y del director Ansermet, financiados por el culto empresario Werner Reinhart, de Winterthur, para crear una obra de "teatro ambulante", de pequeño formato y fácil para llevar a diferentes localidades. Para ello se inspiró en dos historias de Afanassiev en las que intervienen un soldado, el diablo y una princesa, pero buscando una evocación de la leyenda de Fausto. La instrumentación es camerística pero variada: cada familia orquestal está representada por sus elementos extremos (violín – contrabajo; clarinete – fagot; corneta – trombón; y percusión). La obra consta de seis escenas, separadas por dos intermedios y precedidas por una introducción en forma de marcha. 

→ Trois danses: Tango, Vals, Ragtime. Otra vez más, arquetipos –sobre todo el tango, que entonces hace furor en Europa y que Stravinsky adora–. Este es el comienzo del Tango: 
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El Vals es esencialmente "violinístico", vals de músicos ambulantes, vals de calle. El acompañamiento ternario es llevado hasta la caricatura y hasta llega a suceder que el violín mismo toque la melodía (a) y el acompañamiento (b). 
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El Ragtime es un final virtuoso y brillante, especialmente en el violín, preparando así la Danza del diablo. 
11. Bartók, Bela (1881-1945): Cuarteto nº 3 (1927)

A lo largo de los años 20, Bartók estudió una gran cantidad de música folklórica, no sólo en Hungría, sino también en Rumanía, Bulgaria y norte de África, mientras que buscaba al tiempo una mayor concentración y economía de materiales en su propias composiciones. La colisión de ambos estilos produjo, entre otras obras, el más corto y concentrado de sus cuartetos, el nº 3. La obra tiene una estructura única y muy original:


Prima parte: Moderato – attacca:


Seconda parte: Allegro – attacca:


Ricapitulazione della prima parte: Moderato


Coda: Allegro molto


La “Seconda parte” es el centro de gravedad del Cuarteto, un verdadero tour de force, construido enteramente sobre un simple motivo ascendente y descendente, expuesto primero por el violoncello en pizzicato y luego por el violín, más rápido y con un ritmo diferente. 
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Más adelante se escucha un nuevo tema, tomado de una canción húngara estilizada, tratado después en constante contrapunto entre las partes.
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Un tratamiento del primer tema como sujeto de fuga en semicorcheas continuas conduce a un pasaje de glissandi que dan paso a unos potentes acordes que se disuelven en un solo de violoncello para enlazar con la Ricapitulazione. 
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12. Hindemith, Paul (1895-1963): Ludus tonalis (1942)
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In his Unterweisung im Tonsatz. I: Theoretischer Teil
Hindemith goes back as far ds possible to what he terms zhe
natural state of tones. From the overtone series intrinsic to
every sounding note he derives the relations of the twelve
notes of the chromatic scale, which has at the same time sub-
sumed all the other scales: the major and minor scales or the
church modes. He represents these relanons by a sequence
of notes which he calls Row 1"’. With ¢! as a starting point
(the fifth produces the closest affinity between notes, the tri-
tone. the most remote affinity), Row 1 is as follows:
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By incorporating the compound tones which always occur
when two notes sound simultaneously Hindemith derives
Row 2", This systematically orders the intervals in terms of
‘their distinct value and tension. Hindemith makes use of
Row 2 to formulate a Phenomenology of all musical sounds,
Wthh arranges all conceivable forms of chord in six catego-
ries'®. Row 2 is as follows:
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Hindemith terms the different values and tensions resultin
from the sequence of different sounds harmonic gradation’
(harmonisches Gefille’), while he calls the sequence of
ground-notes which make up a larger harmonic context step
progression'’ (Stufengang’).

Several of Hindemith’s compositional principles strict-
ly speaking go beyond the scope of the above theoretical ex-
position as formulated in the Unterweisung im Tonsatz. His
term generic two-part writing'® denotes a composition tech-
nique in which the bass part combines with the next most
important part to form immaculate two-part writing mtellz-
gible without any addition. The term sequence of seconds'’
designates a principle involved in the structure of a melody
whereby the primary notes of a melody should relate to one
another in second steps. Finally, Hindemith sees three-part
writing as marking the hm1ts of the direct perception of in-
dependent part writing”®, while at the same time he regards
three- -part writing as a prerequisite for the unequivocal re-
presentation of harmonic relations.
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closely bound up with Hindemith’s basic theoretical prin-

ciples.

1. Hindemith ignores the polarity of key relationships etc.,
recognizing only the relationship between a given note
and the ground-note: he thus composes just one fugue

for each of the twelve steps of the chromatic scale, desig-
‘nating each fugue by reference to the ground-note: i C,
in G etc.

2. Hindemith arranges the twelve fugues in a sequence de-

termined by the relationships between the ground-notes,
in other words on the basis of Row 1 (see above).

3. All the fugues are three-part fugues.

Having thus established the layout of the Ludus tonalis on

the lines of his fundamental theoretical assumptions, Hinde-

mith inserts the Interludes as planned. With a few excep-
tions, they modulate from one key to the next, progressing

from a given ground-note to that which follows it in Row 1.

Technically speaking they are absolutely free and untram-

rnelledi _




En 1942, tras terminar su Sonata para dos pianos, Hindemith se la envió a su editor junto con unas fugas que, poco a poco, se convirtieron en el embrión del Ludus tonalis, cuyo subtítulo es: “Studies in Counterpoint, Tonal Organisation, and Piano Playing”. Se trata de una colección de Fugas e Interludios entre las mismas que empieza con un Praeludium y termina con un Postludium. La secuencia de polaridades de las fugas deriva de su Serie 1 (Reihe 1), en la que los sonidos se ordenan según su cercanía con la fundamental en la serie de armónicos, según explica en su Unterweisung im Tonsatz. Los interludios conducen desde la polaridad de la fuga anterior hasta la siguiente. Por su parte, el Praeludium y el Postludium están entre sí en relación de inversión retrogradada, es decir, el Postludium supone la lectura al revés del Praeludium y además en inversión.


CURSO 2º ( 2º Cuatrimestre 

1. Prokofiev, Sergei Sergeievitch (1891-1953): Sonata nº 3 (1907-1917)


Compositor, pianista y director de orquesta, Prokofiev recibió sus primeras lecciones de su madre, y estudió composición con Glière. Fue un autor precoz, que con poco más de 14 años ya había compuesto dos sonatas, una sinfonía, cuatro óperas y varias piezas para piano. Ingresó en el Conservatorio de San Petersburgo en 1904, donde tuvo como maestros a Liadov (composición), Rimski-Korsakov y Vitol (orquestación), Essipova (piano) y Cherepnine (dirección de orquesta), y donde fue pronto calificado como enfant terrible por la dureza de su lenguaje musical. Se presentó como pianista en 1908, y pronto se dio a conocer en los medios artísticos avanzados como compositor antirromántico. Desde 1918 hasta 1932 estuvo fuera de su país, en Estados Unidos y en París, donde trabajó para los ballets rusos de Diaghilev. En 1932 volvió a la Unión Soviética, y allí compuso obras tan célebres como Pedro y el lobo, el ballet Romeo y Julieta, la cantata Alexander Nevsky y sus sinfonías nº 5, 6 y 7. En 1948 fue criticado por el Comité central del Partido Comunista por “formalista”, por lo que tuvo que adaptarse a un estilo más lírico y cercano al realismo socialista. 


