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Otra de las grandes actuaciones del Festival es la que 
presentan la pianista china Manchun Chen y el violonchelista 
español Aldo Mata junto con la Orquesta Ibérica, orquesta 
residente del Festival que cumple su XXV aniversario. Bajo la 
dirección de Salvador Vázquez, director titular y artístico de 
la Orquesta de Córdoba, estrenan el “Concierto nº 2 para 
piano y orquesta” de Gabriel Loidi, fruto de un proyecto de 
intercambio transcultural entre China y España al que se 
suma el Instituto Confucio de León. En el mismo programa 
verán la luz obras de Mónica Cárdenas (“Persecution” para 
cello, orquesta de cuerda y percusión) y Carmen Alonso 
(“Fantasía en Re” para orquesta de cuerda). Así mismo, la 
Orquesta Ibérica rinde tributo a Juan Crisóstomo Arriaga con 
motivo del doble centenario de su fallecimiento mediante la 
interpretación de su célebre y vibrante “Sinfonía en Re” para 
gran orquesta.
El prestigioso Cuarteto Bretón inaugura el Festival con un 
concierto que incluye la recuperación del “Cuarteto en Re” de 
Rogelio Villar y del “Cuarteto nº 2 «Dramático»” de Tomás 
Bretón, inédito desde 1907 y grabado recientemente por este 
acreditado cuarteto español en el último álbum editado por 
Cezanne Producciones.

El dúo formado por la fortepianista Laura Granero y la 
soprano Jeanne-Marie Lelièvre presenta el programa 
“Isabella Colbrán, mucho más que la esposa de Rossini”,
con el objetivo de ensalzar la figura de esta compositora y 
cantante española admirada en toda Europa. Más que musa
o intérprete, Colbrán desempeñó un papel esencial en la 
carrera de Rossini y en la transformación del repertorio
lírico de su tiempo.

La Orquesta de la Fundación Filarmónica de Oviedo, dirigida 
por Pedro Ordieres, debuta en el Festival junto al virtuoso 
violinista Itamar Zorman. Ganador del Concurso Chaikovski y 
formado en Juilliard, Zorman toca un violín Guarneri Del Jesu 
de 1734, con el que interpreta obras de Sarasate y Fernández 
Arbós. La orquesta, fundada en octubre de 2025, ofrece un 
programa que contrasta el clasicismo de Ramón Garay con el 
neoclasicismo de Rosa García Ascot, discípula de Falla y 
única mujer del Grupo de los Ocho. El concierto cierra con
la energía festiva de la música sinfónica mexicana
mediante “La Conga del Fuego Nuevo” y el “Danzón nº 2”
de Arturo Márquez.

«La música no se hace ni debe jamás hacerse para que se 
comprenda, sino para que se sienta», decía el gran Manuel 
de Falla. Con la emoción de sentir la música en vivo, un año 
más el Festival de Música Española llega a León para cumplir 
con su objetivo de seguir promoviendo y preservando nuestro 
patrimonio sonoro.

Figura clave de la cultura europea de la primera mitad del 
siglo XX, Falla es sin duda el compositor español más 
universal, del que se conmemora el 150 aniversario de su 
nacimiento y al que la trigésimo novena edición del Festival 
presta una especial atención. Con un nacionalismo y folclore 
estilizados, Falla no copia de forma literal el flamenco, el 
cante jondo o las canciones populares, sino que extrae de 
ellas el ritmo, los modos y los motivos melódicos.

Para rendirle homenaje, la Orquesta Sinfónica de Navarra, 
decana de las orquestas españolas, visita por primera vez el 
festival con la rigurosa y enérgica dirección de su maestro 
titular, Perry So, para interpretar la primera suite de “El 
sombrero de tres picos” y “El amor brujo”, junto con la 
cantaora Rocío Bazán, reconocida a nivel internacional por la 
fuerza de su voz visceral y por su absoluto dominio del 
compás. El concierto incluye otra obra contemporánea bajo 
la temática del fuego, “Autour du feu scintillant” de Beatriz 
López-Nogales, y “Rondó para un mayorazgo” de Teresa 
Catalán (Premio Nacional de Música), pieza que contará con 
el flautista Xavier Relats como solista.
Neopercusión vuelve al Festival con su proyecto “El eco de 
Falla”: un viaje sonoro único que conecta las raíces de la 
música popular con la vanguardia contemporánea. Junto con 
la voz de Rosa Miranda, el repertorio entabla un diálogo 
directo entre tres visiones de la tradición y la innovación: el 
cruce perfecto entre el folclore andaluz y la composición 
académica de Falla, la reinterpretación de la canción 
tradicional desde la vanguardia de Luciano Berio y la 
exploración actual de las conexiones sonoras y
culturales de Reyes Oteo. 

LA ESENCIA DEL FOLCLORE EN LA MÚSICA ESPAÑOLA

“Canción española, alma leonesa” es un recital que ofrecen la 
soprano Marta Arce y la pianista Marta Teijido: un viaje por la 
canción de nuestro país como espacio de encuentro entre 
música, poesía y emoción, con una mirada especial hacia 
León como tierra de inspiración. A través de un repertorio 
que va de lo popular a lo contemporáneo, la voz y el piano 
invitan al público a descubrir la riqueza, viveza y diversidad 
de este género musical.

El Dúo Doré presenta un programa de piano a cuatro manos 
que recorre el espíritu sonoro de España, desde el 
nacionalismo hasta las vanguardias de los siglos XX y XXI.
Así, el dúo evoca obras de Granados, Falla y Ravel, incluyendo 
el estreno absoluto de “Juego de cartas” de Julio Aller y “Una 
escuela abandonada” de Belén Ordóñez sobre un poema de 
Juan Carlos Mestre, así como otras piezas contemporáneas 
que fusionan folclore y lenguajes actuales.

Un año más, la música española se vincula al arte 
audiovisual. En esta edición, se proyectarán dos nuevas 
entregas del Proyecto Luz que dirige José Luis Temes, a 
partir de músicas de Miguel Marqués y de Alfredo Aracil 
(Premio Nacional de Música).

El experimentado Nuevo Ensemble de Segovia, bajo la 
dirección de Flores Chaviano, es el grupo elegido para 
clausurar el Festival con un concierto de música actual
que incluye tres estrenos de Consuelo Díez, José Mª García 
Laborda y Jesús Nava, además de obras de Fernando Ortiz, 
Santiago Lanchares y del propio Chaviano, buena muestra
de las últimas creaciones a las que el Festival siempre
está atento.

Miguel Fdez. Llamazares 
(Director del Festival)
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PROGRAMA
CONCIERTOS
LUNES, 7 DE SEPTIEMBRE | 19:30 H
AUDITORIO ÁNGEL BARJA

CUARTETO BRETÓN
Cuartetos de cuerda de Raquel Rodríguez, Rogelio Villar y 
Tomás Bretón.

MIÉRCOLES, 9 DE SEPTIEMBRE | 19:30 H
AUDITORIO ÁNGEL BARJA

FANNY DAVIES ENSEMBLE
Jeanne-Marie Lelièvre, soprano | Laura Granero, fortepiano
Isabella Colbrán, más que la esposa de Rossini.

VIERNES, 11 DE SEPTIEMBRE | 19:30 H
AUDITORIO CIUDAD DE LEÓN

NEOPERCUSIÓN | Rosa Miranda, voz
El eco de Falla: Música de M. de Falla, R. Oteo y L. Berio.

LUNES, 14 DE SEPTIEMBRE | 20:00 H
AUDITORIO CIUDAD DE LEÓN

ORQUESTA DE LA FUNDACIÓN FILAMÓNICA DE OVIEDO
Itamar Zorman, violín | Pedro Ordieres, director
Música española e iberoamericana.

MARTES, 15 DE SEPTIEMBRE | 19:30 H
AUDITORIO ÁNGEL BARJA

MARTA ARCE, soprano y MARTA TEIJIDO, piano
Canción española, alma leonesa.

JUEVES, 17 DE SEPTIEMBRE | 19:30 H
AUDITORIO CIUDAD DE LEÓN

ORQUESTA SINFÓNICA DE NAVARRA
Rocío Bazán, cantaora | Xavier Relats, flauta travesera 
Perry So, director
El amor brujo y el fuego resplandeciente: música de M. de 
Falla, J. García Leoz, T. Catalán y B. López-Nogales.
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DOMINGO, 20 DE SEPTIEMBRE | 19:30 H
AUDITORIO CIUDAD DE LEÓN

ORQUESTA IBÉRICA 
Manchun Chen, piano | Aldo Mata, cello
Salvador Vázquez, director
Sinfonía de J.C. Arriaga y estrenos de C. Alonso,
G. Loidi y M. Cárdenas.

MARTES, 22 DE SEPTIEMBRE | 19:30 H
SALA UNICAJA

DÚO DORÉ, piano a cuatro manos
Desde la antigua atalaya de Monleón: música española de 
los siglos XX y XXI y estrenos de J. Aller y B. Ordóñez.

VIERNES, 25 DE SEPTIEMBRE | 19:30 H
SALA UNICAJA

NUEVO ENSEMBLE DE SEGOVIA
Flores Chaviano, director
Flores de León: música de S. Lanchares, F. Ortiz,
Fl. Chaviano y estrenos de J. Nava, C. Díez
y J. Mª García Laborda.

CHARLAS Y CINE COLOQUIO
VIERNES, 18 DE SEPTIEMBRE | 20:30 H
INSTITUTO CONFUCIO DE LEÓN
CHARLA PRESENTACIÓN: UN INTERCAMBIO TRANSCULTURAL
ENTRE CHINA Y ESPAÑA
Con la pianista Manchun Chen y el compositor Gabriel Loidi.
Entrada gratuita hasta completar el aforo.

JUEVES, 24 DE SEPTIEMBRE | 20:00 H
TEATRO EL ALBÉITAR
CINE COLOQUIO: PROYECTO LUZ - JOSÉ LUIS TEMES 
Luz 19: “El milagro del teatro”, a partir de las «Sinfonías 1 y 2»
de Miguel Marqués.
Luz 21: “Francesca de Albarracín”, a partir de «Tres imágenes de 
Francesca» de Alfredo Aracil (Premio Nacional de Música 2015)
Entrada gratuita hasta completar el aforo.

V CICLO ‘COMPOSITORES LEONESES’
DEL 4 AL 27 DE SEPTIEMBRE
Nueve conciertos de música española en
nueve localidades de la provincia de León.
Entrada libre y gratuita hasta completar el aforo.



LUNES, 7 DE SEPTIEMBRE | 19:30 H  AUDITORIO ÁNGEL BARJA
CUARTETO BRETÓN
Cuartetos de cuerda de Raquel Rodríguez, Rogelio Villar y Tomás Bretón.

PROGRAMA

I Parte

RAQUEL RODRÍGUEZ (1980) 
Density

ROGELIO VILLAR (1873-1937) 
Cuarteto en Re mayor

I. Allegro moderato
II. Andante, ma non troppo e mesto
III.Allegretto scherzando
IV.Allegro

II Parte

TOMÁS BRETÓN (1850-1923) 
Cuarteto nº 2 “Dramático”

I. Grave-Allegro.
II. Romanza. Poco adagio
III.Allegro deciso
IV.Allegro non troppo

7
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El Cuarteto Bretón se empieza a gestar en 2003, cuando cuatro 
músicos con larga experiencia en diversas formaciones de 
música de cámara comparten la necesidad de dar a conocer 
cuartetos de compositores españoles, desde los orígenes del 
género hasta la creación más actual, junto al gran repertorio de 
la formación. En ese empeño fueron inspirados por ilustres 
predecesores como los Cuartetos Francés, Vela o Rafael, que un 
siglo antes iniciaron esa importante labor en España. Con esas 
premisas, el Cuarteto Bretón ha puesto un énfasis especial en 
la obra de compositores como Ernesto y Rodolfo Halffter, Jesús 
Guridi, Julián Bautista, Jesús García Leóz, Tomás Bretón, Julián 
Orbón, Joaquín Turina, Julio Gómez o Conrado del Campo, y por 
supuesto en los compositores actuales, sin descuidar el gran 
repertorio de todas las épocas, desde Mozart y Haydn a 
Shostakovich, Gubaidulina o Philip Glass.

Entre sus actuaciones destacadas se encuentra el estreno en 
Madrid de La Cuzzoni, ópera de cámara de Agustín Charles para 
tres voces y cuarteto de cuerda; la participación en el Festival 
Iberoamericano con el Concerto Grosso para cuarteto y 
orquesta, de Julián Orbón, con la Orquesta Sinfónica de 
Tenerife, en el Auditorio Nacional de Madrid, o el recital en el 
Palacio Real con los cuatro Stradivarius de la Colección Real.

El Cuarteto Bretón protagonizó los estrenos absolutos de 
cuartetos dedicados a ellos por José Luis Greco, Alfredo Aracil, 
Juanjo Colomer, Agustín Charles, Mario Carro, Zulema de la 
Cruz, Víctor Padilla, Mario Diz, Hermes Luaces o Gabriel Loidi, y 
ha vuelto a ser invitado a tocar con los Stradivarius del Palacio 
Real para el estreno absoluto del Cuarteto nº 10 de Cristóbal 
Halffter; grabó las Integrales de Cuartetos de Rodolfo Halffter 
(Naxos), Alfredo Aracil (VERSO), Jesús Guridi (NAXOS) y de 
Quintetos para tecla del Padre Soler con Rosa Torres-Pardo 
(COLUMNA), Música de Cámara de Juanjo Colomer (Instituto 
Cervantes), la integral de Canto y Cuarteto de Antón García Abril 
con la soprano Lucía Castelló, galardonado con el Melómano de 
Oro y Quinteto con piano de Schumann con Honggi Kim 
(NAXOS). Su último CD, dedicado a los cuartetos en Sol y 
nº 2 de Tomás Bretón fue publicado en 2025 en Cezanne 
Producciones y completa la integral de cuartetos de Bretón 
junto a los nº 1 y 3 publicados en 2020 en NAXOS.

CUARTETO BRETÓN

El Cuarteto Bretón tocó en el Auditorio Reina Sofía, Fundación 
Canal, Residencia de Estudiantes, Ciclo de Verano de El 
Escorial, Teatros del Canal, Teatro de la Zarzuela, Colegio 
Español de París, Fundación BBVA, Festival de Música Antigua 
de Aranjuez o Sendesaal de Bremen, la Fundación March, 
Música/Musika de Bilbao, Ciclo de Música Contemporánea de 
Córdoba, Festival de Pascua de El Escorial, Semana de Música 
Religiosa de Cuenca, Auditorio Nacional, Fundación BBVA de 
Madrid, Auditorio del Conde Duque, Festival de Música Española 
de León, Festival de Granada, Festival Internacional de 
Santander, Quincena Musical de San Sebastián, Festival 
Internacional de Cuartetos de Luberon en Francia, Xornadas de 
Música Contemporánea de Compostela, Festival de Úbeda, 
Alicante Actual, Real Academia de Bellas Artes, Festival Cordes 
en Ballade en Ardeche (Francia), CNDM, Fundación BBVA de 
Bilbao, Ciclo de Música Contemporánea de Badajoz e Institutos 
Cervantes de Viena, Sofia, Bremen y Bucarest. Entre 2017 y 
2024 el Cuarteto Bretón fue cuarteto residente con el Concurso 
Internacional de Piano de Jaén.

Galardonado en 2019 con el Premio Nacional Cultura Viva en la 
categoría de grupos de cámara. Es uno de los pocos Cuartetos 
que regularmente toca la Colección de Stradivarius del Palacio 
Real de Madrid. Ha impartido clases magistrales en centros 
como el Conservatorio Superior de Música de Madrid y 
Musikene de San Sebastián.
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música de cámara comparten la necesidad de dar a conocer 
cuartetos de compositores españoles, desde los orígenes del 
género hasta la creación más actual, junto al gran repertorio de 
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junto a los nº 1 y 3 publicados en 2020 en NAXOS.
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NOTAS AL PROGRAMA
Raquel Rodríguez es una de las voces más sólidas de la música 
contemporánea española. Nacida en Oviedo en 1980, se graduó 
en Composición en el Real Conservatorio Superior de Madrid bajo 
la tutela de Antón García Abril y Zulema de la Cruz, obteniendo 
Matrícula de Honor y el Premio Fin de Carrera. Licenciada en 
Historia y Ciencias de la Música, amplió estudios en EE.UU. con 
Leonardo Balada.  Entre sus premios de composición destacan: 
Primer Premio I Concurso “Antón García Abril” para orquesta 
sinfónica, Primer Premio “Evaristo Fernández Blanco”, “Premio 
Carmelo Bernaola”, “Fundación Victoria y Joaquín Rodrigo” y 
“Fundación Jacinto e Inocencio Guerrero”.

Su catálogo abarca obras de cámara y sinfónicas interpretadas 
por orquestas como la OSCyL, OSPA, Oviedo Filarmonía, Orquesta 
de Córdoba, Filarmónica de Turín, Orquesta Ibérica, Orquesta 
Universidad de Oviedo, entre otras, en Ciclos y salas como el 
Teatro de la Zarzuela, Off Liceu de Barcelona, Palau de la Música 
de Valencia, Auditorio Nacional de Música de Madrid, Auditorio 
400 del Museo Reina Sofía, Fundación Juan March, Gran Teatro 
de Córdoba, Auditorio Ciudad de León, Auditorio Príncipe Felipe 
de Oviedo, Centro Niemeyer, Teatro Auditorio de Cuenca, Teatro 
Campoamor de Oviedo, Semana del Audiovisual Contemporáneo 
de Oviedo (SACO), Festival de Arte Sacro de Madrid, Festival 
Internacional de Tres Cantos, Semana de Música Religiosa de 
Avilés o el Festival de Música Española de León, entre otros.

Sobre Density, pieza estrenada por el Cuarteto Bretón, la 
compositora escribe: «Dedicada al Sol, esta obra fue 
compuesta en 2007. La primera parte se trata de un intento, por 
parte del hombre, de acercarse y conocer al Sol, sólo con lo que 
puede observar e imaginar, y a partir de ahí, busca los medios 
para hacer efectivo ese conocimiento. Esta parte sería 
"inmaterial", "mental", mezclada con una ensoñación que 
acompaña a la imaginación. La segunda parte sería "material", 
en donde se puede llegar a ese conocimiento con medios 
físicos, con la tecnología actual, como son las sondas 
espaciales (Hubble, Voyager). Pero, junto a este proceso que 
parece tan mental, se une el hecho de que nosotros venimos de 
las estrellas y, por tanto, no podemos separarnos de ese 
conocimiento. Va implícito en nosotros, no somos espectadores 
pasivos, sino que viajamos con ese conocimiento».
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Rogelio Villar (León, 1873 – Madrid, 1937) es una de las figuras 
más fascinantes y queridas de la música española del primer 
tercio del siglo XX. Aunque se trasladó joven a Madrid para 
formarse, obtener la Cátedra de Música de Cámara del 
Conservatorio y fundar la influyente revista especializada Ritmo, 
su corazón creativo nunca se marchó de su tierra natal. Villar 
dedicó gran parte de su vida a recorrer los pueblos de León para 
escuchar, recopilar y transcribir canciones tradicionales, 
salvando un inmenso patrimonio de tradición oral. Su música es 
un puente perfecto entre el folclor leonés y el romanticismo 
europeo. De hecho, debido a la profunda melancolía, el lirismo y 
el amor por los paisajes del norte que impregnan sus partituras, 
sus contemporáneos lo apodaron cariñosamente "el Grieg 
español". Además de sus reconocidas obras sinfónicas y sus 
célebres Canciones leonesas, sus cuartetos de cuerda (de los 
que actualmente sólo se conservan dos) son considerados joyas 
de la música de cámara de nuestro país. 

El Cuarteto en Re mayor es una invitación a sumergirse en el 
universo más íntimo y romántico de Rogelio Villar. El 
compositor plasma aquí su amor por el folclore y su asombroso 
talento para crear melodías que atrapan desde el primer 
instante. A lo largo de sus cuatro movimientos, la música 
transita por paisajes emocionales muy diversos.

El primer movimiento, Allegro Moderato, arranca con una 
melodía sencilla y transparente del primer violín, arropada por 
un sonido constante del violonchelo que evoca la música de 
raíz popular. Es un inicio lleno de luz, frescura y sutiles juegos 
rítmicos. En el segundo, Andante, ma non troppo e mesto, el 
tono se vuelve íntimo y nostálgico. Con los instrumentos 
tocando suavemente con sordina, Villar dibuja una atmósfera 
un poco triste y desgarradora. 



Todos los músicos conversan entre sí, dialogando con pasión 
hasta una gran pausa dramática llena de tensión. En el tercer 
movimiento, Allegretto scherzando, el violonchelo despierta al 
oyente con un ritmo alegre y burlón. Aquí la música imita el 
sonido rústico de la zanfona tradicional y juega con escalas 
misteriosas. Tras un momento de melancolía, el movimiento 
termina con un acorde totalmente inesperado que deja una 
sensación de misterio en el aire. La obra se despide con un 
Allegro final vital, alegre y sumamente amable en formad de 
rondó. En su parte central esconde un tema heroico y rítmico 
que contrasta con la dulzura general. Finalmente, la música 
acelera con entusiasmo para cerrar el cuarteto con un broche 
de oro enérgico y lleno de optimismo. 

Por encargo del Festival de Música Española de León la obra 
fue interpretada y grabada en 2003 por el Cuarteto 
Divertimento en el sello DCL. La recuperación del Cuarteto en 
Re mayor se completa ahora con la edición de los manuscritos, 
lo que facilitará su interpretación.

Tomás Bretón y Hernández (Salamanca, 1850 – Madrid, 1923) 
fue una de las personalidades más influyentes y polifacéticas 
de la música española de la Restauración. De orígenes muy 
humildes, se formó con gran esfuerzo en Madrid y completó 
sus estudios en Roma, París y Viena. 

Aunque la historia lo encumbró gracias a su obra maestra del 
género chico, La verbena de la Paloma (1894), su gran obsesión 
artística fue la creación de una ópera nacional seria —como Los 
amantes de Teruel o La Dolores— y el desarrollo de la música 
instrumental en España. Como director de orquesta, académico 
y director del Conservatorio de Madrid, Bretón batalló 
incansablemente para europeizar la cultura musical del país y 
abrir las salas de concierto al repertorio sinfónico y camerístico.

Al llegar a su madurez técnica a principios del siglo XX, volcó 
toda su maestría en el cuarteto de cuerda. El Cuarteto nº 2, 
“Dramático" es una obra monumental. Como apunta el 
musicólogo Víctor Sánchez Sánchez en sus investigaciones 
“por su riqueza y variedad musical, nos encontramos ante una 
de las mejores obras de Tomás Bretón, digna de formar parte 
del repertorio camerístico internacional”.
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El subtítulo de "Dramático" no responde a una historia literaria, 
sino a la enorme carga emocional de la partitura. En lugar de 
mirar al pasado, Bretón conecta aquí con la opulencia 
expresiva de contemporáneos centroeuropeos como Richard 
Strauss o Gustav Mahler. A través de un lenguaje sonoro denso, 
casi orquestal, los cuatro instrumentos dialogan al límite de 
sus capacidades en un constante conflicto de pasiones donde 
conviven la melancolía, el lirismo y la fuerza.

El primer movimiento inicia la obra con un tema sombrío y 
rotundo, con una clara sonoridad wagneriana. El Allegro 
posterior destaca por su ritmo enérgico y sus giros 
inesperados, estableciendo el carácter teatral del cuarteto. El 
segundo, Romanza: poco adagio, es un bellísimo remanso de 
paz lírica e introspección. Bretón despliega largas líneas 
melódicas que se entrelazan entre los instrumentos y 
recuerdan a los movimientos lentos de las sinfonías de Mahler. 
El tercer movimiento, Allegro deciso, rompe la densidad 
anterior con un despliegue de virtuosismo rítmico. Y el cuarto, 
Allegro non troppo, concluye la pieza de forma combativa y con 
gran complejidad técnica. 

La obra fue compuesta en 1907 y estrenada al año siguiente 
por el Cuarteto Francés. El público la recibió con entusiasmo y 
la prensa señaló su alta inspiración y la compleja factura 
formal y musical. A pesar de su indiscutible calidad, esta pieza 
cayó en el olvido durante más de un siglo. Con el soporte del 
ICCMU y la investigación de la Universidad Complutense, su 
recuperación actual se debe al Cuarteto Bretón, conjunto que 
realizó la primera grabación mundial de la obra en su disco 
Aeternae y devolvió por fin a los escenarios una página 
imprescindible del repertorio español.



MIÉRCOLES, 9 DE SEPTIEMBRE | 19:30 H AUDITORIO ÁNGEL BARJA
FANNY DAVIES ENSEMBLE
Jeanne-Marie Lelièvre, soprano | Laura Granero, fortepiano
Isabella Colbrán, mucho más que la esposa de Rossini.

PROGRAMA
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39º Festival
de Música
Española
de León

ANTONIO SOLER (1729-1783)
Sonata en La mayor

MANUEL DEL PÓPULO VICENTE GARCÍA 
(1775-1832)
Exercices pour la voix (Selección) (1824)

GIROLAMO CRESCENTINI (1762-1846)
Sino all’ultimo momento

FÉLIX MÁXIMO LÓPEZ (1742-1821)
Minué afandangado

GASPARE SPONTINI (1774-1851)
O nume tutelar, de La Vestale, con 
ornamentaciones de la propia Isabella Colbrán

SEBASTIAN BAUSCH (n. 1988)
y LAURA GRANERO (n. 1991)
Preludio y Marcha nupcial sobre temas de 
Isabella Colbrán y Gioachino Rossini

GIOACHINO ROSSINI (1792-1868)
Giusto il ciel, in tal periglio, de Maometto II

GIOACHINO ROSSINI 
Una voce poco fa, de Il barbiere di Siviglia

*****

FEDERICO GARCÍA LORCA (1898-1936) 
Zorongo gitano (Tradicional andaluz / arreglo)

LAURA GRANERO 
La imposible

ISABELLA COLBRÁN (1785-1845)
La speranza al cor mi dice, de las Sei 
canzoncine, segundo cuaderno (1808), dedicado 
a la emperatriz Isabel Alexéievna de Rusia

HORTENSE DE BEAUHARNAIS (1783-1837)
Complainte d’Héloïse au Paraclet

ISABELLA COLBRÁN 
Povero cor, tu palpiti, de las Sei canzoncine, 
primer cuaderno (1805), dedicado a María Luisa 
de Parma, reina de España

ISABELLA COLBRÁN
Benché ti sia crudel, de las Sei canzoncine, 
primer cuaderno (1805), dedicado a María Luisa 
de Parma, reina de España

MARIANNA MARTINES (1744-1812)
Adagio de la Sonata en La mayor

ISABELLA COLBRÁN
Amo te solo (Cavatina di partenza)



LAURA GRANERO, dirección artística y fortepiano
Aclamada por su “sensibilidad exquisita” (Audiophile Magazine) 
y por tener la “musicalidad de una artista verdadera” (Scherzo), 
Laura Granero es una de las fortepianistas más activas de su 
generación. Ha actuado en importantes salas y festivales 
internacionales, entre ellos Concertgebouw Brugge, AMUZ, 
Musis Arnhem, TivoliVredenburg en Utrecht, Fundación Juan 
March, Auditorio Nacional de Madrid, Festival Internacional de 
Santander y el Festival de Royaumont.

Su actividad artística está estrechamente vinculada a su 
investigación sobre las pianistas y compositoras del siglo XIX. 
Actualmente realiza su doctorado sobre Fanny Davies en la 
Universidad de Música y Artes Escénicas de Viena, bajo la 
dirección de Clive Brown, y ha sido distinguida con la Beca de 
Excelencia La Caixa y la Beca Leonardo de la Fundación BBVA 
por su proyecto sobre Mary Wurm.

Es invitada regularmente a impartir conferencias y clases 
magistrales en instituciones como las universidades de Oxford, 
Stanford, Sídney, Autónoma de México, Autónoma y Complutense 
de Madrid y el Máster de la Abbaye de Saintes. Artista Oficial 
Bösendorfer y laureada de la Fondation Royaumont, codirige 
junto a Sebastian Bausch el FANNY DAVIES Ensemble.

JEANNE-MARIE LELIÈVRE, soprano
Formada en la Maîtrise de Notre-Dame de Paris y 
posteriormente en la Schola Cantorum Basiliensis, donde 
obtuvo el Bachelor y el Máster en canto barroco, la soprano 
Jeanne-Marie Lelièvre desarrolla una carrera especializada en 
repertorio histórico y operístico.

Ha interpretado papeles como Belinda en Dido and Aeneas, 
Cornelia en Il trionfo dell’onore, Susanna en Le nozze di Figaro y 
Donna Elvira en Don Giovanni. Ha trabajado con directores 
como Andrea Marcon, Riccardo Minasi, Ivor Bolton y Lionel Sow, 
actuando en escenarios como el Concertgebouw de 
Ámsterdam, Festspielhaus Baden-Baden y las óperas de Zúrich, 
Basilea y Winterthur.

Es cofundadora de Les Baladins du Faubourg y miembro del 
dúo Dein Bildnis, integrado en el FANNY DAVIES Ensemble. Ha 
colaborado con Laura Granero en distintos proyectos 
dedicados al repertorio romántico y a sus prácticas históricas 
de interpretación.
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Laura Granero

Jeanne-Marie Lelièvre

Bajo la codirección artística de Laura Granero y Sebastian 
Bausch, es uno de los ensembles de referencia en la 
interpretación históricamente informada del repertorio 
clásico-romántico. Calificado por la crítica como «audaz» e 
«intrépido», su trabajo se distingue por una aproximación 
innovadora a la interpretación del siglo XIX, basada 
especialmente en el estudio de las primeras grabaciones 
históricas y rollos de piano, la cultura de salón y la 
recuperación del legado de compositoras e intérpretes. En 
2022 ganó el International Van Wassenaer Competition del 
Festival Oude Muziek Utrecht, en la primera edición del 
concurso dedicada al repertorio clásico-romántico.

El ensemble desarrolla una intensa actividad internacional. 
Sólo en 2026 ha realizado ya dos importantes giras 
internacionales, dedicadas respectivamente a las 
compositoras Mary Wurm e Isabella Colbrán, actuando en salas 
y festivales como Musiikkitalo Helsinki, Festival Oude Muziek 
Utrecht, Salle Cortot de París, Festival de Royaumont, Festival 
de La Chaise-Dieu, Beethoven-Haus Baden bei Wien. Entre sus 
colaboraciones se encuentran figuras de prestigio 
internacional como Leila Schayegh, Aldo Mata, Job ter Haar, 
Emily Worthington y Jeanne-Marie Lelièvre; y musicólogos
de referencia como Clive Brown y Kai Köpp.

Desde 2024 es ensemble residente del Klavieratelier Mignon 
1904 de Basilea, donde dirige su propia serie de conciertos. Es 
asimismo creador de Superwomen, un festival pionero 
dedicado a las mujeres compositoras e intérpretes del siglo XIX 
desde la perspectiva de la interpretación históricamente 
informada. En 2026 ha fundado su propio sello discográfico 
independiente, desde el que desarrolla sus proyectos artísticos 
y de investigación.

FANNY DAVIES Ensemble
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de Madrid y el Máster de la Abbaye de Saintes. Artista Oficial 
Bösendorfer y laureada de la Fondation Royaumont, codirige 
junto a Sebastian Bausch el FANNY DAVIES Ensemble.

JEANNE-MARIE LELIÈVRE, soprano
Formada en la Maîtrise de Notre-Dame de Paris y 
posteriormente en la Schola Cantorum Basiliensis, donde 
obtuvo el Bachelor y el Máster en canto barroco, la soprano 
Jeanne-Marie Lelièvre desarrolla una carrera especializada en 
repertorio histórico y operístico.

Ha interpretado papeles como Belinda en Dido and Aeneas, 
Cornelia en Il trionfo dell’onore, Susanna en Le nozze di Figaro y 
Donna Elvira en Don Giovanni. Ha trabajado con directores 
como Andrea Marcon, Riccardo Minasi, Ivor Bolton y Lionel Sow, 
actuando en escenarios como el Concertgebouw de 
Ámsterdam, Festspielhaus Baden-Baden y las óperas de Zúrich, 
Basilea y Winterthur.

Es cofundadora de Les Baladins du Faubourg y miembro del 
dúo Dein Bildnis, integrado en el FANNY DAVIES Ensemble. Ha 
colaborado con Laura Granero en distintos proyectos 
dedicados al repertorio romántico y a sus prácticas históricas 
de interpretación.
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Bajo la codirección artística de Laura Granero y Sebastian 
Bausch, es uno de los ensembles de referencia en la 
interpretación históricamente informada del repertorio 
clásico-romántico. Calificado por la crítica como «audaz» e 
«intrépido», su trabajo se distingue por una aproximación 
innovadora a la interpretación del siglo XIX, basada 
especialmente en el estudio de las primeras grabaciones 
históricas y rollos de piano, la cultura de salón y la 
recuperación del legado de compositoras e intérpretes. En 
2022 ganó el International Van Wassenaer Competition del 
Festival Oude Muziek Utrecht, en la primera edición del 
concurso dedicada al repertorio clásico-romántico.

El ensemble desarrolla una intensa actividad internacional. 
Sólo en 2026 ha realizado ya dos importantes giras 
internacionales, dedicadas respectivamente a las 
compositoras Mary Wurm e Isabella Colbrán, actuando en salas 
y festivales como Musiikkitalo Helsinki, Festival Oude Muziek 
Utrecht, Salle Cortot de París, Festival de Royaumont, Festival 
de La Chaise-Dieu, Beethoven-Haus Baden bei Wien. Entre sus 
colaboraciones se encuentran figuras de prestigio 
internacional como Leila Schayegh, Aldo Mata, Job ter Haar, 
Emily Worthington y Jeanne-Marie Lelièvre; y musicólogos
de referencia como Clive Brown y Kai Köpp.

Desde 2024 es ensemble residente del Klavieratelier Mignon 
1904 de Basilea, donde dirige su propia serie de conciertos. Es 
asimismo creador de Superwomen, un festival pionero 
dedicado a las mujeres compositoras e intérpretes del siglo XIX 
desde la perspectiva de la interpretación históricamente 
informada. En 2026 ha fundado su propio sello discográfico 
independiente, desde el que desarrolla sus proyectos artísticos 
y de investigación.



NOTAS AL PROGRAMA
La musicología tradicional ha tendido a relegar a un segundo 
plano las contribuciones de las mujeres. Este concierto 
propone narrar la historia de Isabella Colbrán desde su propia 
perspectiva. Más que musa o intérprete, Colbrán fue una figura 
artística completa: cantante admirada en toda Europa y 
compositora de talento, desempeñó también un papel esencial 
en la transformación del repertorio lírico de su tiempo, así 
como en la carrera de Gioachino Rossini.

En aquella época, el canto no se entendía como una mera 
transmisión de la obra ajena: quienes subían al escenario eran 
también agentes de creación, y se esperaba que su 
personalidad artística influyera activamente en la música. Arias 
y recitativos se adaptaban a las capacidades vocales y a los 
gustos expresivos de cada intérprete, y estas modificaciones 
no sólo eran comunes, sino que formaban parte esencial del 
lenguaje operístico de comienzos del siglo XIX. La frontera 
entre composición e interpretación era, por tanto, mucho más 
permeable de lo que posteriormente llegaría a ser.

Isabella Colbrán, además de su brillante carrera como intérprete, 
fue también compositora. Publicó varios recueils de canciones, 
de los que este programa incluye algunas obras dedicadas a la 
reina de España y a su maestro Girolamo Crescentini, así como 
la Cavatina, dedicada a sus maestros Carlo Martinelli y Girolamo 
Crescentini y “a todas sus amistades de París”.

Nacida en Madrid en 1785, Colbrán se impuso desde muy joven 
como una de las voces más fascinantes del panorama europeo. 
Tras sus primeros éxitos internacionales, brilló en los grandes 
teatros de Italia, especialmente en el Teatro di San Carlo de 
Nápoles, donde alcanzó una posición excepcional como prima 
donna. Fue allí donde comenzó su estrecha colaboración 
artística con Rossini, quien compuso para ella algunos de los 
papeles femeninos más emblemáticos de sus óperas.
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Sus canciones y obras pianísticas, de gran refinamiento y 
apertura estética, revelan a un compositor plenamente 
conectado con las corrientes europeas de su época, y cuya 
música vuelve hoy a encontrar un espacio vivo en el concierto. 
Blanco, formado en Madrid, desarrolló buena parte de su 
carrera en Portugal, lo que explica su afinidad con la lengua y 
la poesía portuguesas. Sus canciones Rosa e Lirio y Flôr da 
Rua destacan por su lirismo y su refinada melancolía, mientras 
que sus Heures Romantiques para piano añaden un momento 
de contemplación, con ecos del impresionismo europeo
y una escritura de gran sensibilidad.

Con Cristóbal Halffter (1930–2021), miembro destacado de la 
llamada Generación del 51, entramos en un lenguaje más 
contemporáneo. En El carbonero, el compositor toma como 
punto de partida una canción popular leonesa, un gesto 
frecuente en su catálogo, pero la transforma con un enfoque 
moderno, creando un interesante diálogo entre memoria
y renovación.

Ángel Barja (1938–1987), figura esencial en la vida musical 
leonesa del siglo XX, desarrolló una intensa labor tanto 
pedagógica como creativa. Contribuyó a la dinamización 
cultural en León donde fue impulsor de iniciativas clave para la 
difusión de la música en la ciudad y trabajó activamente en la 
formación de nuevas generaciones.

Su catálogo refleja un profundo interés por la literatura, 
especialmente la poesía española, y por el equilibrio entre 
tradición y lenguaje contemporáneo. En su Canción sobre texto 
de García Lorca, se percibe una escritura concentrada y 
expresiva, donde cada inflexión vocal parece nacer 
directamente del verso, con una sensibilidad muy 
característica de su estilo.

El recital incorpora además un estreno absoluto, Noche callada 
de Julio Aller, que introduce un giro expresivo muy marcado 
dentro del conjunto. Frente al lenguaje más tonal y reconocible 
del resto del programa, Aller utiliza una escritura más libre, con 
breves referencias al jazz. El resultado es una atmósfera 
sombría, donde la tensión armónica y el peso del texto 
adquieren un protagonismo especial. Esta ruptura estética 
invita a escuchar desde otro lugar, poniendo en relieve la 
vigencia y diversidad de la creación actual.

Las composiciones de Carmen Alonso y Javier Centeno nos 
acercan a miradas actuales sobre la canción. En Tuya, Alonso, 
con una gran trayectoria docente y siempre cercana al mundo 
de la voz, deja entrever una sensibilidad especialmente atenta 
al canto, con una escritura delicada y sugerente, de 
inconfundible acento español.

Este programa incluye obras escritas por la propia Colbrán, así 
como arias de Rossini y de otra/os compositoras/es de su 
época que ella interpretó en el punto álgido de su carrera. Se 
presentará también un diario imaginario construido a partir de 
documentos históricos reales —cartas, críticas 
contemporáneas y otros testimonios sobre Rossini y Colbrán—, 
abriendo una ventana íntima a la historia de un matrimonio 
musical en el siglo XIX.

Este concierto forma parte del proyecto “Ellas Componían” 
dirigido por Laura Granero, una iniciativa que promueve la 
recuperación y difusión del legado de las compositoras mediante 
conciertos, actividades pedagógicas y acciones de divulgación 
artística desarrolladas hasta la fecha en Europa y Australia.

A través de sus propias obras y de su legado interpretativo, 
Isabella Colbrán emerge aquí como mucho más que la mera 
esposa o musa de Rossini, categorías bajo las que con 
frecuencia ha sido recordada. Este programa propone devolverla 
al centro de su propia historia: como cantante, compositora y 
creadora; una artista de personalidad compleja y voz propia 
cuyo nombre merece ser recuperado, escuchado y celebrado.

Laura Granero
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Este recital propone un viaje por la canción española como 
espacio de encuentro entre música, poesía y emoción, con una 
mirada especial hacia León como tierra de creación e 
inspiración. A lo largo del programa, la voz y el piano nos guían 
por distintos paisajes sonoros: desde lo íntimo y popular hasta 
lo culto y contemporáneo, mostrando la riqueza y diversidad de 
este repertorio.

Comenzamos con María Rodrigo (1888–1967) y su ciclo Los 
Ayes, sobre textos de María Lejárraga, figura clave de la 
literatura española cuya autoría permaneció durante años en la 
sombra. Estas canciones despliegan una expresividad abierta y 
cambiante, donde lo popular y lo teatral se entrelazan con 
contrastes de carácter y un uso muy flexible del ritmo y la 
declamación. No es casual que Rodrigo desarrollara también 
una importante labor pedagógica y teatral: cada pieza funciona 
casi como una pequeña escena, en la que la voz asume un 
papel activo y comunicativo.

Las Canciones clásicas españolas de Fernando Obradors 
(1897–1945) nos trasladan a un mundo lleno de carácter y color. 
A partir de textos antiguos, Obradors recrea escenas breves que 
oscilan entre lo lírico, lo humorístico y lo popular. Cada pieza 
tiene su propia personalidad: hay picardía, ternura, nostalgia… 
siempre con un acompañamiento pianístico que aporta ritmo, 
brillo y teatralidad, lo que ha convertido este ciclo en uno de los 
más interpretados del repertorio español en el mundo.

El corazón del programa lo forman los compositores leoneses, 
que dan sentido al título del recital. En ellos encontramos 
una gran variedad de estilos y sensibilidades, pero todos 
comparten una conexión profunda con la palabra
y la expresión.

Rogelio Villar (1873-1937), además de compositor, fue un activo 
musicógrafo y crítico, implicado en la vida musical madrileña 
de su tiempo. En Madrigal nos ofrece una música elegante y 
serena, donde la línea vocal fluye con naturalidad, en diálogo 
íntimo con el piano.

Por su parte, la presencia de Pedro Blanco (1883-1919) adquiere 
en este programa un significado especial. Nacido en León y 
con una notable proyección internacional en su tiempo, su 
figura ha sido durante décadas injustamente relegada. En este 
sentido, el Festival de Música Española de León viene 
desarrollando una valiosa labor de recuperación y difusión de 
su obra, contribuyendo a situarlo de nuevo en el lugar que 
merece dentro del patrimonio musical español.

Centeno, por su parte, también docente, compositor y 
divulgador, plantea un sugerente juego de contrastes: desde la 
melancolía suspendida de Todo Blanco, concebida como una 
habanera sobre texto de Antonio García Teijeiro, hasta la mayor 
intensidad y carga dramática de Moriré de Madrid, sobre los 
maravillosos versos de Karim Farham.

En la última parte del programa aparecen nombres 
fundamentales del repertorio español. Isaac Albéniz 
(1860-1909), conocido sobre todo por su música para piano. Sus 
canciones, como Morirò! o La lontananza, revelan una clara 
influencia italiana y un lirismo cercano al mundo operístico.

Joaquín Nin (1879-1949), padre de la escritora Anaïs Nin, 
desarrolló gran parte de su carrera en París, donde difundió la 
música española. En Las majas de París recrea lo español 
desde una mirada elegante y cosmopolita, con un refinamiento 
muy característico.

Resulta especialmente interesante la presencia de Paulina 
Cabrero y Martínez (1822-1901), compositora, cantante e 
instrumentista que brilló en los salones musicales del Madrid 
romántico. Fue una de las primeras mujeres en publicar en 
España una colección de canciones, Primeras impresiones 
musicales, y su obra, muy apreciada en su tiempo, combina
el refinamiento del canto de salón con un inconfundible
sabor expresivo.

La jardinera nos recuerda así la importancia de recuperar 
voces femeninas que, desde espacios menos visibles, también 
sostuvieron y enriquecieron la vida
musical de su época.

El recital concluye con Joaquín Turina (1882-1949) y su
Poema en forma de canciones, sobre textos de Campoamor. 
Turina, formado en París y cercano a Falla, logra aquí una 
síntesis muy personal entre influencias impresionistas y 
tradición española, con una escritura rica en matices y
gran sensibilidad hacia el texto.

En conjunto, este programa es una invitación a escuchar la 
canción española como algo vivo y cercano. Un repertorio que, 
desde distintos tiempos y estilos, sigue hablándonos de lo 
esencial: la emoción, la palabra y la capacidad de la música para 
conectar con quienes escuchan. Y, en este caso, también como 
un homenaje a León, no solo como lugar de origen, sino como 
fuente de inspiración artística.



VIERNES, 11 DE SEPTIEMBRE | 19:30 H AUDITORIO CIUDAD DE LEÓN
NEOPERCUSIÓN
Rosa Miranda, voz | Rafa Gálvez, percusión e instrumentos de mundo | Nerea Vera, percusión y piano
Juanjo Guillem, percusión, instrumentos de mundo y dirección artística
El eco de Falla: Música de M. de Falla, R. Oteo y L. Berio.

PROGRAMA: “El Eco de Falla”. Música, palabra y memoria.

