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Despedida
y ¡fiesta!  
I 
Enrique Crespo
Suite americana
I. Ragtime 
II. Bossa Nova 
III. Vals Peruano 
IV. Zamba Gaucha 
V. Son de Mexico 

Viktor Ewald
Quinteto no. 1 
I. Moderato – Più mosso 
II. Adagio non troppo lento
– Allegro vivace – Tempo I. Adagio 
III. Allegro moderato  

II 
Giovanni Gabrieli
Canzona per sonare nº2

Leandro y Dani Perpiñán
Nana de Sevilla

Tradicional  
Purple bamboo Melody y Dance of youth

Isaac Albéniz
Sevilla 

Arthur Frankenpohl
Brass Quintet
I. March 
II. Blues 
III. Rondo  

Trompetas: José Forte Ásperez y Nuria Leyva Muñoz  
Trompa: Alma García Gil 
Trombón: Luis Ángel Fanjul Campos 
Tuba: Pedro Castaño 

Pese a la antigüedad de los instrumentos que lo 
componen, el quinteto de metales es una formación 
camerística relativamente joven. A diferencia del 
cuarteto de cuerdas, no fue hasta mediados del siglo 
XX cuando se escribieron obras originales para esta 
agrupación, permitiendo que los metales abandonasen 
su rol puramente orquestal para adentrarse en el sutil 
diálogo camerístico. 

ENRIQUE CRESPO
Suite Americana 
En este proceso, el compositor uruguayo Enrique Crespo 
(1941–2020) fue una figura esencial para la consolidación 
y popularización del género. Como trombonista solista de 
la Radio de Stuttgart y la Sinfónica de Bamberg, trasladó 
su profundo conocimiento técnico a obras de gran 
síntesis cultural, como su Suite Americana (1977), en la 
que confluyen rasgos musicales de distintos países del 
continente americano. 

En ella, cada movimiento encarna el espíritu de una 
región: el «Ragtime» estadounidense aporta energía 
rítmica; la «Bossa Nova» representa el corazón tropical 
del continente; el «Vals Peruano» suaviza el brillo metálico 
en una delicada danza de salón; la «Zamba Gaucha» 
argentina ralentiza el ritmo y expande las melodías 
evocando la amplitud de la Pampa; mientras que 
finalmente, el «Son Mexicano», cierra el ciclo con el 
virtuosismo técnico y el espíritu festivo 
hispanoamericano. 

VIKTOR EWALD
Quinteto No.1 
Viktor Ewald (1860–1935) representa una de las primeras 
consolidaciones del quinteto de metales como una 
formación camerística plenamente legitimada dentro de 
la música clásica. Arquitecto e ingeniero civil, además de 
violonchelista, fue miembro del Círculo de Belayev en San 
Petersburgo, donde convivió con compositores como 
Rimsky-Korsakov y Borodin, mientras su legado más 
relevante no fueron sus edificaciones, sino cuatro 
quintetos que constituyen el único repertorio romántico 
original escrito para metales. 

Compuesto hacia 1890, el Quinteto No.1 refleja dominio 
de la forma sonata con una sensibilidad tímbrica 
renovada. El primer movimiento, «Moderato – Più 
mosso», contrasta una nobleza sombría característica 
del romanticismo ruso con un lirismo más abierto, 
mientras que el segundo, «Adagio – non troppo», 
combina serenidad con la irrupción inesperada de un 
scherzo que desafía la agilidad técnica antes de 
retornar a la calma. El «Allegro moderato» del final, 
despliega, sin embargo, un carácter de marcha 
procesional donde el diálogo contrapuntístico pretende 
cerrar la obra de manera triunfal. 

GIOVANNI GABRIELI
Canzona per sonare No.2
La música de Giovanni Gabrieli, sitúa al oyente en Venecia, 
a finales del siglo XVI, en un periodo de transición crítica 
entre el Renacimiento y el Barroco italiano.  

Como organista y compositor principal de la Basílica de 
San Marcos, la música de Gabrieli fue condicionada por la 
peculiar arquitectura que le rodeaba, donde para 
aprovechar su acústica única, los intérpretes se debían 
situar separados bajo sus enormes y distantes cúpulas. 
Esta particularidad originó el estilo de cori spezzati 
(«coros rotos»), donde distintos grupos de 
instrumentistas dialogan entre sí separadamente, 
constituyendo uno de los rasgos incipientes del posterior 
policoralismo barroco. 

Publicada en 1608, como Canzoni per sonare con ogni 
sorte di stromenti («Canciones para tocar con todo 
tipo de instrumentos») fueron una de las primeras 
obras concebidas exclusivamente para ser tocadas con 
instrumentos. Y aunque responde a una evolución 
colectiva, en las canzoni de Gabrieli se alcanza el punto 
culminante de un género, adaptando, 
instrumentalizando y conservando los rasgos 
polifónicos de la tradiconal chanson francesa, a la vez 
que añade secciones contrastantes, ritmos incisivos y 
un uso magistral del contrapunto. 

LEANDRO Y DANI PERPIÑÁN
Nana de Sevilla
Gracias a la brillante adaptación de los músicos 
valencianos Leandro y Dani Perpiñán —saxofonista y 
trombonista—, el concierto enlaza con una de las raíces 
más profundas de la música andaluza de transmisión oral. 