La Sonata nº 3 en la menor está escrita en un solo movimiento basado en la forma de allegro de sonata. El primer grupo se expone sobre la dominante de la menor, mientras que el segundo grupo se ubica en Do mayor. El desarollo se basa en ambos temas, y conduce gradualmente a una recapitulación alterada del primer grupo lleva la sonata a un estrepitoso final.     

4 Estudios op.2 (1909)
4 Piezas op. 32 (1918)
4 Piezas op.4 (1908)
Música para niños op.65 (1935)

Sarcasmos op.17 (1912-1914)

10 Piezas op.12 (1906-1913)
Toccata en re menor op.11 (1912)
2 Sonatinas op.54 (1931-1932)
Visiones fugitivas op.22 (1915-1917)
Concierto para piano nº 1 en Re b mayor op.10 (1911-1912)
Concierto para piano nº 2 en sol menor  op.16 (1912-1913)
Concierto para piano nº 3 en Do  mayor op.26 (1917-1921)
Concierto para piano nº 4 (para la m.i.) op.53 (1931)
Concierto para piano nº 5 en Sol mayor op.55 (1932)
Sonata nº 1 en fa menor op.1 (1907-1909)
Sonata nº 2 en re menor op.14 (1912)
Sonata nº 3 en la menor op.28 (1907-1917)
Sonata nº 4 en do menor op.29 (1908-1917)
Sonata nº 5 en Do mayor op.38 (1923, primera versión)
Sonata nº 5 en Do mayor op.135 (1952-1953, segunda versión)
Sonata nº 6 en La mayor op.82 (1939-1940)
Sonata nº 7 en Sib mayor op.83 (1939-1942)
Sonata nº 8 en Si bemol mayor op.84 (1939-1944)
Sonata nº 9 en Do mayor op.103 (1947)
Sonata nº 10 en mi menor op.137 (1953, inacabada)
2. Shostakovich, Dmitri (1906-1975). Cuarteto nº 8 op. 110 (1960)
Dmitri Dmítrievich Shostakóvich (en ruso: Дми́трий Дми́триевич Шостако́вич) nació en San Petersburgo el 25 de septiembre de 1906 y murió el 9 de agosto de 1975. Fue compositor ruso que vivió durante el período soviético. Tuvo relaciones difíciles con el partido comunista de la URSS (PCUS), que denunció públicamente su música en 1936 y en 1948. La denuncia de 1936 llegó tras dos años de éxito de su ópera Lady Macbeth del distrito de Mtsensk, al acudir Stalin a una función de la ópera y sospechar que en la misma había una crítica oculta al régimen. Esto provocó un agrio editorial en el diario Pravda en el que se acusaba a Shostakovich de formalista, por lo que el compositor tuvo que retractarse públicamente, al tiempo que retiró de los atriles su dura y disonante Sinfonía nº 4, que estaba ensayando por entonces, y componía la Sinfonía nº 5, mucho más cercana a las consignas culturales del Partido. Sin embargo, en público se mostró leal con el régimen soviético, aceptó el carné del PCUS en 1960 y llegó a ser miembro del Soviet Supremo de la URSS. Su actitud frente al régimen comunista y el Estado soviético ha sido tema de agrias polémicas políticas y musicales y se ha discutido enconadamente si Shostakóvich fue o no un disidente clandestino frente al régimen. 
Tras un período inicial de vanguardismo musical el estilo de Shostakóvich derivó hacia un romanticismo musical tardío en el que la influencia de Mahler se combina con la de la tradición musical rusa, con Músorgski y Stravinski como referentes importantes. Shostakóvich integró todas esas influencias creando un estilo muy personal que evolucionó incluso en algunas obras hacia la atonalidad. La música de Shostakóvich suele incluir contrastes agudos y elementos grotescos, con un componente rítmico muy destacado. Muchos críticos lo describen como el compositor más grande del siglo XX. 

Su gigantesco catálogo incluye 15 sinfonías, 15 cuartetos de cuerda, dos conciertos para piano y orquesta, dos para violín y dos para violoncello, 30 suites tomadas de óperas, ballets o música de películas, 15 obras orquestales diversas, dos tríos, un quinteto, sonatas para violín y piano, viola y piano y cello y piano, una serie de 24 preludios para piano y otra de 24 preludios y fugas para piano, dos sonatas, dos óperas, tres operetas, cinco ballets, música para 36 películas, música incidental para 12 obras, 14 obras corales, 28 obras vocales y 14 orquestaciones de obras ajenas, entre las que se incluyen las óperas Boris Godunov y Khovanschina de Moussorgsky. 


Shostakóvich escribió sus Cuarteto nº 8 op.110 en 1960, durante una visita a Dresde, devastada en la guerra por las bombas inglesas y americanas. Dedicó su obra a las víctimas del fascismo y de la guerra, pero creó una música al tiempo bastante autobiográfica, dando a la dedicatoria un giro irónico no reconocido por las autoridades soviéticas. La obra hace un constante uso de sus iniciales (DSCH, re-mib-do-si), así como de otros temas propios procedentes de sus Sinfonías nº 1 y 10, Concierto nº1 para cello y orquesta (en el 3º movimiento), Trío con piano (la melodía judía del 2º movimiento) y de su ópera Lady Macbeth. Fue una obra que el propio autor pensó como su propio epitafio, ya que según su amigo Lev Lebednsky el suicidio rondaba por su cabeza ante las presiones políticas insoportables.     

→ Cuarteto nº 8 op. 110 (1960). II mov.: Allegro molto * III mov.: Allegretto 
3. Rachmaninov, Sergei (1873-1943). Sonata nº 2 op. 36 en si b menor (III mov.: Allegro molto).

Serguéi Vasílievich Rajmáninov (Серге́й Васи́льевич Рахма́нинов) fue un destacado compositor, pianista y director de orquesta ruso, uno de los últimos grandes compositores románticos. Nació en Semiónovo (Rusia) y falleció en Beverly Hills (Los Ángeles, California). Sus primeras lecciones de música las recibió de su madre. A los nueve años comenzó sus estudios musicales en el conservatorio de San Petersburgo y los terminó en 1892 en Moscú. En 1904 (a los 31 años) lo contrataron por espacio de dos años como director de orquesta en el Teatro Bolshoy de Moscú. Realizó diversas giras por todo el mundo como pianista. En 1917, después de la revolución rusa, se fue de su país y vivió en París (Francia), Suiza y a partir de 1935 se instaló en Estados Unidos. 