LUCIANO BERIO (1925-2003) 
Arr. Juanjo Guillem/Neopercusión 

Folk Songs
 Loosin yelav (Armenia) 
 Rossignolet du bois (Francia) 
 Black is the color (EE.UU.)
 La donna ideale (Luciano Berio,  
 Italia) 
 Ballo (Luciano Berio, Italia) 
 Canción de amor de Azerbaiyán  
 (Azerbaiyán) 

REYES OTEO (1982) 
Canciones de ida y vuelta
     Lorca en el Reflejo
     (Texto Gerald Brenan)
     Each Whinning Thing
     (Texto Paul Bowles)
     Winter Night Blues
     (Texto Gamel Woolsey)

MANUEL DE FALLA (1876-1946) 
Arr. Juanjo Guillem/Neopercusión
Siete canciones populares 
españolas
     El paño moruno 
     Seguidilla murciana 
     Asturiana 
     Jota 
     Nana 
     Canción
     Polo

Sus canciones y obras pianísticas, de gran refinamiento y 
apertura estética, revelan a un compositor plenamente 
conectado con las corrientes europeas de su época, y cuya 
música vuelve hoy a encontrar un espacio vivo en el concierto. 
Blanco, formado en Madrid, desarrolló buena parte de su 
carrera en Portugal, lo que explica su afinidad con la lengua y 
la poesía portuguesas. Sus canciones Rosa e Lirio y Flôr da 
Rua destacan por su lirismo y su refinada melancolía, mientras 
que sus Heures Romantiques para piano añaden un momento 
de contemplación, con ecos del impresionismo europeo
y una escritura de gran sensibilidad.

Con Cristóbal Halffter (1930–2021), miembro destacado de la 
llamada Generación del 51, entramos en un lenguaje más 
contemporáneo. En El carbonero, el compositor toma como 
punto de partida una canción popular leonesa, un gesto 
frecuente en su catálogo, pero la transforma con un enfoque 
moderno, creando un interesante diálogo entre memoria
y renovación.

Ángel Barja (1938–1987), figura esencial en la vida musical 
leonesa del siglo XX, desarrolló una intensa labor tanto 
pedagógica como creativa. Contribuyó a la dinamización 
cultural en León donde fue impulsor de iniciativas clave para la 
difusión de la música en la ciudad y trabajó activamente en la 
formación de nuevas generaciones.

Su catálogo refleja un profundo interés por la literatura, 
especialmente la poesía española, y por el equilibrio entre 
tradición y lenguaje contemporáneo. En su Canción sobre texto 
de García Lorca, se percibe una escritura concentrada y 
expresiva, donde cada inflexión vocal parece nacer 
directamente del verso, con una sensibilidad muy 
característica de su estilo.

El recital incorpora además un estreno absoluto, Noche callada 
de Julio Aller, que introduce un giro expresivo muy marcado 
dentro del conjunto. Frente al lenguaje más tonal y reconocible 
del resto del programa, Aller utiliza una escritura más libre, con 
breves referencias al jazz. El resultado es una atmósfera 
sombría, donde la tensión armónica y el peso del texto 
adquieren un protagonismo especial. Esta ruptura estética 
invita a escuchar desde otro lugar, poniendo en relieve la 
vigencia y diversidad de la creación actual.

Las composiciones de Carmen Alonso y Javier Centeno nos 
acercan a miradas actuales sobre la canción. En Tuya, Alonso, 
con una gran trayectoria docente y siempre cercana al mundo 
de la voz, deja entrever una sensibilidad especialmente atenta 
al canto, con una escritura delicada y sugerente, de 
inconfundible acento español.

19

Este recital propone un viaje por la canción española como 
espacio de encuentro entre música, poesía y emoción, con una 
mirada especial hacia León como tierra de creación e 
inspiración. A lo largo del programa, la voz y el piano nos guían 
por distintos paisajes sonoros: desde lo íntimo y popular hasta 
lo culto y contemporáneo, mostrando la riqueza y diversidad de 
este repertorio.

Comenzamos con María Rodrigo (1888–1967) y su ciclo Los 
Ayes, sobre textos de María Lejárraga, figura clave de la 
literatura española cuya autoría permaneció durante años en la 
sombra. Estas canciones despliegan una expresividad abierta y 
cambiante, donde lo popular y lo teatral se entrelazan con 
contrastes de carácter y un uso muy flexible del ritmo y la 
declamación. No es casual que Rodrigo desarrollara también 
una importante labor pedagógica y teatral: cada pieza funciona 
casi como una pequeña escena, en la que la voz asume un 
papel activo y comunicativo.

Las Canciones clásicas españolas de Fernando Obradors 
(1897–1945) nos trasladan a un mundo lleno de carácter y color. 
A partir de textos antiguos, Obradors recrea escenas breves que 
oscilan entre lo lírico, lo humorístico y lo popular. Cada pieza 
tiene su propia personalidad: hay picardía, ternura, nostalgia… 
siempre con un acompañamiento pianístico que aporta ritmo, 
brillo y teatralidad, lo que ha convertido este ciclo en uno de los 
más interpretados del repertorio español en el mundo.

El corazón del programa lo forman los compositores leoneses, 
que dan sentido al título del recital. En ellos encontramos 
una gran variedad de estilos y sensibilidades, pero todos 
comparten una conexión profunda con la palabra
y la expresión.

Rogelio Villar (1873-1937), además de compositor, fue un activo 
musicógrafo y crítico, implicado en la vida musical madrileña 
de su tiempo. En Madrigal nos ofrece una música elegante y 
serena, donde la línea vocal fluye con naturalidad, en diálogo 
íntimo con el piano.

Por su parte, la presencia de Pedro Blanco (1883-1919) adquiere 
en este programa un significado especial. Nacido en León y 
con una notable proyección internacional en su tiempo, su 
figura ha sido durante décadas injustamente relegada. En este 
sentido, el Festival de Música Española de León viene 
desarrollando una valiosa labor de recuperación y difusión de 
su obra, contribuyendo a situarlo de nuevo en el lugar que 
merece dentro del patrimonio musical español.

Centeno, por su parte, también docente, compositor y 
divulgador, plantea un sugerente juego de contrastes: desde la 
melancolía suspendida de Todo Blanco, concebida como una 
habanera sobre texto de Antonio García Teijeiro, hasta la mayor 
intensidad y carga dramática de Moriré de Madrid, sobre los 
maravillosos versos de Karim Farham.

En la última parte del programa aparecen nombres 
fundamentales del repertorio español. Isaac Albéniz 
(1860-1909), conocido sobre todo por su música para piano. Sus 
canciones, como Morirò! o La lontananza, revelan una clara 
influencia italiana y un lirismo cercano al mundo operístico.

Joaquín Nin (1879-1949), padre de la escritora Anaïs Nin, 
desarrolló gran parte de su carrera en París, donde difundió la 
música española. En Las majas de París recrea lo español 
desde una mirada elegante y cosmopolita, con un refinamiento 
muy característico.

Resulta especialmente interesante la presencia de Paulina 
Cabrero y Martínez (1822-1901), compositora, cantante e 
instrumentista que brilló en los salones musicales del Madrid 
romántico. Fue una de las primeras mujeres en publicar en 
España una colección de canciones, Primeras impresiones 
musicales, y su obra, muy apreciada en su tiempo, combina
el refinamiento del canto de salón con un inconfundible
sabor expresivo.

La jardinera nos recuerda así la importancia de recuperar 
voces femeninas que, desde espacios menos visibles, también 
sostuvieron y enriquecieron la vida
musical de su época.

El recital concluye con Joaquín Turina (1882-1949) y su
Poema en forma de canciones, sobre textos de Campoamor. 
Turina, formado en París y cercano a Falla, logra aquí una 
síntesis muy personal entre influencias impresionistas y 
tradición española, con una escritura rica en matices y
gran sensibilidad hacia el texto.

En conjunto, este programa es una invitación a escuchar la 
canción española como algo vivo y cercano. Un repertorio que, 
desde distintos tiempos y estilos, sigue hablándonos de lo 
esencial: la emoción, la palabra y la capacidad de la música para 
conectar con quienes escuchan. Y, en este caso, también como 
un homenaje a León, no solo como lugar de origen, sino como 
fuente de inspiración artística.



Este concierto, que articula un intenso diálogo entre lo popular y 
lo culto, entre lo antiguo y lo contemporáneo, encuentra un 
referente esencial en la figura de Manuel de Falla, de cuyo 
nacimiento se cumplen 150 años en 2026. La obra de Falla es, en 
sí misma, un paradigma del cruce entre tradición e innovación, 
entre el folclore y la composición académica. 

Sus “Siete canciones populares españolas”, compuestas en 1914, 
representan uno de los ejemplos más refinados y visionarios de 
ese encuentro entre lo popular y lo erudito. En ellas, Falla recoge 
melodías y textos de diversas regiones de España -Andalucía, 
Murcia, Castilla, Aragón, Asturias-, y las reinterpreta con una 
sensibilidad que respeta su raíz oral pero que, a la vez, las 
transforma a través de una escritura sofisticada, llena de 
matices armónicos y rítmicos. No se limita a transcribir el 
folclore: lo reinventa, lo filtra a través de una mirada moderna
y profundamente personal. 

Una muestra de ello son sus apariciones en los últimos años en 
todo tipo de eventos: Festival de Santander, Festival de 
Granada, Festival Otoño Musical Soriano, Fundación Juan 
March, Ciclo Satélites OCNE, Música en Segura, Festival de 
Cádiz, Atrium Musicae de Cáceres, Otoño Musical Soriano, 
Fundación Botín, Certamen Internacional de Bandas de 
Valencia, Festival del Camino de Santiago, Semana 
Internacional de Música de Segovia, Festival de Alicante, Reina 
Sofía y Auditorio Nacional (CNDM) en Madrid, Musiques d 
́Aujourd hui en Perpiñán (Francia), Festival de Música Española 
de León, ADDA, Teatro Central de Sevilla, Quincena Musical 
Donostiarra, After Cage, NAK, Ensems de Valencia, así como en 
manifestaciones de diferentes artes escénicas como Madrid en 
Danza–Espacios Insólitos, Aula de Nuevas Músicas (Valencia), 
Konekt@rte, Artium, Atapercu, Museo Reina Sofía y Museo 
Universidad de Navarra, siempre con un éxito y aceptación por 
parte del público y crítica. 

NEOPERCUSIÓN desde el año 2000 organiza sus propias series 
de conciertos KONEKT@rte Sonoro, Ritmo Vital, Pléyades todos 
ellos bajo el Ciclo mADRID aCTUAL, y Ágora actual Percussio en 
Jávea (Alicante).

Soprano, nacida en Antequera, obtiene el Título de Profesor de 
Piano, de Profesor Superior de Canto, Máster en Musicoterapia 
y Máster en Investigación Musical. Ha estudiado interpretación 
en la Escuela de arte dramático Antón Chéjov. Ha interpretado 
roles principales de ópera, como Dido en “Dido y Eneas” de 
Purcell, Contessa en “Le nozze di Figaro” de Mozart, Mimí en “La 
Bohème” de Puccini y “La voix humaine” de Poulenc; de 
zarzuela como La Antonelli en “El dúo de la Africana” de F. 
Caballero, Ascensión en “La del Manojo de Rosas” de Sorozábal 
y La Marquesita de “El barberillo de Lavapiés” de Barbieri; y ha 
participado como soprano solista en repertorio sinfónico como 
el Gloria de Vivaldi, Réquiem y Misa de la Coronación de Mozart, 
Novena Sinfonía de Beethoven, Sueño de una noche de verano 
y Salmo 42 de Mendelssohn, Petite Messe Solennelle de Rossini 
y Ein Deutsches Réquiem de Brahms. 

Pertenece a la agrupación musical Angelicata Consort y 
colabora con agrupaciones como la Orquesta Camerata 
Musicalis, la Orquesta Sinfónica Ciudad de Getafe, la Lyra 
d’Orfeo, entre otras. Ha grabado su primer disco de música 
española y sudamericana con el pianista Ángel Sanzo. Es 
componente del Coro Nacional de España.

Sus canciones y obras pianísticas, de gran refinamiento y 
apertura estética, revelan a un compositor plenamente 
conectado con las corrientes europeas de su época, y cuya 
música vuelve hoy a encontrar un espacio vivo en el concierto. 
Blanco, formado en Madrid, desarrolló buena parte de su 
carrera en Portugal, lo que explica su afinidad con la lengua y 
la poesía portuguesas. Sus canciones Rosa e Lirio y Flôr da 
Rua destacan por su lirismo y su refinada melancolía, mientras 
que sus Heures Romantiques para piano añaden un momento 
de contemplación, con ecos del impresionismo europeo
y una escritura de gran sensibilidad.

Con Cristóbal Halffter (1930–2021), miembro destacado de la 
llamada Generación del 51, entramos en un lenguaje más 
contemporáneo. En El carbonero, el compositor toma como 
punto de partida una canción popular leonesa, un gesto 
frecuente en su catálogo, pero la transforma con un enfoque 
moderno, creando un interesante diálogo entre memoria
y renovación.

Ángel Barja (1938–1987), figura esencial en la vida musical 
leonesa del siglo XX, desarrolló una intensa labor tanto 
pedagógica como creativa. Contribuyó a la dinamización 
cultural en León donde fue impulsor de iniciativas clave para la 
difusión de la música en la ciudad y trabajó activamente en la 
formación de nuevas generaciones.

Su catálogo refleja un profundo interés por la literatura, 
especialmente la poesía española, y por el equilibrio entre 
tradición y lenguaje contemporáneo. En su Canción sobre texto 
de García Lorca, se percibe una escritura concentrada y 
expresiva, donde cada inflexión vocal parece nacer 
directamente del verso, con una sensibilidad muy 
característica de su estilo.

El recital incorpora además un estreno absoluto, Noche callada 
de Julio Aller, que introduce un giro expresivo muy marcado 
dentro del conjunto. Frente al lenguaje más tonal y reconocible 
del resto del programa, Aller utiliza una escritura más libre, con 
breves referencias al jazz. El resultado es una atmósfera 
sombría, donde la tensión armónica y el peso del texto 
adquieren un protagonismo especial. Esta ruptura estética 
invita a escuchar desde otro lugar, poniendo en relieve la 
vigencia y diversidad de la creación actual.

Las composiciones de Carmen Alonso y Javier Centeno nos 
acercan a miradas actuales sobre la canción. En Tuya, Alonso, 
con una gran trayectoria docente y siempre cercana al mundo 
de la voz, deja entrever una sensibilidad especialmente atenta 
al canto, con una escritura delicada y sugerente, de 
inconfundible acento español.

Ballo (Luciano Berio, Italia). Este antiguo poema italiano dice 
que los hombres mássabios pierden la cabeza por amor, pero 
el amor resiste al sol y al hielo y a todo lo demás. 

Canción de amor de Azerbaiyán (Azerbaiyán). Cantada en idioma 
azerbaiyano excepto por un verso en ruso en el que un amigo 
rusoparlante le dijo que comparaba el amor con una estufa. 

Canciones de ida y vuelta, de Reyes Oteo (1982) es un ciclo de 
canciones en las que explora las conexiones entre culturas y 
literaturas desde lo sonoro. Son canciones de ida y vuelta entre 
Carolina, Greenwich Village y España, en torno a los poetas que 
unieron estas culturas, como fueron Gerald Brenan, Gamel 
Woolsey, Paul Bowles y Federico García Lorca.

Lorca en el Reflejo. Sobre un pasaje del libro “De La Faz de 
España” de Gerald Brenan. El testimonio que los lugareños 
hicieron al hispanista británico sobre el Barranco de Víznar, 
lugar de la ejecución de Federico es la fuente que se elabora 
en esta pieza.

A modo de ensoñación poética, primero se relata la actividad 
festiva y vital que había en torno a la fuente del lugar, para 
acto seguido relatar a modo de reflejo el espíritu aterido que 
pesa sobre el mismo sitio tras el asesinato del poeta. La 
música está hecha de retales deliberadamente reconocibles de 
melodías lorquianas como Los cuatro muleros, el Zorongo 
gitano (la luna es un pozo chico, las cosas no valen nada …)
y contiene relecturas de falsetas y cierres de guitarristas 
flamencos clásicos. Concluye con el arrullo al cuerpo no 
encontrado de Lorca, con la Nana de Sevilla (este galapaguito 
no tiene cuna…). 

Each Whinning Thing. Texto: Paul Bowles. Pequeño Haiku sobre 
el poema homónimo en que dialogan los distintos 
instrumentos, con la palabra como protagonista. 

Winter Night Blues. Texto: Gamel Woolsey. El esclarecimiento 
por la sensualidad y el refugio del amor. A la hipnóticamente 
iterativa estructura del blues más ancestral, técnicas fractales 
del sistema Oteo-Cantor y el influjo del flamenco,
con líneas de polifonía figurada de las falsetas y palos jondos 
como la soleá o la siguiriya por malagueñas. 
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Es un grupo militante de la música clásica actual y creador de 
innovadores experiencias musicales, sonoras y transmediales, 
en las que integra de manera regular recursos como las nuevas 
tecnologías, el vídeo, nuevos formatos escénicos y una gran 
variedad de géneros: música contemporánea, intuitiva, 
performance, teatro musical contemporáneo, clásica, ópera, 
improvisación libre, étnica, electrónica experimental, fusión, 
jazz, cine y música en vivo, etc. 

Conscientes de que “somos lo que tocamos” [Juanjo Guillem 
dixit], NEOPERCUSIÓN lleva 30 años fomentando y difundiendo 
la expresión del presente a través de los sonidos y el 
pensamiento musical contemporáneos. Desde sus inicios 
NEOPERCUSIÓN mantiene un importante compromiso con la 
difusión y estímulo de la música de nuestro tiempo, 
encargando y estrenando decenas de piezas de algunos de los 
autores más importantes de la actualidad, así como de jóvenes 
compositores/as. 

Por medio de la colaboración con otros intérpretes, 
compositores, creadores y artistas de otras disciplinas, el uso 
de las nuevas tecnologías, la experimentación con nuevos 
medios sonoros y visuales, así como innovadores formatos 
escénicos, NEOPERCUSIÓN ha logrado dar forma a propuestas 
escénicas innovadoras que le han situado a la cabeza de la 
vanguardia musical española. 

Desde su creación ha conseguido que festivales y eventos, tanto 
de música clásica/contemporánea como de otras tendencias 
artísticas, consideren su presencia ineludible, definiéndolo 
como un referente en la música contemporánea para percusión 
y uno de los grupos más representativos a nivel internacional.

NEOPERCUSIÓN A lo largo de su vida, Falla también compartió su visión con 
escritores y músicos que, como él, buscaban profundizar en las 
raíces culturales de España. Figuras como Federico García 
Lorca, Gerald Brenan, Paul Bowles y Gamel Woolsey fueron 
testigos de este proceso de redescubrimiento, participando 
activamente en el intercambio cultural que marcó la época. La 
influencia mutua entre estos autores y Falla no solo enriqueció 
su trabajo, sino que también contribuyó a la creación de una 
visión más global de la cultura española, vista desde el prisma 
de la modernidad y el diálogo con otras tradiciones artísticas. 

En este concierto, la utilización de la voz como elemento 
expresivo fundamental, junto con instrumentos ancestrales de 
diversas partes de España, refuerza esa búsqueda de conexión 
entre el arte contemporáneo y las raíces populares. Del mismo 
modo que Falla exploró las posibilidades tímbricas de la 
guitarra española o el cante andaluz, los intérpretes actuales 
reviven sonoridades tradicionales desde una perspectiva 
actual, aportando nuevos colores y significados. La percusión, 
los modos vocales y los timbres arcaicos no solo evocan un 
pasado común, sino que lo proyectan hacia el presente como 
vehículo de expresión artística y reflexión cultural.

Folk Songs es un ciclo de canciones del compositor italiano 
Luciano Berio compuesto en 1964. Fue encargado por el Mills 
College de California e interpretado por primera vez allí por una 
orquesta de cámara dirigida por Berio en 1964 con Cathy 
Berberian como soprano solista. Consiste en arreglos de 
música folclórica de varios países y otras canciones, formando 
"un homenaje al extraordinario arte" de la cantante 
estadounidense Cathy Berberian, considerada especialista en 
la música de Berio.  Luciano Berio tenía un apego emocional a 
la canción popular: una vez declaró que "cuando trabajo con 
esa música siempre me atrapa la emoción del descubrimiento". 

Loosin yelav (Armenia). Canción Armenia que describe la salida 
de la luna. 

Rossignolet du bois (Francia). Un ruiseñor aconseja a un 
amante curioso que cante sus serenatas dos horas después de 
la medianoche, e identifica las "manzanas" de su jardín como la 
luna y el sol. 

Black is the color (EE.UU.). Es un poema de amor lírico, tierno y 
cargado de añoranza. Describe la devoción absoluta hacia el 
ser amado (detallando su cabello oscuro, sus ojos, sus manos y 
su sonrisa) combinada con el dolor de la separación.

La donna ideale (Luciano Berio, Italia). El antiguo poema 
popular en dialecto genovés dice que, si encuentras a una 
mujer a la vez bien nacida, bien educada, bien formada y con 
una buena dote, por el amor de Dios no la dejes escapar. 

Este recital propone un viaje por la canción española como 
espacio de encuentro entre música, poesía y emoción, con una 
mirada especial hacia León como tierra de creación e 
inspiración. A lo largo del programa, la voz y el piano nos guían 
por distintos paisajes sonoros: desde lo íntimo y popular hasta 
lo culto y contemporáneo, mostrando la riqueza y diversidad de 
este repertorio.

Comenzamos con María Rodrigo (1888–1967) y su ciclo Los 
Ayes, sobre textos de María Lejárraga, figura clave de la 
literatura española cuya autoría permaneció durante años en la 
sombra. Estas canciones despliegan una expresividad abierta y 
cambiante, donde lo popular y lo teatral se entrelazan con 
contrastes de carácter y un uso muy flexible del ritmo y la 
declamación. No es casual que Rodrigo desarrollara también 
una importante labor pedagógica y teatral: cada pieza funciona 
casi como una pequeña escena, en la que la voz asume un 
papel activo y comunicativo.

Las Canciones clásicas españolas de Fernando Obradors 
(1897–1945) nos trasladan a un mundo lleno de carácter y color. 
A partir de textos antiguos, Obradors recrea escenas breves que 
oscilan entre lo lírico, lo humorístico y lo popular. Cada pieza 
tiene su propia personalidad: hay picardía, ternura, nostalgia… 
siempre con un acompañamiento pianístico que aporta ritmo, 
brillo y teatralidad, lo que ha convertido este ciclo en uno de los 
más interpretados del repertorio español en el mundo.

El corazón del programa lo forman los compositores leoneses, 
que dan sentido al título del recital. En ellos encontramos 
una gran variedad de estilos y sensibilidades, pero todos 
comparten una conexión profunda con la palabra
y la expresión.

Rogelio Villar (1873-1937), además de compositor, fue un activo 
musicógrafo y crítico, implicado en la vida musical madrileña 
de su tiempo. En Madrigal nos ofrece una música elegante y 
serena, donde la línea vocal fluye con naturalidad, en diálogo 
íntimo con el piano.

Por su parte, la presencia de Pedro Blanco (1883-1919) adquiere 
en este programa un significado especial. Nacido en León y 
con una notable proyección internacional en su tiempo, su 
figura ha sido durante décadas injustamente relegada. En este 
sentido, el Festival de Música Española de León viene 
desarrollando una valiosa labor de recuperación y difusión de 
su obra, contribuyendo a situarlo de nuevo en el lugar que 
merece dentro del patrimonio musical español.

Centeno, por su parte, también docente, compositor y 
divulgador, plantea un sugerente juego de contrastes: desde la 
melancolía suspendida de Todo Blanco, concebida como una 
habanera sobre texto de Antonio García Teijeiro, hasta la mayor 
intensidad y carga dramática de Moriré de Madrid, sobre los 
maravillosos versos de Karim Farham.

En la última parte del programa aparecen nombres 
fundamentales del repertorio español. Isaac Albéniz 
(1860-1909), conocido sobre todo por su música para piano. Sus 
canciones, como Morirò! o La lontananza, revelan una clara 
influencia italiana y un lirismo cercano al mundo operístico.

Joaquín Nin (1879-1949), padre de la escritora Anaïs Nin, 
desarrolló gran parte de su carrera en París, donde difundió la 
música española. En Las majas de París recrea lo español 
desde una mirada elegante y cosmopolita, con un refinamiento 
muy característico.

Resulta especialmente interesante la presencia de Paulina 
Cabrero y Martínez (1822-1901), compositora, cantante e 
instrumentista que brilló en los salones musicales del Madrid 
romántico. Fue una de las primeras mujeres en publicar en 
España una colección de canciones, Primeras impresiones 
musicales, y su obra, muy apreciada en su tiempo, combina
el refinamiento del canto de salón con un inconfundible
sabor expresivo.

La jardinera nos recuerda así la importancia de recuperar 
voces femeninas que, desde espacios menos visibles, también 
sostuvieron y enriquecieron la vida
musical de su época.

El recital concluye con Joaquín Turina (1882-1949) y su
Poema en forma de canciones, sobre textos de Campoamor. 
Turina, formado en París y cercano a Falla, logra aquí una 
síntesis muy personal entre influencias impresionistas y 
tradición española, con una escritura rica en matices y
gran sensibilidad hacia el texto.

En conjunto, este programa es una invitación a escuchar la 
canción española como algo vivo y cercano. Un repertorio que, 
desde distintos tiempos y estilos, sigue hablándonos de lo 
esencial: la emoción, la palabra y la capacidad de la música para 
conectar con quienes escuchan. Y, en este caso, también como 
un homenaje a León, no solo como lugar de origen, sino como 
fuente de inspiración artística.
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Este concierto, que articula un intenso diálogo entre lo popular y 
lo culto, entre lo antiguo y lo contemporáneo, encuentra un 
referente esencial en la figura de Manuel de Falla, de cuyo 
nacimiento se cumplen 150 años en 2026. La obra de Falla es, en 
sí misma, un paradigma del cruce entre tradición e innovación, 
entre el folclore y la composición académica. 

Sus “Siete canciones populares españolas”, compuestas en 1914, 
representan uno de los ejemplos más refinados y visionarios de 
ese encuentro entre lo popular y lo erudito. En ellas, Falla recoge 
melodías y textos de diversas regiones de España -Andalucía, 
Murcia, Castilla, Aragón, Asturias-, y las reinterpreta con una 
sensibilidad que respeta su raíz oral pero que, a la vez, las 
transforma a través de una escritura sofisticada, llena de 
matices armónicos y rítmicos. No se limita a transcribir el 
folclore: lo reinventa, lo filtra a través de una mirada moderna
y profundamente personal. 

Una muestra de ello son sus apariciones en los últimos años en 
todo tipo de eventos: Festival de Santander, Festival de 
Granada, Festival Otoño Musical Soriano, Fundación Juan 
March, Ciclo Satélites OCNE, Música en Segura, Festival de 
Cádiz, Atrium Musicae de Cáceres, Otoño Musical Soriano, 
Fundación Botín, Certamen Internacional de Bandas de 
Valencia, Festival del Camino de Santiago, Semana 
Internacional de Música de Segovia, Festival de Alicante, Reina 
Sofía y Auditorio Nacional (CNDM) en Madrid, Musiques d 
́Aujourd hui en Perpiñán (Francia), Festival de Música Española 
de León, ADDA, Teatro Central de Sevilla, Quincena Musical 
Donostiarra, After Cage, NAK, Ensems de Valencia, así como en 
manifestaciones de diferentes artes escénicas como Madrid en 
Danza–Espacios Insólitos, Aula de Nuevas Músicas (Valencia), 
Konekt@rte, Artium, Atapercu, Museo Reina Sofía y Museo 
Universidad de Navarra, siempre con un éxito y aceptación por 
parte del público y crítica. 

NEOPERCUSIÓN desde el año 2000 organiza sus propias series 
de conciertos KONEKT@rte Sonoro, Ritmo Vital, Pléyades todos 
ellos bajo el Ciclo mADRID aCTUAL, y Ágora actual Percussio en 
Jávea (Alicante).

Soprano, nacida en Antequera, obtiene el Título de Profesor de 
Piano, de Profesor Superior de Canto, Máster en Musicoterapia 
y Máster en Investigación Musical. Ha estudiado interpretación 
en la Escuela de arte dramático Antón Chéjov. Ha interpretado 
roles principales de ópera, como Dido en “Dido y Eneas” de 
Purcell, Contessa en “Le nozze di Figaro” de Mozart, Mimí en “La 
Bohème” de Puccini y “La voix humaine” de Poulenc; de 
zarzuela como La Antonelli en “El dúo de la Africana” de F. 
Caballero, Ascensión en “La del Manojo de Rosas” de Sorozábal 
y La Marquesita de “El barberillo de Lavapiés” de Barbieri; y ha 
participado como soprano solista en repertorio sinfónico como 
el Gloria de Vivaldi, Réquiem y Misa de la Coronación de Mozart, 
Novena Sinfonía de Beethoven, Sueño de una noche de verano 
y Salmo 42 de Mendelssohn, Petite Messe Solennelle de Rossini 
y Ein Deutsches Réquiem de Brahms. 

Pertenece a la agrupación musical Angelicata Consort y 
colabora con agrupaciones como la Orquesta Camerata 
Musicalis, la Orquesta Sinfónica Ciudad de Getafe, la Lyra 
d’Orfeo, entre otras. Ha grabado su primer disco de música 
española y sudamericana con el pianista Ángel Sanzo. Es 
componente del Coro Nacional de España.

ROSA MIRANDA, voz
Sus canciones y obras pianísticas, de gran refinamiento y 
apertura estética, revelan a un compositor plenamente 
conectado con las corrientes europeas de su época, y cuya 
música vuelve hoy a encontrar un espacio vivo en el concierto. 
Blanco, formado en Madrid, desarrolló buena parte de su 
carrera en Portugal, lo que explica su afinidad con la lengua y 
la poesía portuguesas. Sus canciones Rosa e Lirio y Flôr da 
Rua destacan por su lirismo y su refinada melancolía, mientras 
que sus Heures Romantiques para piano añaden un momento 
de contemplación, con ecos del impresionismo europeo
y una escritura de gran sensibilidad.

Con Cristóbal Halffter (1930–2021), miembro destacado de la 
llamada Generación del 51, entramos en un lenguaje más 
contemporáneo. En El carbonero, el compositor toma como 
punto de partida una canción popular leonesa, un gesto 
frecuente en su catálogo, pero la transforma con un enfoque 
moderno, creando un interesante diálogo entre memoria
y renovación.

Ángel Barja (1938–1987), figura esencial en la vida musical 
leonesa del siglo XX, desarrolló una intensa labor tanto 
pedagógica como creativa. Contribuyó a la dinamización 
cultural en León donde fue impulsor de iniciativas clave para la 
difusión de la música en la ciudad y trabajó activamente en la 
formación de nuevas generaciones.

Su catálogo refleja un profundo interés por la literatura, 
especialmente la poesía española, y por el equilibrio entre 
tradición y lenguaje contemporáneo. En su Canción sobre texto 
de García Lorca, se percibe una escritura concentrada y 
expresiva, donde cada inflexión vocal parece nacer 
directamente del verso, con una sensibilidad muy 
característica de su estilo.

El recital incorpora además un estreno absoluto, Noche callada 
de Julio Aller, que introduce un giro expresivo muy marcado 
dentro del conjunto. Frente al lenguaje más tonal y reconocible 
del resto del programa, Aller utiliza una escritura más libre, con 
breves referencias al jazz. El resultado es una atmósfera 
sombría, donde la tensión armónica y el peso del texto 
adquieren un protagonismo especial. Esta ruptura estética 
invita a escuchar desde otro lugar, poniendo en relieve la 
vigencia y diversidad de la creación actual.

Las composiciones de Carmen Alonso y Javier Centeno nos 
acercan a miradas actuales sobre la canción. En Tuya, Alonso, 
con una gran trayectoria docente y siempre cercana al mundo 
de la voz, deja entrever una sensibilidad especialmente atenta 
al canto, con una escritura delicada y sugerente, de 
inconfundible acento español.

Ballo (Luciano Berio, Italia). Este antiguo poema italiano dice 
que los hombres mássabios pierden la cabeza por amor, pero 
el amor resiste al sol y al hielo y a todo lo demás. 

Canción de amor de Azerbaiyán (Azerbaiyán). Cantada en idioma 
azerbaiyano excepto por un verso en ruso en el que un amigo 
rusoparlante le dijo que comparaba el amor con una estufa. 

Canciones de ida y vuelta, de Reyes Oteo (1982) es un ciclo de 
canciones en las que explora las conexiones entre culturas y 
literaturas desde lo sonoro. Son canciones de ida y vuelta entre 
Carolina, Greenwich Village y España, en torno a los poetas que 
unieron estas culturas, como fueron Gerald Brenan, Gamel 
Woolsey, Paul Bowles y Federico García Lorca.

Lorca en el Reflejo. Sobre un pasaje del libro “De La Faz de 
España” de Gerald Brenan. El testimonio que los lugareños 
hicieron al hispanista británico sobre el Barranco de Víznar, 
lugar de la ejecución de Federico es la fuente que se elabora 
en esta pieza.

A modo de ensoñación poética, primero se relata la actividad 
festiva y vital que había en torno a la fuente del lugar, para 
acto seguido relatar a modo de reflejo el espíritu aterido que 
pesa sobre el mismo sitio tras el asesinato del poeta. La 
música está hecha de retales deliberadamente reconocibles de 
melodías lorquianas como Los cuatro muleros, el Zorongo 
gitano (la luna es un pozo chico, las cosas no valen nada …)
y contiene relecturas de falsetas y cierres de guitarristas 
flamencos clásicos. Concluye con el arrullo al cuerpo no 
encontrado de Lorca, con la Nana de Sevilla (este galapaguito 
no tiene cuna…). 

Each Whinning Thing. Texto: Paul Bowles. Pequeño Haiku sobre 
el poema homónimo en que dialogan los distintos 
instrumentos, con la palabra como protagonista. 

Winter Night Blues. Texto: Gamel Woolsey. El esclarecimiento 
por la sensualidad y el refugio del amor. A la hipnóticamente 
iterativa estructura del blues más ancestral, técnicas fractales 
del sistema Oteo-Cantor y el influjo del flamenco,
con líneas de polifonía figurada de las falsetas y palos jondos 
como la soleá o la siguiriya por malagueñas. 
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Es un grupo militante de la música clásica actual y creador de 
innovadores experiencias musicales, sonoras y transmediales, 
en las que integra de manera regular recursos como las nuevas 
tecnologías, el vídeo, nuevos formatos escénicos y una gran 
variedad de géneros: música contemporánea, intuitiva, 
performance, teatro musical contemporáneo, clásica, ópera, 
improvisación libre, étnica, electrónica experimental, fusión, 
jazz, cine y música en vivo, etc. 

Conscientes de que “somos lo que tocamos” [Juanjo Guillem 
dixit], NEOPERCUSIÓN lleva 30 años fomentando y difundiendo 
la expresión del presente a través de los sonidos y el 
pensamiento musical contemporáneos. Desde sus inicios 
NEOPERCUSIÓN mantiene un importante compromiso con la 
difusión y estímulo de la música de nuestro tiempo, 
encargando y estrenando decenas de piezas de algunos de los 
autores más importantes de la actualidad, así como de jóvenes 
compositores/as. 

Por medio de la colaboración con otros intérpretes, 
compositores, creadores y artistas de otras disciplinas, el uso 
de las nuevas tecnologías, la experimentación con nuevos 
medios sonoros y visuales, así como innovadores formatos 
escénicos, NEOPERCUSIÓN ha logrado dar forma a propuestas 
escénicas innovadoras que le han situado a la cabeza de la 
vanguardia musical española. 

Desde su creación ha conseguido que festivales y eventos, tanto 
de música clásica/contemporánea como de otras tendencias 
artísticas, consideren su presencia ineludible, definiéndolo 
como un referente en la música contemporánea para percusión 
y uno de los grupos más representativos a nivel internacional.
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A lo largo de su vida, Falla también compartió su visión con 
escritores y músicos que, como él, buscaban profundizar en las 
raíces culturales de España. Figuras como Federico García 
Lorca, Gerald Brenan, Paul Bowles y Gamel Woolsey fueron 
testigos de este proceso de redescubrimiento, participando 
activamente en el intercambio cultural que marcó la época. La 
influencia mutua entre estos autores y Falla no solo enriqueció 
su trabajo, sino que también contribuyó a la creación de una 
visión más global de la cultura española, vista desde el prisma 
de la modernidad y el diálogo con otras tradiciones artísticas. 

En este concierto, la utilización de la voz como elemento 
expresivo fundamental, junto con instrumentos ancestrales de 
diversas partes de España, refuerza esa búsqueda de conexión 
entre el arte contemporáneo y las raíces populares. Del mismo 
modo que Falla exploró las posibilidades tímbricas de la 
guitarra española o el cante andaluz, los intérpretes actuales 
reviven sonoridades tradicionales desde una perspectiva 
actual, aportando nuevos colores y significados. La percusión, 
los modos vocales y los timbres arcaicos no solo evocan un 
pasado común, sino que lo proyectan hacia el presente como 
vehículo de expresión artística y reflexión cultural.

Folk Songs es un ciclo de canciones del compositor italiano 
Luciano Berio compuesto en 1964. Fue encargado por el Mills 
College de California e interpretado por primera vez allí por una 
orquesta de cámara dirigida por Berio en 1964 con Cathy 
Berberian como soprano solista. Consiste en arreglos de 
música folclórica de varios países y otras canciones, formando 
"un homenaje al extraordinario arte" de la cantante 
estadounidense Cathy Berberian, considerada especialista en 
la música de Berio.  Luciano Berio tenía un apego emocional a 
la canción popular: una vez declaró que "cuando trabajo con 
esa música siempre me atrapa la emoción del descubrimiento". 

Loosin yelav (Armenia). Canción Armenia que describe la salida 
de la luna. 

Rossignolet du bois (Francia). Un ruiseñor aconseja a un 
amante curioso que cante sus serenatas dos horas después de 
la medianoche, e identifica las "manzanas" de su jardín como la 
luna y el sol. 

Black is the color (EE.UU.). Es un poema de amor lírico, tierno y 
cargado de añoranza. Describe la devoción absoluta hacia el 
ser amado (detallando su cabello oscuro, sus ojos, sus manos y 
su sonrisa) combinada con el dolor de la separación.

La donna ideale (Luciano Berio, Italia). El antiguo poema 
popular en dialecto genovés dice que, si encuentras a una 
mujer a la vez bien nacida, bien educada, bien formada y con 
una buena dote, por el amor de Dios no la dejes escapar. 

Este recital propone un viaje por la canción española como 
espacio de encuentro entre música, poesía y emoción, con una 
mirada especial hacia León como tierra de creación e 
inspiración. A lo largo del programa, la voz y el piano nos guían 
por distintos paisajes sonoros: desde lo íntimo y popular hasta 
lo culto y contemporáneo, mostrando la riqueza y diversidad de 
este repertorio.

Comenzamos con María Rodrigo (1888–1967) y su ciclo Los 
Ayes, sobre textos de María Lejárraga, figura clave de la 
literatura española cuya autoría permaneció durante años en la 
sombra. Estas canciones despliegan una expresividad abierta y 
cambiante, donde lo popular y lo teatral se entrelazan con 
contrastes de carácter y un uso muy flexible del ritmo y la 
declamación. No es casual que Rodrigo desarrollara también 
una importante labor pedagógica y teatral: cada pieza funciona 
casi como una pequeña escena, en la que la voz asume un 
papel activo y comunicativo.

Las Canciones clásicas españolas de Fernando Obradors 
(1897–1945) nos trasladan a un mundo lleno de carácter y color. 
A partir de textos antiguos, Obradors recrea escenas breves que 
oscilan entre lo lírico, lo humorístico y lo popular. Cada pieza 
tiene su propia personalidad: hay picardía, ternura, nostalgia… 
siempre con un acompañamiento pianístico que aporta ritmo, 
brillo y teatralidad, lo que ha convertido este ciclo en uno de los 
más interpretados del repertorio español en el mundo.

El corazón del programa lo forman los compositores leoneses, 
que dan sentido al título del recital. En ellos encontramos 
una gran variedad de estilos y sensibilidades, pero todos 
comparten una conexión profunda con la palabra
y la expresión.

Rogelio Villar (1873-1937), además de compositor, fue un activo 
musicógrafo y crítico, implicado en la vida musical madrileña 
de su tiempo. En Madrigal nos ofrece una música elegante y 
serena, donde la línea vocal fluye con naturalidad, en diálogo 
íntimo con el piano.

Por su parte, la presencia de Pedro Blanco (1883-1919) adquiere 
en este programa un significado especial. Nacido en León y 
con una notable proyección internacional en su tiempo, su 
figura ha sido durante décadas injustamente relegada. En este 
sentido, el Festival de Música Española de León viene 
desarrollando una valiosa labor de recuperación y difusión de 
su obra, contribuyendo a situarlo de nuevo en el lugar que 
merece dentro del patrimonio musical español.

Centeno, por su parte, también docente, compositor y 
divulgador, plantea un sugerente juego de contrastes: desde la 
melancolía suspendida de Todo Blanco, concebida como una 
habanera sobre texto de Antonio García Teijeiro, hasta la mayor 
intensidad y carga dramática de Moriré de Madrid, sobre los 
maravillosos versos de Karim Farham.

En la última parte del programa aparecen nombres 
fundamentales del repertorio español. Isaac Albéniz 
(1860-1909), conocido sobre todo por su música para piano. Sus 
canciones, como Morirò! o La lontananza, revelan una clara 
influencia italiana y un lirismo cercano al mundo operístico.

Joaquín Nin (1879-1949), padre de la escritora Anaïs Nin, 
desarrolló gran parte de su carrera en París, donde difundió la 
música española. En Las majas de París recrea lo español 
desde una mirada elegante y cosmopolita, con un refinamiento 
muy característico.

Resulta especialmente interesante la presencia de Paulina 
Cabrero y Martínez (1822-1901), compositora, cantante e 
instrumentista que brilló en los salones musicales del Madrid 
romántico. Fue una de las primeras mujeres en publicar en 
España una colección de canciones, Primeras impresiones 
musicales, y su obra, muy apreciada en su tiempo, combina
el refinamiento del canto de salón con un inconfundible
sabor expresivo.

La jardinera nos recuerda así la importancia de recuperar 
voces femeninas que, desde espacios menos visibles, también 
sostuvieron y enriquecieron la vida
musical de su época.

El recital concluye con Joaquín Turina (1882-1949) y su
Poema en forma de canciones, sobre textos de Campoamor. 
Turina, formado en París y cercano a Falla, logra aquí una 
síntesis muy personal entre influencias impresionistas y 
tradición española, con una escritura rica en matices y
gran sensibilidad hacia el texto.

En conjunto, este programa es una invitación a escuchar la 
canción española como algo vivo y cercano. Un repertorio que, 
desde distintos tiempos y estilos, sigue hablándonos de lo 
esencial: la emoción, la palabra y la capacidad de la música para 
conectar con quienes escuchan. Y, en este caso, también como 
un homenaje a León, no solo como lugar de origen, sino como 
fuente de inspiración artística.



Este concierto, que articula un intenso diálogo entre lo popular y 
lo culto, entre lo antiguo y lo contemporáneo, encuentra un 
referente esencial en la figura de Manuel de Falla, de cuyo 
nacimiento se cumplen 150 años en 2026. La obra de Falla es, en 
sí misma, un paradigma del cruce entre tradición e innovación, 
entre el folclore y la composición académica. 

Sus “Siete canciones populares españolas”, compuestas en 1914, 
representan uno de los ejemplos más refinados y visionarios de 
ese encuentro entre lo popular y lo erudito. En ellas, Falla recoge 
melodías y textos de diversas regiones de España -Andalucía, 
Murcia, Castilla, Aragón, Asturias-, y las reinterpreta con una 
sensibilidad que respeta su raíz oral pero que, a la vez, las 
transforma a través de una escritura sofisticada, llena de 
matices armónicos y rítmicos. No se limita a transcribir el 
folclore: lo reinventa, lo filtra a través de una mirada moderna
y profundamente personal. 

Una muestra de ello son sus apariciones en los últimos años en 
todo tipo de eventos: Festival de Santander, Festival de 
Granada, Festival Otoño Musical Soriano, Fundación Juan 
March, Ciclo Satélites OCNE, Música en Segura, Festival de 
Cádiz, Atrium Musicae de Cáceres, Otoño Musical Soriano, 
Fundación Botín, Certamen Internacional de Bandas de 
Valencia, Festival del Camino de Santiago, Semana 
Internacional de Música de Segovia, Festival de Alicante, Reina 
Sofía y Auditorio Nacional (CNDM) en Madrid, Musiques d 
́Aujourd hui en Perpiñán (Francia), Festival de Música Española 
de León, ADDA, Teatro Central de Sevilla, Quincena Musical 
Donostiarra, After Cage, NAK, Ensems de Valencia, así como en 
manifestaciones de diferentes artes escénicas como Madrid en 
Danza–Espacios Insólitos, Aula de Nuevas Músicas (Valencia), 
Konekt@rte, Artium, Atapercu, Museo Reina Sofía y Museo 
Universidad de Navarra, siempre con un éxito y aceptación por 
parte del público y crítica. 