La Nana de Sevilla es una antigua melodía folclórica que 
cobró relevancia a principios del siglo XX gracias a 
Federico García Lorca. El poeta granadino —cuya 
formación musical era más profunda de lo comúnmente 
se cree— la descubrió y armonizó durante sus 
investigaciones sobre música folclórica andaluza, 
materializada en una grabación histórica (1931) 
interpretada por él mismo al piano, junto con la cantaora 
hispano-argentina «La Argentinita», siendo decisiva para 
que la canción trascendiera su contexto regional y llegara 
de esta forma hasta nosotros. 

La versión para metales de los hermanos Perpiñán, aporta 
una nueva dimensión tímbrica a la Nana, conectando así 
con las ideas de Lorca, quien en su famosa conferencia de 
1928, explicaría que la nana andaluza trasciende a 
menudo a su carácter de canción infantil para convertirse 
en un sofisticado vehículo de transmisión oral, de una 
tristeza y melancolía heredadas. 

TRADICIONAL
Purple Bamboo melody y Dance of youth 
Probablemente, la inclusión de piezas tradicionales chinas 
en un concierto de metales en Sevilla, responde a un 
fenómeno reciente iniciado por el Canadian Brass en su 
álbum The Great Wall of China (2014), demostrando que la 
adaptación para ensemble de música tradicional china, 
puede generar resultados sorprendentes. 

Zhu Ti Qu («Purple Bamboo Melody»), basada en una 
canción folclórica del sur de China, es un ejercicio de 
delicadeza melódica que explora la escala pentatónica y la 
ornamentación melódica de instrumentos chinos como el 
erhu o la pipa, con los instrumentos agudos emulando las 
articulaciones vocales originales, mientras que los graves 
proporcionan el soporte rítmico y armónico necesario. Por 
otra parte, Qing Chun Wu Qu («The Dance of Youth»), 
originaria del pueblo uigur en el oeste de China, celebra la 
vitalidad juvenil mediante melodías que, simbólicamente, 
surgen y se desvanecen con rapidez, sostenidas por un 
bajo rítmico-armónico adaptado al oído occidental. 

ISAAC ALBÉNIZ
Sevilla 
Natural de Girona, Isaac Albéniz (1860–1909) ha llegado 
hasta nuestros días, no sólo por ser uno de los 
compositores más destacados de su generación 
—coetáneo a Manuel de Falla, o Enrique Granados—, 
sino también como uno de los compositores que mejor 
comprendieron y supieron recrear con extremada 
sofisticación, los rasgos identitarios de la cultural 
musical andaluza. 

Estrenada en un recital para piano el 24 de enero de 1885 
en Sevilla, esta composición forma parte de la Suite 
Española, Op. 47 de 1889. Y aunque fue escrita 
originalmente para piano, debe su fama principalmente a 
las transcripciones para guitarra realizadas por solistas 
internacionales en las décadas posteriores. Así, la obra 
captura la esencia de la ciudad a través de una danza 
estilizada que alterna pasajes festivos con momentos de 
profunda melancolía jonda, evocando el rasgueo 
guitarrístico y otras sutilezas rítmicas que la convierten en 
un desafío técnico fascinante para un ensemble de 
metales, cuya interpretación de la obra, cierra así el círculo 
entre el repertorio universal y la identidad local en un 
mismo concierto. 

ARTHUR FRACKENPOHL
Quinteto de Metales (Brass Quintet, 1966) 
Brass Quintet es una de las obras más frescas, 
equilibradas y celebradas del repertorio del siglo XX para 
esta formación que destaca por fundir la precisión de la 
música académica con el alma del jazz norteamericano.
Estructurada en tres movimientos cortos, funciona como 
un escaparate democrático donde los cinco instrumentos 
—dos trompetas, trompa, trombón y tuba— dialogan en 
total igualdad, alejándose del viejo estereotipo de usar la 
tuba únicamente como base rítmica o "bajo pesado".
La música transcurre a través de las siguientes secciones:

I. March: El primer movimiento arranca con una marcha 
de carácter enérgico y neoclásico. En lugar de la rigidez de 
una marcha militar tradicional, Frackenpohl juega con 
ritmos asimétricos, acentos juguetones y constantes 
diálogos cruzados entre los agudos y los graves que 
mantienen al oyente en vilo.

II. Blues: Es el corazón emocional de la obra. Aquí, el 
compositor rinde un homenaje explícito a las raíces 
americanas del jazz utilizando las famosas "blue notes" 
(notas alteradas que generan esa atmósfera nostálgica y 
melancólica). El movimiento evoca el humo y el lirismo de 
un club nocturno de jazz, permitiendo a los músicos lucir 
su expresividad y flexibilidad tímbrica.

III. Rondo: Un cierre exuberante y vertiginoso. El formato 
de rondó implica un tema principal alegre que regresa una 
y otra vez tras pequeños episodios intermedios. Destaca 
por su dinamismo rítmico, giros armónicos inesperados y 
un final brillante que exige un virtuosismo absoluto y una 
sincronización perfecta por parte del quinteto. 

 

Juan Velázquez

NOTAS AL PROGRAMA

DURACIÓN TOTAL ESTIMADA:
1h 20’

Parte I: 35’ / Pausa 10’ / Parte II: 35’

PATROCINADORES GENERALES

PATROCINADOR DE LA GIRA ANDALUCÍA SINFÓNICA

COLABORADORES

PATROCINADOR DEL CONCIERTO PARA EL GANADOR
DEL PRIMER PREMIO DEL CONCURSO INTERNACIONAL

DE MÚSICA MARÍA CANALS 2024

 