El fracaso de su Sinfonía nº 1 le sumió en una depresión creativa que fue curada gracias al Dr. Nikolai Dahl en 1900, y fruto de su curación fue el Concierto nº 2 para piano y orquesta. Su producción pianística es una aportación fundamental en el repertorio del siglo XX para este instrumento, pero no hay que olvidar su producción sinfónica o sus ciclos de canciones. Compuso tres óperas, dos sinfonías, La isla de los muertos, Sinfonía coral "Las campanas" (basada en textos de E.A. Poe), Danzas sinfónicas, dos magnas obras religiosas (Liturgia de San Juan Crisóstomo y las Vísperas), 4 conciertos para piano y orquesta, la famosa Rapsodia sobre un tema de Paganini, dos series de preludios, dos series de estudios, dos series de variaciones (temas de Chopin y de Corelli) y dos sonatas. 

→ Sonata nº 2 op. 36 en si b menor (III mov.: Allegro molto). Empezada en Roma en 1913, la completó en Rusia ese mismo año. Fue compuesta al mismo tiempo que su Sinfonía coral "Las campanas", y tiene mucho en común con esta obra, ya que el sonido de las campanas fue una obsesión para Rachmaninov y otros autores rusos (Stravinsky decía que el sonido de las campanas dominaba todas las ciudades rusas tal y como él las conoció, y acompañaban a todos los rusos desde  la cuna hasta la tumba, y ningún ruso podía escapar de su influencia).  
4. Poulenc, Francis (1899-1963) 

Sonata para clarinete y piano (III mov.) * Sonata para flauta y piano (I mov.)

Compositor francés, miembro del grupo francés Les Six (junto con Milhaud, Honegger, Auric, Taileferre y Durey), también vinculado a Erik Satie y a Jean Cocteau. Compuso música en todos los grandes géneros: canción, música de cámara y pianística, oratorio, ópera, música de ballet y música orquestal. El crítico Claude Rostand, en Julio de 1950, en un artículo del Paris-Presse, describe a Poulenc como “mitad hereje, mitad monje” (“Le moine et le voyou”), una etiqueta que se adjunta a su nombre para el resto de su carrera. La última serie monográfica de Poulenc fue dedicada a los instrumentos de viento con piano, aunque sólo llegó a completar cuatro: Sonata para flauta y piano (1957), Sonata para oboe y piano (1962), Sonata para clarinete y piano (1962), y la Elégie para trompa y piano (1957). 

Es autor de cinco óperas (Dialogues de carmelites, La voix humaine), ballets (Les biches), Concierto campestre para clave y orquesta, música de cámara (sonatas a dúo, Trío para oboe, fagot y piano, Sexteto, además de las mencionadas arriba), una veintena larga de obras para piano (Mouvements perpetuelles, 5 Impromptus, Deux Novelettes, Improvisations), una abundante música vocal y música coral, así como música religiosa (Stabat Mater, Gloria, Litanies à la Vierge Noire). 
5. Messiaen, Olivier (1907-1992). 

L'Ascension (III. Transports de joie d'une àme devant la Gloire du Christ qui est la sienne) 

Olivier Messiaen (Avignon, 10 de diciembre de 1908 – Clichy, Île-de-France, 27 de abril de 1992) fue un compositor, organista y ornitólogo francés. Ingresó en el Conservatorio de París a la edad de 11 años, y tuvo como profesores a Paul Dukas, Maurice Emmanuel, Charles-Marie Widor y Marcel Dupré. Fue designado organista en la Iglesia de la Santísima Trinidad de París en 1931, puesto que ocupó hasta su muerte. Al salir de prisión en 1941, pronto Messiaen fue nombrado profesor de armonía, y luego profesor de composición en 1966 en el Conservatorio de París, puesto que mantuvo hasta su retiro en 1978. Entre sus distinguidos alumnos están Pierre Boulez, Yvonne Loriod (quien después sería la segunda esposa de Messiaen, y la intérprete por excelencia de sus obras escritas para piano o con piano solista), Karlheinz Stockhausen, Iannis Xenakis, William Bolcom y George Benjamin.

La música de Messiaen es rítmicamente compleja (él estaba interesado en los ritmos de la antigua Grecia y en los de origen hindú), y se basa armónica y melódicamente en los modos de transposición limitada, que fueron una innovación propia de Messiaen. Muchas de sus composiciones representan lo que él llamó «los aspectos maravillosos de la fe», mostrando su inquebrantable catolicismo. Viajó mucho y escribió sus obras inspirado por diversas influencias tales como la música japonesa, el paisaje del Cañón de Bryce en Utah o la vida de San Francisco de Asís. Messiaen experimentó una cierta sinestesia manifestada como una percepción de colores cuando oía ciertas armonías. 

Messiaen estaba fascinado por el canto de los pájaros; decía que los pájaros eran los mejores músicos y se consideraba a sí mismo tanto ornitólogo como compositor. Transcribía el canto de los pájaros en sus viajes por todo el mundo, e incorporó las transcripciones de estos cantos en gran parte de su música. Su uso innovador del color, su concepción personal de la relación entre el tiempo y la música, su uso del canto de los pájaros, y su intento de expresar profundas ideas religiosas, todo se combina de tal modo que hace casi imposible confundir una composición de Messiaen con una obra de cualquier otro compositor clásico occidental.

Una de las facetas esenciales de la obra de Messiaen es su producción para órgano. Messiaen fue un excelente organista: alumno de Marcel Dupré, fue recomendado en 1931 para ocupar (con sólo 22 años( el puesto vacante en la iglesia de la Sainte-Trinité de París (recomendado por Dupré, Tournemire y Widor), puesto que ocupó el resto de su vida. Su contribución al repertorio organístico es una de las más importantes desde J.S. Bach, y en sus obras confluyen la propia experiencia organística de su autor con el simbolismo religioso del órgano como el instrumento más característico de la iglesia cristiana. Casi todas sus obras tienen una motivación religiosa, y los títulos son una buena muestra de ello: Le Banquet céleste (1926), Dyptique (1929), Apparition de l'Église éternelle (1931), L'Ascension (1932), La Nativité du Seigneur (1935), Les Corps glorieux (1939), Messe de la Pentecôte (1950), Livre d'orgue (1951), Méditations sur le mystère de la Sainte Trinité (1969), Livre du Saint Sacrement (1984). 

L'Ascension es una obra que nació primero para la orquesta (1932-33) y que luego fue transcrita para órgano (1933-34), aunque el tercer movimiento de esta última versión fue compuesto de nuevo (ante la imposibilidad de la transcripción del original orquestal) y se convirtió en una de sus más difíciles tocatas. Los títulos que integran esta especie de sinfonía en cuatro movimientos se apoyan en versículos evangélicos o en frases de la liturgia de la fiesta de la Ascensión.    