NEOPERCUSIÓN desde el año 2000 organiza sus propias series 
de conciertos KONEKT@rte Sonoro, Ritmo Vital, Pléyades todos 
ellos bajo el Ciclo mADRID aCTUAL, y Ágora actual Percussio en 
Jávea (Alicante).

Soprano, nacida en Antequera, obtiene el Título de Profesor de 
Piano, de Profesor Superior de Canto, Máster en Musicoterapia 
y Máster en Investigación Musical. Ha estudiado interpretación 
en la Escuela de arte dramático Antón Chéjov. Ha interpretado 
roles principales de ópera, como Dido en “Dido y Eneas” de 
Purcell, Contessa en “Le nozze di Figaro” de Mozart, Mimí en “La 
Bohème” de Puccini y “La voix humaine” de Poulenc; de 
zarzuela como La Antonelli en “El dúo de la Africana” de F. 
Caballero, Ascensión en “La del Manojo de Rosas” de Sorozábal 
y La Marquesita de “El barberillo de Lavapiés” de Barbieri; y ha 
participado como soprano solista en repertorio sinfónico como 
el Gloria de Vivaldi, Réquiem y Misa de la Coronación de Mozart, 
Novena Sinfonía de Beethoven, Sueño de una noche de verano 
y Salmo 42 de Mendelssohn, Petite Messe Solennelle de Rossini 
y Ein Deutsches Réquiem de Brahms. 

Pertenece a la agrupación musical Angelicata Consort y 
colabora con agrupaciones como la Orquesta Camerata 
Musicalis, la Orquesta Sinfónica Ciudad de Getafe, la Lyra 
d’Orfeo, entre otras. Ha grabado su primer disco de música 
española y sudamericana con el pianista Ángel Sanzo. Es 
componente del Coro Nacional de España.

Sus canciones y obras pianísticas, de gran refinamiento y 
apertura estética, revelan a un compositor plenamente 
conectado con las corrientes europeas de su época, y cuya 
música vuelve hoy a encontrar un espacio vivo en el concierto. 
Blanco, formado en Madrid, desarrolló buena parte de su 
carrera en Portugal, lo que explica su afinidad con la lengua y 
la poesía portuguesas. Sus canciones Rosa e Lirio y Flôr da 
Rua destacan por su lirismo y su refinada melancolía, mientras 
que sus Heures Romantiques para piano añaden un momento 
de contemplación, con ecos del impresionismo europeo
y una escritura de gran sensibilidad.

Con Cristóbal Halffter (1930–2021), miembro destacado de la 
llamada Generación del 51, entramos en un lenguaje más 
contemporáneo. En El carbonero, el compositor toma como 
punto de partida una canción popular leonesa, un gesto 
frecuente en su catálogo, pero la transforma con un enfoque 
moderno, creando un interesante diálogo entre memoria
y renovación.

Ángel Barja (1938–1987), figura esencial en la vida musical 
leonesa del siglo XX, desarrolló una intensa labor tanto 
pedagógica como creativa. Contribuyó a la dinamización 
cultural en León donde fue impulsor de iniciativas clave para la 
difusión de la música en la ciudad y trabajó activamente en la 
formación de nuevas generaciones.

Su catálogo refleja un profundo interés por la literatura, 
especialmente la poesía española, y por el equilibrio entre 
tradición y lenguaje contemporáneo. En su Canción sobre texto 
de García Lorca, se percibe una escritura concentrada y 
expresiva, donde cada inflexión vocal parece nacer 
directamente del verso, con una sensibilidad muy 
característica de su estilo.

El recital incorpora además un estreno absoluto, Noche callada 
de Julio Aller, que introduce un giro expresivo muy marcado 
dentro del conjunto. Frente al lenguaje más tonal y reconocible 
del resto del programa, Aller utiliza una escritura más libre, con 
breves referencias al jazz. El resultado es una atmósfera 
sombría, donde la tensión armónica y el peso del texto 
adquieren un protagonismo especial. Esta ruptura estética 
invita a escuchar desde otro lugar, poniendo en relieve la 
vigencia y diversidad de la creación actual.

Las composiciones de Carmen Alonso y Javier Centeno nos 
acercan a miradas actuales sobre la canción. En Tuya, Alonso, 
con una gran trayectoria docente y siempre cercana al mundo 
de la voz, deja entrever una sensibilidad especialmente atenta 
al canto, con una escritura delicada y sugerente, de 
inconfundible acento español.

Ballo (Luciano Berio, Italia). Este antiguo poema italiano dice 
que los hombres mássabios pierden la cabeza por amor, pero 
el amor resiste al sol y al hielo y a todo lo demás. 

Canción de amor de Azerbaiyán (Azerbaiyán). Cantada en idioma 
azerbaiyano excepto por un verso en ruso en el que un amigo 
rusoparlante le dijo que comparaba el amor con una estufa. 

Canciones de ida y vuelta, de Reyes Oteo (1982) es un ciclo de 
canciones en las que explora las conexiones entre culturas y 
literaturas desde lo sonoro. Son canciones de ida y vuelta entre 
Carolina, Greenwich Village y España, en torno a los poetas que 
unieron estas culturas, como fueron Gerald Brenan, Gamel 
Woolsey, Paul Bowles y Federico García Lorca.

Lorca en el Reflejo. Sobre un pasaje del libro “De La Faz de 
España” de Gerald Brenan. El testimonio que los lugareños 
hicieron al hispanista británico sobre el Barranco de Víznar, 
lugar de la ejecución de Federico es la fuente que se elabora 
en esta pieza.

A modo de ensoñación poética, primero se relata la actividad 
festiva y vital que había en torno a la fuente del lugar, para 
acto seguido relatar a modo de reflejo el espíritu aterido que 
pesa sobre el mismo sitio tras el asesinato del poeta. La 
música está hecha de retales deliberadamente reconocibles de 
melodías lorquianas como Los cuatro muleros, el Zorongo 
gitano (la luna es un pozo chico, las cosas no valen nada …)
y contiene relecturas de falsetas y cierres de guitarristas 
flamencos clásicos. Concluye con el arrullo al cuerpo no 
encontrado de Lorca, con la Nana de Sevilla (este galapaguito 
no tiene cuna…). 

Each Whinning Thing. Texto: Paul Bowles. Pequeño Haiku sobre 
el poema homónimo en que dialogan los distintos 
instrumentos, con la palabra como protagonista. 

Winter Night Blues. Texto: Gamel Woolsey. El esclarecimiento 
por la sensualidad y el refugio del amor. A la hipnóticamente 
iterativa estructura del blues más ancestral, técnicas fractales 
del sistema Oteo-Cantor y el influjo del flamenco,
con líneas de polifonía figurada de las falsetas y palos jondos 
como la soleá o la siguiriya por malagueñas. 
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Es un grupo militante de la música clásica actual y creador de 
innovadores experiencias musicales, sonoras y transmediales, 
en las que integra de manera regular recursos como las nuevas 
tecnologías, el vídeo, nuevos formatos escénicos y una gran 
variedad de géneros: música contemporánea, intuitiva, 
performance, teatro musical contemporáneo, clásica, ópera, 
improvisación libre, étnica, electrónica experimental, fusión, 
jazz, cine y música en vivo, etc. 

Conscientes de que “somos lo que tocamos” [Juanjo Guillem 
dixit], NEOPERCUSIÓN lleva 30 años fomentando y difundiendo 
la expresión del presente a través de los sonidos y el 
pensamiento musical contemporáneos. Desde sus inicios 
NEOPERCUSIÓN mantiene un importante compromiso con la 
difusión y estímulo de la música de nuestro tiempo, 
encargando y estrenando decenas de piezas de algunos de los 
autores más importantes de la actualidad, así como de jóvenes 
compositores/as. 

Por medio de la colaboración con otros intérpretes, 
compositores, creadores y artistas de otras disciplinas, el uso 
de las nuevas tecnologías, la experimentación con nuevos 
medios sonoros y visuales, así como innovadores formatos 
escénicos, NEOPERCUSIÓN ha logrado dar forma a propuestas 
escénicas innovadoras que le han situado a la cabeza de la 
vanguardia musical española. 

Desde su creación ha conseguido que festivales y eventos, tanto 
de música clásica/contemporánea como de otras tendencias 
artísticas, consideren su presencia ineludible, definiéndolo 
como un referente en la música contemporánea para percusión 
y uno de los grupos más representativos a nivel internacional.

NOTAS AL PROGRAMA
A lo largo de su vida, Falla también compartió su visión con 
escritores y músicos que, como él, buscaban profundizar en las 
raíces culturales de España. Figuras como Federico García 
Lorca, Gerald Brenan, Paul Bowles y Gamel Woolsey fueron 
testigos de este proceso de redescubrimiento, participando 
activamente en el intercambio cultural que marcó la época. La 
influencia mutua entre estos autores y Falla no solo enriqueció 
su trabajo, sino que también contribuyó a la creación de una 
visión más global de la cultura española, vista desde el prisma 
de la modernidad y el diálogo con otras tradiciones artísticas. 

En este concierto, la utilización de la voz como elemento 
expresivo fundamental, junto con instrumentos ancestrales de 
diversas partes de España, refuerza esa búsqueda de conexión 
entre el arte contemporáneo y las raíces populares. Del mismo 
modo que Falla exploró las posibilidades tímbricas de la 
guitarra española o el cante andaluz, los intérpretes actuales 
reviven sonoridades tradicionales desde una perspectiva 
actual, aportando nuevos colores y significados. La percusión, 
los modos vocales y los timbres arcaicos no solo evocan un 
pasado común, sino que lo proyectan hacia el presente como 
vehículo de expresión artística y reflexión cultural.

Folk Songs es un ciclo de canciones del compositor italiano 
Luciano Berio compuesto en 1964. Fue encargado por el Mills 
College de California e interpretado por primera vez allí por una 
orquesta de cámara dirigida por Berio en 1964 con Cathy 
Berberian como soprano solista. Consiste en arreglos de 
música folclórica de varios países y otras canciones, formando 
"un homenaje al extraordinario arte" de la cantante 
estadounidense Cathy Berberian, considerada especialista en 
la música de Berio.  Luciano Berio tenía un apego emocional a 
la canción popular: una vez declaró que "cuando trabajo con 
esa música siempre me atrapa la emoción del descubrimiento". 

Loosin yelav (Armenia). Canción Armenia que describe la salida 
de la luna. 

Rossignolet du bois (Francia). Un ruiseñor aconseja a un 
amante curioso que cante sus serenatas dos horas después de 
la medianoche, e identifica las "manzanas" de su jardín como la 
luna y el sol. 

Black is the color (EE.UU.). Es un poema de amor lírico, tierno y 
cargado de añoranza. Describe la devoción absoluta hacia el 
ser amado (detallando su cabello oscuro, sus ojos, sus manos y 
su sonrisa) combinada con el dolor de la separación.

La donna ideale (Luciano Berio, Italia). El antiguo poema 
popular en dialecto genovés dice que, si encuentras a una 
mujer a la vez bien nacida, bien educada, bien formada y con 
una buena dote, por el amor de Dios no la dejes escapar. 

Este recital propone un viaje por la canción española como 
espacio de encuentro entre música, poesía y emoción, con una 
mirada especial hacia León como tierra de creación e 
inspiración. A lo largo del programa, la voz y el piano nos guían 
por distintos paisajes sonoros: desde lo íntimo y popular hasta 
lo culto y contemporáneo, mostrando la riqueza y diversidad de 
este repertorio.

Comenzamos con María Rodrigo (1888–1967) y su ciclo Los 
Ayes, sobre textos de María Lejárraga, figura clave de la 
literatura española cuya autoría permaneció durante años en la 
sombra. Estas canciones despliegan una expresividad abierta y 
cambiante, donde lo popular y lo teatral se entrelazan con 
contrastes de carácter y un uso muy flexible del ritmo y la 
declamación. No es casual que Rodrigo desarrollara también 
una importante labor pedagógica y teatral: cada pieza funciona 
casi como una pequeña escena, en la que la voz asume un 
papel activo y comunicativo.

Las Canciones clásicas españolas de Fernando Obradors 
(1897–1945) nos trasladan a un mundo lleno de carácter y color. 
A partir de textos antiguos, Obradors recrea escenas breves que 
oscilan entre lo lírico, lo humorístico y lo popular. Cada pieza 
tiene su propia personalidad: hay picardía, ternura, nostalgia… 
siempre con un acompañamiento pianístico que aporta ritmo, 
brillo y teatralidad, lo que ha convertido este ciclo en uno de los 
más interpretados del repertorio español en el mundo.

El corazón del programa lo forman los compositores leoneses, 
que dan sentido al título del recital. En ellos encontramos 
una gran variedad de estilos y sensibilidades, pero todos 
comparten una conexión profunda con la palabra
y la expresión.

Rogelio Villar (1873-1937), además de compositor, fue un activo 
musicógrafo y crítico, implicado en la vida musical madrileña 
de su tiempo. En Madrigal nos ofrece una música elegante y 
serena, donde la línea vocal fluye con naturalidad, en diálogo 
íntimo con el piano.

Por su parte, la presencia de Pedro Blanco (1883-1919) adquiere 
en este programa un significado especial. Nacido en León y 
con una notable proyección internacional en su tiempo, su 
figura ha sido durante décadas injustamente relegada. En este 
sentido, el Festival de Música Española de León viene 
desarrollando una valiosa labor de recuperación y difusión de 
su obra, contribuyendo a situarlo de nuevo en el lugar que 
merece dentro del patrimonio musical español.

Centeno, por su parte, también docente, compositor y 
divulgador, plantea un sugerente juego de contrastes: desde la 
melancolía suspendida de Todo Blanco, concebida como una 
habanera sobre texto de Antonio García Teijeiro, hasta la mayor 
intensidad y carga dramática de Moriré de Madrid, sobre los 
maravillosos versos de Karim Farham.

En la última parte del programa aparecen nombres 
fundamentales del repertorio español. Isaac Albéniz 
(1860-1909), conocido sobre todo por su música para piano. Sus 
canciones, como Morirò! o La lontananza, revelan una clara 
influencia italiana y un lirismo cercano al mundo operístico.

Joaquín Nin (1879-1949), padre de la escritora Anaïs Nin, 
desarrolló gran parte de su carrera en París, donde difundió la 
música española. En Las majas de París recrea lo español 
desde una mirada elegante y cosmopolita, con un refinamiento 
muy característico.

Resulta especialmente interesante la presencia de Paulina 
Cabrero y Martínez (1822-1901), compositora, cantante e 
instrumentista que brilló en los salones musicales del Madrid 
romántico. Fue una de las primeras mujeres en publicar en 
España una colección de canciones, Primeras impresiones 
musicales, y su obra, muy apreciada en su tiempo, combina
el refinamiento del canto de salón con un inconfundible
sabor expresivo.

La jardinera nos recuerda así la importancia de recuperar 
voces femeninas que, desde espacios menos visibles, también 
sostuvieron y enriquecieron la vida
musical de su época.

El recital concluye con Joaquín Turina (1882-1949) y su
Poema en forma de canciones, sobre textos de Campoamor. 
Turina, formado en París y cercano a Falla, logra aquí una 
síntesis muy personal entre influencias impresionistas y 
tradición española, con una escritura rica en matices y
gran sensibilidad hacia el texto.

En conjunto, este programa es una invitación a escuchar la 
canción española como algo vivo y cercano. Un repertorio que, 
desde distintos tiempos y estilos, sigue hablándonos de lo 
esencial: la emoción, la palabra y la capacidad de la música para 
conectar con quienes escuchan. Y, en este caso, también como 
un homenaje a León, no solo como lugar de origen, sino como 
fuente de inspiración artística.



Este concierto, que articula un intenso diálogo entre lo popular y 
lo culto, entre lo antiguo y lo contemporáneo, encuentra un 
referente esencial en la figura de Manuel de Falla, de cuyo 
nacimiento se cumplen 150 años en 2026. La obra de Falla es, en 
sí misma, un paradigma del cruce entre tradición e innovación, 
entre el folclore y la composición académica. 

Sus “Siete canciones populares españolas”, compuestas en 1914, 
representan uno de los ejemplos más refinados y visionarios de 
ese encuentro entre lo popular y lo erudito. En ellas, Falla recoge 
melodías y textos de diversas regiones de España -Andalucía, 
Murcia, Castilla, Aragón, Asturias-, y las reinterpreta con una 
sensibilidad que respeta su raíz oral pero que, a la vez, las 
transforma a través de una escritura sofisticada, llena de 
matices armónicos y rítmicos. No se limita a transcribir el 
folclore: lo reinventa, lo filtra a través de una mirada moderna
y profundamente personal. 

Una muestra de ello son sus apariciones en los últimos años en 
todo tipo de eventos: Festival de Santander, Festival de 
Granada, Festival Otoño Musical Soriano, Fundación Juan 
March, Ciclo Satélites OCNE, Música en Segura, Festival de 
Cádiz, Atrium Musicae de Cáceres, Otoño Musical Soriano, 
Fundación Botín, Certamen Internacional de Bandas de 
Valencia, Festival del Camino de Santiago, Semana 
Internacional de Música de Segovia, Festival de Alicante, Reina 
Sofía y Auditorio Nacional (CNDM) en Madrid, Musiques d 
́Aujourd hui en Perpiñán (Francia), Festival de Música Española 
de León, ADDA, Teatro Central de Sevilla, Quincena Musical 
Donostiarra, After Cage, NAK, Ensems de Valencia, así como en 
manifestaciones de diferentes artes escénicas como Madrid en 
Danza–Espacios Insólitos, Aula de Nuevas Músicas (Valencia), 
Konekt@rte, Artium, Atapercu, Museo Reina Sofía y Museo 
Universidad de Navarra, siempre con un éxito y aceptación por 
parte del público y crítica. 

NEOPERCUSIÓN desde el año 2000 organiza sus propias series 
de conciertos KONEKT@rte Sonoro, Ritmo Vital, Pléyades todos 
ellos bajo el Ciclo mADRID aCTUAL, y Ágora actual Percussio en 
Jávea (Alicante).

Soprano, nacida en Antequera, obtiene el Título de Profesor de 
Piano, de Profesor Superior de Canto, Máster en Musicoterapia 
y Máster en Investigación Musical. Ha estudiado interpretación 
en la Escuela de arte dramático Antón Chéjov. Ha interpretado 
roles principales de ópera, como Dido en “Dido y Eneas” de 
Purcell, Contessa en “Le nozze di Figaro” de Mozart, Mimí en “La 
Bohème” de Puccini y “La voix humaine” de Poulenc; de 
zarzuela como La Antonelli en “El dúo de la Africana” de F. 
Caballero, Ascensión en “La del Manojo de Rosas” de Sorozábal 
y La Marquesita de “El barberillo de Lavapiés” de Barbieri; y ha 
participado como soprano solista en repertorio sinfónico como 
el Gloria de Vivaldi, Réquiem y Misa de la Coronación de Mozart, 
Novena Sinfonía de Beethoven, Sueño de una noche de verano 
y Salmo 42 de Mendelssohn, Petite Messe Solennelle de Rossini 
y Ein Deutsches Réquiem de Brahms. 

Pertenece a la agrupación musical Angelicata Consort y 
colabora con agrupaciones como la Orquesta Camerata 
Musicalis, la Orquesta Sinfónica Ciudad de Getafe, la Lyra 
d’Orfeo, entre otras. Ha grabado su primer disco de música 
española y sudamericana con el pianista Ángel Sanzo. Es 
componente del Coro Nacional de España.

Sus canciones y obras pianísticas, de gran refinamiento y 
apertura estética, revelan a un compositor plenamente 
conectado con las corrientes europeas de su época, y cuya 
música vuelve hoy a encontrar un espacio vivo en el concierto. 
Blanco, formado en Madrid, desarrolló buena parte de su 
carrera en Portugal, lo que explica su afinidad con la lengua y 
la poesía portuguesas. Sus canciones Rosa e Lirio y Flôr da 
Rua destacan por su lirismo y su refinada melancolía, mientras 
que sus Heures Romantiques para piano añaden un momento 
de contemplación, con ecos del impresionismo europeo
y una escritura de gran sensibilidad.

Con Cristóbal Halffter (1930–2021), miembro destacado de la 
llamada Generación del 51, entramos en un lenguaje más 
contemporáneo. En El carbonero, el compositor toma como 
punto de partida una canción popular leonesa, un gesto 
frecuente en su catálogo, pero la transforma con un enfoque 
moderno, creando un interesante diálogo entre memoria
y renovación.

Ángel Barja (1938–1987), figura esencial en la vida musical 
leonesa del siglo XX, desarrolló una intensa labor tanto 
pedagógica como creativa. Contribuyó a la dinamización 
cultural en León donde fue impulsor de iniciativas clave para la 
difusión de la música en la ciudad y trabajó activamente en la 
formación de nuevas generaciones.

Su catálogo refleja un profundo interés por la literatura, 
especialmente la poesía española, y por el equilibrio entre 
tradición y lenguaje contemporáneo. En su Canción sobre texto 
de García Lorca, se percibe una escritura concentrada y 
expresiva, donde cada inflexión vocal parece nacer 
directamente del verso, con una sensibilidad muy 
característica de su estilo.

El recital incorpora además un estreno absoluto, Noche callada 
de Julio Aller, que introduce un giro expresivo muy marcado 
dentro del conjunto. Frente al lenguaje más tonal y reconocible 
del resto del programa, Aller utiliza una escritura más libre, con 
breves referencias al jazz. El resultado es una atmósfera 
sombría, donde la tensión armónica y el peso del texto 
adquieren un protagonismo especial. Esta ruptura estética 
invita a escuchar desde otro lugar, poniendo en relieve la 
vigencia y diversidad de la creación actual.

Las composiciones de Carmen Alonso y Javier Centeno nos 
acercan a miradas actuales sobre la canción. En Tuya, Alonso, 
con una gran trayectoria docente y siempre cercana al mundo 
de la voz, deja entrever una sensibilidad especialmente atenta 
al canto, con una escritura delicada y sugerente, de 
inconfundible acento español.

Ballo (Luciano Berio, Italia). Este antiguo poema italiano dice 
que los hombres mássabios pierden la cabeza por amor, pero 
el amor resiste al sol y al hielo y a todo lo demás. 

Canción de amor de Azerbaiyán (Azerbaiyán). Cantada en idioma 
azerbaiyano excepto por un verso en ruso en el que un amigo 
rusoparlante le dijo que comparaba el amor con una estufa. 

Canciones de ida y vuelta, de Reyes Oteo (1982) es un ciclo de 
canciones en las que explora las conexiones entre culturas y 
literaturas desde lo sonoro. Son canciones de ida y vuelta entre 
Carolina, Greenwich Village y España, en torno a los poetas que 
unieron estas culturas, como fueron Gerald Brenan, Gamel 
Woolsey, Paul Bowles y Federico García Lorca.

Lorca en el Reflejo. Sobre un pasaje del libro “De La Faz de 
España” de Gerald Brenan. El testimonio que los lugareños 
hicieron al hispanista británico sobre el Barranco de Víznar, 
lugar de la ejecución de Federico es la fuente que se elabora 
en esta pieza.

A modo de ensoñación poética, primero se relata la actividad 
festiva y vital que había en torno a la fuente del lugar, para 
acto seguido relatar a modo de reflejo el espíritu aterido que 
pesa sobre el mismo sitio tras el asesinato del poeta. La 
música está hecha de retales deliberadamente reconocibles de 
melodías lorquianas como Los cuatro muleros, el Zorongo 
gitano (la luna es un pozo chico, las cosas no valen nada …)
y contiene relecturas de falsetas y cierres de guitarristas 
flamencos clásicos. Concluye con el arrullo al cuerpo no 
encontrado de Lorca, con la Nana de Sevilla (este galapaguito 
no tiene cuna…). 

Each Whinning Thing. Texto: Paul Bowles. Pequeño Haiku sobre 
el poema homónimo en que dialogan los distintos 
instrumentos, con la palabra como protagonista. 

Winter Night Blues. Texto: Gamel Woolsey. El esclarecimiento 
por la sensualidad y el refugio del amor. A la hipnóticamente 
iterativa estructura del blues más ancestral, técnicas fractales 
del sistema Oteo-Cantor y el influjo del flamenco,
con líneas de polifonía figurada de las falsetas y palos jondos 
como la soleá o la siguiriya por malagueñas. 
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Es un grupo militante de la música clásica actual y creador de 
innovadores experiencias musicales, sonoras y transmediales, 
en las que integra de manera regular recursos como las nuevas 
tecnologías, el vídeo, nuevos formatos escénicos y una gran 
variedad de géneros: música contemporánea, intuitiva, 
performance, teatro musical contemporáneo, clásica, ópera, 
improvisación libre, étnica, electrónica experimental, fusión, 
jazz, cine y música en vivo, etc. 

Conscientes de que “somos lo que tocamos” [Juanjo Guillem 
dixit], NEOPERCUSIÓN lleva 30 años fomentando y difundiendo 
la expresión del presente a través de los sonidos y el 
pensamiento musical contemporáneos. Desde sus inicios 
NEOPERCUSIÓN mantiene un importante compromiso con la 
difusión y estímulo de la música de nuestro tiempo, 
encargando y estrenando decenas de piezas de algunos de los 
autores más importantes de la actualidad, así como de jóvenes 
compositores/as. 

Por medio de la colaboración con otros intérpretes, 
compositores, creadores y artistas de otras disciplinas, el uso 
de las nuevas tecnologías, la experimentación con nuevos 
medios sonoros y visuales, así como innovadores formatos 
escénicos, NEOPERCUSIÓN ha logrado dar forma a propuestas 
escénicas innovadoras que le han situado a la cabeza de la 
vanguardia musical española. 

Desde su creación ha conseguido que festivales y eventos, tanto 
de música clásica/contemporánea como de otras tendencias 
artísticas, consideren su presencia ineludible, definiéndolo 
como un referente en la música contemporánea para percusión 
y uno de los grupos más representativos a nivel internacional.

A lo largo de su vida, Falla también compartió su visión con 
escritores y músicos que, como él, buscaban profundizar en las 
raíces culturales de España. Figuras como Federico García 
Lorca, Gerald Brenan, Paul Bowles y Gamel Woolsey fueron 
testigos de este proceso de redescubrimiento, participando 
activamente en el intercambio cultural que marcó la época. La 
influencia mutua entre estos autores y Falla no solo enriqueció 
su trabajo, sino que también contribuyó a la creación de una 
visión más global de la cultura española, vista desde el prisma 
de la modernidad y el diálogo con otras tradiciones artísticas. 

En este concierto, la utilización de la voz como elemento 
expresivo fundamental, junto con instrumentos ancestrales de 
diversas partes de España, refuerza esa búsqueda de conexión 
entre el arte contemporáneo y las raíces populares. Del mismo 
modo que Falla exploró las posibilidades tímbricas de la 
guitarra española o el cante andaluz, los intérpretes actuales 
reviven sonoridades tradicionales desde una perspectiva 
actual, aportando nuevos colores y significados. La percusión, 
los modos vocales y los timbres arcaicos no solo evocan un 
pasado común, sino que lo proyectan hacia el presente como 
vehículo de expresión artística y reflexión cultural.

Folk Songs es un ciclo de canciones del compositor italiano 
Luciano Berio compuesto en 1964. Fue encargado por el Mills 
College de California e interpretado por primera vez allí por una 
orquesta de cámara dirigida por Berio en 1964 con Cathy 
Berberian como soprano solista. Consiste en arreglos de 
música folclórica de varios países y otras canciones, formando 
"un homenaje al extraordinario arte" de la cantante 
estadounidense Cathy Berberian, considerada especialista en 
la música de Berio.  Luciano Berio tenía un apego emocional a 
la canción popular: una vez declaró que "cuando trabajo con 
esa música siempre me atrapa la emoción del descubrimiento". 

Loosin yelav (Armenia). Canción Armenia que describe la salida 
de la luna. 

Rossignolet du bois (Francia). Un ruiseñor aconseja a un 
amante curioso que cante sus serenatas dos horas después de 
la medianoche, e identifica las "manzanas" de su jardín como la 
luna y el sol. 

Black is the color (EE.UU.). Es un poema de amor lírico, tierno y 
cargado de añoranza. Describe la devoción absoluta hacia el 
ser amado (detallando su cabello oscuro, sus ojos, sus manos y 
su sonrisa) combinada con el dolor de la separación.

La donna ideale (Luciano Berio, Italia). El antiguo poema 
popular en dialecto genovés dice que, si encuentras a una 
mujer a la vez bien nacida, bien educada, bien formada y con 
una buena dote, por el amor de Dios no la dejes escapar. 

Este recital propone un viaje por la canción española como 
espacio de encuentro entre música, poesía y emoción, con una 
mirada especial hacia León como tierra de creación e 
inspiración. A lo largo del programa, la voz y el piano nos guían 
por distintos paisajes sonoros: desde lo íntimo y popular hasta 
lo culto y contemporáneo, mostrando la riqueza y diversidad de 
este repertorio.

Comenzamos con María Rodrigo (1888–1967) y su ciclo Los 
Ayes, sobre textos de María Lejárraga, figura clave de la 
literatura española cuya autoría permaneció durante años en la 
sombra. Estas canciones despliegan una expresividad abierta y 
cambiante, donde lo popular y lo teatral se entrelazan con 
contrastes de carácter y un uso muy flexible del ritmo y la 
declamación. No es casual que Rodrigo desarrollara también 
una importante labor pedagógica y teatral: cada pieza funciona 
casi como una pequeña escena, en la que la voz asume un 
papel activo y comunicativo.

Las Canciones clásicas españolas de Fernando Obradors 
(1897–1945) nos trasladan a un mundo lleno de carácter y color. 
A partir de textos antiguos, Obradors recrea escenas breves que 
oscilan entre lo lírico, lo humorístico y lo popular. Cada pieza 
tiene su propia personalidad: hay picardía, ternura, nostalgia… 
siempre con un acompañamiento pianístico que aporta ritmo, 
brillo y teatralidad, lo que ha convertido este ciclo en uno de los 
más interpretados del repertorio español en el mundo.

El corazón del programa lo forman los compositores leoneses, 
que dan sentido al título del recital. En ellos encontramos 
una gran variedad de estilos y sensibilidades, pero todos 
comparten una conexión profunda con la palabra
y la expresión.

Rogelio Villar (1873-1937), además de compositor, fue un activo 
musicógrafo y crítico, implicado en la vida musical madrileña 
de su tiempo. En Madrigal nos ofrece una música elegante y 
serena, donde la línea vocal fluye con naturalidad, en diálogo 
íntimo con el piano.

Por su parte, la presencia de Pedro Blanco (1883-1919) adquiere 
en este programa un significado especial. Nacido en León y 
con una notable proyección internacional en su tiempo, su 
figura ha sido durante décadas injustamente relegada. En este 
sentido, el Festival de Música Española de León viene 
desarrollando una valiosa labor de recuperación y difusión de 
su obra, contribuyendo a situarlo de nuevo en el lugar que 
merece dentro del patrimonio musical español.

Centeno, por su parte, también docente, compositor y 
divulgador, plantea un sugerente juego de contrastes: desde la 
melancolía suspendida de Todo Blanco, concebida como una 
habanera sobre texto de Antonio García Teijeiro, hasta la mayor 
intensidad y carga dramática de Moriré de Madrid, sobre los 
maravillosos versos de Karim Farham.

En la última parte del programa aparecen nombres 
fundamentales del repertorio español. Isaac Albéniz 
(1860-1909), conocido sobre todo por su música para piano. Sus 
canciones, como Morirò! o La lontananza, revelan una clara 
influencia italiana y un lirismo cercano al mundo operístico.

Joaquín Nin (1879-1949), padre de la escritora Anaïs Nin, 
desarrolló gran parte de su carrera en París, donde difundió la 
música española. En Las majas de París recrea lo español 
desde una mirada elegante y cosmopolita, con un refinamiento 
muy característico.

Resulta especialmente interesante la presencia de Paulina 
Cabrero y Martínez (1822-1901), compositora, cantante e 
instrumentista que brilló en los salones musicales del Madrid 
romántico. Fue una de las primeras mujeres en publicar en 
España una colección de canciones, Primeras impresiones 
musicales, y su obra, muy apreciada en su tiempo, combina
el refinamiento del canto de salón con un inconfundible
sabor expresivo.

La jardinera nos recuerda así la importancia de recuperar 
voces femeninas que, desde espacios menos visibles, también 
sostuvieron y enriquecieron la vida
musical de su época.

El recital concluye con Joaquín Turina (1882-1949) y su
Poema en forma de canciones, sobre textos de Campoamor. 
Turina, formado en París y cercano a Falla, logra aquí una 
síntesis muy personal entre influencias impresionistas y 
tradición española, con una escritura rica en matices y
gran sensibilidad hacia el texto.

En conjunto, este programa es una invitación a escuchar la 
canción española como algo vivo y cercano. Un repertorio que, 
desde distintos tiempos y estilos, sigue hablándonos de lo 
esencial: la emoción, la palabra y la capacidad de la música para 
conectar con quienes escuchan. Y, en este caso, también como 
un homenaje a León, no solo como lugar de origen, sino como 
fuente de inspiración artística.



Este concierto, que articula un intenso diálogo entre lo popular y 
lo culto, entre lo antiguo y lo contemporáneo, encuentra un 
referente esencial en la figura de Manuel de Falla, de cuyo 
nacimiento se cumplen 150 años en 2026. La obra de Falla es, en 
sí misma, un paradigma del cruce entre tradición e innovación, 
entre el folclore y la composición académica. 

Sus “Siete canciones populares españolas”, compuestas en 1914, 
representan uno de los ejemplos más refinados y visionarios de 
ese encuentro entre lo popular y lo erudito. En ellas, Falla recoge 
melodías y textos de diversas regiones de España -Andalucía, 
Murcia, Castilla, Aragón, Asturias-, y las reinterpreta con una 
sensibilidad que respeta su raíz oral pero que, a la vez, las 
transforma a través de una escritura sofisticada, llena de 
matices armónicos y rítmicos. No se limita a transcribir el 
folclore: lo reinventa, lo filtra a través de una mirada moderna
y profundamente personal. 

Una muestra de ello son sus apariciones en los últimos años en 
todo tipo de eventos: Festival de Santander, Festival de 
Granada, Festival Otoño Musical Soriano, Fundación Juan 
March, Ciclo Satélites OCNE, Música en Segura, Festival de 
Cádiz, Atrium Musicae de Cáceres, Otoño Musical Soriano, 
Fundación Botín, Certamen Internacional de Bandas de 
Valencia, Festival del Camino de Santiago, Semana 
Internacional de Música de Segovia, Festival de Alicante, Reina 
Sofía y Auditorio Nacional (CNDM) en Madrid, Musiques d 
́Aujourd hui en Perpiñán (Francia), Festival de Música Española 
de León, ADDA, Teatro Central de Sevilla, Quincena Musical 
Donostiarra, After Cage, NAK, Ensems de Valencia, así como en 
manifestaciones de diferentes artes escénicas como Madrid en 
Danza–Espacios Insólitos, Aula de Nuevas Músicas (Valencia), 
Konekt@rte, Artium, Atapercu, Museo Reina Sofía y Museo 
Universidad de Navarra, siempre con un éxito y aceptación por 
parte del público y crítica. 

NEOPERCUSIÓN desde el año 2000 organiza sus propias series 
de conciertos KONEKT@rte Sonoro, Ritmo Vital, Pléyades todos 
ellos bajo el Ciclo mADRID aCTUAL, y Ágora actual Percussio en 
Jávea (Alicante).

Soprano, nacida en Antequera, obtiene el Título de Profesor de 
Piano, de Profesor Superior de Canto, Máster en Musicoterapia 
y Máster en Investigación Musical. Ha estudiado interpretación 
en la Escuela de arte dramático Antón Chéjov. Ha interpretado 
roles principales de ópera, como Dido en “Dido y Eneas” de 
Purcell, Contessa en “Le nozze di Figaro” de Mozart, Mimí en “La 
Bohème” de Puccini y “La voix humaine” de Poulenc; de 
zarzuela como La Antonelli en “El dúo de la Africana” de F. 
Caballero, Ascensión en “La del Manojo de Rosas” de Sorozábal 
y La Marquesita de “El barberillo de Lavapiés” de Barbieri; y ha 
participado como soprano solista en repertorio sinfónico como 
el Gloria de Vivaldi, Réquiem y Misa de la Coronación de Mozart, 
Novena Sinfonía de Beethoven, Sueño de una noche de verano 
y Salmo 42 de Mendelssohn, Petite Messe Solennelle de Rossini 
y Ein Deutsches Réquiem de Brahms. 

Pertenece a la agrupación musical Angelicata Consort y 
colabora con agrupaciones como la Orquesta Camerata 
Musicalis, la Orquesta Sinfónica Ciudad de Getafe, la Lyra 
d’Orfeo, entre otras. Ha grabado su primer disco de música 
española y sudamericana con el pianista Ángel Sanzo. Es 
componente del Coro Nacional de España.

Sus canciones y obras pianísticas, de gran refinamiento y 
apertura estética, revelan a un compositor plenamente 
conectado con las corrientes europeas de su época, y cuya 
música vuelve hoy a encontrar un espacio vivo en el concierto. 
Blanco, formado en Madrid, desarrolló buena parte de su 
carrera en Portugal, lo que explica su afinidad con la lengua y 
la poesía portuguesas. Sus canciones Rosa e Lirio y Flôr da 
Rua destacan por su lirismo y su refinada melancolía, mientras 
que sus Heures Romantiques para piano añaden un momento 
de contemplación, con ecos del impresionismo europeo
y una escritura de gran sensibilidad.

Con Cristóbal Halffter (1930–2021), miembro destacado de la 
llamada Generación del 51, entramos en un lenguaje más 
contemporáneo. En El carbonero, el compositor toma como 
punto de partida una canción popular leonesa, un gesto 
frecuente en su catálogo, pero la transforma con un enfoque 
moderno, creando un interesante diálogo entre memoria
y renovación.

Ángel Barja (1938–1987), figura esencial en la vida musical 
leonesa del siglo XX, desarrolló una intensa labor tanto 
pedagógica como creativa. Contribuyó a la dinamización 
cultural en León donde fue impulsor de iniciativas clave para la 
difusión de la música en la ciudad y trabajó activamente en la 
formación de nuevas generaciones.

Su catálogo refleja un profundo interés por la literatura, 
especialmente la poesía española, y por el equilibrio entre 
tradición y lenguaje contemporáneo. En su Canción sobre texto 
de García Lorca, se percibe una escritura concentrada y 
expresiva, donde cada inflexión vocal parece nacer 
directamente del verso, con una sensibilidad muy 
característica de su estilo.

El recital incorpora además un estreno absoluto, Noche callada 
de Julio Aller, que introduce un giro expresivo muy marcado 
dentro del conjunto. Frente al lenguaje más tonal y reconocible 
del resto del programa, Aller utiliza una escritura más libre, con 
breves referencias al jazz. El resultado es una atmósfera 
sombría, donde la tensión armónica y el peso del texto 
adquieren un protagonismo especial. Esta ruptura estética 
invita a escuchar desde otro lugar, poniendo en relieve la 
vigencia y diversidad de la creación actual.

Las composiciones de Carmen Alonso y Javier Centeno nos 
acercan a miradas actuales sobre la canción. En Tuya, Alonso, 
con una gran trayectoria docente y siempre cercana al mundo 
de la voz, deja entrever una sensibilidad especialmente atenta 
al canto, con una escritura delicada y sugerente, de 
inconfundible acento español.

Ballo (Luciano Berio, Italia). Este antiguo poema italiano dice 
que los hombres mássabios pierden la cabeza por amor, pero 
el amor resiste al sol y al hielo y a todo lo demás. 

Canción de amor de Azerbaiyán (Azerbaiyán). Cantada en idioma 
azerbaiyano excepto por un verso en ruso en el que un amigo 
rusoparlante le dijo que comparaba el amor con una estufa. 

Canciones de ida y vuelta, de Reyes Oteo (1982) es un ciclo de 
canciones en las que explora las conexiones entre culturas y 
literaturas desde lo sonoro. Son canciones de ida y vuelta entre 
Carolina, Greenwich Village y España, en torno a los poetas que 
unieron estas culturas, como fueron Gerald Brenan, Gamel 
Woolsey, Paul Bowles y Federico García Lorca.

Lorca en el Reflejo. Sobre un pasaje del libro “De La Faz de 
España” de Gerald Brenan. El testimonio que los lugareños 
hicieron al hispanista británico sobre el Barranco de Víznar, 
lugar de la ejecución de Federico es la fuente que se elabora 
en esta pieza.

A modo de ensoñación poética, primero se relata la actividad 
festiva y vital que había en torno a la fuente del lugar, para 
acto seguido relatar a modo de reflejo el espíritu aterido que 
pesa sobre el mismo sitio tras el asesinato del poeta. La 
música está hecha de retales deliberadamente reconocibles de 
melodías lorquianas como Los cuatro muleros, el Zorongo 
gitano (la luna es un pozo chico, las cosas no valen nada …)
y contiene relecturas de falsetas y cierres de guitarristas 
flamencos clásicos. Concluye con el arrullo al cuerpo no 
encontrado de Lorca, con la Nana de Sevilla (este galapaguito 
no tiene cuna…). 

Each Whinning Thing. Texto: Paul Bowles. Pequeño Haiku sobre 
el poema homónimo en que dialogan los distintos 
instrumentos, con la palabra como protagonista. 

Winter Night Blues. Texto: Gamel Woolsey. El esclarecimiento 
por la sensualidad y el refugio del amor. A la hipnóticamente 
iterativa estructura del blues más ancestral, técnicas fractales 
del sistema Oteo-Cantor y el influjo del flamenco,
con líneas de polifonía figurada de las falsetas y palos jondos 
como la soleá o la siguiriya por malagueñas. 
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Es un grupo militante de la música clásica actual y creador de 
innovadores experiencias musicales, sonoras y transmediales, 
en las que integra de manera regular recursos como las nuevas 
tecnologías, el vídeo, nuevos formatos escénicos y una gran 
variedad de géneros: música contemporánea, intuitiva, 
performance, teatro musical contemporáneo, clásica, ópera, 
improvisación libre, étnica, electrónica experimental, fusión, 
jazz, cine y música en vivo, etc. 

Conscientes de que “somos lo que tocamos” [Juanjo Guillem 
dixit], NEOPERCUSIÓN lleva 30 años fomentando y difundiendo 
la expresión del presente a través de los sonidos y el 
pensamiento musical contemporáneos. Desde sus inicios 
NEOPERCUSIÓN mantiene un importante compromiso con la 
difusión y estímulo de la música de nuestro tiempo, 
encargando y estrenando decenas de piezas de algunos de los 
autores más importantes de la actualidad, así como de jóvenes 
compositores/as. 

Por medio de la colaboración con otros intérpretes, 
compositores, creadores y artistas de otras disciplinas, el uso 
de las nuevas tecnologías, la experimentación con nuevos 
medios sonoros y visuales, así como innovadores formatos 
escénicos, NEOPERCUSIÓN ha logrado dar forma a propuestas 
escénicas innovadoras que le han situado a la cabeza de la 
vanguardia musical española. 

Desde su creación ha conseguido que festivales y eventos, tanto 
de música clásica/contemporánea como de otras tendencias 
artísticas, consideren su presencia ineludible, definiéndolo 
como un referente en la música contemporánea para percusión 
y uno de los grupos más representativos a nivel internacional.

A lo largo de su vida, Falla también compartió su visión con 
escritores y músicos que, como él, buscaban profundizar en las 
raíces culturales de España. Figuras como Federico García 
Lorca, Gerald Brenan, Paul Bowles y Gamel Woolsey fueron 
testigos de este proceso de redescubrimiento, participando 
activamente en el intercambio cultural que marcó la época. La 
influencia mutua entre estos autores y Falla no solo enriqueció 
su trabajo, sino que también contribuyó a la creación de una 
visión más global de la cultura española, vista desde el prisma 
de la modernidad y el diálogo con otras tradiciones artísticas. 

En este concierto, la utilización de la voz como elemento 
expresivo fundamental, junto con instrumentos ancestrales de 
diversas partes de España, refuerza esa búsqueda de conexión 
entre el arte contemporáneo y las raíces populares. Del mismo 
modo que Falla exploró las posibilidades tímbricas de la 
guitarra española o el cante andaluz, los intérpretes actuales 
reviven sonoridades tradicionales desde una perspectiva 
actual, aportando nuevos colores y significados. La percusión, 
los modos vocales y los timbres arcaicos no solo evocan un 
pasado común, sino que lo proyectan hacia el presente como 
vehículo de expresión artística y reflexión cultural.

Folk Songs es un ciclo de canciones del compositor italiano 
Luciano Berio compuesto en 1964. Fue encargado por el Mills 
College de California e interpretado por primera vez allí por una 
orquesta de cámara dirigida por Berio en 1964 con Cathy 
Berberian como soprano solista. Consiste en arreglos de 
música folclórica de varios países y otras canciones, formando 
"un homenaje al extraordinario arte" de la cantante 
estadounidense Cathy Berberian, considerada especialista en 
la música de Berio.  Luciano Berio tenía un apego emocional a 
la canción popular: una vez declaró que "cuando trabajo con 
esa música siempre me atrapa la emoción del descubrimiento". 