6. Ginastera, Alberto (1916 – 1983): Danzas argentinas op. 2
Alberto Ginastera (Buenos Aires, 11 de abril de 1916 – Ginebra, 25 de junio de 1983) fue un  compositor argentino, considerado uno de los compositores latinoamericanos más importantes del siglo XX. Entre sus obras se encuentran óperas (Don Rodrigo, Bomarzo y Beatrix Cenci), conciertos (dos para piano, dos para cello, uno para violín y uno para arpa), otras piezas orquestales, música para ballets (entre otras, Panambí), música de cámara y un número relativamente grande de piezas para piano. Ginastera agrupó su música en tres períodos –nacionalismo objetivo, nacionalismo subjetivo y neo-expresionismo– división que ha sido cuestionada y relativizada por algunos especialistas.

Ginastera fue conocido fuera del mundo académico, cuando el grupo de rock Emerson, Lake and Palmer adaptó el cuarto movimiento de su primer concierto para piano y lo grabó en su popular álbum Brain Salad Surgery, con el nombre de Toccata. La grabación no sólo tuvo la aprobación de Ginastera, sino su apoyo. En 1973, cuando fue grabado el álbum, la banda se encontró con el compositor en su casa en Suiza y le mostraron los arreglos. Se dice que Ginastera comentó “¡Diablos! ¡Nunca nadie había sido capaz de capturar mi música de esa forma! ¡Es la forma como yo mismo me la imagino!”.

    
Sus primeros trabajos pertenecen al  llamado “nacionalismo objetivo”, en el cual las deudas con el folklore argentino son muy evidentes. Acusa además la influencia de Stravinsky, Bartók y Falla. Son de este período varias de sus obras pianísticas más conocidoas: Danzas Argentinas op. 2, Tres piezas op. 6 (1940), Malambo op. 7 y los 12 Preludios americanos op. 12 (1944), así como el ballet Estancia (1941). 
A partir de 1948 comienza a usar técnicas de composición más avanzadas. Es el período de “nacionalismo subjetivo”, en el que abandona los elementos populares tradicionales, aunque continúa usándolos simbólicamente, e introduce las técnicas dodecafónicas con gran libertad. Son de esta fase la Pampeana nº 3 para orquesta y la Sonata nº 1. El período “neo-expresionista” comienza aproximadamente en 1958. Está marcado por una búsqueda de procedimientos técnicos más avanzados y por una disminución de los elementos populares, aunque nunca abandona del todo la presencia de los elementos argentinos. Las obras más importantes de este período fueron sus tres óperas, los conciertos y la Cantata para América mágica, así como las Sonatas nº 2 op. 53 (1981) y Sonata nº 3 op. 54 (1982). Las Danzas argentinas op.2 (1937) están formadas por tres piezas: Danza del viejo boyero (politonal), Danza de la moza donosa (tonalidad ampliada) y Danza del gaucho matrero (ritmo de hemiola 3/4 - 6/8).   
7. Gershwin, George (1898 – 1937): Three Preludes (1926)  

Jacob Gershovitz (Brooklyn, Nueva York, 26 de septiembre de 1898 - Beverly Hills, California, 11 de julio de 1937) era el verdadero nombre de George Gershwin, compositor estadounidense procedente de una familia de inmigrantes rusos de origen judío. Su talento para la música fue pronto encaminado por su profesor, Charles Hambitzer, quien le hizo descubrir a Liszt, Chopin o Debussy. Los referentes de Gershwin en aquellos primeros años fueron Irving Berlin y Jerome Kern, compositores de Broadway de la época. Su gran sueño era el de triunfar como compositor en las salas de concierto, aunque latente entonces, no tomaría forma hasta años más tarde. 
Pronto se animó él mismo a componer sus primeras canciones, algunas de las cuales consiguieron cierta popularidad y, sobre todo, le valieron la oportunidad de escribir su primer musical para Broadway. Su inmediato éxito significó el verdadero comienzo de su carrera como compositor. A éste siguieron otros títulos como Lady Be Good, Oh Kay!, Funny Face, Girl Crazy y Of Thee I Sing. A partir de los años 20 inició también la composición de trabajos destinados a las salas de concierto, como la célebre Rhapsody in Blue (1924). En 1925 compone su Concierto para piano en fa.

George Gershwin quiso profundizar en la composición, ya que sus conocimientos eran más bien intuitivos, para lo cual viajó a París. Las respuestas de los maestros que Gerswhin consultó hablan por si mismas, ya que ninguno de ellos consideró que su conocimiento intuitivo de la música fuera un obstáculo para él. Cuando intentó ser discípulo de Igor Stravinsky, éste le preguntó: «¿Cuánto dinero ganó usted el año pasado?». «200.000 dólares», respondió el joven Gershwin. «Entonces yo debería tomar clases con usted», respondió el maestro. Ravel se negó a darle clases, argumentando lo siguiente: «usted perdería su gran espontaneidad melódica para componer en un mal estilo raveliano».

En aquellos años nació la obra sinfónica Un americano en París, que poco después sería la base para la famosa película de igual nombre. De vuelta a Estados Unidos culminó su carrera con la ópera Porgy and Bess (1935), un retrato de la vida de una comunidad negra en el sur de Estados Unidos. Después de ello Gershwin comenzó a componer música para películas, colaborando con actores y bailarines como Fred Astaire, Ginger Rogers, Joan Fontaine y Gracie Allen. A comienzos de 1937 comenzaron los síntomas del tumor cerebral que causaría su muerte en julio de ese mismo año. 

A continuación se reproduce un texto sobre los Three Preludes que explica el origen de la obra y cuestiones relativas al estilo, forma y textura. 
Three Preludes

Three Preludes are short piano pieces by George Gershwin and were first performed by the composer at the Roosevelt Hotel in New York in 1926. Each prelude is a well known example of early 20th century American classical music, as influenced by Jazz.

Gershwin originally planned to compose twenty four preludes for this group of works. The number reduced to five in public performance, and further decreased to three when first published in 1926. One of the remaining two preludes not published was rearranged and published as Short Story, whereas the other one, Prelude in G, had been eliminated by Wyatt because the music had already appeared in Gershwin's Concerto in F.

1. Allegro ben ritmato e deciso
The first Prelude begins with a five-note blues motif; virtually all the melodic material in the piece is based on this theme. Syncopated rhythms and chords containing flattened sevenths occur throughout; these give the piece a strong jazz feel. Although these sounds are far from adventurous by modern standards, to the audiences of the late 1920s they were almost unheard of. Structurally, the piece is in ternary form; however, the impression on the listener is that of a fantasia. This effect is achieved by using snippets of various virtuoso techniques, such as repeated notes, octaves, scales, and crossed hands, each of which is used for only a moment before the piece catches a flicker of some new idea.

2. Andante con moto e poco rubato
The second Prelude also has the distinct flavour of jazz. The piece begins with a sad melody wending its way above a smooth, steady bassline. The harmonies and melodies of this piece are built on thirds, emphasizing both the interval of the seventh and the major/minor duality of the blues scale. In the second section, the key, tempo, and thematic material all change; only the similarity of style binds the two sections together. The opening melody and bass return in the final section, more succinct but otherwise unchanged, and the piece ends with a slow ascent of the keyboard. Gershwin himself referred to the piece as "a sort of blues lullaby."

3. Allegro ben ritmato e deciso
Early listeners called the third Prelude “Spanish”, but modern ears may find this description puzzling. (This is analogous to the description of Mozart’s Rondo alla turca by his contemporaries as “Oriental”; in the present day, it sounds Viennese more than anything else.) After a brief and dramatic introduction, the main theme is revealed: two melodies that together form a question-and-answer pair. This pair is used throughout to provide harmonic structure, with the question harmonised using E-flat minor chords, while the answer is harmonised with E-flat major chords. After a brief, highly syncopated middle section, the melodic pair returns assertively in octaves, causing a battle between major and minor. Major eventually wins, and the piece concludes with a flourish.

8. Britten, Benjamin: Nocturnal op. 70 para guitarra (1963).

Britten nació en Lowestoft, condado de Suffolk, en 1913. En 1927 comenzó a tomar lecciones particulares con Frank Bridge. También estudió -menos felizmente- en el Colegio Real de Música con John Ireland y Ralph Vaughan Williams, y también intentó estudiar con Alban Berg en Viena. Las primeras composiciones de su autoría que llamaron la atención fueron la Sinfonietta op.1 y una selección de variaciones corales, A Boy was born op. 3 para los cantores de la BBC. Al año siguiente conoció a W. H. Auden, con quien colaboró en el ciclo de canciones Our Hunting Fathers op. 8, obra radical en su tratamiento musical y en el sentido político, y en otras obras. Relevancia más profunda tuvo su encuentro en 1936 con el tenor Peter Pears, con el que mantuvo una relación de pareja hasta su muerte, y que pasó a ser su colaborador musical e inspirador. 
A principios de 1939 ambos siguieron a Auden a Estados Unidos. Allí Britten compuso la opereta Paul Bunyan op. 17, inspirada en el personaje homónimo, primera obra lírica con libreto de Auden, así como el primer ciclo de canciones para Pears. Este período fue también notable por varios trabajos orquestales, incluyendo las Variaciones sobre un tema de Frank Bridge op. 10, escritas en 1937 para orquesta de cuerdas, el Concierto para violín op. 15 y la Sinfonía de Requiem op. 20, para orquesta. 
Britten y Pears retornaron a Inglaterra en 1942; en el viaje de regreso por mar el compositor completó obras corales como el Himno a Santa Cecilia op. 27, última colaboración con Auden, y Ceremony of Carols op. 28. Enseguida comenzó a trabajar en su ópera Peter Grimes op. 33, cuyo estreno en Sadler's Wells en 1945 fue uno de sus mayores éxitos. Al año siguiente compuso una de sus obras más famosas, la Young's Person Guide to Orchestra op. 34, basada en un tema de Purcell. Britten comenzó a encontrar oposición en el ambiente musical de Londres, por lo que fundó el Grupo de ópera inglesa en 1947 y el Festival de Aldeburgh para interpretar sus propias composiciones así como las de otros compositores. Su aportación posterior a la ópera –con títulos como The Rape of Lucretia op. 37, Albert Herring op. 39, Billy Budd op. 50, Gloriana op. 53, The Turn of the Screw op. 54, A Midsummer Night’s Dream op. 64 y Owen Wingrave op. 85– le han convertido en uno de los autores esenciales del género en el siglo XX.  

 Su mayor éxito como compositor fue el War Requiem op. 66, una obra en la que Britten mezcla el texto latino habitual con una selección de poemas de Wilfred Owen. Fue escrita para la reapertura de la Catedral de Coventry, en 1962. Su intención era que esta obra fuese una manifestación contra cualquier tipo de conflicto bélico, una denuncia de la irracionalidad e inutilidad de la guerra, y que se convirtiese en un símbolo de un nuevo espíritu de unidad, de reconciliación en plena guerra fría, y así reunió a un trío de solistas que provenían de las tres naciones europeas con mayor protagonismo en la guerra: el barítono alemán Dietrich Fischer-Dieskau, el tenor inglés Peter Pears y la soprano rusa Galina Vishnévskaya.

En sus últimos años se trasladó con Pears a Horman, donde escribió Phaedra op. 93 y Death in Venice op. 88. Su salud -especialmente su corazón- se fue deteriorando hasta su muerte en 1976. 

Entre los críticos existe unanimidad en considerar a Britten como uno de los grandes compositores ingleses del siglo XX. La formidable técnica de Britten, su tolerancia musical y humana, y la habilidad para tratar las más tradicionales formas musicales con frescura y originalidad, lo ubican a la cabeza de los compositores de su generación. 
Nocturnal after John Dowland para guitarra op. 70 (1963) 

Es una de las obras de Britten que ha tenido un papel fundamental en el repertorio del instrumento. La obra muestra la profundidad de su admiración por la música isabelina para laúd. El tema de Dowland, Come, Heavy Sleep, emerge en forma completa al final de las ocho variaciones, cada una de las cuales se basa en algún rasgo distorsionada del tema o de su acompañamiento. La obra fue destinada al guitarrista y laudista británico Julian Bream, quien la estrenó en el Festival de Aldeburgh en 1964. 
9. Brower, Leo (1939- ): El Decamerón negro 
Juan Leovigildo Brouwer, mejor conocido como Leo Brouwer (1 de marzo de 1939) es un compositor, guitarrista y director de orquesta cubano. Nació en La Habana, donde comenzó a tocar la guitarra a la edad de 13 años atraído por el sonido flamenco y motivado por su padre, que era doctor y guitarrista aficionado. Su primer maestro real fue Isaac Nicola quien fue alumno de Emilio Pujol, y a su vez este fue alumno de Francisco Tárrega. Dio su primer recital a la edad de 17 años; aunque para este tiempo sus composiciones ya empezaron a llamar la atención. Preludio (1956) y Fuga (1959), ambas con influencia de Bartok y de Stravinsky, son muestra de su temprana comprensión de música no propia de la guitarra. Viaja a Estados Unidos para estudiar música en la universidad de Hartford y posteriormente en la Juilliard School, donde Stefan Wolpe le enseña composición.

Obra temprana son los Estudios simples, que amplían los requerimientos técnicos de la guitarra. Con estos estudios Brouwer produjo sin duda una obra mayor en el desarrollo de la técnica en la guitarra, haciéndolos no solo técnicamente demandantes sino también altamente musicales. Las primeras obras de Brouwer representan su contexto cubano y muestran la influencia de la música afrocubana y su ritmo. Un buen ejemplo de este período es el Elogio de la Danza. Aunque es para guitarra sola, su segundo movimiento es un tributo a los Ballets Rusos y a Stravinsky. Le siguieron trabajos como su Sonograma 1, donde se incluyen elementos aleatorios, Canticum (1968), La espiral eterna (1971), Concierto para guitarra nº 1, Parábola (1973) y Tarantos (1974). Este período incorpora ya el uso del dodecafonismo y de los modos seriales abiertos, fruto de su predilección por Luigi Nono y Iannis Xenakis. 