Loosin yelav (Armenia). Canción Armenia que describe la salida 
de la luna. 

Rossignolet du bois (Francia). Un ruiseñor aconseja a un 
amante curioso que cante sus serenatas dos horas después de 
la medianoche, e identifica las "manzanas" de su jardín como la 
luna y el sol. 

Black is the color (EE.UU.). Es un poema de amor lírico, tierno y 
cargado de añoranza. Describe la devoción absoluta hacia el 
ser amado (detallando su cabello oscuro, sus ojos, sus manos y 
su sonrisa) combinada con el dolor de la separación.

La donna ideale (Luciano Berio, Italia). El antiguo poema 
popular en dialecto genovés dice que, si encuentras a una 
mujer a la vez bien nacida, bien educada, bien formada y con 
una buena dote, por el amor de Dios no la dejes escapar. 

Este recital propone un viaje por la canción española como 
espacio de encuentro entre música, poesía y emoción, con una 
mirada especial hacia León como tierra de creación e 
inspiración. A lo largo del programa, la voz y el piano nos guían 
por distintos paisajes sonoros: desde lo íntimo y popular hasta 
lo culto y contemporáneo, mostrando la riqueza y diversidad de 
este repertorio.

Comenzamos con María Rodrigo (1888–1967) y su ciclo Los 
Ayes, sobre textos de María Lejárraga, figura clave de la 
literatura española cuya autoría permaneció durante años en la 
sombra. Estas canciones despliegan una expresividad abierta y 
cambiante, donde lo popular y lo teatral se entrelazan con 
contrastes de carácter y un uso muy flexible del ritmo y la 
declamación. No es casual que Rodrigo desarrollara también 
una importante labor pedagógica y teatral: cada pieza funciona 
casi como una pequeña escena, en la que la voz asume un 
papel activo y comunicativo.

Las Canciones clásicas españolas de Fernando Obradors 
(1897–1945) nos trasladan a un mundo lleno de carácter y color. 
A partir de textos antiguos, Obradors recrea escenas breves que 
oscilan entre lo lírico, lo humorístico y lo popular. Cada pieza 
tiene su propia personalidad: hay picardía, ternura, nostalgia… 
siempre con un acompañamiento pianístico que aporta ritmo, 
brillo y teatralidad, lo que ha convertido este ciclo en uno de los 
más interpretados del repertorio español en el mundo.

El corazón del programa lo forman los compositores leoneses, 
que dan sentido al título del recital. En ellos encontramos 
una gran variedad de estilos y sensibilidades, pero todos 
comparten una conexión profunda con la palabra
y la expresión.

Rogelio Villar (1873-1937), además de compositor, fue un activo 
musicógrafo y crítico, implicado en la vida musical madrileña 
de su tiempo. En Madrigal nos ofrece una música elegante y 
serena, donde la línea vocal fluye con naturalidad, en diálogo 
íntimo con el piano.

Por su parte, la presencia de Pedro Blanco (1883-1919) adquiere 
en este programa un significado especial. Nacido en León y 
con una notable proyección internacional en su tiempo, su 
figura ha sido durante décadas injustamente relegada. En este 
sentido, el Festival de Música Española de León viene 
desarrollando una valiosa labor de recuperación y difusión de 
su obra, contribuyendo a situarlo de nuevo en el lugar que 
merece dentro del patrimonio musical español.

Centeno, por su parte, también docente, compositor y 
divulgador, plantea un sugerente juego de contrastes: desde la 
melancolía suspendida de Todo Blanco, concebida como una 
habanera sobre texto de Antonio García Teijeiro, hasta la mayor 
intensidad y carga dramática de Moriré de Madrid, sobre los 
maravillosos versos de Karim Farham.

En la última parte del programa aparecen nombres 
fundamentales del repertorio español. Isaac Albéniz 
(1860-1909), conocido sobre todo por su música para piano. Sus 
canciones, como Morirò! o La lontananza, revelan una clara 
influencia italiana y un lirismo cercano al mundo operístico.

Joaquín Nin (1879-1949), padre de la escritora Anaïs Nin, 
desarrolló gran parte de su carrera en París, donde difundió la 
música española. En Las majas de París recrea lo español 
desde una mirada elegante y cosmopolita, con un refinamiento 
muy característico.

Resulta especialmente interesante la presencia de Paulina 
Cabrero y Martínez (1822-1901), compositora, cantante e 
instrumentista que brilló en los salones musicales del Madrid 
romántico. Fue una de las primeras mujeres en publicar en 
España una colección de canciones, Primeras impresiones 
musicales, y su obra, muy apreciada en su tiempo, combina
el refinamiento del canto de salón con un inconfundible
sabor expresivo.

La jardinera nos recuerda así la importancia de recuperar 
voces femeninas que, desde espacios menos visibles, también 
sostuvieron y enriquecieron la vida
musical de su época.

El recital concluye con Joaquín Turina (1882-1949) y su
Poema en forma de canciones, sobre textos de Campoamor. 
Turina, formado en París y cercano a Falla, logra aquí una 
síntesis muy personal entre influencias impresionistas y 
tradición española, con una escritura rica en matices y
gran sensibilidad hacia el texto.

En conjunto, este programa es una invitación a escuchar la 
canción española como algo vivo y cercano. Un repertorio que, 
desde distintos tiempos y estilos, sigue hablándonos de lo 
esencial: la emoción, la palabra y la capacidad de la música para 
conectar con quienes escuchan. Y, en este caso, también como 
un homenaje a León, no solo como lugar de origen, sino como 
fuente de inspiración artística.



LUNES, 14 DE SEPTIEMBRE | 20:00 H AUDITORIO CIUDAD DE LEÓN
ORQUESTA DE LA FUNDACIÓN FILAMÓNICA DE OVIEDO
Itamar Zorman, violín | Pedro Ordieres, director
Música española e iberoamericana.

PROGRAMA

I Parte

RAMÓN GARAY (1761-1823)
Sinfonía nº 1 en Si b mayor
Ed. Crítica: Pedro Jiménez Caballé (ICCMU)

I. Allegro
II. Minuet (Andante)
III.Andante amoroso
IV.Presto

ROSA GARCÍA ASCOT (1902-2002)
Cielo bajo

PABLO SARASATE (1844-1908)
Romanza andaluza, op. 22 nº 1 para violín y orquesta
Jota Navarra, op. 22 nº 2 para violín y orquesta
Orquestaciones de Clark McAlister
Itamar Zorman, violín solista

II Parte

ENRIQUE FERNÁNDEZ ARBÓS (1863-1939)
De “Tres piezas de concierto para violín y orquesta”:
     Zambra 
     Tango 
Ed. Crítica: José Luis Temes (ICCMU)
Itamar Zorman, violín solista

ARTURO MÁRQUEZ (1950)
Conga del fuego nuevo
Danzón nº 2

Sus canciones y obras pianísticas, de gran refinamiento y 
apertura estética, revelan a un compositor plenamente 
conectado con las corrientes europeas de su época, y cuya 
música vuelve hoy a encontrar un espacio vivo en el concierto. 
Blanco, formado en Madrid, desarrolló buena parte de su 
carrera en Portugal, lo que explica su afinidad con la lengua y 
la poesía portuguesas. Sus canciones Rosa e Lirio y Flôr da 
Rua destacan por su lirismo y su refinada melancolía, mientras 
que sus Heures Romantiques para piano añaden un momento 
de contemplación, con ecos del impresionismo europeo
y una escritura de gran sensibilidad.

Con Cristóbal Halffter (1930–2021), miembro destacado de la 
llamada Generación del 51, entramos en un lenguaje más 
contemporáneo. En El carbonero, el compositor toma como 
punto de partida una canción popular leonesa, un gesto 
frecuente en su catálogo, pero la transforma con un enfoque 
moderno, creando un interesante diálogo entre memoria
y renovación.

Ángel Barja (1938–1987), figura esencial en la vida musical 
leonesa del siglo XX, desarrolló una intensa labor tanto 
pedagógica como creativa. Contribuyó a la dinamización 
cultural en León donde fue impulsor de iniciativas clave para la 
difusión de la música en la ciudad y trabajó activamente en la 
formación de nuevas generaciones.

Su catálogo refleja un profundo interés por la literatura, 
especialmente la poesía española, y por el equilibrio entre 
tradición y lenguaje contemporáneo. En su Canción sobre texto 
de García Lorca, se percibe una escritura concentrada y 
expresiva, donde cada inflexión vocal parece nacer 
directamente del verso, con una sensibilidad muy 
característica de su estilo.

El recital incorpora además un estreno absoluto, Noche callada 
de Julio Aller, que introduce un giro expresivo muy marcado 
dentro del conjunto. Frente al lenguaje más tonal y reconocible 
del resto del programa, Aller utiliza una escritura más libre, con 
breves referencias al jazz. El resultado es una atmósfera 
sombría, donde la tensión armónica y el peso del texto 
adquieren un protagonismo especial. Esta ruptura estética 
invita a escuchar desde otro lugar, poniendo en relieve la 
vigencia y diversidad de la creación actual.

Las composiciones de Carmen Alonso y Javier Centeno nos 
acercan a miradas actuales sobre la canción. En Tuya, Alonso, 
con una gran trayectoria docente y siempre cercana al mundo 
de la voz, deja entrever una sensibilidad especialmente atenta 
al canto, con una escritura delicada y sugerente, de 
inconfundible acento español.
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Este recital propone un viaje por la canción española como 
espacio de encuentro entre música, poesía y emoción, con una 
mirada especial hacia León como tierra de creación e 
inspiración. A lo largo del programa, la voz y el piano nos guían 
por distintos paisajes sonoros: desde lo íntimo y popular hasta 
lo culto y contemporáneo, mostrando la riqueza y diversidad de 
este repertorio.

Comenzamos con María Rodrigo (1888–1967) y su ciclo Los 
Ayes, sobre textos de María Lejárraga, figura clave de la 
literatura española cuya autoría permaneció durante años en la 
sombra. Estas canciones despliegan una expresividad abierta y 
cambiante, donde lo popular y lo teatral se entrelazan con 
contrastes de carácter y un uso muy flexible del ritmo y la 
declamación. No es casual que Rodrigo desarrollara también 
una importante labor pedagógica y teatral: cada pieza funciona 
casi como una pequeña escena, en la que la voz asume un 
papel activo y comunicativo.

Las Canciones clásicas españolas de Fernando Obradors 
(1897–1945) nos trasladan a un mundo lleno de carácter y color. 
A partir de textos antiguos, Obradors recrea escenas breves que 
oscilan entre lo lírico, lo humorístico y lo popular. Cada pieza 
tiene su propia personalidad: hay picardía, ternura, nostalgia… 
siempre con un acompañamiento pianístico que aporta ritmo, 
brillo y teatralidad, lo que ha convertido este ciclo en uno de los 
más interpretados del repertorio español en el mundo.

El corazón del programa lo forman los compositores leoneses, 
que dan sentido al título del recital. En ellos encontramos 
una gran variedad de estilos y sensibilidades, pero todos 
comparten una conexión profunda con la palabra
y la expresión.

Rogelio Villar (1873-1937), además de compositor, fue un activo 
musicógrafo y crítico, implicado en la vida musical madrileña 
de su tiempo. En Madrigal nos ofrece una música elegante y 
serena, donde la línea vocal fluye con naturalidad, en diálogo 
íntimo con el piano.

Por su parte, la presencia de Pedro Blanco (1883-1919) adquiere 
en este programa un significado especial. Nacido en León y 
con una notable proyección internacional en su tiempo, su 
figura ha sido durante décadas injustamente relegada. En este 
sentido, el Festival de Música Española de León viene 
desarrollando una valiosa labor de recuperación y difusión de 
su obra, contribuyendo a situarlo de nuevo en el lugar que 
merece dentro del patrimonio musical español.

Centeno, por su parte, también docente, compositor y 
divulgador, plantea un sugerente juego de contrastes: desde la 
melancolía suspendida de Todo Blanco, concebida como una 
habanera sobre texto de Antonio García Teijeiro, hasta la mayor 
intensidad y carga dramática de Moriré de Madrid, sobre los 
maravillosos versos de Karim Farham.

En la última parte del programa aparecen nombres 
fundamentales del repertorio español. Isaac Albéniz 
(1860-1909), conocido sobre todo por su música para piano. Sus 
canciones, como Morirò! o La lontananza, revelan una clara 
influencia italiana y un lirismo cercano al mundo operístico.

Joaquín Nin (1879-1949), padre de la escritora Anaïs Nin, 
desarrolló gran parte de su carrera en París, donde difundió la 
música española. En Las majas de París recrea lo español 
desde una mirada elegante y cosmopolita, con un refinamiento 
muy característico.

Resulta especialmente interesante la presencia de Paulina 
Cabrero y Martínez (1822-1901), compositora, cantante e 
instrumentista que brilló en los salones musicales del Madrid 
romántico. Fue una de las primeras mujeres en publicar en 
España una colección de canciones, Primeras impresiones 
musicales, y su obra, muy apreciada en su tiempo, combina
el refinamiento del canto de salón con un inconfundible
sabor expresivo.

La jardinera nos recuerda así la importancia de recuperar 
voces femeninas que, desde espacios menos visibles, también 
sostuvieron y enriquecieron la vida
musical de su época.

El recital concluye con Joaquín Turina (1882-1949) y su
Poema en forma de canciones, sobre textos de Campoamor. 
Turina, formado en París y cercano a Falla, logra aquí una 
síntesis muy personal entre influencias impresionistas y 
tradición española, con una escritura rica en matices y
gran sensibilidad hacia el texto.

En conjunto, este programa es una invitación a escuchar la 
canción española como algo vivo y cercano. Un repertorio que, 
desde distintos tiempos y estilos, sigue hablándonos de lo 
esencial: la emoción, la palabra y la capacidad de la música para 
conectar con quienes escuchan. Y, en este caso, también como 
un homenaje a León, no solo como lugar de origen, sino como 
fuente de inspiración artística.



El diverso repertorio de Itamar Zorman se refleja en su 
discografía; su lanzamiento más reciente, «Violin Odyssey» 
(2022), publicado por el sello First Hand Records, presenta 
obras poco conocidas de compositores como Schulhoff, 
Bacewicz, Revueltas y Pejacevic, mientras que su álbum 
anterior, «Evocation» (BIS Records, 2019), incluía obras para 
violín de Paul Ben-Haim, con la Orquesta Nacional de la BBC de 
Gales y Philippe Bach. Su primer álbum en solitario, titulado 
«Portrait», incluyó obras de Messiaen, Schubert, Chausson, 
Hindemith y Brahms, y fue publicado por Profil - Editions 
Günther Hänssler.

Nacido en Tel Aviv en el seno de una familia de músicos, 
Zorman se graduó en la Academia de Música y Danza de 
Jerusalén, la Juilliard School, donde estudió con Robert Mann
y Sylvia Rosenberg, y la Manhattan School of Music. También
es exalumno de la Academia Kronberg, donde estudió con 
Christian Tetzlaff.

Itamar Zorman es becario de la Fundación Cultural 
América-Israel; actualmente toca un Guarneri Del Jesu
de 1734, perteneciente a la colección de Yehuda Zisapel. 

La música nos une. Con esa convicción nace la nueva Orquesta 
impulsada por la Fundación de la Sociedad Filarmónica de 
Oviedo: un espacio donde personas de distintas edades, 
trayectorias y niveles musicales comparten algo en común: el 
deseo de hacer música juntas.

Esta orquesta no profesional, abierta y diversa, surge con el 
objetivo de tender puentes entre generaciones a través del 
lenguaje universal de la música. Desde jóvenes estudiantes 
hasta adultos que desean retomar su instrumento, pasando por 
músicos aficionados con larga experiencia, todas las edades 
son bienvenidas.

Creemos en el poder de la música como herramienta de 
encuentro, aprendizaje mutuo y transformación social y formar 
parte del compromiso cultural y educativo de la Sociedad 
Filarmónica de Oviedo, que, a través de su Fundación, abre así 
una nueva vía para que la música no solo se escuche, sino que 
también se viva.

Pero esta orquesta también nace con vocación de escenario. 
Queremos llevar el nombre de la Filarmónica de Oviedo a 
teatros y auditorios dentro y fuera de nuestra ciudad, 
revitalizar el panorama musical con estrenos de obras 
contemporáneas, recuperar repertorio poco habitual y 
colaborar con solistas de prestigio que compartan esta visión 
de apertura, excelencia y compromiso.

Porque la música, cuando es compartida, transforma todo lo 
que toca. Y porque no hay mejor manera de proyectar el legado 
y la excelencia de la centenaria Sociedad Filarmónica de 
Oviedo que a través de una orquesta viva, comprometida
y abierta al futuro.

ORQUESTA DE LA FUNDACIÓN FILARMÓNICA DE OVIEDO
Sus canciones y obras pianísticas, de gran refinamiento y 
apertura estética, revelan a un compositor plenamente 
conectado con las corrientes europeas de su época, y cuya 
música vuelve hoy a encontrar un espacio vivo en el concierto. 
Blanco, formado en Madrid, desarrolló buena parte de su 
carrera en Portugal, lo que explica su afinidad con la lengua y 
la poesía portuguesas. Sus canciones Rosa e Lirio y Flôr da 
Rua destacan por su lirismo y su refinada melancolía, mientras 
que sus Heures Romantiques para piano añaden un momento 
de contemplación, con ecos del impresionismo europeo
y una escritura de gran sensibilidad.

Con Cristóbal Halffter (1930–2021), miembro destacado de la 
llamada Generación del 51, entramos en un lenguaje más 
contemporáneo. En El carbonero, el compositor toma como 
punto de partida una canción popular leonesa, un gesto 
frecuente en su catálogo, pero la transforma con un enfoque 
moderno, creando un interesante diálogo entre memoria
y renovación.

Ángel Barja (1938–1987), figura esencial en la vida musical 
leonesa del siglo XX, desarrolló una intensa labor tanto 
pedagógica como creativa. Contribuyó a la dinamización 
cultural en León donde fue impulsor de iniciativas clave para la 
difusión de la música en la ciudad y trabajó activamente en la 
formación de nuevas generaciones.

Su catálogo refleja un profundo interés por la literatura, 
especialmente la poesía española, y por el equilibrio entre 
tradición y lenguaje contemporáneo. En su Canción sobre texto 
de García Lorca, se percibe una escritura concentrada y 
expresiva, donde cada inflexión vocal parece nacer 
directamente del verso, con una sensibilidad muy 
característica de su estilo.

El recital incorpora además un estreno absoluto, Noche callada 
de Julio Aller, que introduce un giro expresivo muy marcado 
dentro del conjunto. Frente al lenguaje más tonal y reconocible 
del resto del programa, Aller utiliza una escritura más libre, con 
breves referencias al jazz. El resultado es una atmósfera 
sombría, donde la tensión armónica y el peso del texto 
adquieren un protagonismo especial. Esta ruptura estética 
invita a escuchar desde otro lugar, poniendo en relieve la 
vigencia y diversidad de la creación actual.

Las composiciones de Carmen Alonso y Javier Centeno nos 
acercan a miradas actuales sobre la canción. En Tuya, Alonso, 
con una gran trayectoria docente y siempre cercana al mundo 
de la voz, deja entrever una sensibilidad especialmente atenta 
al canto, con una escritura delicada y sugerente, de 
inconfundible acento español.
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PEDRO ORDIERES, director
Violinista y director ovetense, Pedro Ordieres es violín 
co-principal de la Orquesta Sinfónica del Principado de 
Asturias (OSPA) y, desde septiembre de 2025, director titular
de la Orquesta de la Fundación Filarmónica de Oviedo.
Formado con su padre, Alfonso Ordieres, y posteriormente en
el Conservatorio Superior de Asturias y el Royal College of 
Music de Londres, donde estudió dirección con Neil Thompson 
y violín con Itzhak Rashkovski, se graduó con honores en 2002.

Con más de dos décadas en el primer atril de la OSPA, ha 
desarrollado una sólida trayectoria como intérprete y director, 
colaborando con formaciones como la Orquesta de Cámara de 
Siero, la Orquesta Sinfónica Ibérica o el Festival de Música 
Junior de Portugal. Fue durante diez años director de la 
Orquesta de la Universidad de Oviedo, impulsando proyectos 
educativos y artísticos de gran impacto.

Comprometido con la formación de jóvenes músicos, trabaja 
regularmente con orquestas juveniles como la JOSPA, la ORA
de Aragón o la Joven Orquesta de Santander. Su afinidad con
el repertorio clásico convive con una activa dedicación a la 
música contemporánea, estrenando obras de autores como 
Pablo Moras, J. Mª García Laborda, Gabriel Ordás o Raquel 
Rodríguez. Entre sus proyectos más recientes figuran el 
estreno de las óperas Tres mujeres de Teo Montero Rey
y La fuerza extraña de “El bicho” de Julio Aller.

ITAMAR ZORMAN, violín 
Reconocido por sus interpretaciones conmovedoras y su talento 
para la narración musical, Itamar Zorman es considerado un 
artista de gran sensibilidad y expresividad. Galardonado con la 
Beca Avery Fisher para el Desarrollo de su Carrera y el Premio 
Borletti-Buitoni Trust, Itamar Zorman también fue laureado en el 
Concurso Internacional Chaikovski de 2011.

La carrera como solista de Itamar Zorman abarca cuatro 
continentes. Ha actuado con orquestas como la Filarmónica de 
Israel, la New World Symphony, la Orquesta de Cámara de Saint 
Paul, la Sinfónica de Atlanta, la Sinfónica KBS de Seúl, la 
Sinfónica de la Radio de Frankfurt, la Filarmónica de la Radio 
Alemana, la Orquesta Nacional del Capitolio de Toulouse, la 
Kremerata Baltica, la Orquesta Sinfónica Nacional RTE (Dublín), 
la Sinfónica Americana y la Orquesta Mariinsky. Ha trabajado 
con directores de orquesta como Zubin Mehta, Michael 
Tilson-Thomas, David Robertson, Valery Gergiev, James 
DePreist, Karina Canellakis, Yuri Bashmet y Nathalie Stuztmann.

Como solista, ha actuado en salas como el Carnegie Hall, el 
Wigmore Hall, el Merkin Hall, el Museo del Louvre, el Suntory 
Hall, la Laeiszhalle de Hamburgo y el HR-Sendesaal de 
Fráncfort, y en festivales como el de Verbier, Marlboro, 
Rheingau, Mecklemburgo-Pomerania Occidental, Brevard, 
Classical Tahoe, MITO SettembreMusica y el Festival de Radio 
Francia. También ha colaborado con artistas legendarios como 
Richard Goode (con actuaciones en el Carnegie Hall y la 
Biblioteca del Congreso), Mitsuko Uchida, Steven Isserlis y Jörg 
Widmann. Como intérprete de cámara comprometido, es 
miembro fundador del Israeli Chamber Project y del Lysander 
Piano Trio, con el que ganó el Concurso Concert Artists Guild de 
2012, el Gran Premio del Concurso Coleman de Música de 
Cámara de 2011, el primer premio del Concurso Arriaga de 2011 
y la medalla de bronce del Concurso Nacional de Música de 
Cámara Fischoff de 2010.

Este recital propone un viaje por la canción española como 
espacio de encuentro entre música, poesía y emoción, con una 
mirada especial hacia León como tierra de creación e 
inspiración. A lo largo del programa, la voz y el piano nos guían 
por distintos paisajes sonoros: desde lo íntimo y popular hasta 
lo culto y contemporáneo, mostrando la riqueza y diversidad de 
este repertorio.

Comenzamos con María Rodrigo (1888–1967) y su ciclo Los 
Ayes, sobre textos de María Lejárraga, figura clave de la 
literatura española cuya autoría permaneció durante años en la 
sombra. Estas canciones despliegan una expresividad abierta y 
cambiante, donde lo popular y lo teatral se entrelazan con 
contrastes de carácter y un uso muy flexible del ritmo y la 
declamación. No es casual que Rodrigo desarrollara también 
una importante labor pedagógica y teatral: cada pieza funciona 
casi como una pequeña escena, en la que la voz asume un 
papel activo y comunicativo.

Las Canciones clásicas españolas de Fernando Obradors 
(1897–1945) nos trasladan a un mundo lleno de carácter y color. 
A partir de textos antiguos, Obradors recrea escenas breves que 
oscilan entre lo lírico, lo humorístico y lo popular. Cada pieza 
tiene su propia personalidad: hay picardía, ternura, nostalgia… 
siempre con un acompañamiento pianístico que aporta ritmo, 
brillo y teatralidad, lo que ha convertido este ciclo en uno de los 
más interpretados del repertorio español en el mundo.

El corazón del programa lo forman los compositores leoneses, 
que dan sentido al título del recital. En ellos encontramos 
una gran variedad de estilos y sensibilidades, pero todos 
comparten una conexión profunda con la palabra
y la expresión.

Rogelio Villar (1873-1937), además de compositor, fue un activo 
musicógrafo y crítico, implicado en la vida musical madrileña 
de su tiempo. En Madrigal nos ofrece una música elegante y 
serena, donde la línea vocal fluye con naturalidad, en diálogo 
íntimo con el piano.

Por su parte, la presencia de Pedro Blanco (1883-1919) adquiere 
en este programa un significado especial. Nacido en León y 
con una notable proyección internacional en su tiempo, su 
figura ha sido durante décadas injustamente relegada. En este 
sentido, el Festival de Música Española de León viene 
desarrollando una valiosa labor de recuperación y difusión de 
su obra, contribuyendo a situarlo de nuevo en el lugar que 
merece dentro del patrimonio musical español.

Centeno, por su parte, también docente, compositor y 
divulgador, plantea un sugerente juego de contrastes: desde la 
melancolía suspendida de Todo Blanco, concebida como una 
habanera sobre texto de Antonio García Teijeiro, hasta la mayor 
intensidad y carga dramática de Moriré de Madrid, sobre los 
maravillosos versos de Karim Farham.

En la última parte del programa aparecen nombres 
fundamentales del repertorio español. Isaac Albéniz 
(1860-1909), conocido sobre todo por su música para piano. Sus 
canciones, como Morirò! o La lontananza, revelan una clara 
influencia italiana y un lirismo cercano al mundo operístico.

Joaquín Nin (1879-1949), padre de la escritora Anaïs Nin, 
desarrolló gran parte de su carrera en París, donde difundió la 
música española. En Las majas de París recrea lo español 
desde una mirada elegante y cosmopolita, con un refinamiento 
muy característico.

Resulta especialmente interesante la presencia de Paulina 
Cabrero y Martínez (1822-1901), compositora, cantante e 
instrumentista que brilló en los salones musicales del Madrid 
romántico. Fue una de las primeras mujeres en publicar en 
España una colección de canciones, Primeras impresiones 
musicales, y su obra, muy apreciada en su tiempo, combina
el refinamiento del canto de salón con un inconfundible
sabor expresivo.

La jardinera nos recuerda así la importancia de recuperar 
voces femeninas que, desde espacios menos visibles, también 
sostuvieron y enriquecieron la vida
musical de su época.

El recital concluye con Joaquín Turina (1882-1949) y su
Poema en forma de canciones, sobre textos de Campoamor. 
Turina, formado en París y cercano a Falla, logra aquí una 
síntesis muy personal entre influencias impresionistas y 
tradición española, con una escritura rica en matices y
gran sensibilidad hacia el texto.

En conjunto, este programa es una invitación a escuchar la 
canción española como algo vivo y cercano. Un repertorio que, 
desde distintos tiempos y estilos, sigue hablándonos de lo 
esencial: la emoción, la palabra y la capacidad de la música para 
conectar con quienes escuchan. Y, en este caso, también como 
un homenaje a León, no solo como lugar de origen, sino como 
fuente de inspiración artística.



El diverso repertorio de Itamar Zorman se refleja en su 
discografía; su lanzamiento más reciente, «Violin Odyssey» 
(2022), publicado por el sello First Hand Records, presenta 
obras poco conocidas de compositores como Schulhoff, 
Bacewicz, Revueltas y Pejacevic, mientras que su álbum 
anterior, «Evocation» (BIS Records, 2019), incluía obras para 
violín de Paul Ben-Haim, con la Orquesta Nacional de la BBC de 
Gales y Philippe Bach. Su primer álbum en solitario, titulado 
«Portrait», incluyó obras de Messiaen, Schubert, Chausson, 
Hindemith y Brahms, y fue publicado por Profil - Editions 
Günther Hänssler.

Nacido en Tel Aviv en el seno de una familia de músicos, 
Zorman se graduó en la Academia de Música y Danza de 
Jerusalén, la Juilliard School, donde estudió con Robert Mann
y Sylvia Rosenberg, y la Manhattan School of Music. También
es exalumno de la Academia Kronberg, donde estudió con 
Christian Tetzlaff.

Itamar Zorman es becario de la Fundación Cultural 
América-Israel; actualmente toca un Guarneri Del Jesu
de 1734, perteneciente a la colección de Yehuda Zisapel. 

La música nos une. Con esa convicción nace la nueva Orquesta 
impulsada por la Fundación de la Sociedad Filarmónica de 
Oviedo: un espacio donde personas de distintas edades, 
trayectorias y niveles musicales comparten algo en común: el 
deseo de hacer música juntas.

Esta orquesta no profesional, abierta y diversa, surge con el 
objetivo de tender puentes entre generaciones a través del 
lenguaje universal de la música. Desde jóvenes estudiantes 
hasta adultos que desean retomar su instrumento, pasando por 
músicos aficionados con larga experiencia, todas las edades 
son bienvenidas.

Creemos en el poder de la música como herramienta de 
encuentro, aprendizaje mutuo y transformación social y formar 
parte del compromiso cultural y educativo de la Sociedad 
Filarmónica de Oviedo, que, a través de su Fundación, abre así 
una nueva vía para que la música no solo se escuche, sino que 
también se viva.

Pero esta orquesta también nace con vocación de escenario. 
Queremos llevar el nombre de la Filarmónica de Oviedo a 
teatros y auditorios dentro y fuera de nuestra ciudad, 
revitalizar el panorama musical con estrenos de obras 
contemporáneas, recuperar repertorio poco habitual y 
colaborar con solistas de prestigio que compartan esta visión 
de apertura, excelencia y compromiso.

Porque la música, cuando es compartida, transforma todo lo 
que toca. Y porque no hay mejor manera de proyectar el legado 
y la excelencia de la centenaria Sociedad Filarmónica de 
Oviedo que a través de una orquesta viva, comprometida
y abierta al futuro.

Sus canciones y obras pianísticas, de gran refinamiento y 
apertura estética, revelan a un compositor plenamente 
conectado con las corrientes europeas de su época, y cuya 
música vuelve hoy a encontrar un espacio vivo en el concierto. 
Blanco, formado en Madrid, desarrolló buena parte de su 
carrera en Portugal, lo que explica su afinidad con la lengua y 
la poesía portuguesas. Sus canciones Rosa e Lirio y Flôr da 
Rua destacan por su lirismo y su refinada melancolía, mientras 
que sus Heures Romantiques para piano añaden un momento 
de contemplación, con ecos del impresionismo europeo
y una escritura de gran sensibilidad.

Con Cristóbal Halffter (1930–2021), miembro destacado de la 
llamada Generación del 51, entramos en un lenguaje más 
contemporáneo. En El carbonero, el compositor toma como 
punto de partida una canción popular leonesa, un gesto 
frecuente en su catálogo, pero la transforma con un enfoque 
moderno, creando un interesante diálogo entre memoria
y renovación.

Ángel Barja (1938–1987), figura esencial en la vida musical 
leonesa del siglo XX, desarrolló una intensa labor tanto 
pedagógica como creativa. Contribuyó a la dinamización 
cultural en León donde fue impulsor de iniciativas clave para la 
difusión de la música en la ciudad y trabajó activamente en la 
formación de nuevas generaciones.

Su catálogo refleja un profundo interés por la literatura, 
especialmente la poesía española, y por el equilibrio entre 
tradición y lenguaje contemporáneo. En su Canción sobre texto 
de García Lorca, se percibe una escritura concentrada y 
expresiva, donde cada inflexión vocal parece nacer 
directamente del verso, con una sensibilidad muy 
característica de su estilo.

El recital incorpora además un estreno absoluto, Noche callada 
de Julio Aller, que introduce un giro expresivo muy marcado 
dentro del conjunto. Frente al lenguaje más tonal y reconocible 
del resto del programa, Aller utiliza una escritura más libre, con 
breves referencias al jazz. El resultado es una atmósfera 
sombría, donde la tensión armónica y el peso del texto 
adquieren un protagonismo especial. Esta ruptura estética 
invita a escuchar desde otro lugar, poniendo en relieve la 
vigencia y diversidad de la creación actual.

Las composiciones de Carmen Alonso y Javier Centeno nos 
acercan a miradas actuales sobre la canción. En Tuya, Alonso, 
con una gran trayectoria docente y siempre cercana al mundo 
de la voz, deja entrever una sensibilidad especialmente atenta 
al canto, con una escritura delicada y sugerente, de 
inconfundible acento español.
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PEDRO ORDIERES, director
Violinista y director ovetense, Pedro Ordieres es violín 
co-principal de la Orquesta Sinfónica del Principado de 
Asturias (OSPA) y, desde septiembre de 2025, director titular
de la Orquesta de la Fundación Filarmónica de Oviedo.
Formado con su padre, Alfonso Ordieres, y posteriormente en
el Conservatorio Superior de Asturias y el Royal College of 
Music de Londres, donde estudió dirección con Neil Thompson 
y violín con Itzhak Rashkovski, se graduó con honores en 2002.

Con más de dos décadas en el primer atril de la OSPA, ha 
desarrollado una sólida trayectoria como intérprete y director, 
colaborando con formaciones como la Orquesta de Cámara de 
Siero, la Orquesta Sinfónica Ibérica o el Festival de Música 
Junior de Portugal. Fue durante diez años director de la 
Orquesta de la Universidad de Oviedo, impulsando proyectos 
educativos y artísticos de gran impacto.

Comprometido con la formación de jóvenes músicos, trabaja 
regularmente con orquestas juveniles como la JOSPA, la ORA
de Aragón o la Joven Orquesta de Santander. Su afinidad con
el repertorio clásico convive con una activa dedicación a la 
música contemporánea, estrenando obras de autores como 
Pablo Moras, J. Mª García Laborda, Gabriel Ordás o Raquel 
Rodríguez. Entre sus proyectos más recientes figuran el 
estreno de las óperas Tres mujeres de Teo Montero Rey
y La fuerza extraña de “El bicho” de Julio Aller.

ITAMAR ZORMAN, violín 
Reconocido por sus interpretaciones conmovedoras y su talento 
para la narración musical, Itamar Zorman es considerado un 
artista de gran sensibilidad y expresividad. Galardonado con la 
Beca Avery Fisher para el Desarrollo de su Carrera y el Premio 
Borletti-Buitoni Trust, Itamar Zorman también fue laureado en el 
Concurso Internacional Chaikovski de 2011.

La carrera como solista de Itamar Zorman abarca cuatro 
continentes. Ha actuado con orquestas como la Filarmónica de 
Israel, la New World Symphony, la Orquesta de Cámara de Saint 
Paul, la Sinfónica de Atlanta, la Sinfónica KBS de Seúl, la 
Sinfónica de la Radio de Frankfurt, la Filarmónica de la Radio 
Alemana, la Orquesta Nacional del Capitolio de Toulouse, la 
Kremerata Baltica, la Orquesta Sinfónica Nacional RTE (Dublín), 
la Sinfónica Americana y la Orquesta Mariinsky. Ha trabajado 
con directores de orquesta como Zubin Mehta, Michael 
Tilson-Thomas, David Robertson, Valery Gergiev, James 
DePreist, Karina Canellakis, Yuri Bashmet y Nathalie Stuztmann.

Como solista, ha actuado en salas como el Carnegie Hall, el 
Wigmore Hall, el Merkin Hall, el Museo del Louvre, el Suntory 
Hall, la Laeiszhalle de Hamburgo y el HR-Sendesaal de 
Fráncfort, y en festivales como el de Verbier, Marlboro, 
Rheingau, Mecklemburgo-Pomerania Occidental, Brevard, 
Classical Tahoe, MITO SettembreMusica y el Festival de Radio 
Francia. También ha colaborado con artistas legendarios como 
Richard Goode (con actuaciones en el Carnegie Hall y la 
Biblioteca del Congreso), Mitsuko Uchida, Steven Isserlis y Jörg 
Widmann. Como intérprete de cámara comprometido, es 
miembro fundador del Israeli Chamber Project y del Lysander 
Piano Trio, con el que ganó el Concurso Concert Artists Guild de 
2012, el Gran Premio del Concurso Coleman de Música de 
Cámara de 2011, el primer premio del Concurso Arriaga de 2011 
y la medalla de bronce del Concurso Nacional de Música de 
Cámara Fischoff de 2010.

27

Este recital propone un viaje por la canción española como 
espacio de encuentro entre música, poesía y emoción, con una 
mirada especial hacia León como tierra de creación e 
inspiración. A lo largo del programa, la voz y el piano nos guían 
por distintos paisajes sonoros: desde lo íntimo y popular hasta 
lo culto y contemporáneo, mostrando la riqueza y diversidad de 
este repertorio.

Comenzamos con María Rodrigo (1888–1967) y su ciclo Los 
Ayes, sobre textos de María Lejárraga, figura clave de la 
literatura española cuya autoría permaneció durante años en la 
sombra. Estas canciones despliegan una expresividad abierta y 
cambiante, donde lo popular y lo teatral se entrelazan con 
contrastes de carácter y un uso muy flexible del ritmo y la 
declamación. No es casual que Rodrigo desarrollara también 
una importante labor pedagógica y teatral: cada pieza funciona 
casi como una pequeña escena, en la que la voz asume un 
papel activo y comunicativo.

Las Canciones clásicas españolas de Fernando Obradors 
(1897–1945) nos trasladan a un mundo lleno de carácter y color. 
A partir de textos antiguos, Obradors recrea escenas breves que 
oscilan entre lo lírico, lo humorístico y lo popular. Cada pieza 
tiene su propia personalidad: hay picardía, ternura, nostalgia… 
siempre con un acompañamiento pianístico que aporta ritmo, 
brillo y teatralidad, lo que ha convertido este ciclo en uno de los 
más interpretados del repertorio español en el mundo.

El corazón del programa lo forman los compositores leoneses, 
que dan sentido al título del recital. En ellos encontramos 
una gran variedad de estilos y sensibilidades, pero todos 
comparten una conexión profunda con la palabra
y la expresión.

Rogelio Villar (1873-1937), además de compositor, fue un activo 
musicógrafo y crítico, implicado en la vida musical madrileña 
de su tiempo. En Madrigal nos ofrece una música elegante y 
serena, donde la línea vocal fluye con naturalidad, en diálogo 
íntimo con el piano.

Por su parte, la presencia de Pedro Blanco (1883-1919) adquiere 
en este programa un significado especial. Nacido en León y 
con una notable proyección internacional en su tiempo, su 
figura ha sido durante décadas injustamente relegada. En este 
sentido, el Festival de Música Española de León viene 
desarrollando una valiosa labor de recuperación y difusión de 
su obra, contribuyendo a situarlo de nuevo en el lugar que 
merece dentro del patrimonio musical español.

Centeno, por su parte, también docente, compositor y 
divulgador, plantea un sugerente juego de contrastes: desde la 
melancolía suspendida de Todo Blanco, concebida como una 
habanera sobre texto de Antonio García Teijeiro, hasta la mayor 
intensidad y carga dramática de Moriré de Madrid, sobre los 
maravillosos versos de Karim Farham.

En la última parte del programa aparecen nombres 
fundamentales del repertorio español. Isaac Albéniz 
(1860-1909), conocido sobre todo por su música para piano. Sus 
canciones, como Morirò! o La lontananza, revelan una clara 
influencia italiana y un lirismo cercano al mundo operístico.

Joaquín Nin (1879-1949), padre de la escritora Anaïs Nin, 
desarrolló gran parte de su carrera en París, donde difundió la 
música española. En Las majas de París recrea lo español 
desde una mirada elegante y cosmopolita, con un refinamiento 
muy característico.

Resulta especialmente interesante la presencia de Paulina 
Cabrero y Martínez (1822-1901), compositora, cantante e 
instrumentista que brilló en los salones musicales del Madrid 
romántico. Fue una de las primeras mujeres en publicar en 
España una colección de canciones, Primeras impresiones 
musicales, y su obra, muy apreciada en su tiempo, combina
el refinamiento del canto de salón con un inconfundible
sabor expresivo.

La jardinera nos recuerda así la importancia de recuperar 
voces femeninas que, desde espacios menos visibles, también 
sostuvieron y enriquecieron la vida
musical de su época.

El recital concluye con Joaquín Turina (1882-1949) y su
Poema en forma de canciones, sobre textos de Campoamor. 
Turina, formado en París y cercano a Falla, logra aquí una 
síntesis muy personal entre influencias impresionistas y 
tradición española, con una escritura rica en matices y
gran sensibilidad hacia el texto.

En conjunto, este programa es una invitación a escuchar la 
canción española como algo vivo y cercano. Un repertorio que, 
desde distintos tiempos y estilos, sigue hablándonos de lo 
esencial: la emoción, la palabra y la capacidad de la música para 
conectar con quienes escuchan. Y, en este caso, también como 
un homenaje a León, no solo como lugar de origen, sino como 
fuente de inspiración artística.



El diverso repertorio de Itamar Zorman se refleja en su 
discografía; su lanzamiento más reciente, «Violin Odyssey» 
(2022), publicado por el sello First Hand Records, presenta 
obras poco conocidas de compositores como Schulhoff, 
Bacewicz, Revueltas y Pejacevic, mientras que su álbum 
anterior, «Evocation» (BIS Records, 2019), incluía obras para 
violín de Paul Ben-Haim, con la Orquesta Nacional de la BBC de 
Gales y Philippe Bach. Su primer álbum en solitario, titulado 
«Portrait», incluyó obras de Messiaen, Schubert, Chausson, 
Hindemith y Brahms, y fue publicado por Profil - Editions 
Günther Hänssler.

Nacido en Tel Aviv en el seno de una familia de músicos, 
Zorman se graduó en la Academia de Música y Danza de 
Jerusalén, la Juilliard School, donde estudió con Robert Mann
y Sylvia Rosenberg, y la Manhattan School of Music. También
es exalumno de la Academia Kronberg, donde estudió con 
Christian Tetzlaff.

Itamar Zorman es becario de la Fundación Cultural 
América-Israel; actualmente toca un Guarneri Del Jesu
de 1734, perteneciente a la colección de Yehuda Zisapel. 

La música nos une. Con esa convicción nace la nueva Orquesta 
impulsada por la Fundación de la Sociedad Filarmónica de 
Oviedo: un espacio donde personas de distintas edades, 
trayectorias y niveles musicales comparten algo en común: el 
deseo de hacer música juntas.

Esta orquesta no profesional, abierta y diversa, surge con el 
objetivo de tender puentes entre generaciones a través del 
lenguaje universal de la música. Desde jóvenes estudiantes 
hasta adultos que desean retomar su instrumento, pasando por 
músicos aficionados con larga experiencia, todas las edades 
son bienvenidas.

Creemos en el poder de la música como herramienta de 
encuentro, aprendizaje mutuo y transformación social y formar 
parte del compromiso cultural y educativo de la Sociedad 
Filarmónica de Oviedo, que, a través de su Fundación, abre así 
una nueva vía para que la música no solo se escuche, sino que 
también se viva.

Pero esta orquesta también nace con vocación de escenario. 
Queremos llevar el nombre de la Filarmónica de Oviedo a 
teatros y auditorios dentro y fuera de nuestra ciudad, 
revitalizar el panorama musical con estrenos de obras 
contemporáneas, recuperar repertorio poco habitual y 
colaborar con solistas de prestigio que compartan esta visión 
de apertura, excelencia y compromiso.

Porque la música, cuando es compartida, transforma todo lo 
que toca. Y porque no hay mejor manera de proyectar el legado 
y la excelencia de la centenaria Sociedad Filarmónica de 
Oviedo que a través de una orquesta viva, comprometida
y abierta al futuro.

Sus canciones y obras pianísticas, de gran refinamiento y 
apertura estética, revelan a un compositor plenamente 
conectado con las corrientes europeas de su época, y cuya 
música vuelve hoy a encontrar un espacio vivo en el concierto. 
Blanco, formado en Madrid, desarrolló buena parte de su 
carrera en Portugal, lo que explica su afinidad con la lengua y 
la poesía portuguesas. Sus canciones Rosa e Lirio y Flôr da 
Rua destacan por su lirismo y su refinada melancolía, mientras 
que sus Heures Romantiques para piano añaden un momento 
de contemplación, con ecos del impresionismo europeo
y una escritura de gran sensibilidad.