Su último periodo está inspirado en el minimalismo, aunque Brouwer lo describe como el desarrollo de un sistema modular. El Decamerón Negro (1981) es la primera obra en este estilo. La Sonata (1990), Paisaje cubano con campanas (1996) y Hika (1996), en memoria del compositor japonés Toru Takemitsu es la más reciente, son otros ejemplos. También ha realizado Brouwer transcripciones de otros compositores: Elite Syncopations y The Entertainer de Scott Joplin, o Fool on the Hill de The Beatles (Lennon/McCartney). 

Brower es autor de 11 conciertos para guitarra y orquesta, y de otras obras para guitarra –aparte de las ya citadas– como Preludios epigramáticos, Diez estudios nuevos, Danza característica, Tres danzas concertantes, Rito de los Orishas, Parábola, Paisaje cubano con rumba, Paisaje cubano con tristeza, Paisaje cubano con lluvia, Paisaje cubano con fiesta, Piezas sin título 1-3, Suite en re, Toccata para cuatro o más guitarras, Variaciones sobre un tema de Django Reinhardt, etc. 
Brouwer ha sido director del Instituto de Cine del Departamento de Música de Cuba. Ha participado en la organización del Concurso y Festival Internacional de Guitarra de la Habana, es fundador del Grupo de Experimentación Sonora del Instituto Cubano de Arte e Industria Cinematrográfica ICAIC. En España ha sido director titular de la Orquesta de Córdoba. 
10. Boulez, Pierre (1925- )  Sonata nº 1 (1946)

Compositor, pedagogo y director de orquesta francés, cuya influencia ha sido notable en la vida musical e intelectual contemporánea. Inició estudios de matemáticas en el Politécnico de Lyon, antes de ingresar en 1944 en las clases de armonía de Olivier Messiaen en el Conservatorio de París. También estudió contrapunto con Andrée Vaurabourg (esposa de Honegger) y la técnica dodecafónica con René Leibowitz. Comenzó cultivando una música atonal dentro de un estilo serial post-weberniano influido por Olivier Messiaen. A diferencia del dodecafonismo, no sólo aplicaba el concepto de serie a la altura de las notas, sino también a otras variables del sonido: ritmos, dinámicas, ataques, etc. Esto daría lugar al llamado serialismo integral, corriente estética de la que fue uno de los principales representantes junto a compositores como Karlheinz Stockhausen, Luigi Nono, Ernst Krenek, Milton Babbitt o el propio Messiaen, aunque este último lo hizo aisladamente.  

En 1970, el presidente francés Georges Pompidou invitó a Boulez a crear y dirigir una institución para la exploración y desarrollo de la música moderna, dando lugar al IRCAM (Institut de Recherche et Coordination Acoustique/Musique), del que Boulez fue director hasta 1992. Boulez es además un reconocido director de orquesta, especializado en obras de autores de todo el siglo XX. La madurez del compositor ha sustituido la feroz concentración del Boulez temprano por una música serena, más expansiva y accesible. Una música elegante y refinada, revestida de las más exquisitas sonoridades, y dotada de una imaginación contrapuntística y un sentido de la fantasía extraordinarios. Su obra, construida con sonoridades densas y líneas melódicas que revolotean entre cambios inesperados de rumbo, es compleja e intrincada, pero evita la retórica grandilocuente. 

Al lado de su obra emblemática, Le marteau sans maître (1953-55), conviven una serie de obras para piano que han cambiado radicalmente la técnica de este instrumento: Sonata nº 1 (1946), Sonata nº 2 (1947-48), Sonata nº 3 (1957-58, incompleta; sólo se han publicado dos de sus cinco movimientos, como típico ejemplo de “work in progress”), Structures I  (1951-52) y II  (1956) para dos pianos. Además hay que recordar obras como Le soleil des eaux, Le visage nuptial, Pli selon pli, Répons, etc.  
11. Stockhausen, Karlheinz (1928-2007): Klavierstücke XI 

Compositor alemán, uno de los principales compositores de la vanguardia de mediados del siglo XX. Nació en Mödrath, cerca de Colonia (Alemania) y estudió con el compositor suizo Frank Martin y los compositores franceses Olivier Messiaen y Darius Milhaud. Stockhausen estudió electroacústica, fonética y teoría de la información en la Universidad de Bonn. En 1953 participó en la fundación del Estudio de música electrónica de la radio alemana en Colonia. Trabajó como profesor, director de orquesta e intérprete de sus propias obras. En la mayor parte de sus primeros trabajos emplea el serialismo integral de todos los parametros sonoros (series determinadas de tonos, ritmos, tempi, colores tonales y otros elementos), pero a partir de la década de 1950 experimentó con la indeterminación (uso del azar y la improvisación) y la libertad del intérprete para decidir su propio ritmo y tempo. En el quinteto de viento Zeitmasse (1956) aparecen estructuras de masas y superposiciones de varios tempi. 
En su obra Gesang der Jünglinge (1956) se proyecta la voz de un joven mezclada con sonidos electrónicos a través de cinco altavoces independientes. En Gruppen, obra para tres orquestas (1955-1957), su idea era unir a solistas y grupos de intérpretes para crear un espectro sonoro nuevo. A mediados de la década de los cincuenta, cuando John Cage animó a los jóvenes valores darmstadianos a introducir en su obra factores de aleatoriedad, Stockhausen fue apartándose progresivamente de las formas más severas de la escuela posweberniana. En obras como Zyklus (1959), Plus/Minus (1963), Prozession (1967) y Kurzwellen (1968) se aprecia una coexistencia creciente entre el rigor de la serie y el azar de la improvisación. Otras de sus obras son la composición multimedia Beethausen, opus 1970; von Stockhoven (1970) y obras para orquesta de cámara como Ylem (1973) y Tierkreis (1977). Por el contrario Sternklage (Lamento de las estrellas, 1971) es una obra monumental para cinco grupos concebida para ser interpretada al aire libre y en el transcurso de la cual se van declamando los nombres de las constelaciones. Muchas de las obras de Stockhausen tienen un profundo clima meditativo como Mantra (1970) para dos pianos y Stimmung (1986) para seis voces, obra de 70 minutos de duración en la que se exploran las diferentes sonoridades de un acorde. La gran profusión de ideas procedentes de fuentes espirituales y literarias que inspiran sus monumentales obras junto con su enorme personalidad, le proporcionaron a Stockhausen en la década de los sesenta una afición entusiasta que superaba en mucho el número relativamente pequeño de aficionados a la música contemporánea de aquella época. 