Con Cristóbal Halffter (1930–2021), miembro destacado de la 
llamada Generación del 51, entramos en un lenguaje más 
contemporáneo. En El carbonero, el compositor toma como 
punto de partida una canción popular leonesa, un gesto 
frecuente en su catálogo, pero la transforma con un enfoque 
moderno, creando un interesante diálogo entre memoria
y renovación.

Ángel Barja (1938–1987), figura esencial en la vida musical 
leonesa del siglo XX, desarrolló una intensa labor tanto 
pedagógica como creativa. Contribuyó a la dinamización 
cultural en León donde fue impulsor de iniciativas clave para la 
difusión de la música en la ciudad y trabajó activamente en la 
formación de nuevas generaciones.

Su catálogo refleja un profundo interés por la literatura, 
especialmente la poesía española, y por el equilibrio entre 
tradición y lenguaje contemporáneo. En su Canción sobre texto 
de García Lorca, se percibe una escritura concentrada y 
expresiva, donde cada inflexión vocal parece nacer 
directamente del verso, con una sensibilidad muy 
característica de su estilo.

El recital incorpora además un estreno absoluto, Noche callada 
de Julio Aller, que introduce un giro expresivo muy marcado 
dentro del conjunto. Frente al lenguaje más tonal y reconocible 
del resto del programa, Aller utiliza una escritura más libre, con 
breves referencias al jazz. El resultado es una atmósfera 
sombría, donde la tensión armónica y el peso del texto 
adquieren un protagonismo especial. Esta ruptura estética 
invita a escuchar desde otro lugar, poniendo en relieve la 
vigencia y diversidad de la creación actual.

Las composiciones de Carmen Alonso y Javier Centeno nos 
acercan a miradas actuales sobre la canción. En Tuya, Alonso, 
con una gran trayectoria docente y siempre cercana al mundo 
de la voz, deja entrever una sensibilidad especialmente atenta 
al canto, con una escritura delicada y sugerente, de 
inconfundible acento español.
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PEDRO ORDIERES, director
Violinista y director ovetense, Pedro Ordieres es violín 
co-principal de la Orquesta Sinfónica del Principado de 
Asturias (OSPA) y, desde septiembre de 2025, director titular
de la Orquesta de la Fundación Filarmónica de Oviedo.
Formado con su padre, Alfonso Ordieres, y posteriormente en
el Conservatorio Superior de Asturias y el Royal College of 
Music de Londres, donde estudió dirección con Neil Thompson 
y violín con Itzhak Rashkovski, se graduó con honores en 2002.

Con más de dos décadas en el primer atril de la OSPA, ha 
desarrollado una sólida trayectoria como intérprete y director, 
colaborando con formaciones como la Orquesta de Cámara de 
Siero, la Orquesta Sinfónica Ibérica o el Festival de Música 
Junior de Portugal. Fue durante diez años director de la 
Orquesta de la Universidad de Oviedo, impulsando proyectos 
educativos y artísticos de gran impacto.

Comprometido con la formación de jóvenes músicos, trabaja 
regularmente con orquestas juveniles como la JOSPA, la ORA
de Aragón o la Joven Orquesta de Santander. Su afinidad con
el repertorio clásico convive con una activa dedicación a la 
música contemporánea, estrenando obras de autores como 
Pablo Moras, J. Mª García Laborda, Gabriel Ordás o Raquel 
Rodríguez. Entre sus proyectos más recientes figuran el 
estreno de las óperas Tres mujeres de Teo Montero Rey
y La fuerza extraña de “El bicho” de Julio Aller.

ITAMAR ZORMAN, violín 
Reconocido por sus interpretaciones conmovedoras y su talento 
para la narración musical, Itamar Zorman es considerado un 
artista de gran sensibilidad y expresividad. Galardonado con la 
Beca Avery Fisher para el Desarrollo de su Carrera y el Premio 
Borletti-Buitoni Trust, Itamar Zorman también fue laureado en el 
Concurso Internacional Chaikovski de 2011.

La carrera como solista de Itamar Zorman abarca cuatro 
continentes. Ha actuado con orquestas como la Filarmónica de 
Israel, la New World Symphony, la Orquesta de Cámara de Saint 
Paul, la Sinfónica de Atlanta, la Sinfónica KBS de Seúl, la 
Sinfónica de la Radio de Frankfurt, la Filarmónica de la Radio 
Alemana, la Orquesta Nacional del Capitolio de Toulouse, la 
Kremerata Baltica, la Orquesta Sinfónica Nacional RTE (Dublín), 
la Sinfónica Americana y la Orquesta Mariinsky. Ha trabajado 
con directores de orquesta como Zubin Mehta, Michael 
Tilson-Thomas, David Robertson, Valery Gergiev, James 
DePreist, Karina Canellakis, Yuri Bashmet y Nathalie Stuztmann.

Como solista, ha actuado en salas como el Carnegie Hall, el 
Wigmore Hall, el Merkin Hall, el Museo del Louvre, el Suntory 
Hall, la Laeiszhalle de Hamburgo y el HR-Sendesaal de 
Fráncfort, y en festivales como el de Verbier, Marlboro, 
Rheingau, Mecklemburgo-Pomerania Occidental, Brevard, 
Classical Tahoe, MITO SettembreMusica y el Festival de Radio 
Francia. También ha colaborado con artistas legendarios como 
Richard Goode (con actuaciones en el Carnegie Hall y la 
Biblioteca del Congreso), Mitsuko Uchida, Steven Isserlis y Jörg 
Widmann. Como intérprete de cámara comprometido, es 
miembro fundador del Israeli Chamber Project y del Lysander 
Piano Trio, con el que ganó el Concurso Concert Artists Guild de 
2012, el Gran Premio del Concurso Coleman de Música de 
Cámara de 2011, el primer premio del Concurso Arriaga de 2011 
y la medalla de bronce del Concurso Nacional de Música de 
Cámara Fischoff de 2010.

Este recital propone un viaje por la canción española como 
espacio de encuentro entre música, poesía y emoción, con una 
mirada especial hacia León como tierra de creación e 
inspiración. A lo largo del programa, la voz y el piano nos guían 
por distintos paisajes sonoros: desde lo íntimo y popular hasta 
lo culto y contemporáneo, mostrando la riqueza y diversidad de 
este repertorio.

Comenzamos con María Rodrigo (1888–1967) y su ciclo Los 
Ayes, sobre textos de María Lejárraga, figura clave de la 
literatura española cuya autoría permaneció durante años en la 
sombra. Estas canciones despliegan una expresividad abierta y 
cambiante, donde lo popular y lo teatral se entrelazan con 
contrastes de carácter y un uso muy flexible del ritmo y la 
declamación. No es casual que Rodrigo desarrollara también 
una importante labor pedagógica y teatral: cada pieza funciona 
casi como una pequeña escena, en la que la voz asume un 
papel activo y comunicativo.

Las Canciones clásicas españolas de Fernando Obradors 
(1897–1945) nos trasladan a un mundo lleno de carácter y color. 
A partir de textos antiguos, Obradors recrea escenas breves que 
oscilan entre lo lírico, lo humorístico y lo popular. Cada pieza 
tiene su propia personalidad: hay picardía, ternura, nostalgia… 
siempre con un acompañamiento pianístico que aporta ritmo, 
brillo y teatralidad, lo que ha convertido este ciclo en uno de los 
más interpretados del repertorio español en el mundo.

El corazón del programa lo forman los compositores leoneses, 
que dan sentido al título del recital. En ellos encontramos 
una gran variedad de estilos y sensibilidades, pero todos 
comparten una conexión profunda con la palabra
y la expresión.

Rogelio Villar (1873-1937), además de compositor, fue un activo 
musicógrafo y crítico, implicado en la vida musical madrileña 
de su tiempo. En Madrigal nos ofrece una música elegante y 
serena, donde la línea vocal fluye con naturalidad, en diálogo 
íntimo con el piano.

Por su parte, la presencia de Pedro Blanco (1883-1919) adquiere 
en este programa un significado especial. Nacido en León y 
con una notable proyección internacional en su tiempo, su 
figura ha sido durante décadas injustamente relegada. En este 
sentido, el Festival de Música Española de León viene 
desarrollando una valiosa labor de recuperación y difusión de 
su obra, contribuyendo a situarlo de nuevo en el lugar que 
merece dentro del patrimonio musical español.

Centeno, por su parte, también docente, compositor y 
divulgador, plantea un sugerente juego de contrastes: desde la 
melancolía suspendida de Todo Blanco, concebida como una 
habanera sobre texto de Antonio García Teijeiro, hasta la mayor 
intensidad y carga dramática de Moriré de Madrid, sobre los 
maravillosos versos de Karim Farham.

En la última parte del programa aparecen nombres 
fundamentales del repertorio español. Isaac Albéniz 
(1860-1909), conocido sobre todo por su música para piano. Sus 
canciones, como Morirò! o La lontananza, revelan una clara 
influencia italiana y un lirismo cercano al mundo operístico.

Joaquín Nin (1879-1949), padre de la escritora Anaïs Nin, 
desarrolló gran parte de su carrera en París, donde difundió la 
música española. En Las majas de París recrea lo español 
desde una mirada elegante y cosmopolita, con un refinamiento 
muy característico.

Resulta especialmente interesante la presencia de Paulina 
Cabrero y Martínez (1822-1901), compositora, cantante e 
instrumentista que brilló en los salones musicales del Madrid 
romántico. Fue una de las primeras mujeres en publicar en 
España una colección de canciones, Primeras impresiones 
musicales, y su obra, muy apreciada en su tiempo, combina
el refinamiento del canto de salón con un inconfundible
sabor expresivo.

La jardinera nos recuerda así la importancia de recuperar 
voces femeninas que, desde espacios menos visibles, también 
sostuvieron y enriquecieron la vida
musical de su época.

El recital concluye con Joaquín Turina (1882-1949) y su
Poema en forma de canciones, sobre textos de Campoamor. 
Turina, formado en París y cercano a Falla, logra aquí una 
síntesis muy personal entre influencias impresionistas y 
tradición española, con una escritura rica en matices y
gran sensibilidad hacia el texto.

En conjunto, este programa es una invitación a escuchar la 
canción española como algo vivo y cercano. Un repertorio que, 
desde distintos tiempos y estilos, sigue hablándonos de lo 
esencial: la emoción, la palabra y la capacidad de la música para 
conectar con quienes escuchan. Y, en este caso, también como 
un homenaje a León, no solo como lugar de origen, sino como 
fuente de inspiración artística.



El diverso repertorio de Itamar Zorman se refleja en su 
discografía; su lanzamiento más reciente, «Violin Odyssey» 
(2022), publicado por el sello First Hand Records, presenta 
obras poco conocidas de compositores como Schulhoff, 
Bacewicz, Revueltas y Pejacevic, mientras que su álbum 
anterior, «Evocation» (BIS Records, 2019), incluía obras para 
violín de Paul Ben-Haim, con la Orquesta Nacional de la BBC de 
Gales y Philippe Bach. Su primer álbum en solitario, titulado 
«Portrait», incluyó obras de Messiaen, Schubert, Chausson, 
Hindemith y Brahms, y fue publicado por Profil - Editions 
Günther Hänssler.

Nacido en Tel Aviv en el seno de una familia de músicos, 
Zorman se graduó en la Academia de Música y Danza de 
Jerusalén, la Juilliard School, donde estudió con Robert Mann
y Sylvia Rosenberg, y la Manhattan School of Music. También
es exalumno de la Academia Kronberg, donde estudió con 
Christian Tetzlaff.

Itamar Zorman es becario de la Fundación Cultural 
América-Israel; actualmente toca un Guarneri Del Jesu
de 1734, perteneciente a la colección de Yehuda Zisapel. 

La música nos une. Con esa convicción nace la nueva Orquesta 
impulsada por la Fundación de la Sociedad Filarmónica de 
Oviedo: un espacio donde personas de distintas edades, 
trayectorias y niveles musicales comparten algo en común: el 
deseo de hacer música juntas.

Esta orquesta no profesional, abierta y diversa, surge con el 
objetivo de tender puentes entre generaciones a través del 
lenguaje universal de la música. Desde jóvenes estudiantes 
hasta adultos que desean retomar su instrumento, pasando por 
músicos aficionados con larga experiencia, todas las edades 
son bienvenidas.

Creemos en el poder de la música como herramienta de 
encuentro, aprendizaje mutuo y transformación social y formar 
parte del compromiso cultural y educativo de la Sociedad 
Filarmónica de Oviedo, que, a través de su Fundación, abre así 
una nueva vía para que la música no solo se escuche, sino que 
también se viva.

Pero esta orquesta también nace con vocación de escenario. 
Queremos llevar el nombre de la Filarmónica de Oviedo a 
teatros y auditorios dentro y fuera de nuestra ciudad, 
revitalizar el panorama musical con estrenos de obras 
contemporáneas, recuperar repertorio poco habitual y 
colaborar con solistas de prestigio que compartan esta visión 
de apertura, excelencia y compromiso.

Porque la música, cuando es compartida, transforma todo lo 
que toca. Y porque no hay mejor manera de proyectar el legado 
y la excelencia de la centenaria Sociedad Filarmónica de 
Oviedo que a través de una orquesta viva, comprometida
y abierta al futuro.

Sus canciones y obras pianísticas, de gran refinamiento y 
apertura estética, revelan a un compositor plenamente 
conectado con las corrientes europeas de su época, y cuya 
música vuelve hoy a encontrar un espacio vivo en el concierto. 
Blanco, formado en Madrid, desarrolló buena parte de su 
carrera en Portugal, lo que explica su afinidad con la lengua y 
la poesía portuguesas. Sus canciones Rosa e Lirio y Flôr da 
Rua destacan por su lirismo y su refinada melancolía, mientras 
que sus Heures Romantiques para piano añaden un momento 
de contemplación, con ecos del impresionismo europeo
y una escritura de gran sensibilidad.

Con Cristóbal Halffter (1930–2021), miembro destacado de la 
llamada Generación del 51, entramos en un lenguaje más 
contemporáneo. En El carbonero, el compositor toma como 
punto de partida una canción popular leonesa, un gesto 
frecuente en su catálogo, pero la transforma con un enfoque 
moderno, creando un interesante diálogo entre memoria
y renovación.

Ángel Barja (1938–1987), figura esencial en la vida musical 
leonesa del siglo XX, desarrolló una intensa labor tanto 
pedagógica como creativa. Contribuyó a la dinamización 
cultural en León donde fue impulsor de iniciativas clave para la 
difusión de la música en la ciudad y trabajó activamente en la 
formación de nuevas generaciones.

Su catálogo refleja un profundo interés por la literatura, 
especialmente la poesía española, y por el equilibrio entre 
tradición y lenguaje contemporáneo. En su Canción sobre texto 
de García Lorca, se percibe una escritura concentrada y 
expresiva, donde cada inflexión vocal parece nacer 
directamente del verso, con una sensibilidad muy 
característica de su estilo.

El recital incorpora además un estreno absoluto, Noche callada 
de Julio Aller, que introduce un giro expresivo muy marcado 
dentro del conjunto. Frente al lenguaje más tonal y reconocible 
del resto del programa, Aller utiliza una escritura más libre, con 
breves referencias al jazz. El resultado es una atmósfera 
sombría, donde la tensión armónica y el peso del texto 
adquieren un protagonismo especial. Esta ruptura estética 
invita a escuchar desde otro lugar, poniendo en relieve la 
vigencia y diversidad de la creación actual.

Las composiciones de Carmen Alonso y Javier Centeno nos 
acercan a miradas actuales sobre la canción. En Tuya, Alonso, 
con una gran trayectoria docente y siempre cercana al mundo 
de la voz, deja entrever una sensibilidad especialmente atenta 
al canto, con una escritura delicada y sugerente, de 
inconfundible acento español.
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PEDRO ORDIERES, director
Violinista y director ovetense, Pedro Ordieres es violín 
co-principal de la Orquesta Sinfónica del Principado de 
Asturias (OSPA) y, desde septiembre de 2025, director titular
de la Orquesta de la Fundación Filarmónica de Oviedo.
Formado con su padre, Alfonso Ordieres, y posteriormente en
el Conservatorio Superior de Asturias y el Royal College of 
Music de Londres, donde estudió dirección con Neil Thompson 
y violín con Itzhak Rashkovski, se graduó con honores en 2002.

Con más de dos décadas en el primer atril de la OSPA, ha 
desarrollado una sólida trayectoria como intérprete y director, 
colaborando con formaciones como la Orquesta de Cámara de 
Siero, la Orquesta Sinfónica Ibérica o el Festival de Música 
Junior de Portugal. Fue durante diez años director de la 
Orquesta de la Universidad de Oviedo, impulsando proyectos 
educativos y artísticos de gran impacto.

Comprometido con la formación de jóvenes músicos, trabaja 
regularmente con orquestas juveniles como la JOSPA, la ORA
de Aragón o la Joven Orquesta de Santander. Su afinidad con
el repertorio clásico convive con una activa dedicación a la 
música contemporánea, estrenando obras de autores como 
Pablo Moras, J. Mª García Laborda, Gabriel Ordás o Raquel 
Rodríguez. Entre sus proyectos más recientes figuran el 
estreno de las óperas Tres mujeres de Teo Montero Rey
y La fuerza extraña de “El bicho” de Julio Aller.

ITAMAR ZORMAN, violín 
Reconocido por sus interpretaciones conmovedoras y su talento 
para la narración musical, Itamar Zorman es considerado un 
artista de gran sensibilidad y expresividad. Galardonado con la 
Beca Avery Fisher para el Desarrollo de su Carrera y el Premio 
Borletti-Buitoni Trust, Itamar Zorman también fue laureado en el 
Concurso Internacional Chaikovski de 2011.

La carrera como solista de Itamar Zorman abarca cuatro 
continentes. Ha actuado con orquestas como la Filarmónica de 
Israel, la New World Symphony, la Orquesta de Cámara de Saint 
Paul, la Sinfónica de Atlanta, la Sinfónica KBS de Seúl, la 
Sinfónica de la Radio de Frankfurt, la Filarmónica de la Radio 
Alemana, la Orquesta Nacional del Capitolio de Toulouse, la 
Kremerata Baltica, la Orquesta Sinfónica Nacional RTE (Dublín), 
la Sinfónica Americana y la Orquesta Mariinsky. Ha trabajado 
con directores de orquesta como Zubin Mehta, Michael 
Tilson-Thomas, David Robertson, Valery Gergiev, James 
DePreist, Karina Canellakis, Yuri Bashmet y Nathalie Stuztmann.

Como solista, ha actuado en salas como el Carnegie Hall, el 
Wigmore Hall, el Merkin Hall, el Museo del Louvre, el Suntory 
Hall, la Laeiszhalle de Hamburgo y el HR-Sendesaal de 
Fráncfort, y en festivales como el de Verbier, Marlboro, 
Rheingau, Mecklemburgo-Pomerania Occidental, Brevard, 
Classical Tahoe, MITO SettembreMusica y el Festival de Radio 
Francia. También ha colaborado con artistas legendarios como 
Richard Goode (con actuaciones en el Carnegie Hall y la 
Biblioteca del Congreso), Mitsuko Uchida, Steven Isserlis y Jörg 
Widmann. Como intérprete de cámara comprometido, es 
miembro fundador del Israeli Chamber Project y del Lysander 
Piano Trio, con el que ganó el Concurso Concert Artists Guild de 
2012, el Gran Premio del Concurso Coleman de Música de 
Cámara de 2011, el primer premio del Concurso Arriaga de 2011 
y la medalla de bronce del Concurso Nacional de Música de 
Cámara Fischoff de 2010.

Este recital propone un viaje por la canción española como 
espacio de encuentro entre música, poesía y emoción, con una 
mirada especial hacia León como tierra de creación e 
inspiración. A lo largo del programa, la voz y el piano nos guían 
por distintos paisajes sonoros: desde lo íntimo y popular hasta 
lo culto y contemporáneo, mostrando la riqueza y diversidad de 
este repertorio.

Comenzamos con María Rodrigo (1888–1967) y su ciclo Los 
Ayes, sobre textos de María Lejárraga, figura clave de la 
literatura española cuya autoría permaneció durante años en la 
sombra. Estas canciones despliegan una expresividad abierta y 
cambiante, donde lo popular y lo teatral se entrelazan con 
contrastes de carácter y un uso muy flexible del ritmo y la 
declamación. No es casual que Rodrigo desarrollara también 
una importante labor pedagógica y teatral: cada pieza funciona 
casi como una pequeña escena, en la que la voz asume un 
papel activo y comunicativo.

Las Canciones clásicas españolas de Fernando Obradors 
(1897–1945) nos trasladan a un mundo lleno de carácter y color. 
A partir de textos antiguos, Obradors recrea escenas breves que 
oscilan entre lo lírico, lo humorístico y lo popular. Cada pieza 
tiene su propia personalidad: hay picardía, ternura, nostalgia… 
siempre con un acompañamiento pianístico que aporta ritmo, 
brillo y teatralidad, lo que ha convertido este ciclo en uno de los 
más interpretados del repertorio español en el mundo.

El corazón del programa lo forman los compositores leoneses, 
que dan sentido al título del recital. En ellos encontramos 
una gran variedad de estilos y sensibilidades, pero todos 
comparten una conexión profunda con la palabra
y la expresión.

Rogelio Villar (1873-1937), además de compositor, fue un activo 
musicógrafo y crítico, implicado en la vida musical madrileña 
de su tiempo. En Madrigal nos ofrece una música elegante y 
serena, donde la línea vocal fluye con naturalidad, en diálogo 
íntimo con el piano.

Por su parte, la presencia de Pedro Blanco (1883-1919) adquiere 
en este programa un significado especial. Nacido en León y 
con una notable proyección internacional en su tiempo, su 
figura ha sido durante décadas injustamente relegada. En este 
sentido, el Festival de Música Española de León viene 
desarrollando una valiosa labor de recuperación y difusión de 
su obra, contribuyendo a situarlo de nuevo en el lugar que 
merece dentro del patrimonio musical español.

Centeno, por su parte, también docente, compositor y 
divulgador, plantea un sugerente juego de contrastes: desde la 
melancolía suspendida de Todo Blanco, concebida como una 
habanera sobre texto de Antonio García Teijeiro, hasta la mayor 
intensidad y carga dramática de Moriré de Madrid, sobre los 
maravillosos versos de Karim Farham.

En la última parte del programa aparecen nombres 
fundamentales del repertorio español. Isaac Albéniz 
(1860-1909), conocido sobre todo por su música para piano. Sus 
canciones, como Morirò! o La lontananza, revelan una clara 
influencia italiana y un lirismo cercano al mundo operístico.

Joaquín Nin (1879-1949), padre de la escritora Anaïs Nin, 
desarrolló gran parte de su carrera en París, donde difundió la 
música española. En Las majas de París recrea lo español 
desde una mirada elegante y cosmopolita, con un refinamiento 
muy característico.

Resulta especialmente interesante la presencia de Paulina 
Cabrero y Martínez (1822-1901), compositora, cantante e 
instrumentista que brilló en los salones musicales del Madrid 
romántico. Fue una de las primeras mujeres en publicar en 
España una colección de canciones, Primeras impresiones 
musicales, y su obra, muy apreciada en su tiempo, combina
el refinamiento del canto de salón con un inconfundible
sabor expresivo.

La jardinera nos recuerda así la importancia de recuperar 
voces femeninas que, desde espacios menos visibles, también 
sostuvieron y enriquecieron la vida
musical de su época.

El recital concluye con Joaquín Turina (1882-1949) y su
Poema en forma de canciones, sobre textos de Campoamor. 
Turina, formado en París y cercano a Falla, logra aquí una 
síntesis muy personal entre influencias impresionistas y 
tradición española, con una escritura rica en matices y
gran sensibilidad hacia el texto.

En conjunto, este programa es una invitación a escuchar la 
canción española como algo vivo y cercano. Un repertorio que, 
desde distintos tiempos y estilos, sigue hablándonos de lo 
esencial: la emoción, la palabra y la capacidad de la música para 
conectar con quienes escuchan. Y, en este caso, también como 
un homenaje a León, no solo como lugar de origen, sino como 
fuente de inspiración artística.



NOTAS AL PROGRAMA
Sus canciones y obras pianísticas, de gran refinamiento y 
apertura estética, revelan a un compositor plenamente 
conectado con las corrientes europeas de su época, y cuya 
música vuelve hoy a encontrar un espacio vivo en el concierto. 
Blanco, formado en Madrid, desarrolló buena parte de su 
carrera en Portugal, lo que explica su afinidad con la lengua y 
la poesía portuguesas. Sus canciones Rosa e Lirio y Flôr da 
Rua destacan por su lirismo y su refinada melancolía, mientras 
que sus Heures Romantiques para piano añaden un momento 
de contemplación, con ecos del impresionismo europeo
y una escritura de gran sensibilidad.

Con Cristóbal Halffter (1930–2021), miembro destacado de la 
llamada Generación del 51, entramos en un lenguaje más 
contemporáneo. En El carbonero, el compositor toma como 
punto de partida una canción popular leonesa, un gesto 
frecuente en su catálogo, pero la transforma con un enfoque 
moderno, creando un interesante diálogo entre memoria
y renovación.

Ángel Barja (1938–1987), figura esencial en la vida musical 
leonesa del siglo XX, desarrolló una intensa labor tanto 
pedagógica como creativa. Contribuyó a la dinamización 
cultural en León donde fue impulsor de iniciativas clave para la 
difusión de la música en la ciudad y trabajó activamente en la 
formación de nuevas generaciones.

Su catálogo refleja un profundo interés por la literatura, 
especialmente la poesía española, y por el equilibrio entre 
tradición y lenguaje contemporáneo. En su Canción sobre texto 
de García Lorca, se percibe una escritura concentrada y 
expresiva, donde cada inflexión vocal parece nacer 
directamente del verso, con una sensibilidad muy 
característica de su estilo.

El recital incorpora además un estreno absoluto, Noche callada 
de Julio Aller, que introduce un giro expresivo muy marcado 
dentro del conjunto. Frente al lenguaje más tonal y reconocible 
del resto del programa, Aller utiliza una escritura más libre, con 
breves referencias al jazz. El resultado es una atmósfera 
sombría, donde la tensión armónica y el peso del texto 
adquieren un protagonismo especial. Esta ruptura estética 
invita a escuchar desde otro lugar, poniendo en relieve la 
vigencia y diversidad de la creación actual.

Las composiciones de Carmen Alonso y Javier Centeno nos 
acercan a miradas actuales sobre la canción. En Tuya, Alonso, 
con una gran trayectoria docente y siempre cercana al mundo 
de la voz, deja entrever una sensibilidad especialmente atenta 
al canto, con una escritura delicada y sugerente, de 
inconfundible acento español.

En 1790, mientras la lejana Viena vibraba con Mozart, Ramón 
Garay (1761-1823) componía en Andalucía su Sinfonía n.º 1 en si 
bemol mayor, una joya oculta del Clasicismo musical español. 
Rescatada de los archivos de la Catedral de Jaén, donde el 
compositor asturiano ejercía como maestro de capilla, esta 
luminosa partitura desafía el viejo mito de que la España de la 
época era un desierto para la música instrumental pura.

Escrita para una plantilla de cuerdas, dos oboes y dos trompas, 
la obra destaca por su frescura melódica y equilibrio formal. 
Consta de cuatro movimientos bien definidos: un enérgico 
Allegro de contrastes sonoros, un inusual y pausado Minué 
señorial, y un bellísimo Andante amoroso que destila el lirismo 
íntimo de una aria operística. Finalmente, un vibrante Presto 
cierra la pieza con rapidez, ingenio y optimismo. Es una gran 
reivindicación de nuestro patrimonio que redescubre la 
elegancia del siglo XVIII.

Rosa García Ascot (1902–2002) ocupa un lugar de excepcional 
relevancia en la vanguardia musical española del siglo XX 
como la única mujer integrante del histórico Grupo de los Ocho 
y la única discípula directa del maestro Manuel de Falla. Tras 
décadas de un injusto olvido propiciado por las circunstancias 
del exilio, su catálogo compositivo está siendo felizmente 
recuperado y restituido en las salas de conciertos.

Escrita en 1924, Cielo bajo es una miniatura sinfónica de 
apenas tres minutos de duración, que destaca por su carácter 
poético, íntimo y profundamente depurado. En su partitura 
convergen de forma magistral la claridad de líneas del 
impresionismo francés y el magisterio de Falla. La obra fue 
rescatada en 2021 por el Festival de Música Española de León 
gracias a la edición, interpretación y posterior grabación de su 
obra orquestal completa bajo la dirección de José Luis Temes
y la Orquesta Ibérica.
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Este recital propone un viaje por la canción española como 
espacio de encuentro entre música, poesía y emoción, con una 
mirada especial hacia León como tierra de creación e 
inspiración. A lo largo del programa, la voz y el piano nos guían 
por distintos paisajes sonoros: desde lo íntimo y popular hasta 
lo culto y contemporáneo, mostrando la riqueza y diversidad de 
este repertorio.

Comenzamos con María Rodrigo (1888–1967) y su ciclo Los 
Ayes, sobre textos de María Lejárraga, figura clave de la 
literatura española cuya autoría permaneció durante años en la 
sombra. Estas canciones despliegan una expresividad abierta y 
cambiante, donde lo popular y lo teatral se entrelazan con 
contrastes de carácter y un uso muy flexible del ritmo y la 
declamación. No es casual que Rodrigo desarrollara también 
una importante labor pedagógica y teatral: cada pieza funciona 
casi como una pequeña escena, en la que la voz asume un 
papel activo y comunicativo.

Las Canciones clásicas españolas de Fernando Obradors 
(1897–1945) nos trasladan a un mundo lleno de carácter y color. 
A partir de textos antiguos, Obradors recrea escenas breves que 
oscilan entre lo lírico, lo humorístico y lo popular. Cada pieza 
tiene su propia personalidad: hay picardía, ternura, nostalgia… 
siempre con un acompañamiento pianístico que aporta ritmo, 
brillo y teatralidad, lo que ha convertido este ciclo en uno de los 
más interpretados del repertorio español en el mundo.

El corazón del programa lo forman los compositores leoneses, 
que dan sentido al título del recital. En ellos encontramos 
una gran variedad de estilos y sensibilidades, pero todos 
comparten una conexión profunda con la palabra
y la expresión.

Rogelio Villar (1873-1937), además de compositor, fue un activo 
musicógrafo y crítico, implicado en la vida musical madrileña 
de su tiempo. En Madrigal nos ofrece una música elegante y 
serena, donde la línea vocal fluye con naturalidad, en diálogo 
íntimo con el piano.

Por su parte, la presencia de Pedro Blanco (1883-1919) adquiere 
en este programa un significado especial. Nacido en León y 
con una notable proyección internacional en su tiempo, su 
figura ha sido durante décadas injustamente relegada. En este 
sentido, el Festival de Música Española de León viene 
desarrollando una valiosa labor de recuperación y difusión de 
su obra, contribuyendo a situarlo de nuevo en el lugar que 
merece dentro del patrimonio musical español.

Centeno, por su parte, también docente, compositor y 
divulgador, plantea un sugerente juego de contrastes: desde la 
melancolía suspendida de Todo Blanco, concebida como una 
habanera sobre texto de Antonio García Teijeiro, hasta la mayor 
intensidad y carga dramática de Moriré de Madrid, sobre los 
maravillosos versos de Karim Farham.

En la última parte del programa aparecen nombres 
fundamentales del repertorio español. Isaac Albéniz 
(1860-1909), conocido sobre todo por su música para piano. Sus 
canciones, como Morirò! o La lontananza, revelan una clara 
influencia italiana y un lirismo cercano al mundo operístico.

Joaquín Nin (1879-1949), padre de la escritora Anaïs Nin, 
desarrolló gran parte de su carrera en París, donde difundió la 
música española. En Las majas de París recrea lo español 
desde una mirada elegante y cosmopolita, con un refinamiento 
muy característico.

Resulta especialmente interesante la presencia de Paulina 
Cabrero y Martínez (1822-1901), compositora, cantante e 
instrumentista que brilló en los salones musicales del Madrid 
romántico. Fue una de las primeras mujeres en publicar en 
España una colección de canciones, Primeras impresiones 
musicales, y su obra, muy apreciada en su tiempo, combina
el refinamiento del canto de salón con un inconfundible
sabor expresivo.

La jardinera nos recuerda así la importancia de recuperar 
voces femeninas que, desde espacios menos visibles, también 
sostuvieron y enriquecieron la vida
musical de su época.

El recital concluye con Joaquín Turina (1882-1949) y su
Poema en forma de canciones, sobre textos de Campoamor. 
Turina, formado en París y cercano a Falla, logra aquí una 
síntesis muy personal entre influencias impresionistas y 
tradición española, con una escritura rica en matices y
gran sensibilidad hacia el texto.

En conjunto, este programa es una invitación a escuchar la 
canción española como algo vivo y cercano. Un repertorio que, 
desde distintos tiempos y estilos, sigue hablándonos de lo 
esencial: la emoción, la palabra y la capacidad de la música para 
conectar con quienes escuchan. Y, en este caso, también como 
un homenaje a León, no solo como lugar de origen, sino como 
fuente de inspiración artística.



Compuesto en 1879 por el virtuoso navarro Pablo Sarasate 
(1844-1908), el cuaderno del Opus 22, originalmente escrito 
para violín y piano, es una de las cumbres del nacionalismo 
musical español. Esta obra entrelaza la destreza técnica con el 
folclore popular a través de dos contrastantes paisajes 
sonoros. La Romanza Andaluza abre el conjunto con un 
carácter lírico y melancólico. Escrita en un fluido compás de 
6/8, imita el canto andaluz mediante melodías expresivas y 
ornamentaciones que exigen un control absoluto del arco y un 
fraseo profundamente emotivo. En absoluto contraste, la Jota 
Navarra cierra el opus con un ritmo vibrante en 3/8. 

En una exhibición de virtuosismo deslumbrante Sarasate 
desafía al intérprete con recursos extremos como rápidos 
pizzicatos de mano izquierda, armónicos y arpegios veloces, 
transformando el baile popular en una brillante pieza de 
concierto. Escuchamos hoy una orquestación de ambas piezas 
realizada por Clark McAlister.

Enrique Fernández Arbós (1863–1939), legendario violinista y 
director español, volcó en sus Tres piezas de concierto una 
deslumbrante síntesis entre el virtuosismo romántico europeo 
y la esencia del folklore ibérico. Escritas a finales del siglo XIX, 
estas páginas elevan las danzas populares a la categoría 
sinfónica. En la Zambra, una evocación del cante gitano 
andaluz, el violín solista despliega una rítmica incisiva y 
arabescas melodías de marcado carácter improvisatorio, 
dialogando con una orquestación de atmósfera exótica y 
sensual. El Tango, pieza que destila elegancia y un sutil lirismo, 
responde a la tradición rítmica andaluza. A través de un pulso 
cadencioso y contrastes dinámicas, el solista exhibe dobles 
cuerdas y armónicos, coronando una obra maestra de la 
literatura violinística española. 

Sus canciones y obras pianísticas, de gran refinamiento y 
apertura estética, revelan a un compositor plenamente 
conectado con las corrientes europeas de su época, y cuya 
música vuelve hoy a encontrar un espacio vivo en el concierto. 
Blanco, formado en Madrid, desarrolló buena parte de su 
carrera en Portugal, lo que explica su afinidad con la lengua y 
la poesía portuguesas. Sus canciones Rosa e Lirio y Flôr da 
Rua destacan por su lirismo y su refinada melancolía, mientras 
que sus Heures Romantiques para piano añaden un momento 
de contemplación, con ecos del impresionismo europeo
y una escritura de gran sensibilidad.

Con Cristóbal Halffter (1930–2021), miembro destacado de la 
llamada Generación del 51, entramos en un lenguaje más 
contemporáneo. En El carbonero, el compositor toma como 
punto de partida una canción popular leonesa, un gesto 
frecuente en su catálogo, pero la transforma con un enfoque 
moderno, creando un interesante diálogo entre memoria
y renovación.

Ángel Barja (1938–1987), figura esencial en la vida musical 
leonesa del siglo XX, desarrolló una intensa labor tanto 
pedagógica como creativa. Contribuyó a la dinamización 
cultural en León donde fue impulsor de iniciativas clave para la 
difusión de la música en la ciudad y trabajó activamente en la 
formación de nuevas generaciones.

Su catálogo refleja un profundo interés por la literatura, 
especialmente la poesía española, y por el equilibrio entre 
tradición y lenguaje contemporáneo. En su Canción sobre texto 
de García Lorca, se percibe una escritura concentrada y 
expresiva, donde cada inflexión vocal parece nacer 
directamente del verso, con una sensibilidad muy 
característica de su estilo.

El recital incorpora además un estreno absoluto, Noche callada 
de Julio Aller, que introduce un giro expresivo muy marcado 
dentro del conjunto. Frente al lenguaje más tonal y reconocible 
del resto del programa, Aller utiliza una escritura más libre, con 
breves referencias al jazz. El resultado es una atmósfera 
sombría, donde la tensión armónica y el peso del texto 
adquieren un protagonismo especial. Esta ruptura estética 
invita a escuchar desde otro lugar, poniendo en relieve la 
vigencia y diversidad de la creación actual.

Las composiciones de Carmen Alonso y Javier Centeno nos 
acercan a miradas actuales sobre la canción. En Tuya, Alonso, 
con una gran trayectoria docente y siempre cercana al mundo 
de la voz, deja entrever una sensibilidad especialmente atenta 
al canto, con una escritura delicada y sugerente, de 
inconfundible acento español.
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Este recital propone un viaje por la canción española como 
espacio de encuentro entre música, poesía y emoción, con una 
mirada especial hacia León como tierra de creación e 
inspiración. A lo largo del programa, la voz y el piano nos guían 
por distintos paisajes sonoros: desde lo íntimo y popular hasta 
lo culto y contemporáneo, mostrando la riqueza y diversidad de 
este repertorio.

Comenzamos con María Rodrigo (1888–1967) y su ciclo Los 
Ayes, sobre textos de María Lejárraga, figura clave de la 
literatura española cuya autoría permaneció durante años en la 
sombra. Estas canciones despliegan una expresividad abierta y 
cambiante, donde lo popular y lo teatral se entrelazan con 
contrastes de carácter y un uso muy flexible del ritmo y la 
declamación. No es casual que Rodrigo desarrollara también 
una importante labor pedagógica y teatral: cada pieza funciona 
casi como una pequeña escena, en la que la voz asume un 
papel activo y comunicativo.

Las Canciones clásicas españolas de Fernando Obradors 
(1897–1945) nos trasladan a un mundo lleno de carácter y color. 
A partir de textos antiguos, Obradors recrea escenas breves que 
oscilan entre lo lírico, lo humorístico y lo popular. Cada pieza 
tiene su propia personalidad: hay picardía, ternura, nostalgia… 
siempre con un acompañamiento pianístico que aporta ritmo, 
brillo y teatralidad, lo que ha convertido este ciclo en uno de los 
más interpretados del repertorio español en el mundo.

El corazón del programa lo forman los compositores leoneses, 
que dan sentido al título del recital. En ellos encontramos 
una gran variedad de estilos y sensibilidades, pero todos 
comparten una conexión profunda con la palabra
y la expresión.

Rogelio Villar (1873-1937), además de compositor, fue un activo 
musicógrafo y crítico, implicado en la vida musical madrileña 
de su tiempo. En Madrigal nos ofrece una música elegante y 
serena, donde la línea vocal fluye con naturalidad, en diálogo 
íntimo con el piano.

Por su parte, la presencia de Pedro Blanco (1883-1919) adquiere 
en este programa un significado especial. Nacido en León y 
con una notable proyección internacional en su tiempo, su 
figura ha sido durante décadas injustamente relegada. En este 
sentido, el Festival de Música Española de León viene 
desarrollando una valiosa labor de recuperación y difusión de 
su obra, contribuyendo a situarlo de nuevo en el lugar que 
merece dentro del patrimonio musical español.

Centeno, por su parte, también docente, compositor y 
divulgador, plantea un sugerente juego de contrastes: desde la 
melancolía suspendida de Todo Blanco, concebida como una 
habanera sobre texto de Antonio García Teijeiro, hasta la mayor 
intensidad y carga dramática de Moriré de Madrid, sobre los 
maravillosos versos de Karim Farham.

En la última parte del programa aparecen nombres 
fundamentales del repertorio español. Isaac Albéniz 
(1860-1909), conocido sobre todo por su música para piano. Sus 
canciones, como Morirò! o La lontananza, revelan una clara 
influencia italiana y un lirismo cercano al mundo operístico.

Joaquín Nin (1879-1949), padre de la escritora Anaïs Nin, 
desarrolló gran parte de su carrera en París, donde difundió la 
música española. En Las majas de París recrea lo español 
desde una mirada elegante y cosmopolita, con un refinamiento 
muy característico.

Resulta especialmente interesante la presencia de Paulina 
Cabrero y Martínez (1822-1901), compositora, cantante e 
instrumentista que brilló en los salones musicales del Madrid 
romántico. Fue una de las primeras mujeres en publicar en 
España una colección de canciones, Primeras impresiones 
musicales, y su obra, muy apreciada en su tiempo, combina
el refinamiento del canto de salón con un inconfundible
sabor expresivo.

La jardinera nos recuerda así la importancia de recuperar 
voces femeninas que, desde espacios menos visibles, también 
sostuvieron y enriquecieron la vida
musical de su época.

El recital concluye con Joaquín Turina (1882-1949) y su
Poema en forma de canciones, sobre textos de Campoamor. 
Turina, formado en París y cercano a Falla, logra aquí una 
síntesis muy personal entre influencias impresionistas y 
tradición española, con una escritura rica en matices y
gran sensibilidad hacia el texto.

En conjunto, este programa es una invitación a escuchar la 
canción española como algo vivo y cercano. Un repertorio que, 
desde distintos tiempos y estilos, sigue hablándonos de lo 
esencial: la emoción, la palabra y la capacidad de la música para 
conectar con quienes escuchan. Y, en este caso, también como 
un homenaje a León, no solo como lugar de origen, sino como 
fuente de inspiración artística.



Sus canciones y obras pianísticas, de gran refinamiento y 
apertura estética, revelan a un compositor plenamente 
conectado con las corrientes europeas de su época, y cuya 
música vuelve hoy a encontrar un espacio vivo en el concierto. 
Blanco, formado en Madrid, desarrolló buena parte de su 
carrera en Portugal, lo que explica su afinidad con la lengua y 
la poesía portuguesas. Sus canciones Rosa e Lirio y Flôr da 
Rua destacan por su lirismo y su refinada melancolía, mientras 
que sus Heures Romantiques para piano añaden un momento 
de contemplación, con ecos del impresionismo europeo
y una escritura de gran sensibilidad.

Con Cristóbal Halffter (1930–2021), miembro destacado de la 
llamada Generación del 51, entramos en un lenguaje más 
contemporáneo. En El carbonero, el compositor toma como 
punto de partida una canción popular leonesa, un gesto 
frecuente en su catálogo, pero la transforma con un enfoque 
moderno, creando un interesante diálogo entre memoria
y renovación.

Ángel Barja (1938–1987), figura esencial en la vida musical 
leonesa del siglo XX, desarrolló una intensa labor tanto 
pedagógica como creativa. Contribuyó a la dinamización 
cultural en León donde fue impulsor de iniciativas clave para la 
difusión de la música en la ciudad y trabajó activamente en la 
formación de nuevas generaciones.

Su catálogo refleja un profundo interés por la literatura, 
especialmente la poesía española, y por el equilibrio entre 
tradición y lenguaje contemporáneo. En su Canción sobre texto 
de García Lorca, se percibe una escritura concentrada y 
expresiva, donde cada inflexión vocal parece nacer 
directamente del verso, con una sensibilidad muy 
característica de su estilo.

El recital incorpora además un estreno absoluto, Noche callada 
de Julio Aller, que introduce un giro expresivo muy marcado 
dentro del conjunto. Frente al lenguaje más tonal y reconocible 
del resto del programa, Aller utiliza una escritura más libre, con 
breves referencias al jazz. El resultado es una atmósfera 
sombría, donde la tensión armónica y el peso del texto 
adquieren un protagonismo especial. Esta ruptura estética 
invita a escuchar desde otro lugar, poniendo en relieve la 
vigencia y diversidad de la creación actual.

Las composiciones de Carmen Alonso y Javier Centeno nos 
acercan a miradas actuales sobre la canción. En Tuya, Alonso, 
con una gran trayectoria docente y siempre cercana al mundo 
de la voz, deja entrever una sensibilidad especialmente atenta 
al canto, con una escritura delicada y sugerente, de 
inconfundible acento español.
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Arturo Márquez (1950) es uno de los compositores mexicanos 
más prominentes y reconocidos a nivel internacional. Hijo de 
un músico de mariachi, su formación entrelaza la disciplina 
clásica de conservatorio con una profunda vivencia de la 
música popular y folclórica. Estudió en México, París y los 
EE.UU. Su estilo se caracteriza por integrar con maestría los 
ritmos tradicionales de México y el Caribe en el lenguaje de la 
orquesta sinfónica. A lo largo de su carrera, ha recibido 
numerosos galardones, incluido el Premio Nacional de Ciencias 
y Artes, consolidando su lugar como una voz fundamental de la 
identidad musical de América Latina.