En los años ochenta, Stockhausen se mantuvo en el foco de la actualidad. Baste recordar los estrenos de Donnerstag (Licht) en la Scala de Milán (1981, cuatro horas de concierto), El sueño de Lucifer (Metz, 1981), El canto de Katinka (Donau, 1983), La danza de Lucifer (Ann Arbor, 1984), Michael’s Journey (Bremen, 1986) o Xi (Siena, 1987). Particularmente notables son los «actos» de su gran composición Licht (Die sieben Tage der Woche) [Luz (Los siete días de la semana)], que irán apareciendo durante dos décadas gracias a los fabulosos contratos firmados por Stockhausen en todo el mundo. Durante la década de los noventa Stockhausen continuó realizando espectaculares estrenos. En el año 1995 llegó al Festival de Salzburgo, definitivamente revolucionado por Gérard Mortier, pero lo más sorprendente era que grandes contingentes de jóvenes que desconocían completamente la tradición postserial adoptaron al adalid de la electroacústica como su mentor. El «tecno» popular se volvió cada vez más receptivo a las extrañas sonoridades de la música de Stockhausen, quien finalmente aceptó divertido el hecho, e incluso llegó a asegurar que el popular grupo de tecno-pop Kraftwerk era de algún modo, su alumno. En 2002, su presencia fue requerida en el festival internacional de música electroacústica de carácter popular y lúdico Sónar, que se celebra en Barcelona. 

Las 18 Klavierstücke para piano abarcan toda su carrera creativa, y en ellas ha ido experimentando con las novedosas técnicas creativas que jalonan su música. 

→ Klavierstück XI (1956)


Consta de 19 grupos de distinta extensión escritos en una partitura de gran formato en un solo pliego para que sean visibles todos de un golpe. Al final de cada grupo hay indicaciones sobre tempo, dinámica y ataque que se aplican al siguiente grupo. El propio autor lo explica: “El intérprete mira al azar el pliego de papel y comienza con uno cualquiera de los grupos; este grupo lo toca a la velocidad que quiera (excepto las notas pequeñas, que siempre son rápidas) y con la intensidad y ataque que desee. Acabado el primer grupo, mira las indicaciones de tempo, dinámica y ataque que están a continuación y las aplica a otro grupo escogido al azar de entre los 18 restantes. “Escoger al azar un grupo” significa que el intérprete nunca quiere enlazar determinados grupos o dejar otros. Todos los grupos se pueden combinar entre sí y todos los grupos se pueden tocar con las seis velocidades, dinámicas y ataques...Si un grupo se toca por segunda vez, entonces hay que atenerse a las indicaciones entre paréntesis que se suelen referir a transposiciones a una o dos octavas (hacia arriba o hacia abajo) o a omisión de algunos sonidos. Cuando se alcanza un grupo por tercera vez, entonces se termina una de las posibles realizaciones, con lo cual puede ocurrir que algunos grupos sean tocados una vez o ninguna. 


Hay seis tipos de ataque: ( (legato), N (normal), – (portato), ( (staccato), (– (staccato con resonancia de tecla bajada sin sonido), (( (staccato con pedal de mantenimiento bajado 1/3, 2/3 o 1/2 de acuerdo con el registro: cuanto más grave menos pedal). Las combinaciones simultáneas aplican a la mano derecha y a la izquierda. Hay seis intensidades: ppp, pp, p, mf, f, ff. Hay seis tempi: de 1 (muy rápido) a 6 (muy lento). A pesar de la intención de que la elección de los grupos sea improvisada, las interpretaciones suelen estar planificadas por la gran dificultad técnica de la obra. 


Hay a su vez seis posibles actividades internas dentro de cada grupo: clusters, resonancias, tremolos, alternancia de notas pequeñas y normales, alternancia de tempo fijo y móvil, alternancia de monodía y contrapunto. 


Las duraciones de los grupos (medidas en negras reales) siguen un orden creciente, lo que proporciona el siguiente esquema y clasificación para los 19 grupos:

	3 
	6 

(6 = 3 + 3)
	10 

(10 = 6 + 4)
	15 

(15 = 10 + 5)
	21 

(21 = 15 + 6)
	28 

(28 = 21 + 7)

	III

X

XII

XV


	I

VIII

XIX
	V

XI

XVII
	II

XIII

XVI
	II

IX

XVIII
	VI

VII

XIV



Según Stockhausen, el objetivo de la pieza es transmitir a la gran forma la idea de los bloques de tiempo. Es también un claro ejemplo de la técnica de composión por grupos (Gruppenkompositionen) y de la forma abierta (introducción del azar en la forma, música aleatoria).

12. Liget, György (1923-2006): 

György Ligeti ha sido un aventurero de la forma y la expresión y un gran visionario de la música contemporánea. Su producción ricamente variada ocupa un lugar muy especial por su calidad musical y por su inflexible individualidad. Ligeti se ha mantenido alejado de corrientes estéticas y métodos durante toda su vida. Su música se caracteriza por ideas frescas y poco ortodoxas, alejadas de cualquier dogmatismo, marcando su trayectoria con cambios radicales. 

Si bien es cierto que sus primeras obras están marcadas por la influencia de Bartók (Andante y Allegro para cuarteto de cuerda, 1950; Baladä şi joc para dos violines, 1950; Concert românesc para orquesta, 1951; Musica ricercata, 1951-53; Seis bagatelas para quinteto de viento, 1953; Cuarteto de cuerdas nº 1 "Métamorphoses nocturnes", 1953-1954), muy pronto desarrolló la técnica de la “micropolifonía”, que se iba a convertir más adelante en uno de los rasgos más sobresalientes de su estilo. En obras tempranas como el coro a capella Éjszaka Reggel y en su primer éxito en Occidente, Apparitions (1958-59), este estilo es ya muy evidente. Trabajando en los estudios de música electrónica de la Radio Alemana del Oeste en Colonia, realizó un estudio intensivo de la música de Stockhausen, Kagel y Boulez, que encontró su expresión musical en Glissandi (1957) y en Artikulation (1958), cuyas texturas electrónicas influyeron en su posterior creación instrumental. La última pieza, junto con Atmosphères, la obra orquestal que compuso en 1961, dieron a conocer a Ligeti en la moderna escena musical centroeuropea. En ella trabajó evitando los parámetros melódicos, armónicos y rítmicos tradicionales, concentrándose en sonidos con texturas siempre cambiantes. Ligeti describió la micropolifonía como “un tejido tan denso que las partes individuales se vuelven inaudibles y sólo las armonías entremezcladas resultantes son efectivas como forma”. Esta técnica se utilizó también en obras tan significativas como el Requiem para soprano y mezzosoprano solistas, coro mixto y orquesta (1963-1965), Lux Aeterna para 16 voces a capella (1966) y Lontano para gran orquesta (1967).

También por esos años escribió obras para órgano como Volumina (1961-62) y 2 Études (1967, 1969), así como dos obras para vocalistas (Aventures y Nouvelles Aventures) en la que emplea un amplio rango de vocalizaciones, gritos y ruidos sin sentido para conformar una especie de drama imaginario pero lleno de emociones expresas. En 1968 su música llegó al gran público al ser incluidas algunas de sus obras –aunque sin su autorización– en la banda sonora de la película 2001: A Space Odyssey, firmada por el director Stanley Kubrick, cineasta que siempre ha prestado gran atención a la música en sus películas (Barry Lindon, La naranja mecánica, etc.). En esta ocasión utilizó fragmentos de Atmosphères, Lux aeterna y Requiem (junto con otras músicas de Johann Strauss, Richard Strauss y Aram Khachaturian). Ligeti inició una demanda legal contra la productora por valor de 1 dólar, ya que el problema no era el dinero, sino el no haber solicitado el permiso adecuadamente. Posteriormente Kubrick recurrió de nuevo a la música de Ligeti en The Shining (El resplandor, 1980), en concreto a Lontano, mientras que en su última película, Eyes wide shut (1999) se escucha la segunda pieza de la Musica ricercata. 

Tras su trabajo intensivo en Colonia al final de los años 50 y el desarrollo de la micropolifonía en los 60, el estilo de Ligeti se volvió más simple y transparente en los años 70. Como si quisiera abandonar las tendencias musicales predominantes, empezó a usar otra vez sonoridades tonales: “Ya no escucho las reglas que dictan lo que es moderno y lo que está pasado de moda”. Al final de los 60 escribió obras tan significativas como el Concierto para violoncello y orquesta (1966), Continuum para clave (1968), Ramifications para 12 instrumentos de cuerda solistas (1968-1969), el Cuarteto de cuerdas nº 2 (1968) y el Concierto de cámara para 13 instrumentos (1969-70). La nueva década y el cambio de estilo son ya evidentes en Melodien para orquesta (1971), Doble concierto para flauta, oboe y orquesta (1972), Clocks and Clouds para 12 voces femeninas (1973) y San Francisco Polyphony para orquesta (1973-1974). También hay que recordar curiosas aportaciones para el teclado como el Passacaglia ungherese, el Hungarian Rock, ambos para clave (1978), y las 3 Stücke para dos pianos (1976), la segunda de las cuales (Selbstportrait mit Reich und Riley [und Chopin ist auch dabei], “Autorretrato con Reich y Riley [con Chopin al fondo]) muestra la influencia de Steve Reich y Terry Riley. Su única gran obra para la escena, Le grand macabre (1975-77, revisada en los años 90, versión final de 1997) fue estrenada en 1978, está inspirada en el teatro del absurdo y abunda en el ingenio de la opereta y en el humor negro. El compositor quería comunicar más directamente con la audiencia: “La acción y la música deben ser peligrosas y estrafalarias, absolutamente exageradas, absolutamente locas”. 

Su actividad docente discurrió entre la Academia de Música de Estocolmo, los cursos de Darmstadt, la Universidad de Stanford y la Academia de Música de Hamburgo, de donde se retiró en 1989. Durante cinco años, sin embargo, estuvo retirado de esta actividad por problemas de salud. 

En los años 80 y 90 Ligeti expandió sus horizontes musicales, incorporando principios estructurales de la percusión africana y de la polirritmia. En ellos se encuentra la base de los tres libros de Études pour piano (1985-2001), considerados como la más importante obra pianística del final del siglo XX, calificados por Alfred Brendel como “asombrosos” y grabados e interpretados por pianistas como Pierre-Laurent Aimard, Volker Banfield, Fredrik Ullén o Erika Haase. Los estudios realizan un recorrido hacia atrás a través del serialismo y de Schönberg para encontrarse con las grandes series de Chopin, Liszt o Debussy, pero uniendo en su concepción otras influencias mucho más lejanas, como la teoría del caos, la música gamelang, los estudios para pianola de Conlon Nancarrow, la música de Bill Evans, la escultura de Brancusi o la música subsahariana. Sin embargo, Ligeti no busca un eclecticismo en esta mezcla: “todo esto se amalgama de alguna manera y se consolida en algo muy diferente”. El 1º Livre (1985) contiene 6 estudios, el 2º Livre (1988-93) consta de 8 estudios y el 3ª Livre (1995-2001) culmina la serie con 4 estudios.  

Durante la composición de esta importante serie nacieron también tres producciones dentro del apartado concertante: Concierto para piano y orquesta (1985-88), Concierto para violín y orquesta (1992) y Concierto de Hamburgo para trompa y orquesta de cámara con 4 trompas naturales obligatti (1998-99, revisado en 2003), que fue su última obra. También de estos años datan el Trio para violín, trompa y piano (1982), la Sonata para viola (1991-94), los Nonsense Madrigals para sexteto vocal (1993), uno de los cuales musicaliza al alfabeto, mientras que en los restantes musicaliza textos de Lewis Carroll, William Brighty Rands y Heinrich Hoffmann, y las canciones Síppal, dobbal, nádihegedűvel (“Con pipas, tambores, violines”, 2000). 

Además de sus intereses puramente musicales, Ligeti se interesó por la geometría fractal de Benoît Mandelbrot y por la obra de Lewis Carroll, Maurits Escher, Saul Steinberg, Franz Kafka, Boris Vian, Sándor Weöres, Jorge Luis Borges y Douglas R. Hofstadter. Ligeti era sobrino nieto del gran violinista Leopold Auer. Estuvo casado con Vera Ligeti, con la que tuvo un hijo, Lukas Ligeti, que también es compositor y percusionista, y vive en Nueva York.

György Ligeti ha recorrido un largo camino: desde la música popular balcánica a la tonalidad ampliada de su compatriota Béla Bartók hasta su propio cosmos sonoro. Mentor de una generación de compositores, quería “fundir el miedo a la muerte con la sonrisa”. La producción musical de Ligeti ha sido reconocida con premios como el Grawemeyer Award 1986 (por sus Études pour piano, 1º Livre), Premio Schock  de la Real Academia Sueca de Música 1995/96, Praemium Imperiale, Ernst-von-Siemens Musikalische Stiftung, Premio del International Music Council, Premio Sibelius, Premio de la Fundación Wolf de las Artes 2001, Polar Music Prize y el Premio Kyoto 2004 (Fundación Inamori). Murió en Viena el 12 de junio de 2006.

→ Étude nº 1 "Désordre". Estudio basado en la polirritmia y en un concepto dual de la armonía (m.d. – m.i.) La sucesión asimétrica del comienzo se desfasa poco a poco entre ambas manos para producir una alternancia de caos y orden. 

→ Étude nº 6 "Automne à Varsovie". Basado en una especie de ostinato descendente tipo lamento, que recorre una 4ª, este material se escucha simultáneamente en diferentes pulsaciones, creando la ilusión de varias velocidades simultáneas.
� La teosofía (griego θεός, "dios", y σοφία, "sabiduría") es una doctrina esotérica que sostiene que todas las religiones constituyen intentos del hombre de acercarse a lo divino y que, por tanto, cada religión posee una porción de la verdad universal, aunque cada una con su propio prisma cultural e histórico. 


 


� Retrieved from � HYPERLINK "http://en.wikipedia.org/wiki/Three_Preludes" ��http://en.wikipedia.org/wiki/Three_Preludes�. 
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