Conga del Fuego Nuevo (2005) es una obra vibrante en la que 
Márquez fusiona el misticismo de la ceremonia ancestral 
azteca del Fuego Nuevo con la alegría desbordante de la conga 
afrocubana. Con un pulso rítmico irresistible conducido por las 
percusiones y destellos brillantes en los metales, la pieza 
avanza de forma festiva hasta culminar en una celebración 
sonora de renovación y júbilo.

Inspirado por la atmósfera y el misticismo de los salones de baile 
de Veracruz y la Ciudad de México, el Danzón No. 2 se ha 
consolidado como un segundo himno nacional y una de las obras 
latinoamericanas más interpretadas del mundo. Arturo Márquez 
recrea aquí la sensualidad y la nostalgia del género cubano. La 
pieza inicia con un íntimo y melancólico solo de clarinete que 
dialoga con el oboe, para luego transformarse en un apasionado 
y vibrante crescendo orquestal lleno de fuerza rítmica.

Este recital propone un viaje por la canción española como 
espacio de encuentro entre música, poesía y emoción, con una 
mirada especial hacia León como tierra de creación e 
inspiración. A lo largo del programa, la voz y el piano nos guían 
por distintos paisajes sonoros: desde lo íntimo y popular hasta 
lo culto y contemporáneo, mostrando la riqueza y diversidad de 
este repertorio.

Comenzamos con María Rodrigo (1888–1967) y su ciclo Los 
Ayes, sobre textos de María Lejárraga, figura clave de la 
literatura española cuya autoría permaneció durante años en la 
sombra. Estas canciones despliegan una expresividad abierta y 
cambiante, donde lo popular y lo teatral se entrelazan con 
contrastes de carácter y un uso muy flexible del ritmo y la 
declamación. No es casual que Rodrigo desarrollara también 
una importante labor pedagógica y teatral: cada pieza funciona 
casi como una pequeña escena, en la que la voz asume un 
papel activo y comunicativo.

Las Canciones clásicas españolas de Fernando Obradors 
(1897–1945) nos trasladan a un mundo lleno de carácter y color. 
A partir de textos antiguos, Obradors recrea escenas breves que 
oscilan entre lo lírico, lo humorístico y lo popular. Cada pieza 
tiene su propia personalidad: hay picardía, ternura, nostalgia… 
siempre con un acompañamiento pianístico que aporta ritmo, 
brillo y teatralidad, lo que ha convertido este ciclo en uno de los 
más interpretados del repertorio español en el mundo.

El corazón del programa lo forman los compositores leoneses, 
que dan sentido al título del recital. En ellos encontramos 
una gran variedad de estilos y sensibilidades, pero todos 
comparten una conexión profunda con la palabra
y la expresión.

Rogelio Villar (1873-1937), además de compositor, fue un activo 
musicógrafo y crítico, implicado en la vida musical madrileña 
de su tiempo. En Madrigal nos ofrece una música elegante y 
serena, donde la línea vocal fluye con naturalidad, en diálogo 
íntimo con el piano.

Por su parte, la presencia de Pedro Blanco (1883-1919) adquiere 
en este programa un significado especial. Nacido en León y 
con una notable proyección internacional en su tiempo, su 
figura ha sido durante décadas injustamente relegada. En este 
sentido, el Festival de Música Española de León viene 
desarrollando una valiosa labor de recuperación y difusión de 
su obra, contribuyendo a situarlo de nuevo en el lugar que 
merece dentro del patrimonio musical español.

Centeno, por su parte, también docente, compositor y 
divulgador, plantea un sugerente juego de contrastes: desde la 
melancolía suspendida de Todo Blanco, concebida como una 
habanera sobre texto de Antonio García Teijeiro, hasta la mayor 
intensidad y carga dramática de Moriré de Madrid, sobre los 
maravillosos versos de Karim Farham.

En la última parte del programa aparecen nombres 
fundamentales del repertorio español. Isaac Albéniz 
(1860-1909), conocido sobre todo por su música para piano. Sus 
canciones, como Morirò! o La lontananza, revelan una clara 
influencia italiana y un lirismo cercano al mundo operístico.

Joaquín Nin (1879-1949), padre de la escritora Anaïs Nin, 
desarrolló gran parte de su carrera en París, donde difundió la 
música española. En Las majas de París recrea lo español 
desde una mirada elegante y cosmopolita, con un refinamiento 
muy característico.

Resulta especialmente interesante la presencia de Paulina 
Cabrero y Martínez (1822-1901), compositora, cantante e 
instrumentista que brilló en los salones musicales del Madrid 
romántico. Fue una de las primeras mujeres en publicar en 
España una colección de canciones, Primeras impresiones 
musicales, y su obra, muy apreciada en su tiempo, combina
el refinamiento del canto de salón con un inconfundible
sabor expresivo.

La jardinera nos recuerda así la importancia de recuperar 
voces femeninas que, desde espacios menos visibles, también 
sostuvieron y enriquecieron la vida
musical de su época.

El recital concluye con Joaquín Turina (1882-1949) y su
Poema en forma de canciones, sobre textos de Campoamor. 
Turina, formado en París y cercano a Falla, logra aquí una 
síntesis muy personal entre influencias impresionistas y 
tradición española, con una escritura rica en matices y
gran sensibilidad hacia el texto.

En conjunto, este programa es una invitación a escuchar la 
canción española como algo vivo y cercano. Un repertorio que, 
desde distintos tiempos y estilos, sigue hablándonos de lo 
esencial: la emoción, la palabra y la capacidad de la música para 
conectar con quienes escuchan. Y, en este caso, también como 
un homenaje a León, no solo como lugar de origen, sino como 
fuente de inspiración artística.
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MARTA ARCE, soprano y MARTA TEIJIDO, piano
Canción española, alma leonesa.
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Sus canciones y obras pianísticas, de gran refinamiento y 
apertura estética, revelan a un compositor plenamente 
conectado con las corrientes europeas de su época, y cuya 
música vuelve hoy a encontrar un espacio vivo en el concierto. 
Blanco, formado en Madrid, desarrolló buena parte de su 
carrera en Portugal, lo que explica su afinidad con la lengua y 
la poesía portuguesas. Sus canciones Rosa e Lirio y Flôr da 
Rua destacan por su lirismo y su refinada melancolía, mientras 
que sus Heures Romantiques para piano añaden un momento 
de contemplación, con ecos del impresionismo europeo
y una escritura de gran sensibilidad.

Con Cristóbal Halffter (1930–2021), miembro destacado de la 
llamada Generación del 51, entramos en un lenguaje más 
contemporáneo. En El carbonero, el compositor toma como 
punto de partida una canción popular leonesa, un gesto 
frecuente en su catálogo, pero la transforma con un enfoque 
moderno, creando un interesante diálogo entre memoria
y renovación.

Ángel Barja (1938–1987), figura esencial en la vida musical 
leonesa del siglo XX, desarrolló una intensa labor tanto 
pedagógica como creativa. Contribuyó a la dinamización 
cultural en León donde fue impulsor de iniciativas clave para la 
difusión de la música en la ciudad y trabajó activamente en la 
formación de nuevas generaciones.

Su catálogo refleja un profundo interés por la literatura, 
especialmente la poesía española, y por el equilibrio entre 
tradición y lenguaje contemporáneo. En su Canción sobre texto 
de García Lorca, se percibe una escritura concentrada y 
expresiva, donde cada inflexión vocal parece nacer 
directamente del verso, con una sensibilidad muy 
característica de su estilo.

El recital incorpora además un estreno absoluto, Noche callada 
de Julio Aller, que introduce un giro expresivo muy marcado 
dentro del conjunto. Frente al lenguaje más tonal y reconocible 
del resto del programa, Aller utiliza una escritura más libre, con 
breves referencias al jazz. El resultado es una atmósfera 
sombría, donde la tensión armónica y el peso del texto 
adquieren un protagonismo especial. Esta ruptura estética 
invita a escuchar desde otro lugar, poniendo en relieve la 
vigencia y diversidad de la creación actual.

Las composiciones de Carmen Alonso y Javier Centeno nos 
acercan a miradas actuales sobre la canción. En Tuya, Alonso, 
con una gran trayectoria docente y siempre cercana al mundo 
de la voz, deja entrever una sensibilidad especialmente atenta 
al canto, con una escritura delicada y sugerente, de 
inconfundible acento español.
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MARÍA RODRIGO (1888-1967)
Los Ayes (letra de María Lejárraga):
     Tres coplas canté en la noche

     Serenita está la noche

     Volandito va la copla

FERNANDO OBRADORS (1897-1945)
Canciones clásicas españolas:
     Al Amor (letra de Cristóbal de Castillejo)

     ¿Corazón, porqué pasáis…? (Anónimo siglo XVII)

     El majo celoso (anónimo siglo XIX)

     Con amores la mi madre (letra de Juan
     de Anchieta)

     Del cabello más sutil (letra popular)

     Chiquitita la novia (letra popular)

ROGELIO VILLAR (1873- 1937)
Madrigal (versos de Ricardo J. Catarineu)

PEDRO BLANCO (1883-1919)
Rosa e Lirio (poesía de Almeida Garret)
Flôr da Rua (poesía de Carvalho Barbosa)
Heures Romantiques, Op.6. Nº 1, 2 y 3 (piano solo)

CRISTÓBAL HALFFTER (1930-2021)
Canciones leonesas: El carbonero (letra popular).

ÁNGEL BARJA (1938-1987)
Canción (poema de Federico García Lorca)

JULIO ALLER (1957)
Noche callada (poema del mismo autor) (estreno)

CARMEN ALONSO (1950)
Tuya (poema de Santos Alonso)

JAVIER CENTENO (1973)
Todo Blanco. Habanera (texto de Antonio García 
Teijeiro)
Moriré de Madrid (poema de Karim Farham)

ISAAC ALBÉNIZ (1860-1909)
Morirò! (poesía de la Marquesa de Bolaños)
La lontananza (poesía de la Marquesa de Bolaños)

JOAQUÍN NIN (1879-1949)
Las majas de París (letra de Blas de la Serna).

PAULINA CABRERO Y MARTÍNEZ (1822-1901)
La jardinera (poesía de D. G. Romero y 
Larrañaga).

JOAQUÍN TURINA (1882- 1949)
Poema en forma de canciones (letra de Ramón 
de Campoamor):
     Los dos miedos.
     Cantares.

Este recital propone un viaje por la canción española como 
espacio de encuentro entre música, poesía y emoción, con una 
mirada especial hacia León como tierra de creación e 
inspiración. A lo largo del programa, la voz y el piano nos guían 
por distintos paisajes sonoros: desde lo íntimo y popular hasta 
lo culto y contemporáneo, mostrando la riqueza y diversidad de 
este repertorio.

Comenzamos con María Rodrigo (1888–1967) y su ciclo Los 
Ayes, sobre textos de María Lejárraga, figura clave de la 
literatura española cuya autoría permaneció durante años en la 
sombra. Estas canciones despliegan una expresividad abierta y 
cambiante, donde lo popular y lo teatral se entrelazan con 
contrastes de carácter y un uso muy flexible del ritmo y la 
declamación. No es casual que Rodrigo desarrollara también 
una importante labor pedagógica y teatral: cada pieza funciona 
casi como una pequeña escena, en la que la voz asume un 
papel activo y comunicativo.

Las Canciones clásicas españolas de Fernando Obradors 
(1897–1945) nos trasladan a un mundo lleno de carácter y color. 
A partir de textos antiguos, Obradors recrea escenas breves que 
oscilan entre lo lírico, lo humorístico y lo popular. Cada pieza 
tiene su propia personalidad: hay picardía, ternura, nostalgia… 
siempre con un acompañamiento pianístico que aporta ritmo, 
brillo y teatralidad, lo que ha convertido este ciclo en uno de los 
más interpretados del repertorio español en el mundo.

El corazón del programa lo forman los compositores leoneses, 
que dan sentido al título del recital. En ellos encontramos 
una gran variedad de estilos y sensibilidades, pero todos 
comparten una conexión profunda con la palabra
y la expresión.

Rogelio Villar (1873-1937), además de compositor, fue un activo 
musicógrafo y crítico, implicado en la vida musical madrileña 
de su tiempo. En Madrigal nos ofrece una música elegante y 
serena, donde la línea vocal fluye con naturalidad, en diálogo 
íntimo con el piano.

Por su parte, la presencia de Pedro Blanco (1883-1919) adquiere 
en este programa un significado especial. Nacido en León y 
con una notable proyección internacional en su tiempo, su 
figura ha sido durante décadas injustamente relegada. En este 
sentido, el Festival de Música Española de León viene 
desarrollando una valiosa labor de recuperación y difusión de 
su obra, contribuyendo a situarlo de nuevo en el lugar que 
merece dentro del patrimonio musical español.

Centeno, por su parte, también docente, compositor y 
divulgador, plantea un sugerente juego de contrastes: desde la 
melancolía suspendida de Todo Blanco, concebida como una 
habanera sobre texto de Antonio García Teijeiro, hasta la mayor 
intensidad y carga dramática de Moriré de Madrid, sobre los 
maravillosos versos de Karim Farham.

En la última parte del programa aparecen nombres 
fundamentales del repertorio español. Isaac Albéniz 
(1860-1909), conocido sobre todo por su música para piano. Sus 
canciones, como Morirò! o La lontananza, revelan una clara 
influencia italiana y un lirismo cercano al mundo operístico.

Joaquín Nin (1879-1949), padre de la escritora Anaïs Nin, 
desarrolló gran parte de su carrera en París, donde difundió la 
música española. En Las majas de París recrea lo español 
desde una mirada elegante y cosmopolita, con un refinamiento 
muy característico.

Resulta especialmente interesante la presencia de Paulina 
Cabrero y Martínez (1822-1901), compositora, cantante e 
instrumentista que brilló en los salones musicales del Madrid 
romántico. Fue una de las primeras mujeres en publicar en 
España una colección de canciones, Primeras impresiones 
musicales, y su obra, muy apreciada en su tiempo, combina
el refinamiento del canto de salón con un inconfundible
sabor expresivo.

La jardinera nos recuerda así la importancia de recuperar 
voces femeninas que, desde espacios menos visibles, también 
sostuvieron y enriquecieron la vida
musical de su época.

El recital concluye con Joaquín Turina (1882-1949) y su
Poema en forma de canciones, sobre textos de Campoamor. 
Turina, formado en París y cercano a Falla, logra aquí una 
síntesis muy personal entre influencias impresionistas y 
tradición española, con una escritura rica en matices y
gran sensibilidad hacia el texto.

En conjunto, este programa es una invitación a escuchar la 
canción española como algo vivo y cercano. Un repertorio que, 
desde distintos tiempos y estilos, sigue hablándonos de lo 
esencial: la emoción, la palabra y la capacidad de la música para 
conectar con quienes escuchan. Y, en este caso, también como 
un homenaje a León, no solo como lugar de origen, sino como 
fuente de inspiración artística.



Sus canciones y obras pianísticas, de gran refinamiento y 
apertura estética, revelan a un compositor plenamente 
conectado con las corrientes europeas de su época, y cuya 
música vuelve hoy a encontrar un espacio vivo en el concierto. 
Blanco, formado en Madrid, desarrolló buena parte de su 
carrera en Portugal, lo que explica su afinidad con la lengua y 
la poesía portuguesas. Sus canciones Rosa e Lirio y Flôr da 
Rua destacan por su lirismo y su refinada melancolía, mientras 
que sus Heures Romantiques para piano añaden un momento 
de contemplación, con ecos del impresionismo europeo
y una escritura de gran sensibilidad.

Con Cristóbal Halffter (1930–2021), miembro destacado de la 
llamada Generación del 51, entramos en un lenguaje más 
contemporáneo. En El carbonero, el compositor toma como 
punto de partida una canción popular leonesa, un gesto 
frecuente en su catálogo, pero la transforma con un enfoque 
moderno, creando un interesante diálogo entre memoria
y renovación.

Ángel Barja (1938–1987), figura esencial en la vida musical 
leonesa del siglo XX, desarrolló una intensa labor tanto 
pedagógica como creativa. Contribuyó a la dinamización 
cultural en León donde fue impulsor de iniciativas clave para la 
difusión de la música en la ciudad y trabajó activamente en la 
formación de nuevas generaciones.

Su catálogo refleja un profundo interés por la literatura, 
especialmente la poesía española, y por el equilibrio entre 
tradición y lenguaje contemporáneo. En su Canción sobre texto 
de García Lorca, se percibe una escritura concentrada y 
expresiva, donde cada inflexión vocal parece nacer 
directamente del verso, con una sensibilidad muy 
característica de su estilo.

El recital incorpora además un estreno absoluto, Noche callada 
de Julio Aller, que introduce un giro expresivo muy marcado 
dentro del conjunto. Frente al lenguaje más tonal y reconocible 
del resto del programa, Aller utiliza una escritura más libre, con 
breves referencias al jazz. El resultado es una atmósfera 
sombría, donde la tensión armónica y el peso del texto 
adquieren un protagonismo especial. Esta ruptura estética 
invita a escuchar desde otro lugar, poniendo en relieve la 
vigencia y diversidad de la creación actual.

Las composiciones de Carmen Alonso y Javier Centeno nos 
acercan a miradas actuales sobre la canción. En Tuya, Alonso, 
con una gran trayectoria docente y siempre cercana al mundo 
de la voz, deja entrever una sensibilidad especialmente atenta 
al canto, con una escritura delicada y sugerente, de 
inconfundible acento español.

MARTA ARCE, soprano MARTA TEIJIDO, piano
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La soprano Marta Arce finaliza sus estudios en la Escuela 
Superior de Canto de Madrid con las máximas calificaciones. 
Ha estrenado varias obras: “La Última Noche” de David Hoyland, 
“Nímesis 6” de Polo Vallejo, “Prospero: Scena” de Alfredo Aracil, 
la cantata “Phillis und Thirsis” de C.P.E. Bach, “La Esperanza del 
Sabio” de Georgina Sánchez y “La Catedral de Cristal” de Igor 
Escudero. Ha interpretado numerosos oratorios, óperas, 
zarzuelas y obras sinfónicas. 

Ha grabado un CD con la obra de canto y piano del compositor 
leonés Rogelio Villar junto al pianista Jorge Robaina. Ha 
colaborado con la Fundación Eutherpe en la dirección artística y 
organización de sus Galas Líricas y es coordinadora artística del 
ciclo “León en canto” que promueve el Ayuntamiento de León. Es 
profesora de Canto por oposición en el Conservatorio de León.

Marta García Teijido comienza sus estudios musicales de
Piano en el Conservatorio de La Coruña finalizándolos en el 
Conservatorio Superior de Asturias con las máximas 
calificaciones. Realizó estudios de postgrado en interpretación 
pianística en la Hochschule für Musik “Franz Lizst” de Weimar 
(Alemania) durante dos años. Es doctora Cum Laude en 
Musicología por la Universidad de Oviedo. 

Ha asistido a numerosos cursos de perfeccionamiento con 
profesores de prestigio internacional como F. Rados, F. Chiu, F. 
Wegel, interpretación de Lieder con D. Fischer-Dieskau y 
dirección de orquesta con Miguel Ángel Gómez Martínez y Lluís 
Vila. Es profesora de piano por oposición en el Conservatorio 
Teresa Berganza de Madrid. 

Ha formado parte del claustro de profesores de la Escuela 
Internacional de Música de la Fundación Princesa de Asturias. 
Paralelamente desarrolla su actividad como comunicadora en 
la Radio del Principado de Asturias, impartiendo conferencias, 
artículos periodísticos y programas de mano. Actualmente es 
directora de la Fundación Olivar de Castillejo de Madrid.

Este recital propone un viaje por la canción española como 
espacio de encuentro entre música, poesía y emoción, con una 
mirada especial hacia León como tierra de creación e 
inspiración. A lo largo del programa, la voz y el piano nos guían 
por distintos paisajes sonoros: desde lo íntimo y popular hasta 
lo culto y contemporáneo, mostrando la riqueza y diversidad de 
este repertorio.

Comenzamos con María Rodrigo (1888–1967) y su ciclo Los 
Ayes, sobre textos de María Lejárraga, figura clave de la 
literatura española cuya autoría permaneció durante años en la 
sombra. Estas canciones despliegan una expresividad abierta y 
cambiante, donde lo popular y lo teatral se entrelazan con 
contrastes de carácter y un uso muy flexible del ritmo y la 
declamación. No es casual que Rodrigo desarrollara también 
una importante labor pedagógica y teatral: cada pieza funciona 
casi como una pequeña escena, en la que la voz asume un 
papel activo y comunicativo.

Las Canciones clásicas españolas de Fernando Obradors 
(1897–1945) nos trasladan a un mundo lleno de carácter y color. 
A partir de textos antiguos, Obradors recrea escenas breves que 
oscilan entre lo lírico, lo humorístico y lo popular. Cada pieza 
tiene su propia personalidad: hay picardía, ternura, nostalgia… 
siempre con un acompañamiento pianístico que aporta ritmo, 
brillo y teatralidad, lo que ha convertido este ciclo en uno de los 
más interpretados del repertorio español en el mundo.

El corazón del programa lo forman los compositores leoneses, 
que dan sentido al título del recital. En ellos encontramos 
una gran variedad de estilos y sensibilidades, pero todos 
comparten una conexión profunda con la palabra
y la expresión.

Rogelio Villar (1873-1937), además de compositor, fue un activo 
musicógrafo y crítico, implicado en la vida musical madrileña 
de su tiempo. En Madrigal nos ofrece una música elegante y 
serena, donde la línea vocal fluye con naturalidad, en diálogo 
íntimo con el piano.

Por su parte, la presencia de Pedro Blanco (1883-1919) adquiere 
en este programa un significado especial. Nacido en León y 
con una notable proyección internacional en su tiempo, su 
figura ha sido durante décadas injustamente relegada. En este 
sentido, el Festival de Música Española de León viene 
desarrollando una valiosa labor de recuperación y difusión de 
su obra, contribuyendo a situarlo de nuevo en el lugar que 
merece dentro del patrimonio musical español.

Centeno, por su parte, también docente, compositor y 
divulgador, plantea un sugerente juego de contrastes: desde la 
melancolía suspendida de Todo Blanco, concebida como una 
habanera sobre texto de Antonio García Teijeiro, hasta la mayor 
intensidad y carga dramática de Moriré de Madrid, sobre los 
maravillosos versos de Karim Farham.

En la última parte del programa aparecen nombres 
fundamentales del repertorio español. Isaac Albéniz 
(1860-1909), conocido sobre todo por su música para piano. Sus 
canciones, como Morirò! o La lontananza, revelan una clara 
influencia italiana y un lirismo cercano al mundo operístico.

Joaquín Nin (1879-1949), padre de la escritora Anaïs Nin, 
desarrolló gran parte de su carrera en París, donde difundió la 
música española. En Las majas de París recrea lo español 
desde una mirada elegante y cosmopolita, con un refinamiento 
muy característico.

Resulta especialmente interesante la presencia de Paulina 
Cabrero y Martínez (1822-1901), compositora, cantante e 
instrumentista que brilló en los salones musicales del Madrid 
romántico. Fue una de las primeras mujeres en publicar en 
España una colección de canciones, Primeras impresiones 
musicales, y su obra, muy apreciada en su tiempo, combina
el refinamiento del canto de salón con un inconfundible
sabor expresivo.

La jardinera nos recuerda así la importancia de recuperar 
voces femeninas que, desde espacios menos visibles, también 
sostuvieron y enriquecieron la vida
musical de su época.

El recital concluye con Joaquín Turina (1882-1949) y su
Poema en forma de canciones, sobre textos de Campoamor. 
Turina, formado en París y cercano a Falla, logra aquí una 
síntesis muy personal entre influencias impresionistas y 
tradición española, con una escritura rica en matices y
gran sensibilidad hacia el texto.

En conjunto, este programa es una invitación a escuchar la 
canción española como algo vivo y cercano. Un repertorio que, 
desde distintos tiempos y estilos, sigue hablándonos de lo 
esencial: la emoción, la palabra y la capacidad de la música para 
conectar con quienes escuchan. Y, en este caso, también como 
un homenaje a León, no solo como lugar de origen, sino como 
fuente de inspiración artística.



Sus canciones y obras pianísticas, de gran refinamiento y 
apertura estética, revelan a un compositor plenamente 
conectado con las corrientes europeas de su época, y cuya 
música vuelve hoy a encontrar un espacio vivo en el concierto. 
Blanco, formado en Madrid, desarrolló buena parte de su 
carrera en Portugal, lo que explica su afinidad con la lengua y 
la poesía portuguesas. Sus canciones Rosa e Lirio y Flôr da 
Rua destacan por su lirismo y su refinada melancolía, mientras 
que sus Heures Romantiques para piano añaden un momento 
de contemplación, con ecos del impresionismo europeo
y una escritura de gran sensibilidad.

Con Cristóbal Halffter (1930–2021), miembro destacado de la 
llamada Generación del 51, entramos en un lenguaje más 
contemporáneo. En El carbonero, el compositor toma como 
punto de partida una canción popular leonesa, un gesto 
frecuente en su catálogo, pero la transforma con un enfoque 
moderno, creando un interesante diálogo entre memoria
y renovación.

Ángel Barja (1938–1987), figura esencial en la vida musical 
leonesa del siglo XX, desarrolló una intensa labor tanto 
pedagógica como creativa. Contribuyó a la dinamización 
cultural en León donde fue impulsor de iniciativas clave para la 
difusión de la música en la ciudad y trabajó activamente en la 
formación de nuevas generaciones.

Su catálogo refleja un profundo interés por la literatura, 
especialmente la poesía española, y por el equilibrio entre 
tradición y lenguaje contemporáneo. En su Canción sobre texto 
de García Lorca, se percibe una escritura concentrada y 
expresiva, donde cada inflexión vocal parece nacer 
directamente del verso, con una sensibilidad muy 
característica de su estilo.

El recital incorpora además un estreno absoluto, Noche callada 
de Julio Aller, que introduce un giro expresivo muy marcado 
dentro del conjunto. Frente al lenguaje más tonal y reconocible 
del resto del programa, Aller utiliza una escritura más libre, con 
breves referencias al jazz. El resultado es una atmósfera 
sombría, donde la tensión armónica y el peso del texto 
adquieren un protagonismo especial. Esta ruptura estética 
invita a escuchar desde otro lugar, poniendo en relieve la 
vigencia y diversidad de la creación actual.

Las composiciones de Carmen Alonso y Javier Centeno nos 
acercan a miradas actuales sobre la canción. En Tuya, Alonso, 
con una gran trayectoria docente y siempre cercana al mundo 
de la voz, deja entrever una sensibilidad especialmente atenta 
al canto, con una escritura delicada y sugerente, de 
inconfundible acento español.
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Este recital propone un viaje por la canción española como 
espacio de encuentro entre música, poesía y emoción, con una 
mirada especial hacia León como tierra de creación e 
inspiración. A lo largo del programa, la voz y el piano nos guían 
por distintos paisajes sonoros: desde lo íntimo y popular hasta 
lo culto y contemporáneo, mostrando la riqueza y diversidad de 
este repertorio.

Comenzamos con María Rodrigo (1888–1967) y su ciclo Los 
Ayes, sobre textos de María Lejárraga, figura clave de la 
literatura española cuya autoría permaneció durante años en la 
sombra. Estas canciones despliegan una expresividad abierta y 
cambiante, donde lo popular y lo teatral se entrelazan con 
contrastes de carácter y un uso muy flexible del ritmo y la 
declamación. No es casual que Rodrigo desarrollara también 
una importante labor pedagógica y teatral: cada pieza funciona 
casi como una pequeña escena, en la que la voz asume un 
papel activo y comunicativo.

Las Canciones clásicas españolas de Fernando Obradors 
(1897–1945) nos trasladan a un mundo lleno de carácter y color. 
A partir de textos antiguos, Obradors recrea escenas breves que 
oscilan entre lo lírico, lo humorístico y lo popular. Cada pieza 
tiene su propia personalidad: hay picardía, ternura, nostalgia… 
siempre con un acompañamiento pianístico que aporta ritmo, 
brillo y teatralidad, lo que ha convertido este ciclo en uno de los 
más interpretados del repertorio español en el mundo.

El corazón del programa lo forman los compositores leoneses, 
que dan sentido al título del recital. En ellos encontramos 
una gran variedad de estilos y sensibilidades, pero todos 
comparten una conexión profunda con la palabra
y la expresión.

Rogelio Villar (1873-1937), además de compositor, fue un activo 
musicógrafo y crítico, implicado en la vida musical madrileña 
de su tiempo. En Madrigal nos ofrece una música elegante y 
serena, donde la línea vocal fluye con naturalidad, en diálogo 
íntimo con el piano.

Por su parte, la presencia de Pedro Blanco (1883-1919) adquiere 
en este programa un significado especial. Nacido en León y 
con una notable proyección internacional en su tiempo, su 
figura ha sido durante décadas injustamente relegada. En este 
sentido, el Festival de Música Española de León viene 
desarrollando una valiosa labor de recuperación y difusión de 
su obra, contribuyendo a situarlo de nuevo en el lugar que 
merece dentro del patrimonio musical español.
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Centeno, por su parte, también docente, compositor y 
divulgador, plantea un sugerente juego de contrastes: desde la 
melancolía suspendida de Todo Blanco, concebida como una 
habanera sobre texto de Antonio García Teijeiro, hasta la mayor 
intensidad y carga dramática de Moriré de Madrid, sobre los 
maravillosos versos de Karim Farham.

En la última parte del programa aparecen nombres 
fundamentales del repertorio español. Isaac Albéniz 
(1860-1909), conocido sobre todo por su música para piano. Sus 
canciones, como Morirò! o La lontananza, revelan una clara 
influencia italiana y un lirismo cercano al mundo operístico.

Joaquín Nin (1879-1949), padre de la escritora Anaïs Nin, 
desarrolló gran parte de su carrera en París, donde difundió la 
música española. En Las majas de París recrea lo español 
desde una mirada elegante y cosmopolita, con un refinamiento 
muy característico.

Resulta especialmente interesante la presencia de Paulina 
Cabrero y Martínez (1822-1901), compositora, cantante e 
instrumentista que brilló en los salones musicales del Madrid 
romántico. Fue una de las primeras mujeres en publicar en 
España una colección de canciones, Primeras impresiones 
musicales, y su obra, muy apreciada en su tiempo, combina
el refinamiento del canto de salón con un inconfundible
sabor expresivo.

La jardinera nos recuerda así la importancia de recuperar 
voces femeninas que, desde espacios menos visibles, también 
sostuvieron y enriquecieron la vida
musical de su época.

El recital concluye con Joaquín Turina (1882-1949) y su
Poema en forma de canciones, sobre textos de Campoamor. 
Turina, formado en París y cercano a Falla, logra aquí una 
síntesis muy personal entre influencias impresionistas y 
tradición española, con una escritura rica en matices y
gran sensibilidad hacia el texto.

En conjunto, este programa es una invitación a escuchar la 
canción española como algo vivo y cercano. Un repertorio que, 
desde distintos tiempos y estilos, sigue hablándonos de lo 
esencial: la emoción, la palabra y la capacidad de la música para 
conectar con quienes escuchan. Y, en este caso, también como 
un homenaje a León, no solo como lugar de origen, sino como 
fuente de inspiración artística.
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apertura estética, revelan a un compositor plenamente 
conectado con las corrientes europeas de su época, y cuya 
música vuelve hoy a encontrar un espacio vivo en el concierto. 
Blanco, formado en Madrid, desarrolló buena parte de su 
carrera en Portugal, lo que explica su afinidad con la lengua y 
la poesía portuguesas. Sus canciones Rosa e Lirio y Flôr da 
Rua destacan por su lirismo y su refinada melancolía, mientras 
que sus Heures Romantiques para piano añaden un momento 
de contemplación, con ecos del impresionismo europeo
y una escritura de gran sensibilidad.

Con Cristóbal Halffter (1930–2021), miembro destacado de la 
llamada Generación del 51, entramos en un lenguaje más 
contemporáneo. En El carbonero, el compositor toma como 
punto de partida una canción popular leonesa, un gesto 
frecuente en su catálogo, pero la transforma con un enfoque 
moderno, creando un interesante diálogo entre memoria
y renovación.

Ángel Barja (1938–1987), figura esencial en la vida musical 
leonesa del siglo XX, desarrolló una intensa labor tanto 
pedagógica como creativa. Contribuyó a la dinamización 
cultural en León donde fue impulsor de iniciativas clave para la 
difusión de la música en la ciudad y trabajó activamente en la 
formación de nuevas generaciones.

Su catálogo refleja un profundo interés por la literatura, 
especialmente la poesía española, y por el equilibrio entre 
tradición y lenguaje contemporáneo. En su Canción sobre texto 
de García Lorca, se percibe una escritura concentrada y 
expresiva, donde cada inflexión vocal parece nacer 
directamente del verso, con una sensibilidad muy 
característica de su estilo.

El recital incorpora además un estreno absoluto, Noche callada 
de Julio Aller, que introduce un giro expresivo muy marcado 
dentro del conjunto. Frente al lenguaje más tonal y reconocible 
del resto del programa, Aller utiliza una escritura más libre, con 
breves referencias al jazz. El resultado es una atmósfera 
sombría, donde la tensión armónica y el peso del texto 
adquieren un protagonismo especial. Esta ruptura estética 
invita a escuchar desde otro lugar, poniendo en relieve la 
vigencia y diversidad de la creación actual.

Las composiciones de Carmen Alonso y Javier Centeno nos 
acercan a miradas actuales sobre la canción. En Tuya, Alonso, 
con una gran trayectoria docente y siempre cercana al mundo 
de la voz, deja entrever una sensibilidad especialmente atenta 
al canto, con una escritura delicada y sugerente, de 
inconfundible acento español.
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Este recital propone un viaje por la canción española como 
espacio de encuentro entre música, poesía y emoción, con una 
mirada especial hacia León como tierra de creación e 
inspiración. A lo largo del programa, la voz y el piano nos guían 
por distintos paisajes sonoros: desde lo íntimo y popular hasta 
lo culto y contemporáneo, mostrando la riqueza y diversidad de 
este repertorio.

Comenzamos con María Rodrigo (1888–1967) y su ciclo Los 
Ayes, sobre textos de María Lejárraga, figura clave de la 
literatura española cuya autoría permaneció durante años en la 
sombra. Estas canciones despliegan una expresividad abierta y 
cambiante, donde lo popular y lo teatral se entrelazan con 
contrastes de carácter y un uso muy flexible del ritmo y la 
declamación. No es casual que Rodrigo desarrollara también 
una importante labor pedagógica y teatral: cada pieza funciona 
casi como una pequeña escena, en la que la voz asume un 
papel activo y comunicativo.

Las Canciones clásicas españolas de Fernando Obradors 
(1897–1945) nos trasladan a un mundo lleno de carácter y color. 
A partir de textos antiguos, Obradors recrea escenas breves que 
oscilan entre lo lírico, lo humorístico y lo popular. Cada pieza 
tiene su propia personalidad: hay picardía, ternura, nostalgia… 
siempre con un acompañamiento pianístico que aporta ritmo, 
brillo y teatralidad, lo que ha convertido este ciclo en uno de los 
más interpretados del repertorio español en el mundo.

El corazón del programa lo forman los compositores leoneses, 
que dan sentido al título del recital. En ellos encontramos 
una gran variedad de estilos y sensibilidades, pero todos 
comparten una conexión profunda con la palabra
y la expresión.

Rogelio Villar (1873-1937), además de compositor, fue un activo 
musicógrafo y crítico, implicado en la vida musical madrileña 
de su tiempo. En Madrigal nos ofrece una música elegante y 
serena, donde la línea vocal fluye con naturalidad, en diálogo 
íntimo con el piano.

Por su parte, la presencia de Pedro Blanco (1883-1919) adquiere 
en este programa un significado especial. Nacido en León y 
con una notable proyección internacional en su tiempo, su 
figura ha sido durante décadas injustamente relegada. En este 
sentido, el Festival de Música Española de León viene 
desarrollando una valiosa labor de recuperación y difusión de 
su obra, contribuyendo a situarlo de nuevo en el lugar que 
merece dentro del patrimonio musical español.

Centeno, por su parte, también docente, compositor y 
divulgador, plantea un sugerente juego de contrastes: desde la 
melancolía suspendida de Todo Blanco, concebida como una 
habanera sobre texto de Antonio García Teijeiro, hasta la mayor 
intensidad y carga dramática de Moriré de Madrid, sobre los 
maravillosos versos de Karim Farham.

En la última parte del programa aparecen nombres 
fundamentales del repertorio español. Isaac Albéniz 
(1860-1909), conocido sobre todo por su música para piano. Sus 
canciones, como Morirò! o La lontananza, revelan una clara 
influencia italiana y un lirismo cercano al mundo operístico.

Joaquín Nin (1879-1949), padre de la escritora Anaïs Nin, 
desarrolló gran parte de su carrera en París, donde difundió la 
música española. En Las majas de París recrea lo español 
desde una mirada elegante y cosmopolita, con un refinamiento 
muy característico.

Resulta especialmente interesante la presencia de Paulina 
Cabrero y Martínez (1822-1901), compositora, cantante e 
instrumentista que brilló en los salones musicales del Madrid 
romántico. Fue una de las primeras mujeres en publicar en 
España una colección de canciones, Primeras impresiones 
musicales, y su obra, muy apreciada en su tiempo, combina
el refinamiento del canto de salón con un inconfundible
sabor expresivo.

La jardinera nos recuerda así la importancia de recuperar 
voces femeninas que, desde espacios menos visibles, también 
sostuvieron y enriquecieron la vida
musical de su época.

El recital concluye con Joaquín Turina (1882-1949) y su
Poema en forma de canciones, sobre textos de Campoamor. 
Turina, formado en París y cercano a Falla, logra aquí una 
síntesis muy personal entre influencias impresionistas y 
tradición española, con una escritura rica en matices y
gran sensibilidad hacia el texto.

En conjunto, este programa es una invitación a escuchar la 
canción española como algo vivo y cercano. Un repertorio que, 
desde distintos tiempos y estilos, sigue hablándonos de lo 
esencial: la emoción, la palabra y la capacidad de la música para 
conectar con quienes escuchan. Y, en este caso, también como 
un homenaje a León, no solo como lugar de origen, sino como 
fuente de inspiración artística.



Sus canciones y obras pianísticas, de gran refinamiento y 
apertura estética, revelan a un compositor plenamente 
conectado con las corrientes europeas de su época, y cuya 
música vuelve hoy a encontrar un espacio vivo en el concierto. 
Blanco, formado en Madrid, desarrolló buena parte de su 
carrera en Portugal, lo que explica su afinidad con la lengua y 
la poesía portuguesas. Sus canciones Rosa e Lirio y Flôr da 
Rua destacan por su lirismo y su refinada melancolía, mientras 
que sus Heures Romantiques para piano añaden un momento 
de contemplación, con ecos del impresionismo europeo
y una escritura de gran sensibilidad.

Con Cristóbal Halffter (1930–2021), miembro destacado de la 
llamada Generación del 51, entramos en un lenguaje más 
contemporáneo. En El carbonero, el compositor toma como 
punto de partida una canción popular leonesa, un gesto 
frecuente en su catálogo, pero la transforma con un enfoque 
moderno, creando un interesante diálogo entre memoria
y renovación.

Ángel Barja (1938–1987), figura esencial en la vida musical 
leonesa del siglo XX, desarrolló una intensa labor tanto 
pedagógica como creativa. Contribuyó a la dinamización 
cultural en León donde fue impulsor de iniciativas clave para la 
difusión de la música en la ciudad y trabajó activamente en la 
formación de nuevas generaciones.

Su catálogo refleja un profundo interés por la literatura, 
especialmente la poesía española, y por el equilibrio entre 
tradición y lenguaje contemporáneo. En su Canción sobre texto 
de García Lorca, se percibe una escritura concentrada y 
expresiva, donde cada inflexión vocal parece nacer 
directamente del verso, con una sensibilidad muy 
característica de su estilo.

El recital incorpora además un estreno absoluto, Noche callada 
de Julio Aller, que introduce un giro expresivo muy marcado 
dentro del conjunto. Frente al lenguaje más tonal y reconocible 
del resto del programa, Aller utiliza una escritura más libre, con 
breves referencias al jazz. El resultado es una atmósfera 
sombría, donde la tensión armónica y el peso del texto 
adquieren un protagonismo especial. Esta ruptura estética 
invita a escuchar desde otro lugar, poniendo en relieve la 
vigencia y diversidad de la creación actual.

Las composiciones de Carmen Alonso y Javier Centeno nos 
acercan a miradas actuales sobre la canción. En Tuya, Alonso, 
con una gran trayectoria docente y siempre cercana al mundo 
de la voz, deja entrever una sensibilidad especialmente atenta 
al canto, con una escritura delicada y sugerente, de 
inconfundible acento español.

Este recital propone un viaje por la canción española como 
espacio de encuentro entre música, poesía y emoción, con una 
mirada especial hacia León como tierra de creación e 
inspiración. A lo largo del programa, la voz y el piano nos guían 
por distintos paisajes sonoros: desde lo íntimo y popular hasta 
lo culto y contemporáneo, mostrando la riqueza y diversidad de 
este repertorio.

Comenzamos con María Rodrigo (1888–1967) y su ciclo Los 
Ayes, sobre textos de María Lejárraga, figura clave de la 
literatura española cuya autoría permaneció durante años en la 
sombra. Estas canciones despliegan una expresividad abierta y 
cambiante, donde lo popular y lo teatral se entrelazan con 
contrastes de carácter y un uso muy flexible del ritmo y la 
declamación. No es casual que Rodrigo desarrollara también 
una importante labor pedagógica y teatral: cada pieza funciona 
casi como una pequeña escena, en la que la voz asume un 
papel activo y comunicativo.

Las Canciones clásicas españolas de Fernando Obradors 
(1897–1945) nos trasladan a un mundo lleno de carácter y color. 
A partir de textos antiguos, Obradors recrea escenas breves que 
oscilan entre lo lírico, lo humorístico y lo popular. Cada pieza 
tiene su propia personalidad: hay picardía, ternura, nostalgia… 
siempre con un acompañamiento pianístico que aporta ritmo, 
brillo y teatralidad, lo que ha convertido este ciclo en uno de los 
más interpretados del repertorio español en el mundo.

El corazón del programa lo forman los compositores leoneses, 
que dan sentido al título del recital. En ellos encontramos 
una gran variedad de estilos y sensibilidades, pero todos 
comparten una conexión profunda con la palabra
y la expresión.

Rogelio Villar (1873-1937), además de compositor, fue un activo 
musicógrafo y crítico, implicado en la vida musical madrileña 
de su tiempo. En Madrigal nos ofrece una música elegante y 
serena, donde la línea vocal fluye con naturalidad, en diálogo 
íntimo con el piano.

Por su parte, la presencia de Pedro Blanco (1883-1919) adquiere 
en este programa un significado especial. Nacido en León y 
con una notable proyección internacional en su tiempo, su 
figura ha sido durante décadas injustamente relegada. En este 
sentido, el Festival de Música Española de León viene 
desarrollando una valiosa labor de recuperación y difusión de 
su obra, contribuyendo a situarlo de nuevo en el lugar que 
merece dentro del patrimonio musical español.
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Centeno, por su parte, también docente, compositor y 
divulgador, plantea un sugerente juego de contrastes: desde la 
melancolía suspendida de Todo Blanco, concebida como una 
habanera sobre texto de Antonio García Teijeiro, hasta la mayor 
intensidad y carga dramática de Moriré de Madrid, sobre los 
maravillosos versos de Karim Farham.

En la última parte del programa aparecen nombres 
fundamentales del repertorio español. Isaac Albéniz 
(1860-1909), conocido sobre todo por su música para piano. Sus 
canciones, como Morirò! o La lontananza, revelan una clara 
influencia italiana y un lirismo cercano al mundo operístico.

Joaquín Nin (1879-1949), padre de la escritora Anaïs Nin, 
desarrolló gran parte de su carrera en París, donde difundió la 
música española. En Las majas de París recrea lo español 
desde una mirada elegante y cosmopolita, con un refinamiento 
muy característico.

Resulta especialmente interesante la presencia de Paulina 
Cabrero y Martínez (1822-1901), compositora, cantante e 
instrumentista que brilló en los salones musicales del Madrid 
romántico. Fue una de las primeras mujeres en publicar en 
España una colección de canciones, Primeras impresiones 
musicales, y su obra, muy apreciada en su tiempo, combina
el refinamiento del canto de salón con un inconfundible
sabor expresivo.

La jardinera nos recuerda así la importancia de recuperar 
voces femeninas que, desde espacios menos visibles, también 
sostuvieron y enriquecieron la vida
musical de su época.

El recital concluye con Joaquín Turina (1882-1949) y su
Poema en forma de canciones, sobre textos de Campoamor. 
Turina, formado en París y cercano a Falla, logra aquí una 
síntesis muy personal entre influencias impresionistas y 
tradición española, con una escritura rica en matices y
gran sensibilidad hacia el texto.

En conjunto, este programa es una invitación a escuchar la 
canción española como algo vivo y cercano. Un repertorio que, 
desde distintos tiempos y estilos, sigue hablándonos de lo 
esencial: la emoción, la palabra y la capacidad de la música para 
conectar con quienes escuchan. Y, en este caso, también como 
un homenaje a León, no solo como lugar de origen, sino como 
fuente de inspiración artística.



Sus canciones y obras pianísticas, de gran refinamiento y 
apertura estética, revelan a un compositor plenamente 
conectado con las corrientes europeas de su época, y cuya 
música vuelve hoy a encontrar un espacio vivo en el concierto. 
Blanco, formado en Madrid, desarrolló buena parte de su 
carrera en Portugal, lo que explica su afinidad con la lengua y 
la poesía portuguesas. Sus canciones Rosa e Lirio y Flôr da 
Rua destacan por su lirismo y su refinada melancolía, mientras 
que sus Heures Romantiques para piano añaden un momento 
de contemplación, con ecos del impresionismo europeo
y una escritura de gran sensibilidad.

Con Cristóbal Halffter (1930–2021), miembro destacado de la 
llamada Generación del 51, entramos en un lenguaje más 
contemporáneo. En El carbonero, el compositor toma como 
punto de partida una canción popular leonesa, un gesto 
frecuente en su catálogo, pero la transforma con un enfoque 
moderno, creando un interesante diálogo entre memoria
y renovación.

Ángel Barja (1938–1987), figura esencial en la vida musical 
leonesa del siglo XX, desarrolló una intensa labor tanto 
pedagógica como creativa. Contribuyó a la dinamización 
cultural en León donde fue impulsor de iniciativas clave para la 
difusión de la música en la ciudad y trabajó activamente en la 
formación de nuevas generaciones.

Su catálogo refleja un profundo interés por la literatura, 
especialmente la poesía española, y por el equilibrio entre 
tradición y lenguaje contemporáneo. En su Canción sobre texto 
de García Lorca, se percibe una escritura concentrada y 
expresiva, donde cada inflexión vocal parece nacer 
directamente del verso, con una sensibilidad muy 
característica de su estilo.

El recital incorpora además un estreno absoluto, Noche callada 
de Julio Aller, que introduce un giro expresivo muy marcado 
dentro del conjunto. Frente al lenguaje más tonal y reconocible 
del resto del programa, Aller utiliza una escritura más libre, con 
breves referencias al jazz. El resultado es una atmósfera 
sombría, donde la tensión armónica y el peso del texto 
adquieren un protagonismo especial. Esta ruptura estética 
invita a escuchar desde otro lugar, poniendo en relieve la 
vigencia y diversidad de la creación actual.

Las composiciones de Carmen Alonso y Javier Centeno nos 
acercan a miradas actuales sobre la canción. En Tuya, Alonso, 
con una gran trayectoria docente y siempre cercana al mundo 
de la voz, deja entrever una sensibilidad especialmente atenta 
al canto, con una escritura delicada y sugerente, de 
inconfundible acento español.

JUEVES, 17 DE SEPTIEMBRE | 19:30 H AUDITORIO CIUDAD DE LEÓN
ORQUESTA SINFÓNICA DE NAVARRA
Rocío Bazán, cantaora | Xavier Relats, flauta travesera | Perry So, director
El amor brujo y el fuego resplandeciente: música de M. de Falla, J. García Leoz, T. Catalán y B. López-Nogales.

PROGRAMA
I Parte

MANUEL DE FALLA (1876-1946)
El sombrero de tres picos - Suite nº 1 (1919-1921)

I. Introducción 

II. La tarde 

III. Danza de la molinera (Fandango) 

IV. El corregidor 

V. Las uvas

TERESA CATALÁN (1951)
Rondó para un mayorazgo (1998)
Xavier Relats, flauta solista

JESÚS GARCÍA LEOZ (1904-1953)
Sonatina para orquesta de cámara (1953)

I. Allegro ben moderato

II. Moderato assai

III. Allegro

II Parte

BEATRIZ LÓPEZ-NOGALES (1998)
Autour du feu scintillant (2023)

MANUEL DE FALLA
El amor brujo (versión de 1925)
Rocío Bazán, cantaora

I. Introducción y escena
II. En la cueva
III. Canción del amor dolido
IV. El aparecido
V. Danza del terror
VI. El círculo mágico
VII. A media noche, los sortilegios
VIII. Danza ritual del fuego
IX. Escena
X. Canción del fuego fatuo
XI. Pantomima
XII. Danza del juego del amor
XIII. Final. Las campanas del amanecer
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Este recital propone un viaje por la canción española como 
espacio de encuentro entre música, poesía y emoción, con una 
mirada especial hacia León como tierra de creación e 
inspiración. A lo largo del programa, la voz y el piano nos guían 
por distintos paisajes sonoros: desde lo íntimo y popular hasta 
lo culto y contemporáneo, mostrando la riqueza y diversidad de 
este repertorio.

Comenzamos con María Rodrigo (1888–1967) y su ciclo Los 
Ayes, sobre textos de María Lejárraga, figura clave de la 
literatura española cuya autoría permaneció durante años en la 
sombra. Estas canciones despliegan una expresividad abierta y 
cambiante, donde lo popular y lo teatral se entrelazan con 
contrastes de carácter y un uso muy flexible del ritmo y la 
declamación. No es casual que Rodrigo desarrollara también 
una importante labor pedagógica y teatral: cada pieza funciona 
casi como una pequeña escena, en la que la voz asume un 
papel activo y comunicativo.

Las Canciones clásicas españolas de Fernando Obradors 
(1897–1945) nos trasladan a un mundo lleno de carácter y color. 
A partir de textos antiguos, Obradors recrea escenas breves que 
oscilan entre lo lírico, lo humorístico y lo popular. Cada pieza 
tiene su propia personalidad: hay picardía, ternura, nostalgia… 
siempre con un acompañamiento pianístico que aporta ritmo, 
brillo y teatralidad, lo que ha convertido este ciclo en uno de los 
más interpretados del repertorio español en el mundo.

El corazón del programa lo forman los compositores leoneses, 
que dan sentido al título del recital. En ellos encontramos 
una gran variedad de estilos y sensibilidades, pero todos 
comparten una conexión profunda con la palabra
y la expresión.

Rogelio Villar (1873-1937), además de compositor, fue un activo 
musicógrafo y crítico, implicado en la vida musical madrileña 
de su tiempo. En Madrigal nos ofrece una música elegante y 
serena, donde la línea vocal fluye con naturalidad, en diálogo 
íntimo con el piano.

Por su parte, la presencia de Pedro Blanco (1883-1919) adquiere 
en este programa un significado especial. Nacido en León y 
con una notable proyección internacional en su tiempo, su 
figura ha sido durante décadas injustamente relegada. En este 
sentido, el Festival de Música Española de León viene 
desarrollando una valiosa labor de recuperación y difusión de 
su obra, contribuyendo a situarlo de nuevo en el lugar que 
merece dentro del patrimonio musical español.

Centeno, por su parte, también docente, compositor y 
divulgador, plantea un sugerente juego de contrastes: desde la 
melancolía suspendida de Todo Blanco, concebida como una 
habanera sobre texto de Antonio García Teijeiro, hasta la mayor 
intensidad y carga dramática de Moriré de Madrid, sobre los 
maravillosos versos de Karim Farham.

En la última parte del programa aparecen nombres 
fundamentales del repertorio español. Isaac Albéniz 
(1860-1909), conocido sobre todo por su música para piano. Sus 
canciones, como Morirò! o La lontananza, revelan una clara 
influencia italiana y un lirismo cercano al mundo operístico.

Joaquín Nin (1879-1949), padre de la escritora Anaïs Nin, 
desarrolló gran parte de su carrera en París, donde difundió la 
música española. En Las majas de París recrea lo español 
desde una mirada elegante y cosmopolita, con un refinamiento 
muy característico.

Resulta especialmente interesante la presencia de Paulina 
Cabrero y Martínez (1822-1901), compositora, cantante e 
instrumentista que brilló en los salones musicales del Madrid 
romántico. Fue una de las primeras mujeres en publicar en 
España una colección de canciones, Primeras impresiones 
musicales, y su obra, muy apreciada en su tiempo, combina
el refinamiento del canto de salón con un inconfundible
sabor expresivo.

La jardinera nos recuerda así la importancia de recuperar 
voces femeninas que, desde espacios menos visibles, también 
sostuvieron y enriquecieron la vida
musical de su época.

El recital concluye con Joaquín Turina (1882-1949) y su
Poema en forma de canciones, sobre textos de Campoamor. 
Turina, formado en París y cercano a Falla, logra aquí una 
síntesis muy personal entre influencias impresionistas y 
tradición española, con una escritura rica en matices y
gran sensibilidad hacia el texto.

En conjunto, este programa es una invitación a escuchar la 
canción española como algo vivo y cercano. Un repertorio que, 
desde distintos tiempos y estilos, sigue hablándonos de lo 
esencial: la emoción, la palabra y la capacidad de la música para 
conectar con quienes escuchan. Y, en este caso, también como 
un homenaje a León, no solo como lugar de origen, sino como 
fuente de inspiración artística.



Sus canciones y obras pianísticas, de gran refinamiento y 
apertura estética, revelan a un compositor plenamente 
conectado con las corrientes europeas de su época, y cuya 
música vuelve hoy a encontrar un espacio vivo en el concierto. 
Blanco, formado en Madrid, desarrolló buena parte de su 
carrera en Portugal, lo que explica su afinidad con la lengua y 
la poesía portuguesas. Sus canciones Rosa e Lirio y Flôr da 
Rua destacan por su lirismo y su refinada melancolía, mientras 
que sus Heures Romantiques para piano añaden un momento 
de contemplación, con ecos del impresionismo europeo
y una escritura de gran sensibilidad.

Con Cristóbal Halffter (1930–2021), miembro destacado de la 
llamada Generación del 51, entramos en un lenguaje más 
contemporáneo. En El carbonero, el compositor toma como 
punto de partida una canción popular leonesa, un gesto 
frecuente en su catálogo, pero la transforma con un enfoque 
moderno, creando un interesante diálogo entre memoria
y renovación.

Ángel Barja (1938–1987), figura esencial en la vida musical 
leonesa del siglo XX, desarrolló una intensa labor tanto 
pedagógica como creativa. Contribuyó a la dinamización 
cultural en León donde fue impulsor de iniciativas clave para la 
difusión de la música en la ciudad y trabajó activamente en la 
formación de nuevas generaciones.

Su catálogo refleja un profundo interés por la literatura, 
especialmente la poesía española, y por el equilibrio entre 
tradición y lenguaje contemporáneo. En su Canción sobre texto 
de García Lorca, se percibe una escritura concentrada y 
expresiva, donde cada inflexión vocal parece nacer 
directamente del verso, con una sensibilidad muy 
característica de su estilo.

El recital incorpora además un estreno absoluto, Noche callada 
de Julio Aller, que introduce un giro expresivo muy marcado 
dentro del conjunto. Frente al lenguaje más tonal y reconocible 
del resto del programa, Aller utiliza una escritura más libre, con 
breves referencias al jazz. El resultado es una atmósfera 
sombría, donde la tensión armónica y el peso del texto 
adquieren un protagonismo especial. Esta ruptura estética 
invita a escuchar desde otro lugar, poniendo en relieve la 
vigencia y diversidad de la creación actual.

Las composiciones de Carmen Alonso y Javier Centeno nos 
acercan a miradas actuales sobre la canción. En Tuya, Alonso, 
con una gran trayectoria docente y siempre cercana al mundo 
de la voz, deja entrever una sensibilidad especialmente atenta 
al canto, con una escritura delicada y sugerente, de 
inconfundible acento español.

ORQUESTA SINFÓNICA DE NAVARRA

Fundada en 1879 por el violinista y compositor Pablo Sarasate, 
la Orquesta Sinfónica de Navarra / Nafarroako Orkestra 
Sinfonikoa (OSN/NOS) es la formación en activo más antigua 
del panorama sinfónico español. En 2016 pasó a integrarse en 
Fundación Baluarte y se convirtió en la orquesta oficial de la 
Comunidad Foral de Navarra. Perry So es su director titular y 
artístico desde septiembre de 2022.

En su etapa más reciente, la OSN/NOS ha actuado en los 
principales auditorios, temporadas y festivales tanto en 
España como en el extranjero. Entre sus citas más destacadas 
figuran la Quincena Musical de San Sebastián, la Semana de 
Música Religiosa de Cuenca, la temporada de ABAO Bilbao 
Ópera y ABAO Txiki, Musika Música, el Otoño Musical Soriano
y la Semana de Música Antigua de Estella.

También ha participado en el Festival Internacional de Cine de 
San Sebastián – Zinemaldia y ha ofrecido conciertos en 
relevantes escenarios como el Kursaal (San Sebastián) 
Auditorio Nacional (Madrid) o el Auditorio Riojaforum (Logroño). 
En el ámbito internacional, destacan sus actuaciones en el 
Théâtre du Châtelet de París (Temporada 2008-2009) y en el 
Malta Summer Festival (2022).

La OSN/NOS desarrolla una temporada anual de conciertos de 
abono en Pamplona (Auditorio Baluarte), Tudela (Teatro 
Gaztambide) y Tafalla (Centro Cultural Tafalla Kulturgunea) y 
colabora con la temporada principal de Fundación Baluarte. 

A lo largo de su trayectoria, la OSN/NOS ha colaborado con 
legendarios solistas como Martha Argerich, Gil Shaham, Sabine 
Meyer, Sarah Willis, Juan Diego Flórez, Piotr Beczala, Javier 
Camarena y Nadine Sierra, y ha trabajado bajo la dirección de 
maestros como Andrea Marcon, Marko Letonja, Pablo González, 
Alondra de la Parra y Thomas Dausgaard, entre otros.

Con diversas propuestas y formaciones artísticas, con 
creaciones propias como Desde el Alma hasta la Boca, Málaga 
Cantaora, Intrépida o Jondura Sinfónica, o como cantaora 
solista para representar una de las obras más destacadas de la 
música española como El Amor Brujo de Manuel de Falla, ha 
actuado junto a numerosas orquestas como la Orquesta de la 
Komische Oper de Berlín, Royal Danish Orchestra, Sinfónica de 
Bilkent, Filarmónica Eslovena, Sinfónica Nacional Argentina, 
Filarmónica de Brno, Sinfónica del Sodre de Uruguay, 
Filarmónica de Málaga, Olthenia Filarmonic de Craiova, 
Orquesta Nacional de Andorra, o el Washington Classical 
Ensemble entre muchas otras, y con directores como Michael 
Maciaszczyk, Marzena Dyakun, Jonathan Stockhammer, Carlos 
Domínguez-Nieto, Edo Frenkel, etc.

Formando parte del elenco de grandes espectáculos como 
Cambio de Tercio, Gala Flamenca y Azul Vida de los bailarines y 
coreógrafos Rojas y Rodríguez, Dressed to Dance del bailarín y 
coreógrafo Carlos Chamorro, Andalucía, el Flamenco y la 
Humanidad del reconocido y genial bailaor Mario Maya, 
compartiendo así con grandes figuras de la escena flamenca 
tales como Carmen Linares, José de la Tomasa, Marina Heredia, 
Antonio Canales, Karime Amaya en escenarios de grandes 
festivales como: Flamenco Festival USA, Festival “Voix de 
Femmes” de París, Flamenco Festival de Londres, Festival 
Flamenco de Luxemburgo, Festival Flamenco de Tampere, 
Festival de la Versiliana, Bienal Flamenco de Sevilla,

Festival de Música y Danza de Granada, etc. Recientemente se 
presentó en la Ópera Real Danesa en una nueva producción de 
ballet sobre Bodas de Sangre de Federico García Lorca.

Enamorada de otras músicas, Rocío Bazán es una cantaora de 
largo recorrido dentro y fuera del flamenco. Una rara avis de la 
escena flamenca que conoce prácticamente todos los palos de 
este arte tan misterioso y cuya voz sugerente, llena de 
magnetismo y poderío tiene la capacidad evocadora de las 
voces más raciales que se hayan podido escuchar durante el 
último siglo XX.

XAVIER RELATS, flauta 
Natural de Barcelona, realizó sus estudios de flauta con Claudi 
Arimany y los amplió después en Francia y Suiza con Patrick 
Gallois, Raymond Guiot, Gilles Burgos, Pierre Wavre y Günter 
Rumpel. Recibió también clases magistrales de Jean-Pierre 
Rampal, Aurèle Nicolet, Andràs Adorjàn, Wilbert Hazelzet y 
Barthold Kuijken. 

Entre sus distinciones cabe destacar el Primer Premio del 
Concurso “Interconservatoires Ville de Paris”, el Primer Premio 
de Virtuosismo del Conservatorio de Lausana, y el Diploma de 
Concertista de la Musikhohschule de Zurich.  Durante dos años 
fue contratado por la Bieler Symphonieorchester (Suiza), y 
desde 1991 es solista de la Orquesta Sinfónica de Navarra. 

Con el pianista Jordi Masó ha grabado dos CDs: uno con 
música de compositores catalanes (Picap) y otro con la integral 
de la obra para flauta de Paul Hindemith (ASV). También ha 
realizado grabaciones para la RSS (Radio Suisse Romande), 
Danmarks Radio, RNE y TVE. 

En el campo de la docencia, ha sido profesor del Conservatorio 
Profesional de Música de Vilaseca-Salou (Tarragona) y 
actualmente lo es del Conservatorio Profesional de Música 
“Pablo Sarasate” de Pamplona. Recientemente ha realizado un 
Máster de Investigación Musical en la Universidad Internacional 
de Valencia (VIU), cuyo TFM versó sobre la obra para flauta de 
la compositora navarra Teresa Catalán.

Este recital propone un viaje por la canción española como 
espacio de encuentro entre música, poesía y emoción, con una 
mirada especial hacia León como tierra de creación e 
inspiración. A lo largo del programa, la voz y el piano nos guían 
por distintos paisajes sonoros: desde lo íntimo y popular hasta 
lo culto y contemporáneo, mostrando la riqueza y diversidad de 
este repertorio.

Comenzamos con María Rodrigo (1888–1967) y su ciclo Los 
Ayes, sobre textos de María Lejárraga, figura clave de la 
literatura española cuya autoría permaneció durante años en la 
sombra. Estas canciones despliegan una expresividad abierta y 
cambiante, donde lo popular y lo teatral se entrelazan con 
contrastes de carácter y un uso muy flexible del ritmo y la 
declamación. No es casual que Rodrigo desarrollara también 
una importante labor pedagógica y teatral: cada pieza funciona 
casi como una pequeña escena, en la que la voz asume un 
papel activo y comunicativo.

Las Canciones clásicas españolas de Fernando Obradors 
(1897–1945) nos trasladan a un mundo lleno de carácter y color. 
A partir de textos antiguos, Obradors recrea escenas breves que 
oscilan entre lo lírico, lo humorístico y lo popular. Cada pieza 
tiene su propia personalidad: hay picardía, ternura, nostalgia… 
siempre con un acompañamiento pianístico que aporta ritmo, 
brillo y teatralidad, lo que ha convertido este ciclo en uno de los 
más interpretados del repertorio español en el mundo.

El corazón del programa lo forman los compositores leoneses, 
que dan sentido al título del recital. En ellos encontramos 
una gran variedad de estilos y sensibilidades, pero todos 
comparten una conexión profunda con la palabra
y la expresión.

Rogelio Villar (1873-1937), además de compositor, fue un activo 
musicógrafo y crítico, implicado en la vida musical madrileña 
de su tiempo. En Madrigal nos ofrece una música elegante y 
serena, donde la línea vocal fluye con naturalidad, en diálogo 
íntimo con el piano.

Por su parte, la presencia de Pedro Blanco (1883-1919) adquiere 
en este programa un significado especial. Nacido en León y 
con una notable proyección internacional en su tiempo, su 
figura ha sido durante décadas injustamente relegada. En este 
sentido, el Festival de Música Española de León viene 
desarrollando una valiosa labor de recuperación y difusión de 
su obra, contribuyendo a situarlo de nuevo en el lugar que 
merece dentro del patrimonio musical español.

Centeno, por su parte, también docente, compositor y 
divulgador, plantea un sugerente juego de contrastes: desde la 
melancolía suspendida de Todo Blanco, concebida como una 
habanera sobre texto de Antonio García Teijeiro, hasta la mayor 
intensidad y carga dramática de Moriré de Madrid, sobre los 
maravillosos versos de Karim Farham.

En la última parte del programa aparecen nombres 
fundamentales del repertorio español. Isaac Albéniz 
(1860-1909), conocido sobre todo por su música para piano. Sus 
canciones, como Morirò! o La lontananza, revelan una clara 
influencia italiana y un lirismo cercano al mundo operístico.

Joaquín Nin (1879-1949), padre de la escritora Anaïs Nin, 
desarrolló gran parte de su carrera en París, donde difundió la 
música española. En Las majas de París recrea lo español 
desde una mirada elegante y cosmopolita, con un refinamiento 
muy característico.

Resulta especialmente interesante la presencia de Paulina 
Cabrero y Martínez (1822-1901), compositora, cantante e 
instrumentista que brilló en los salones musicales del Madrid 
romántico. Fue una de las primeras mujeres en publicar en 
España una colección de canciones, Primeras impresiones 
musicales, y su obra, muy apreciada en su tiempo, combina
el refinamiento del canto de salón con un inconfundible
sabor expresivo.

La jardinera nos recuerda así la importancia de recuperar 
voces femeninas que, desde espacios menos visibles, también 
sostuvieron y enriquecieron la vida
musical de su época.

El recital concluye con Joaquín Turina (1882-1949) y su
Poema en forma de canciones, sobre textos de Campoamor. 
Turina, formado en París y cercano a Falla, logra aquí una 
síntesis muy personal entre influencias impresionistas y 
tradición española, con una escritura rica en matices y
gran sensibilidad hacia el texto.

En conjunto, este programa es una invitación a escuchar la 
canción española como algo vivo y cercano. Un repertorio que, 
desde distintos tiempos y estilos, sigue hablándonos de lo 
esencial: la emoción, la palabra y la capacidad de la música para 
conectar con quienes escuchan. Y, en este caso, también como 
un homenaje a León, no solo como lugar de origen, sino como 
fuente de inspiración artística.
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Comprometida con la sociedad y la educación, la orquesta 
desarrolla una intensa labor pedagógica y social en toda Navarra 
a través del Programa Educativo y Social de Fundación Baluarte, 
con propuestas para familias, actividades para jóvenes, 
propuestas para centros educativos, experiencias para el 
bienestar de personas vulnerables, actividades para laprotección 
de la infancia y programas abiertos a la ciudadanía. También 
desarrolla el ciclo Andante, con el que lleva el gran repertorio 
sinfónico a numerosas localidades de la Comunidad Foral. 

Desde 2019, la OSN/NOS colabora con AMAEN (Archivo de Música
y Artes Escénicas de Navarra) en la preservación y difusión del 
patrimonio musical navarro, enriqueciendo la Fonoteca Navarra 
con grabaciones de obras patrimoniales. También mantiene
un firme compromiso con la música contemporánea, que se 
refleja en los encargos realizados a compositores como Teresa 
Catalán, Koldo Pastor, Vicent Egea, Beatriz Arzamendi y
Carme Fernández Vidal.

A lo largo de su extensa trayectoria, la OSN/NOS ha impulsado 
una sólida labor discográfica que refleja tanto su compromiso 
con el legado de su fundador como su versatilidad 
interpretativa. Ha publicado álbumes en sellos de prestigio 
como Deutsche Grammophon, Signum Classics, Sony Music, 
Naxos, IBS Classical y Quartet Records.

La orquesta mantiene convenios de colaboración con 
instituciones de referencia como la Escuela Superior de Música 
Reina Sofía y el Centro Superior de Música del País Vasco – 
Musikene, fortaleciendo su labor formativa y su vínculo con las 
nuevas generaciones de músicos.

ROCÍO BAZÁN, cantaora 
Rocío Bazán sintió la necesidad de expresar sus sentimientos a 
través del cante a muy temprana edad, como ya lo haría su 
bisabuelo José y su abuela materna Manuela. Su voz comenzaría a 
forjarse en las peñas flamencas y festivales de su tierra y pronto 
comenzará a llegar el reconocimiento en forma de premios como 
El Premio Jóvenes Flamencos del Festival del Cante de las Minas 
en 1999 y sobre todo el galardón más preciado de la XII Bienal de 
Arte Flamenco de Sevilla, el Giraldillo, Jóvenes Intérpretes en 
2002, por ser una cantaora de extensos registros.

Como solista ha exhibido su cante en cuatro continentes en 
lugares como La Ópera Real Danesa, Ópera de El Cairo, 
Auditórium Explanade de Singapur, Palau de la Música de 
Barcelona, City Center de New York, Teatro Travesiere de París, 
Torre de David de Jerusalén, Cueva de Nerja de Málaga, Palacio 
de la Cultura de Sofía, Ópera de Pekín, Sadlers´s Wells de 
Londres o Jardines de Sabatini de Madrid entre muchos otros.

PERRY SO, director titular y artístico de la OSN
Perry So (Hong Kong, 1982) tiene una sólida trayectoria 
internacional que abarca el repertorio sinfónico y operístico. 
Recibió una temprana y amplia formación musical en piano, 
órgano, violín, viola y composición, base que ha marcado su 
aproximación analítica y profundamente musical a la dirección.

Se licenció en la Universidad de Yale, donde desarrolló también 
una intensa actividad académica y artística, fundando una 
orquesta de carácter académico y dirigiendo diversas 
producciones líricas con los estudiantes. Posteriormente cursó 
estudios de dirección en el Peabody Institute de Baltimore bajo 
la tutela del legendario maestro Gustav Meier. En 2008 su 
carrera dio un impulso decisivo al obtener el Primer Premio y el 
Premio Especial en la V Edición del Concurso Internacional 
Prokofiev de Dirección de San Petersburgo, un reconocimiento 
que lo situó en el panorama internacional.

Tras este galardón fue nombrado asistente de dirección y más 
tarde director asociado de la Filarmónica de Hong Kong, etapa 
en la que colaboró estrechamente con figuras como Edo de 
Waart, Esa-Pekka Salonen, Gustavo Dudamel, Lorin Maazel y 
John Adams.

Desde entonces, Perry So ha dirigido más de treinta orquestas en 
los cinco continentes, entre ellas la Sinfónica de San Francisco, 
la Orquesta Nacional de Gales, la Sinfónica de Nueva Zelanda, la 
Sinfónica de Shanghái, la Residentie Orkest de La Haya o la 
Filarmónica de Londres, además de varias orquestas españolas.

En el ámbito operístico ha ocupado los fosos de la Royal Danish 
Opera con La flauta mágica y de la Ópera de Yale con Eugene 
Onegin, consolidando un perfil igualmente destacado en el 
repertorio lírico. Entre los hitos recientes de su carrera 
sobresalen importantes giras internacionales, como su recorrido 
por los Balcanes con la Filarmónica de Zagreb y una extensa gira 
por Sudáfrica en la que interpretó el Réquiem de Verdi en el 
marco del South African National Arts Festival.

Desde septiembre de 2022 es director titular y artístico de la 
Orquesta Sinfónica de Navarra. También es director musical de la 
New Haven Symphony Orchestra, en EE. UU. Su discografía al 
frente de la BBC National Orchestra of Wales y la BBC Concert 
Orchestra ha recibido un amplio reconocimiento crítico, 
culminado en 2021 con la concesión del prestigioso Diapason d’Or.
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Sus canciones y obras pianísticas, de gran refinamiento y 
apertura estética, revelan a un compositor plenamente 
conectado con las corrientes europeas de su época, y cuya 
música vuelve hoy a encontrar un espacio vivo en el concierto. 
Blanco, formado en Madrid, desarrolló buena parte de su 
carrera en Portugal, lo que explica su afinidad con la lengua y 
la poesía portuguesas. Sus canciones Rosa e Lirio y Flôr da 
Rua destacan por su lirismo y su refinada melancolía, mientras 
que sus Heures Romantiques para piano añaden un momento 
de contemplación, con ecos del impresionismo europeo
y una escritura de gran sensibilidad.

Con Cristóbal Halffter (1930–2021), miembro destacado de la 
llamada Generación del 51, entramos en un lenguaje más 
contemporáneo. En El carbonero, el compositor toma como 
punto de partida una canción popular leonesa, un gesto 
frecuente en su catálogo, pero la transforma con un enfoque 
moderno, creando un interesante diálogo entre memoria
y renovación.

Ángel Barja (1938–1987), figura esencial en la vida musical 
leonesa del siglo XX, desarrolló una intensa labor tanto 
pedagógica como creativa. Contribuyó a la dinamización 
cultural en León donde fue impulsor de iniciativas clave para la 
difusión de la música en la ciudad y trabajó activamente en la 
formación de nuevas generaciones.

Su catálogo refleja un profundo interés por la literatura, 
especialmente la poesía española, y por el equilibrio entre 
tradición y lenguaje contemporáneo. En su Canción sobre texto 
de García Lorca, se percibe una escritura concentrada y 
expresiva, donde cada inflexión vocal parece nacer 
directamente del verso, con una sensibilidad muy 
característica de su estilo.

El recital incorpora además un estreno absoluto, Noche callada 
de Julio Aller, que introduce un giro expresivo muy marcado 
dentro del conjunto. Frente al lenguaje más tonal y reconocible 
del resto del programa, Aller utiliza una escritura más libre, con 
breves referencias al jazz. El resultado es una atmósfera 
sombría, donde la tensión armónica y el peso del texto 
adquieren un protagonismo especial. Esta ruptura estética 
invita a escuchar desde otro lugar, poniendo en relieve la 
vigencia y diversidad de la creación actual.

Las composiciones de Carmen Alonso y Javier Centeno nos 
acercan a miradas actuales sobre la canción. En Tuya, Alonso, 
con una gran trayectoria docente y siempre cercana al mundo 
de la voz, deja entrever una sensibilidad especialmente atenta 
al canto, con una escritura delicada y sugerente, de 
inconfundible acento español.

Fundada en 1879 por el violinista y compositor Pablo Sarasate, 
la Orquesta Sinfónica de Navarra / Nafarroako Orkestra 
Sinfonikoa (OSN/NOS) es la formación en activo más antigua 
del panorama sinfónico español. En 2016 pasó a integrarse en 
Fundación Baluarte y se convirtió en la orquesta oficial de la 
Comunidad Foral de Navarra. Perry So es su director titular y 
artístico desde septiembre de 2022.

En su etapa más reciente, la OSN/NOS ha actuado en los 
principales auditorios, temporadas y festivales tanto en 
España como en el extranjero. Entre sus citas más destacadas 
figuran la Quincena Musical de San Sebastián, la Semana de 
Música Religiosa de Cuenca, la temporada de ABAO Bilbao 
Ópera y ABAO Txiki, Musika Música, el Otoño Musical Soriano
y la Semana de Música Antigua de Estella.

También ha participado en el Festival Internacional de Cine de 
San Sebastián – Zinemaldia y ha ofrecido conciertos en 
relevantes escenarios como el Kursaal (San Sebastián) 
Auditorio Nacional (Madrid) o el Auditorio Riojaforum (Logroño). 
En el ámbito internacional, destacan sus actuaciones en el 
Théâtre du Châtelet de París (Temporada 2008-2009) y en el 
Malta Summer Festival (2022).

La OSN/NOS desarrolla una temporada anual de conciertos de 
abono en Pamplona (Auditorio Baluarte), Tudela (Teatro 
Gaztambide) y Tafalla (Centro Cultural Tafalla Kulturgunea) y 
colabora con la temporada principal de Fundación Baluarte. 

A lo largo de su trayectoria, la OSN/NOS ha colaborado con 
legendarios solistas como Martha Argerich, Gil Shaham, Sabine 
Meyer, Sarah Willis, Juan Diego Flórez, Piotr Beczala, Javier 
Camarena y Nadine Sierra, y ha trabajado bajo la dirección de 
maestros como Andrea Marcon, Marko Letonja, Pablo González, 
Alondra de la Parra y Thomas Dausgaard, entre otros.

Con diversas propuestas y formaciones artísticas, con 
creaciones propias como Desde el Alma hasta la Boca, Málaga 
Cantaora, Intrépida o Jondura Sinfónica, o como cantaora 
solista para representar una de las obras más destacadas de la 
música española como El Amor Brujo de Manuel de Falla, ha 
actuado junto a numerosas orquestas como la Orquesta de la 
Komische Oper de Berlín, Royal Danish Orchestra, Sinfónica de 
Bilkent, Filarmónica Eslovena, Sinfónica Nacional Argentina, 
Filarmónica de Brno, Sinfónica del Sodre de Uruguay, 
Filarmónica de Málaga, Olthenia Filarmonic de Craiova, 
Orquesta Nacional de Andorra, o el Washington Classical 
Ensemble entre muchas otras, y con directores como Michael 
Maciaszczyk, Marzena Dyakun, Jonathan Stockhammer, Carlos 
Domínguez-Nieto, Edo Frenkel, etc.

Formando parte del elenco de grandes espectáculos como 
Cambio de Tercio, Gala Flamenca y Azul Vida de los bailarines y 
coreógrafos Rojas y Rodríguez, Dressed to Dance del bailarín y 
coreógrafo Carlos Chamorro, Andalucía, el Flamenco y la 
Humanidad del reconocido y genial bailaor Mario Maya, 
compartiendo así con grandes figuras de la escena flamenca 
tales como Carmen Linares, José de la Tomasa, Marina Heredia, 
Antonio Canales, Karime Amaya en escenarios de grandes 
festivales como: Flamenco Festival USA, Festival “Voix de 
Femmes” de París, Flamenco Festival de Londres, Festival 
Flamenco de Luxemburgo, Festival Flamenco de Tampere, 
Festival de la Versiliana, Bienal Flamenco de Sevilla,

Festival de Música y Danza de Granada, etc. Recientemente se 
presentó en la Ópera Real Danesa en una nueva producción de 
ballet sobre Bodas de Sangre de Federico García Lorca.

Enamorada de otras músicas, Rocío Bazán es una cantaora de 
largo recorrido dentro y fuera del flamenco. Una rara avis de la 
escena flamenca que conoce prácticamente todos los palos de 
este arte tan misterioso y cuya voz sugerente, llena de 
magnetismo y poderío tiene la capacidad evocadora de las 
voces más raciales que se hayan podido escuchar durante el 
último siglo XX.

XAVIER RELATS, flauta 
Natural de Barcelona, realizó sus estudios de flauta con Claudi 
Arimany y los amplió después en Francia y Suiza con Patrick 
Gallois, Raymond Guiot, Gilles Burgos, Pierre Wavre y Günter 
Rumpel. Recibió también clases magistrales de Jean-Pierre 
Rampal, Aurèle Nicolet, Andràs Adorjàn, Wilbert Hazelzet y 
Barthold Kuijken. 

Entre sus distinciones cabe destacar el Primer Premio del 
Concurso “Interconservatoires Ville de Paris”, el Primer Premio 
de Virtuosismo del Conservatorio de Lausana, y el Diploma de 
Concertista de la Musikhohschule de Zurich.  Durante dos años 
fue contratado por la Bieler Symphonieorchester (Suiza), y 
desde 1991 es solista de la Orquesta Sinfónica de Navarra. 

Con el pianista Jordi Masó ha grabado dos CDs: uno con 
música de compositores catalanes (Picap) y otro con la integral 
de la obra para flauta de Paul Hindemith (ASV). También ha 
realizado grabaciones para la RSS (Radio Suisse Romande), 
Danmarks Radio, RNE y TVE. 

En el campo de la docencia, ha sido profesor del Conservatorio 
Profesional de Música de Vilaseca-Salou (Tarragona) y 
actualmente lo es del Conservatorio Profesional de Música 
“Pablo Sarasate” de Pamplona. Recientemente ha realizado un 
Máster de Investigación Musical en la Universidad Internacional 
de Valencia (VIU), cuyo TFM versó sobre la obra para flauta de 
la compositora navarra Teresa Catalán.
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Este recital propone un viaje por la canción española como 
espacio de encuentro entre música, poesía y emoción, con una 
mirada especial hacia León como tierra de creación e 
inspiración. A lo largo del programa, la voz y el piano nos guían 
por distintos paisajes sonoros: desde lo íntimo y popular hasta 
lo culto y contemporáneo, mostrando la riqueza y diversidad de 
este repertorio.

Comenzamos con María Rodrigo (1888–1967) y su ciclo Los 
Ayes, sobre textos de María Lejárraga, figura clave de la 
literatura española cuya autoría permaneció durante años en la 
sombra. Estas canciones despliegan una expresividad abierta y 
cambiante, donde lo popular y lo teatral se entrelazan con 
contrastes de carácter y un uso muy flexible del ritmo y la 
declamación. No es casual que Rodrigo desarrollara también 
una importante labor pedagógica y teatral: cada pieza funciona 
casi como una pequeña escena, en la que la voz asume un 
papel activo y comunicativo.

Las Canciones clásicas españolas de Fernando Obradors 
(1897–1945) nos trasladan a un mundo lleno de carácter y color. 
A partir de textos antiguos, Obradors recrea escenas breves que 
oscilan entre lo lírico, lo humorístico y lo popular. Cada pieza 
tiene su propia personalidad: hay picardía, ternura, nostalgia… 
siempre con un acompañamiento pianístico que aporta ritmo, 
brillo y teatralidad, lo que ha convertido este ciclo en uno de los 
más interpretados del repertorio español en el mundo.

El corazón del programa lo forman los compositores leoneses, 
que dan sentido al título del recital. En ellos encontramos 
una gran variedad de estilos y sensibilidades, pero todos 
comparten una conexión profunda con la palabra
y la expresión.

Rogelio Villar (1873-1937), además de compositor, fue un activo 
musicógrafo y crítico, implicado en la vida musical madrileña 
de su tiempo. En Madrigal nos ofrece una música elegante y 
serena, donde la línea vocal fluye con naturalidad, en diálogo 
íntimo con el piano.

Por su parte, la presencia de Pedro Blanco (1883-1919) adquiere 
en este programa un significado especial. Nacido en León y 
con una notable proyección internacional en su tiempo, su 
figura ha sido durante décadas injustamente relegada. En este 
sentido, el Festival de Música Española de León viene 
desarrollando una valiosa labor de recuperación y difusión de 
su obra, contribuyendo a situarlo de nuevo en el lugar que 
merece dentro del patrimonio musical español.

Centeno, por su parte, también docente, compositor y 
divulgador, plantea un sugerente juego de contrastes: desde la 
melancolía suspendida de Todo Blanco, concebida como una 
habanera sobre texto de Antonio García Teijeiro, hasta la mayor 
intensidad y carga dramática de Moriré de Madrid, sobre los 
maravillosos versos de Karim Farham.

En la última parte del programa aparecen nombres 
fundamentales del repertorio español. Isaac Albéniz 
(1860-1909), conocido sobre todo por su música para piano. Sus 
canciones, como Morirò! o La lontananza, revelan una clara 
influencia italiana y un lirismo cercano al mundo operístico.

Joaquín Nin (1879-1949), padre de la escritora Anaïs Nin, 
desarrolló gran parte de su carrera en París, donde difundió la 
música española. En Las majas de París recrea lo español 
desde una mirada elegante y cosmopolita, con un refinamiento 
muy característico.

Resulta especialmente interesante la presencia de Paulina 
Cabrero y Martínez (1822-1901), compositora, cantante e 
instrumentista que brilló en los salones musicales del Madrid 
romántico. Fue una de las primeras mujeres en publicar en 
España una colección de canciones, Primeras impresiones 
musicales, y su obra, muy apreciada en su tiempo, combina
el refinamiento del canto de salón con un inconfundible
sabor expresivo.

La jardinera nos recuerda así la importancia de recuperar 
voces femeninas que, desde espacios menos visibles, también 
sostuvieron y enriquecieron la vida
musical de su época.

El recital concluye con Joaquín Turina (1882-1949) y su
Poema en forma de canciones, sobre textos de Campoamor. 
Turina, formado en París y cercano a Falla, logra aquí una 
síntesis muy personal entre influencias impresionistas y 
tradición española, con una escritura rica en matices y
gran sensibilidad hacia el texto.

En conjunto, este programa es una invitación a escuchar la 
canción española como algo vivo y cercano. Un repertorio que, 
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como Deutsche Grammophon, Signum Classics, Sony Music, 
Naxos, IBS Classical y Quartet Records.

La orquesta mantiene convenios de colaboración con 
instituciones de referencia como la Escuela Superior de Música 
Reina Sofía y el Centro Superior de Música del País Vasco – 
Musikene, fortaleciendo su labor formativa y su vínculo con las 
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carrera en Portugal, lo que explica su afinidad con la lengua y 
la poesía portuguesas. Sus canciones Rosa e Lirio y Flôr da 
Rua destacan por su lirismo y su refinada melancolía, mientras 
que sus Heures Romantiques para piano añaden un momento 
de contemplación, con ecos del impresionismo europeo
y una escritura de gran sensibilidad.

Con Cristóbal Halffter (1930–2021), miembro destacado de la 
llamada Generación del 51, entramos en un lenguaje más 
contemporáneo. En El carbonero, el compositor toma como 
punto de partida una canción popular leonesa, un gesto 
frecuente en su catálogo, pero la transforma con un enfoque 
moderno, creando un interesante diálogo entre memoria
y renovación.

Ángel Barja (1938–1987), figura esencial en la vida musical 
leonesa del siglo XX, desarrolló una intensa labor tanto 
pedagógica como creativa. Contribuyó a la dinamización 
cultural en León donde fue impulsor de iniciativas clave para la 
difusión de la música en la ciudad y trabajó activamente en la 
formación de nuevas generaciones.

Su catálogo refleja un profundo interés por la literatura, 
especialmente la poesía española, y por el equilibrio entre 
tradición y lenguaje contemporáneo. En su Canción sobre texto 
de García Lorca, se percibe una escritura concentrada y 
expresiva, donde cada inflexión vocal parece nacer 
directamente del verso, con una sensibilidad muy 
característica de su estilo.

El recital incorpora además un estreno absoluto, Noche callada 
de Julio Aller, que introduce un giro expresivo muy marcado 
dentro del conjunto. Frente al lenguaje más tonal y reconocible 
del resto del programa, Aller utiliza una escritura más libre, con 
breves referencias al jazz. El resultado es una atmósfera 
sombría, donde la tensión armónica y el peso del texto 
adquieren un protagonismo especial. Esta ruptura estética 
invita a escuchar desde otro lugar, poniendo en relieve la 
vigencia y diversidad de la creación actual.

Las composiciones de Carmen Alonso y Javier Centeno nos 
acercan a miradas actuales sobre la canción. En Tuya, Alonso, 
con una gran trayectoria docente y siempre cercana al mundo 
de la voz, deja entrever una sensibilidad especialmente atenta 
al canto, con una escritura delicada y sugerente, de 
inconfundible acento español.

Fundada en 1879 por el violinista y compositor Pablo Sarasate, 
la Orquesta Sinfónica de Navarra / Nafarroako Orkestra 
Sinfonikoa (OSN/NOS) es la formación en activo más antigua 
del panorama sinfónico español. En 2016 pasó a integrarse en 
Fundación Baluarte y se convirtió en la orquesta oficial de la 
Comunidad Foral de Navarra. Perry So es su director titular y 
artístico desde septiembre de 2022.

En su etapa más reciente, la OSN/NOS ha actuado en los 
principales auditorios, temporadas y festivales tanto en 
España como en el extranjero. Entre sus citas más destacadas 
figuran la Quincena Musical de San Sebastián, la Semana de 
Música Religiosa de Cuenca, la temporada de ABAO Bilbao 
Ópera y ABAO Txiki, Musika Música, el Otoño Musical Soriano
y la Semana de Música Antigua de Estella.

También ha participado en el Festival Internacional de Cine de 
San Sebastián – Zinemaldia y ha ofrecido conciertos en 
relevantes escenarios como el Kursaal (San Sebastián) 
Auditorio Nacional (Madrid) o el Auditorio Riojaforum (Logroño). 
En el ámbito internacional, destacan sus actuaciones en el 
Théâtre du Châtelet de París (Temporada 2008-2009) y en el 
Malta Summer Festival (2022).

La OSN/NOS desarrolla una temporada anual de conciertos de 
abono en Pamplona (Auditorio Baluarte), Tudela (Teatro 
Gaztambide) y Tafalla (Centro Cultural Tafalla Kulturgunea) y 
colabora con la temporada principal de Fundación Baluarte. 

A lo largo de su trayectoria, la OSN/NOS ha colaborado con 
legendarios solistas como Martha Argerich, Gil Shaham, Sabine 
Meyer, Sarah Willis, Juan Diego Flórez, Piotr Beczala, Javier 
Camarena y Nadine Sierra, y ha trabajado bajo la dirección de 
maestros como Andrea Marcon, Marko Letonja, Pablo González, 
Alondra de la Parra y Thomas Dausgaard, entre otros.

Con diversas propuestas y formaciones artísticas, con 
creaciones propias como Desde el Alma hasta la Boca, Málaga 
Cantaora, Intrépida o Jondura Sinfónica, o como cantaora 
solista para representar una de las obras más destacadas de la 
música española como El Amor Brujo de Manuel de Falla, ha 
actuado junto a numerosas orquestas como la Orquesta de la 
Komische Oper de Berlín, Royal Danish Orchestra, Sinfónica de 
Bilkent, Filarmónica Eslovena, Sinfónica Nacional Argentina, 
Filarmónica de Brno, Sinfónica del Sodre de Uruguay, 
Filarmónica de Málaga, Olthenia Filarmonic de Craiova, 
Orquesta Nacional de Andorra, o el Washington Classical 
Ensemble entre muchas otras, y con directores como Michael 
Maciaszczyk, Marzena Dyakun, Jonathan Stockhammer, Carlos 
Domínguez-Nieto, Edo Frenkel, etc.

Formando parte del elenco de grandes espectáculos como 
Cambio de Tercio, Gala Flamenca y Azul Vida de los bailarines y 
coreógrafos Rojas y Rodríguez, Dressed to Dance del bailarín y 
coreógrafo Carlos Chamorro, Andalucía, el Flamenco y la 
Humanidad del reconocido y genial bailaor Mario Maya, 
compartiendo así con grandes figuras de la escena flamenca 
tales como Carmen Linares, José de la Tomasa, Marina Heredia, 
Antonio Canales, Karime Amaya en escenarios de grandes 
festivales como: Flamenco Festival USA, Festival “Voix de 
Femmes” de París, Flamenco Festival de Londres, Festival 
Flamenco de Luxemburgo, Festival Flamenco de Tampere, 
Festival de la Versiliana, Bienal Flamenco de Sevilla,

Festival de Música y Danza de Granada, etc. Recientemente se 
presentó en la Ópera Real Danesa en una nueva producción de 
ballet sobre Bodas de Sangre de Federico García Lorca.

Enamorada de otras músicas, Rocío Bazán es una cantaora de 
largo recorrido dentro y fuera del flamenco. Una rara avis de la 
escena flamenca que conoce prácticamente todos los palos de 
este arte tan misterioso y cuya voz sugerente, llena de 
magnetismo y poderío tiene la capacidad evocadora de las 
voces más raciales que se hayan podido escuchar durante el 
último siglo XX.

XAVIER RELATS, flauta 
Natural de Barcelona, realizó sus estudios de flauta con Claudi 
Arimany y los amplió después en Francia y Suiza con Patrick 
Gallois, Raymond Guiot, Gilles Burgos, Pierre Wavre y Günter 
Rumpel. Recibió también clases magistrales de Jean-Pierre 
Rampal, Aurèle Nicolet, Andràs Adorjàn, Wilbert Hazelzet y 
Barthold Kuijken. 

Entre sus distinciones cabe destacar el Primer Premio del 
Concurso “Interconservatoires Ville de Paris”, el Primer Premio 
de Virtuosismo del Conservatorio de Lausana, y el Diploma de 
Concertista de la Musikhohschule de Zurich.  Durante dos años 
fue contratado por la Bieler Symphonieorchester (Suiza), y 
desde 1991 es solista de la Orquesta Sinfónica de Navarra. 

Con el pianista Jordi Masó ha grabado dos CDs: uno con 
música de compositores catalanes (Picap) y otro con la integral 
de la obra para flauta de Paul Hindemith (ASV). También ha 
realizado grabaciones para la RSS (Radio Suisse Romande), 
Danmarks Radio, RNE y TVE. 

En el campo de la docencia, ha sido profesor del Conservatorio 
Profesional de Música de Vilaseca-Salou (Tarragona) y 
actualmente lo es del Conservatorio Profesional de Música 
“Pablo Sarasate” de Pamplona. Recientemente ha realizado un 
Máster de Investigación Musical en la Universidad Internacional 
de Valencia (VIU), cuyo TFM versó sobre la obra para flauta de 
la compositora navarra Teresa Catalán.
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Este recital propone un viaje por la canción española como 
espacio de encuentro entre música, poesía y emoción, con una 
mirada especial hacia León como tierra de creación e 
inspiración. A lo largo del programa, la voz y el piano nos guían 
por distintos paisajes sonoros: desde lo íntimo y popular hasta 
lo culto y contemporáneo, mostrando la riqueza y diversidad de 
este repertorio.

Comenzamos con María Rodrigo (1888–1967) y su ciclo Los 
Ayes, sobre textos de María Lejárraga, figura clave de la 
literatura española cuya autoría permaneció durante años en la 
sombra. Estas canciones despliegan una expresividad abierta y 
cambiante, donde lo popular y lo teatral se entrelazan con 
contrastes de carácter y un uso muy flexible del ritmo y la 
declamación. No es casual que Rodrigo desarrollara también 
una importante labor pedagógica y teatral: cada pieza funciona 
casi como una pequeña escena, en la que la voz asume un 
papel activo y comunicativo.

Las Canciones clásicas españolas de Fernando Obradors 
(1897–1945) nos trasladan a un mundo lleno de carácter y color. 
A partir de textos antiguos, Obradors recrea escenas breves que 
oscilan entre lo lírico, lo humorístico y lo popular. Cada pieza 
tiene su propia personalidad: hay picardía, ternura, nostalgia… 
siempre con un acompañamiento pianístico que aporta ritmo, 
brillo y teatralidad, lo que ha convertido este ciclo en uno de los 
más interpretados del repertorio español en el mundo.

El corazón del programa lo forman los compositores leoneses, 
que dan sentido al título del recital. En ellos encontramos 
una gran variedad de estilos y sensibilidades, pero todos 
comparten una conexión profunda con la palabra
y la expresión.

Rogelio Villar (1873-1937), además de compositor, fue un activo 
musicógrafo y crítico, implicado en la vida musical madrileña 
de su tiempo. En Madrigal nos ofrece una música elegante y 
serena, donde la línea vocal fluye con naturalidad, en diálogo 
íntimo con el piano.

Por su parte, la presencia de Pedro Blanco (1883-1919) adquiere 
en este programa un significado especial. Nacido en León y 
con una notable proyección internacional en su tiempo, su 
figura ha sido durante décadas injustamente relegada. En este 
sentido, el Festival de Música Española de León viene 
desarrollando una valiosa labor de recuperación y difusión de 
su obra, contribuyendo a situarlo de nuevo en el lugar que 
merece dentro del patrimonio musical español.

Centeno, por su parte, también docente, compositor y 
divulgador, plantea un sugerente juego de contrastes: desde la 
melancolía suspendida de Todo Blanco, concebida como una 
habanera sobre texto de Antonio García Teijeiro, hasta la mayor 
intensidad y carga dramática de Moriré de Madrid, sobre los 
maravillosos versos de Karim Farham.

En la última parte del programa aparecen nombres 
fundamentales del repertorio español. Isaac Albéniz 
(1860-1909), conocido sobre todo por su música para piano. Sus 
canciones, como Morirò! o La lontananza, revelan una clara 
influencia italiana y un lirismo cercano al mundo operístico.

Joaquín Nin (1879-1949), padre de la escritora Anaïs Nin, 
desarrolló gran parte de su carrera en París, donde difundió la 
música española. En Las majas de París recrea lo español 
desde una mirada elegante y cosmopolita, con un refinamiento 
muy característico.

Resulta especialmente interesante la presencia de Paulina 
Cabrero y Martínez (1822-1901), compositora, cantante e 
instrumentista que brilló en los salones musicales del Madrid 
romántico. Fue una de las primeras mujeres en publicar en 
España una colección de canciones, Primeras impresiones 
musicales, y su obra, muy apreciada en su tiempo, combina
el refinamiento del canto de salón con un inconfundible
sabor expresivo.

La jardinera nos recuerda así la importancia de recuperar 
voces femeninas que, desde espacios menos visibles, también 
sostuvieron y enriquecieron la vida
musical de su época.

El recital concluye con Joaquín Turina (1882-1949) y su
Poema en forma de canciones, sobre textos de Campoamor. 
Turina, formado en París y cercano a Falla, logra aquí una 
síntesis muy personal entre influencias impresionistas y 
tradición española, con una escritura rica en matices y
gran sensibilidad hacia el texto.

En conjunto, este programa es una invitación a escuchar la 
canción española como algo vivo y cercano. Un repertorio que, 
desde distintos tiempos y estilos, sigue hablándonos de lo 
esencial: la emoción, la palabra y la capacidad de la música para 
conectar con quienes escuchan. Y, en este caso, también como 
un homenaje a León, no solo como lugar de origen, sino como 
fuente de inspiración artística.

Comprometida con la sociedad y la educación, la orquesta 
desarrolla una intensa labor pedagógica y social en toda Navarra 
a través del Programa Educativo y Social de Fundación Baluarte, 
con propuestas para familias, actividades para jóvenes, 
propuestas para centros educativos, experiencias para el 
bienestar de personas vulnerables, actividades para laprotección 
de la infancia y programas abiertos a la ciudadanía. También 
desarrolla el ciclo Andante, con el que lleva el gran repertorio 
sinfónico a numerosas localidades de la Comunidad Foral. 

Desde 2019, la OSN/NOS colabora con AMAEN (Archivo de Música
y Artes Escénicas de Navarra) en la preservación y difusión del 
patrimonio musical navarro, enriqueciendo la Fonoteca Navarra 
con grabaciones de obras patrimoniales. También mantiene
un firme compromiso con la música contemporánea, que se 
refleja en los encargos realizados a compositores como Teresa 
Catalán, Koldo Pastor, Vicent Egea, Beatriz Arzamendi y
Carme Fernández Vidal.

A lo largo de su extensa trayectoria, la OSN/NOS ha impulsado 
una sólida labor discográfica que refleja tanto su compromiso 
con el legado de su fundador como su versatilidad 
interpretativa. Ha publicado álbumes en sellos de prestigio 
como Deutsche Grammophon, Signum Classics, Sony Music, 
Naxos, IBS Classical y Quartet Records.

La orquesta mantiene convenios de colaboración con 
instituciones de referencia como la Escuela Superior de Música 
Reina Sofía y el Centro Superior de Música del País Vasco – 
Musikene, fortaleciendo su labor formativa y su vínculo con las 
nuevas generaciones de músicos.

ROCÍO BAZÁN, cantaora 
Rocío Bazán sintió la necesidad de expresar sus sentimientos a 
través del cante a muy temprana edad, como ya lo haría su 
bisabuelo José y su abuela materna Manuela. Su voz comenzaría a 
forjarse en las peñas flamencas y festivales de su tierra y pronto 
comenzará a llegar el reconocimiento en forma de premios como 
El Premio Jóvenes Flamencos del Festival del Cante de las Minas 
en 1999 y sobre todo el galardón más preciado de la XII Bienal de 
Arte Flamenco de Sevilla, el Giraldillo, Jóvenes Intérpretes en 
2002, por ser una cantaora de extensos registros.

Como solista ha exhibido su cante en cuatro continentes en 
lugares como La Ópera Real Danesa, Ópera de El Cairo, 
Auditórium Explanade de Singapur, Palau de la Música de 
Barcelona, City Center de New York, Teatro Travesiere de París, 
Torre de David de Jerusalén, Cueva de Nerja de Málaga, Palacio 
de la Cultura de Sofía, Ópera de Pekín, Sadlers´s Wells de 
Londres o Jardines de Sabatini de Madrid entre muchos otros.

PERRY SO, director titular y artístico de la OSN
Perry So (Hong Kong, 1982) tiene una sólida trayectoria 
internacional que abarca el repertorio sinfónico y operístico. 
Recibió una temprana y amplia formación musical en piano, 
órgano, violín, viola y composición, base que ha marcado su 
aproximación analítica y profundamente musical a la dirección.

Se licenció en la Universidad de Yale, donde desarrolló también 
una intensa actividad académica y artística, fundando una 
orquesta de carácter académico y dirigiendo diversas 
producciones líricas con los estudiantes. Posteriormente cursó 
estudios de dirección en el Peabody Institute de Baltimore bajo 
la tutela del legendario maestro Gustav Meier. En 2008 su 
carrera dio un impulso decisivo al obtener el Primer Premio y el 
Premio Especial en la V Edición del Concurso Internacional 
Prokofiev de Dirección de San Petersburgo, un reconocimiento 
que lo situó en el panorama internacional.

Tras este galardón fue nombrado asistente de dirección y más 
tarde director asociado de la Filarmónica de Hong Kong, etapa 
en la que colaboró estrechamente con figuras como Edo de 
Waart, Esa-Pekka Salonen, Gustavo Dudamel, Lorin Maazel y 
John Adams.

Desde entonces, Perry So ha dirigido más de treinta orquestas en 
los cinco continentes, entre ellas la Sinfónica de San Francisco, 
la Orquesta Nacional de Gales, la Sinfónica de Nueva Zelanda, la 
Sinfónica de Shanghái, la Residentie Orkest de La Haya o la 
Filarmónica de Londres, además de varias orquestas españolas.

En el ámbito operístico ha ocupado los fosos de la Royal Danish 
Opera con La flauta mágica y de la Ópera de Yale con Eugene 
Onegin, consolidando un perfil igualmente destacado en el 
repertorio lírico. Entre los hitos recientes de su carrera 
sobresalen importantes giras internacionales, como su recorrido 
por los Balcanes con la Filarmónica de Zagreb y una extensa gira 
por Sudáfrica en la que interpretó el Réquiem de Verdi en el 
marco del South African National Arts Festival.

Desde septiembre de 2022 es director titular y artístico de la 
Orquesta Sinfónica de Navarra. También es director musical de la 
New Haven Symphony Orchestra, en EE. UU. Su discografía al 
frente de la BBC National Orchestra of Wales y la BBC Concert 
Orchestra ha recibido un amplio reconocimiento crítico, 
culminado en 2021 con la concesión del prestigioso Diapason d’Or.
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escena flamenca que conoce prácticamente todos los palos de 
este arte tan misterioso y cuya voz sugerente, llena de 
magnetismo y poderío tiene la capacidad evocadora de las 
voces más raciales que se hayan podido escuchar durante el 
último siglo XX.

XAVIER RELATS, flauta 
Natural de Barcelona, realizó sus estudios de flauta con Claudi 
Arimany y los amplió después en Francia y Suiza con Patrick 
Gallois, Raymond Guiot, Gilles Burgos, Pierre Wavre y Günter 
Rumpel. Recibió también clases magistrales de Jean-Pierre 
Rampal, Aurèle Nicolet, Andràs Adorjàn, Wilbert Hazelzet y 
Barthold Kuijken. 

Entre sus distinciones cabe destacar el Primer Premio del 
Concurso “Interconservatoires Ville de Paris”, el Primer Premio 
de Virtuosismo del Conservatorio de Lausana, y el Diploma de 
Concertista de la Musikhohschule de Zurich.  Durante dos años 
fue contratado por la Bieler Symphonieorchester (Suiza), y 
desde 1991 es solista de la Orquesta Sinfónica de Navarra. 

Con el pianista Jordi Masó ha grabado dos CDs: uno con 
música de compositores catalanes (Picap) y otro con la integral 
de la obra para flauta de Paul Hindemith (ASV). También ha 
realizado grabaciones para la RSS (Radio Suisse Romande), 
Danmarks Radio, RNE y TVE. 

En el campo de la docencia, ha sido profesor del Conservatorio 
Profesional de Música de Vilaseca-Salou (Tarragona) y 
actualmente lo es del Conservatorio Profesional de Música 
“Pablo Sarasate” de Pamplona. Recientemente ha realizado un 
Máster de Investigación Musical en la Universidad Internacional 
de Valencia (VIU), cuyo TFM versó sobre la obra para flauta de 
la compositora navarra Teresa Catalán.

Xavier Relats

Perry So
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Este recital propone un viaje por la canción española como 
espacio de encuentro entre música, poesía y emoción, con una 
mirada especial hacia León como tierra de creación e 
inspiración. A lo largo del programa, la voz y el piano nos guían 
por distintos paisajes sonoros: desde lo íntimo y popular hasta 
lo culto y contemporáneo, mostrando la riqueza y diversidad de 
este repertorio.

Comenzamos con María Rodrigo (1888–1967) y su ciclo Los 
Ayes, sobre textos de María Lejárraga, figura clave de la 
literatura española cuya autoría permaneció durante años en la 
sombra. Estas canciones despliegan una expresividad abierta y 
cambiante, donde lo popular y lo teatral se entrelazan con 
contrastes de carácter y un uso muy flexible del ritmo y la 
declamación. No es casual que Rodrigo desarrollara también 
una importante labor pedagógica y teatral: cada pieza funciona 
casi como una pequeña escena, en la que la voz asume un 
papel activo y comunicativo.

Las Canciones clásicas españolas de Fernando Obradors 
(1897–1945) nos trasladan a un mundo lleno de carácter y color. 
A partir de textos antiguos, Obradors recrea escenas breves que 
oscilan entre lo lírico, lo humorístico y lo popular. Cada pieza 
tiene su propia personalidad: hay picardía, ternura, nostalgia… 
siempre con un acompañamiento pianístico que aporta ritmo, 
brillo y teatralidad, lo que ha convertido este ciclo en uno de los 
más interpretados del repertorio español en el mundo.

El corazón del programa lo forman los compositores leoneses, 
que dan sentido al título del recital. En ellos encontramos 
una gran variedad de estilos y sensibilidades, pero todos 
comparten una conexión profunda con la palabra
y la expresión.

Rogelio Villar (1873-1937), además de compositor, fue un activo 
musicógrafo y crítico, implicado en la vida musical madrileña 
de su tiempo. En Madrigal nos ofrece una música elegante y 
serena, donde la línea vocal fluye con naturalidad, en diálogo 
íntimo con el piano.

Por su parte, la presencia de Pedro Blanco (1883-1919) adquiere 
en este programa un significado especial. Nacido en León y 
con una notable proyección internacional en su tiempo, su 
figura ha sido durante décadas injustamente relegada. En este 
sentido, el Festival de Música Española de León viene 
desarrollando una valiosa labor de recuperación y difusión de 
su obra, contribuyendo a situarlo de nuevo en el lugar que 
merece dentro del patrimonio musical español.

Centeno, por su parte, también docente, compositor y 
divulgador, plantea un sugerente juego de contrastes: desde la 
melancolía suspendida de Todo Blanco, concebida como una 
habanera sobre texto de Antonio García Teijeiro, hasta la mayor 
intensidad y carga dramática de Moriré de Madrid, sobre los 
maravillosos versos de Karim Farham.

En la última parte del programa aparecen nombres 
fundamentales del repertorio español. Isaac Albéniz 
(1860-1909), conocido sobre todo por su música para piano. Sus 
canciones, como Morirò! o La lontananza, revelan una clara 
influencia italiana y un lirismo cercano al mundo operístico.

Joaquín Nin (1879-1949), padre de la escritora Anaïs Nin, 
desarrolló gran parte de su carrera en París, donde difundió la 
música española. En Las majas de París recrea lo español 
desde una mirada elegante y cosmopolita, con un refinamiento 
muy característico.

Resulta especialmente interesante la presencia de Paulina 
Cabrero y Martínez (1822-1901), compositora, cantante e 
instrumentista que brilló en los salones musicales del Madrid 
romántico. Fue una de las primeras mujeres en publicar en 
España una colección de canciones, Primeras impresiones 
musicales, y su obra, muy apreciada en su tiempo, combina
el refinamiento del canto de salón con un inconfundible
sabor expresivo.

La jardinera nos recuerda así la importancia de recuperar 
voces femeninas que, desde espacios menos visibles, también 
sostuvieron y enriquecieron la vida
musical de su época.

El recital concluye con Joaquín Turina (1882-1949) y su
Poema en forma de canciones, sobre textos de Campoamor. 
Turina, formado en París y cercano a Falla, logra aquí una 
síntesis muy personal entre influencias impresionistas y 
tradición española, con una escritura rica en matices y
gran sensibilidad hacia el texto.

En conjunto, este programa es una invitación a escuchar la 
canción española como algo vivo y cercano. Un repertorio que, 
desde distintos tiempos y estilos, sigue hablándonos de lo 
esencial: la emoción, la palabra y la capacidad de la música para 
conectar con quienes escuchan. Y, en este caso, también como 
un homenaje a León, no solo como lugar de origen, sino como 
fuente de inspiración artística.

Comprometida con la sociedad y la educación, la orquesta 
desarrolla una intensa labor pedagógica y social en toda Navarra 
a través del Programa Educativo y Social de Fundación Baluarte, 
con propuestas para familias, actividades para jóvenes, 
propuestas para centros educativos, experiencias para el 
bienestar de personas vulnerables, actividades para laprotección 
de la infancia y programas abiertos a la ciudadanía. También 
desarrolla el ciclo Andante, con el que lleva el gran repertorio 
sinfónico a numerosas localidades de la Comunidad Foral. 

Desde 2019, la OSN/NOS colabora con AMAEN (Archivo de Música
y Artes Escénicas de Navarra) en la preservación y difusión del 
patrimonio musical navarro, enriqueciendo la Fonoteca Navarra 
con grabaciones de obras patrimoniales. También mantiene
un firme compromiso con la música contemporánea, que se 
refleja en los encargos realizados a compositores como Teresa 
Catalán, Koldo Pastor, Vicent Egea, Beatriz Arzamendi y
Carme Fernández Vidal.

A lo largo de su extensa trayectoria, la OSN/NOS ha impulsado 
una sólida labor discográfica que refleja tanto su compromiso 
con el legado de su fundador como su versatilidad 
interpretativa. Ha publicado álbumes en sellos de prestigio 
como Deutsche Grammophon, Signum Classics, Sony Music, 
Naxos, IBS Classical y Quartet Records.

La orquesta mantiene convenios de colaboración con 
instituciones de referencia como la Escuela Superior de Música 
Reina Sofía y el Centro Superior de Música del País Vasco – 
Musikene, fortaleciendo su labor formativa y su vínculo con las 
nuevas generaciones de músicos.

ROCÍO BAZÁN, cantaora 
Rocío Bazán sintió la necesidad de expresar sus sentimientos a 
través del cante a muy temprana edad, como ya lo haría su 
bisabuelo José y su abuela materna Manuela. Su voz comenzaría a 
forjarse en las peñas flamencas y festivales de su tierra y pronto 
comenzará a llegar el reconocimiento en forma de premios como 
El Premio Jóvenes Flamencos del Festival del Cante de las Minas 
en 1999 y sobre todo el galardón más preciado de la XII Bienal de 
Arte Flamenco de Sevilla, el Giraldillo, Jóvenes Intérpretes en 
2002, por ser una cantaora de extensos registros.

Como solista ha exhibido su cante en cuatro continentes en 
lugares como La Ópera Real Danesa, Ópera de El Cairo, 
Auditórium Explanade de Singapur, Palau de la Música de 
Barcelona, City Center de New York, Teatro Travesiere de París, 
Torre de David de Jerusalén, Cueva de Nerja de Málaga, Palacio 
de la Cultura de Sofía, Ópera de Pekín, Sadlers´s Wells de 
Londres o Jardines de Sabatini de Madrid entre muchos otros.

PERRY SO, director titular y artístico de la OSN
Perry So (Hong Kong, 1982) tiene una sólida trayectoria 
internacional que abarca el repertorio sinfónico y operístico. 
Recibió una temprana y amplia formación musical en piano, 
órgano, violín, viola y composición, base que ha marcado su 
aproximación analítica y profundamente musical a la dirección.

Se licenció en la Universidad de Yale, donde desarrolló también 
una intensa actividad académica y artística, fundando una 
orquesta de carácter académico y dirigiendo diversas 
producciones líricas con los estudiantes. Posteriormente cursó 
estudios de dirección en el Peabody Institute de Baltimore bajo 
la tutela del legendario maestro Gustav Meier. En 2008 su 
carrera dio un impulso decisivo al obtener el Primer Premio y el 
Premio Especial en la V Edición del Concurso Internacional 
Prokofiev de Dirección de San Petersburgo, un reconocimiento 
que lo situó en el panorama internacional.

Tras este galardón fue nombrado asistente de dirección y más 
tarde director asociado de la Filarmónica de Hong Kong, etapa 
en la que colaboró estrechamente con figuras como Edo de 
Waart, Esa-Pekka Salonen, Gustavo Dudamel, Lorin Maazel y 
John Adams.

Desde entonces, Perry So ha dirigido más de treinta orquestas en 
los cinco continentes, entre ellas la Sinfónica de San Francisco, 
la Orquesta Nacional de Gales, la Sinfónica de Nueva Zelanda, la 
Sinfónica de Shanghái, la Residentie Orkest de La Haya o la 
Filarmónica de Londres, además de varias orquestas españolas.

En el ámbito operístico ha ocupado los fosos de la Royal Danish 
Opera con La flauta mágica y de la Ópera de Yale con Eugene 
Onegin, consolidando un perfil igualmente destacado en el 
repertorio lírico. Entre los hitos recientes de su carrera 
sobresalen importantes giras internacionales, como su recorrido 
por los Balcanes con la Filarmónica de Zagreb y una extensa gira 
por Sudáfrica en la que interpretó el Réquiem de Verdi en el 
marco del South African National Arts Festival.

Desde septiembre de 2022 es director titular y artístico de la 
Orquesta Sinfónica de Navarra. También es director musical de la 
New Haven Symphony Orchestra, en EE. UU. Su discografía al 
frente de la BBC National Orchestra of Wales y la BBC Concert 
Orchestra ha recibido un amplio reconocimiento crítico, 
culminado en 2021 con la concesión del prestigioso Diapason d’Or.



Sus canciones y obras pianísticas, de gran refinamiento y 
apertura estética, revelan a un compositor plenamente 
conectado con las corrientes europeas de su época, y cuya 
música vuelve hoy a encontrar un espacio vivo en el concierto. 
Blanco, formado en Madrid, desarrolló buena parte de su 
carrera en Portugal, lo que explica su afinidad con la lengua y 
la poesía portuguesas. Sus canciones Rosa e Lirio y Flôr da 
Rua destacan por su lirismo y su refinada melancolía, mientras 
que sus Heures Romantiques para piano añaden un momento 
de contemplación, con ecos del impresionismo europeo
y una escritura de gran sensibilidad.

Con Cristóbal Halffter (1930–2021), miembro destacado de la 
llamada Generación del 51, entramos en un lenguaje más 
contemporáneo. En El carbonero, el compositor toma como 
punto de partida una canción popular leonesa, un gesto 
frecuente en su catálogo, pero la transforma con un enfoque 
moderno, creando un interesante diálogo entre memoria
y renovación.

Ángel Barja (1938–1987), figura esencial en la vida musical 
leonesa del siglo XX, desarrolló una intensa labor tanto 
pedagógica como creativa. Contribuyó a la dinamización 
cultural en León donde fue impulsor de iniciativas clave para la 
difusión de la música en la ciudad y trabajó activamente en la 
formación de nuevas generaciones.

Su catálogo refleja un profundo interés por la literatura, 
especialmente la poesía española, y por el equilibrio entre 
tradición y lenguaje contemporáneo. En su Canción sobre texto 
de García Lorca, se percibe una escritura concentrada y 
expresiva, donde cada inflexión vocal parece nacer 
directamente del verso, con una sensibilidad muy 
característica de su estilo.

El recital incorpora además un estreno absoluto, Noche callada 
de Julio Aller, que introduce un giro expresivo muy marcado 
dentro del conjunto. Frente al lenguaje más tonal y reconocible 
del resto del programa, Aller utiliza una escritura más libre, con 
breves referencias al jazz. El resultado es una atmósfera 
sombría, donde la tensión armónica y el peso del texto 
adquieren un protagonismo especial. Esta ruptura estética 
invita a escuchar desde otro lugar, poniendo en relieve la 
vigencia y diversidad de la creación actual.

Las composiciones de Carmen Alonso y Javier Centeno nos 
acercan a miradas actuales sobre la canción. En Tuya, Alonso, 
con una gran trayectoria docente y siempre cercana al mundo 
de la voz, deja entrever una sensibilidad especialmente atenta 
al canto, con una escritura delicada y sugerente, de 
inconfundible acento español.

Fundada en 1879 por el violinista y compositor Pablo Sarasate, 
la Orquesta Sinfónica de Navarra / Nafarroako Orkestra 
Sinfonikoa (OSN/NOS) es la formación en activo más antigua 
del panorama sinfónico español. En 2016 pasó a integrarse en 
Fundación Baluarte y se convirtió en la orquesta oficial de la 
Comunidad Foral de Navarra. Perry So es su director titular y 
artístico desde septiembre de 2022.

En su etapa más reciente, la OSN/NOS ha actuado en los 
principales auditorios, temporadas y festivales tanto en 
España como en el extranjero. Entre sus citas más destacadas 
figuran la Quincena Musical de San Sebastián, la Semana de 
Música Religiosa de Cuenca, la temporada de ABAO Bilbao 
Ópera y ABAO Txiki, Musika Música, el Otoño Musical Soriano
y la Semana de Música Antigua de Estella.

También ha participado en el Festival Internacional de Cine de 
San Sebastián – Zinemaldia y ha ofrecido conciertos en 
relevantes escenarios como el Kursaal (San Sebastián) 
Auditorio Nacional (Madrid) o el Auditorio Riojaforum (Logroño). 
En el ámbito internacional, destacan sus actuaciones en el 
Théâtre du Châtelet de París (Temporada 2008-2009) y en el 
Malta Summer Festival (2022).

La OSN/NOS desarrolla una temporada anual de conciertos de 
abono en Pamplona (Auditorio Baluarte), Tudela (Teatro 
Gaztambide) y Tafalla (Centro Cultural Tafalla Kulturgunea) y 
colabora con la temporada principal de Fundación Baluarte. 

A lo largo de su trayectoria, la OSN/NOS ha colaborado con 
legendarios solistas como Martha Argerich, Gil Shaham, Sabine 
Meyer, Sarah Willis, Juan Diego Flórez, Piotr Beczala, Javier 
Camarena y Nadine Sierra, y ha trabajado bajo la dirección de 
maestros como Andrea Marcon, Marko Letonja, Pablo González, 
Alondra de la Parra y Thomas Dausgaard, entre otros.

Con diversas propuestas y formaciones artísticas, con 
creaciones propias como Desde el Alma hasta la Boca, Málaga 
Cantaora, Intrépida o Jondura Sinfónica, o como cantaora 
solista para representar una de las obras más destacadas de la 
música española como El Amor Brujo de Manuel de Falla, ha 
actuado junto a numerosas orquestas como la Orquesta de la 
Komische Oper de Berlín, Royal Danish Orchestra, Sinfónica de 
Bilkent, Filarmónica Eslovena, Sinfónica Nacional Argentina, 
Filarmónica de Brno, Sinfónica del Sodre de Uruguay, 
Filarmónica de Málaga, Olthenia Filarmonic de Craiova, 
Orquesta Nacional de Andorra, o el Washington Classical 
Ensemble entre muchas otras, y con directores como Michael 
Maciaszczyk, Marzena Dyakun, Jonathan Stockhammer, Carlos 
Domínguez-Nieto, Edo Frenkel, etc.

Formando parte del elenco de grandes espectáculos como 
Cambio de Tercio, Gala Flamenca y Azul Vida de los bailarines y 
coreógrafos Rojas y Rodríguez, Dressed to Dance del bailarín y 
coreógrafo Carlos Chamorro, Andalucía, el Flamenco y la 
Humanidad del reconocido y genial bailaor Mario Maya, 
compartiendo así con grandes figuras de la escena flamenca 
tales como Carmen Linares, José de la Tomasa, Marina Heredia, 
Antonio Canales, Karime Amaya en escenarios de grandes 
festivales como: Flamenco Festival USA, Festival “Voix de 
Femmes” de París, Flamenco Festival de Londres, Festival 
Flamenco de Luxemburgo, Festival Flamenco de Tampere, 
Festival de la Versiliana, Bienal Flamenco de Sevilla,
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presentó en la Ópera Real Danesa en una nueva producción de 
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largo recorrido dentro y fuera del flamenco. Una rara avis de la 
escena flamenca que conoce prácticamente todos los palos de 
este arte tan misterioso y cuya voz sugerente, llena de 
magnetismo y poderío tiene la capacidad evocadora de las 
voces más raciales que se hayan podido escuchar durante el 
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de la obra para flauta de Paul Hindemith (ASV). También ha 
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Máster de Investigación Musical en la Universidad Internacional 
de Valencia (VIU), cuyo TFM versó sobre la obra para flauta de 
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mirada especial hacia León como tierra de creación e 
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contrastes de carácter y un uso muy flexible del ritmo y la 
declamación. No es casual que Rodrigo desarrollara también 
una importante labor pedagógica y teatral: cada pieza funciona 
casi como una pequeña escena, en la que la voz asume un 
papel activo y comunicativo.

Las Canciones clásicas españolas de Fernando Obradors 
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musicógrafo y crítico, implicado en la vida musical madrileña 
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gran sensibilidad hacia el texto.

En conjunto, este programa es una invitación a escuchar la 
canción española como algo vivo y cercano. Un repertorio que, 
desde distintos tiempos y estilos, sigue hablándonos de lo 
esencial: la emoción, la palabra y la capacidad de la música para 
conectar con quienes escuchan. Y, en este caso, también como 
un homenaje a León, no solo como lugar de origen, sino como 
fuente de inspiración artística.

Comprometida con la sociedad y la educación, la orquesta 
desarrolla una intensa labor pedagógica y social en toda Navarra 
a través del Programa Educativo y Social de Fundación Baluarte, 
con propuestas para familias, actividades para jóvenes, 
propuestas para centros educativos, experiencias para el 
bienestar de personas vulnerables, actividades para laprotección 
de la infancia y programas abiertos a la ciudadanía. También 
desarrolla el ciclo Andante, con el que lleva el gran repertorio 
sinfónico a numerosas localidades de la Comunidad Foral. 

Desde 2019, la OSN/NOS colabora con AMAEN (Archivo de Música
y Artes Escénicas de Navarra) en la preservación y difusión del 
patrimonio musical navarro, enriqueciendo la Fonoteca Navarra 
con grabaciones de obras patrimoniales. También mantiene
un firme compromiso con la música contemporánea, que se 
refleja en los encargos realizados a compositores como Teresa 
Catalán, Koldo Pastor, Vicent Egea, Beatriz Arzamendi y
Carme Fernández Vidal.

A lo largo de su extensa trayectoria, la OSN/NOS ha impulsado 
una sólida labor discográfica que refleja tanto su compromiso 
con el legado de su fundador como su versatilidad 
interpretativa. Ha publicado álbumes en sellos de prestigio 
como Deutsche Grammophon, Signum Classics, Sony Music, 
Naxos, IBS Classical y Quartet Records.

La orquesta mantiene convenios de colaboración con 
instituciones de referencia como la Escuela Superior de Música 
Reina Sofía y el Centro Superior de Música del País Vasco – 
Musikene, fortaleciendo su labor formativa y su vínculo con las 
nuevas generaciones de músicos.

ROCÍO BAZÁN, cantaora 
Rocío Bazán sintió la necesidad de expresar sus sentimientos a 
través del cante a muy temprana edad, como ya lo haría su 
bisabuelo José y su abuela materna Manuela. Su voz comenzaría a 
forjarse en las peñas flamencas y festivales de su tierra y pronto 
comenzará a llegar el reconocimiento en forma de premios como 
El Premio Jóvenes Flamencos del Festival del Cante de las Minas 
en 1999 y sobre todo el galardón más preciado de la XII Bienal de 
Arte Flamenco de Sevilla, el Giraldillo, Jóvenes Intérpretes en 
2002, por ser una cantaora de extensos registros.

Como solista ha exhibido su cante en cuatro continentes en 
lugares como La Ópera Real Danesa, Ópera de El Cairo, 
Auditórium Explanade de Singapur, Palau de la Música de 
Barcelona, City Center de New York, Teatro Travesiere de París, 
Torre de David de Jerusalén, Cueva de Nerja de Málaga, Palacio 
de la Cultura de Sofía, Ópera de Pekín, Sadlers´s Wells de 
Londres o Jardines de Sabatini de Madrid entre muchos otros.

PERRY SO, director titular y artístico de la OSN
Perry So (Hong Kong, 1982) tiene una sólida trayectoria 
internacional que abarca el repertorio sinfónico y operístico. 
Recibió una temprana y amplia formación musical en piano, 
órgano, violín, viola y composición, base que ha marcado su 
aproximación analítica y profundamente musical a la dirección.

Se licenció en la Universidad de Yale, donde desarrolló también 
una intensa actividad académica y artística, fundando una 
orquesta de carácter académico y dirigiendo diversas 
producciones líricas con los estudiantes. Posteriormente cursó 
estudios de dirección en el Peabody Institute de Baltimore bajo 
la tutela del legendario maestro Gustav Meier. En 2008 su 
carrera dio un impulso decisivo al obtener el Primer Premio y el 
Premio Especial en la V Edición del Concurso Internacional 
Prokofiev de Dirección de San Petersburgo, un reconocimiento 
que lo situó en el panorama internacional.

Tras este galardón fue nombrado asistente de dirección y más 
tarde director asociado de la Filarmónica de Hong Kong, etapa 
en la que colaboró estrechamente con figuras como Edo de 
Waart, Esa-Pekka Salonen, Gustavo Dudamel, Lorin Maazel y 
John Adams.

Desde entonces, Perry So ha dirigido más de treinta orquestas en 
los cinco continentes, entre ellas la Sinfónica de San Francisco, 
la Orquesta Nacional de Gales, la Sinfónica de Nueva Zelanda, la 
Sinfónica de Shanghái, la Residentie Orkest de La Haya o la 
Filarmónica de Londres, además de varias orquestas españolas.

En el ámbito operístico ha ocupado los fosos de la Royal Danish 
Opera con La flauta mágica y de la Ópera de Yale con Eugene 
Onegin, consolidando un perfil igualmente destacado en el 
repertorio lírico. Entre los hitos recientes de su carrera 
sobresalen importantes giras internacionales, como su recorrido 
por los Balcanes con la Filarmónica de Zagreb y una extensa gira 
por Sudáfrica en la que interpretó el Réquiem de Verdi en el 
marco del South African National Arts Festival.

Desde septiembre de 2022 es director titular y artístico de la 
Orquesta Sinfónica de Navarra. También es director musical de la 
New Haven Symphony Orchestra, en EE. UU. Su discografía al 
frente de la BBC National Orchestra of Wales y la BBC Concert 
Orchestra ha recibido un amplio reconocimiento crítico, 
culminado en 2021 con la concesión del prestigioso Diapason d’Or.
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Sus canciones y obras pianísticas, de gran refinamiento y 
apertura estética, revelan a un compositor plenamente 
conectado con las corrientes europeas de su época, y cuya 
música vuelve hoy a encontrar un espacio vivo en el concierto. 
Blanco, formado en Madrid, desarrolló buena parte de su 
carrera en Portugal, lo que explica su afinidad con la lengua y 
la poesía portuguesas. Sus canciones Rosa e Lirio y Flôr da 
Rua destacan por su lirismo y su refinada melancolía, mientras 
que sus Heures Romantiques para piano añaden un momento 
de contemplación, con ecos del impresionismo europeo
y una escritura de gran sensibilidad.

Con Cristóbal Halffter (1930–2021), miembro destacado de la 
llamada Generación del 51, entramos en un lenguaje más 
contemporáneo. En El carbonero, el compositor toma como 
punto de partida una canción popular leonesa, un gesto 
frecuente en su catálogo, pero la transforma con un enfoque 
moderno, creando un interesante diálogo entre memoria
y renovación.

Ángel Barja (1938–1987), figura esencial en la vida musical 
leonesa del siglo XX, desarrolló una intensa labor tanto 
pedagógica como creativa. Contribuyó a la dinamización 
cultural en León donde fue impulsor de iniciativas clave para la 
difusión de la música en la ciudad y trabajó activamente en la 
formación de nuevas generaciones.

Su catálogo refleja un profundo interés por la literatura, 
especialmente la poesía española, y por el equilibrio entre 
tradición y lenguaje contemporáneo. En su Canción sobre texto 
de García Lorca, se percibe una escritura concentrada y 
expresiva, donde cada inflexión vocal parece nacer 
directamente del verso, con una sensibilidad muy 
característica de su estilo.

El recital incorpora además un estreno absoluto, Noche callada 
de Julio Aller, que introduce un giro expresivo muy marcado 
dentro del conjunto. Frente al lenguaje más tonal y reconocible 
del resto del programa, Aller utiliza una escritura más libre, con 
breves referencias al jazz. El resultado es una atmósfera 
sombría, donde la tensión armónica y el peso del texto 
adquieren un protagonismo especial. Esta ruptura estética 
invita a escuchar desde otro lugar, poniendo en relieve la 
vigencia y diversidad de la creación actual.

Las composiciones de Carmen Alonso y Javier Centeno nos 
acercan a miradas actuales sobre la canción. En Tuya, Alonso, 
con una gran trayectoria docente y siempre cercana al mundo 
de la voz, deja entrever una sensibilidad especialmente atenta 
al canto, con una escritura delicada y sugerente, de 
inconfundible acento español.

NOTAS AL PROGRAMA
Nacida de la colaboración histórica entre Manuel de Falla, los 
Ballets Rusos de Diáguilev y Pablo Picasso, El sombrero de tres 
picos (1919) es una cumbre del nacionalismo musical español. 
Esta primera suite orquestal reúne las escenas iniciales del 
ballet, ambientadas en un colorido molino andaluz. A través de 
una partitura rebosante de humor, sensualidad y folklore, Falla 
retrata magistralmente el coqueteo de la molinera mediante un 
vibrante fandango y satiriza la pomposidad del Corregidor. La 
obra destila el calor, el ritmo y el ingenio de una España eterna, 
convertidos aquí en pura genialidad sinfónica.

Rondó para un mayorazgo (1998) es una de las páginas más 
representativas de Teresa Catalán. Escrita para flauta y 
orquesta de cuerda por encargo de la Fundación Don Juan de 
Borbón, la obra reinterpreta la clásica forma rondó bajo una 
mirada contemporánea, tejiendo un fluido diálogo de gran 
refinamiento tímbrico y contrastes sonoros. Su autora, nacida 
en Pamplona en 1951, es una de las compositoras y pedagogas 
más influyentes de España. Galardonada con el Premio Nacional 
de Música en 2017 y la Medalla de Oro al Mérito en las Bellas 
Artes en 2021, su catálogo abarca desde música de cámara 
hasta obras sinfónicas, destacando por su rigor intelectual y su 
compromiso con la vanguardia musical.

Concluida a inicios de 1953, pocas semanas antes de la 
prematura muerte de Jesús García Leoz (1904-1953), la 
Sonatina para orquesta de cámara nació originalmente como 
una pieza para piano en 1940 dedicada a su mentor, Joaquín 
Turina. La versión para orquesta fue estrenada de manera 
póstuma en Madrid por Ataúlfo Argenta y la Orquesta Nacional 
de España. A través de sus tres movimientos, la partitura 
despliega un neoclasicismo refinado y de raíz puramente 
española. Destaca por su frescura melódica, su transparencia 
tímbrica y un vitalismo rítmico desbordante.
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Este recital propone un viaje por la canción española como 
espacio de encuentro entre música, poesía y emoción, con una 
mirada especial hacia León como tierra de creación e 
inspiración. A lo largo del programa, la voz y el piano nos guían 
por distintos paisajes sonoros: desde lo íntimo y popular hasta 
lo culto y contemporáneo, mostrando la riqueza y diversidad de 
este repertorio.

Comenzamos con María Rodrigo (1888–1967) y su ciclo Los 
Ayes, sobre textos de María Lejárraga, figura clave de la 
literatura española cuya autoría permaneció durante años en la 
sombra. Estas canciones despliegan una expresividad abierta y 
cambiante, donde lo popular y lo teatral se entrelazan con 
contrastes de carácter y un uso muy flexible del ritmo y la 
declamación. No es casual que Rodrigo desarrollara también 
una importante labor pedagógica y teatral: cada pieza funciona 
casi como una pequeña escena, en la que la voz asume un 
papel activo y comunicativo.

Las Canciones clásicas españolas de Fernando Obradors 
(1897–1945) nos trasladan a un mundo lleno de carácter y color. 
A partir de textos antiguos, Obradors recrea escenas breves que 
oscilan entre lo lírico, lo humorístico y lo popular. Cada pieza 
tiene su propia personalidad: hay picardía, ternura, nostalgia… 
siempre con un acompañamiento pianístico que aporta ritmo, 
brillo y teatralidad, lo que ha convertido este ciclo en uno de los 
más interpretados del repertorio español en el mundo.

El corazón del programa lo forman los compositores leoneses, 
que dan sentido al título del recital. En ellos encontramos 
una gran variedad de estilos y sensibilidades, pero todos 
comparten una conexión profunda con la palabra
y la expresión.

Rogelio Villar (1873-1937), además de compositor, fue un activo 
musicógrafo y crítico, implicado en la vida musical madrileña 
de su tiempo. En Madrigal nos ofrece una música elegante y 
serena, donde la línea vocal fluye con naturalidad, en diálogo 
íntimo con el piano.

Por su parte, la presencia de Pedro Blanco (1883-1919) adquiere 
en este programa un significado especial. Nacido en León y 
con una notable proyección internacional en su tiempo, su 
figura ha sido durante décadas injustamente relegada. En este 
sentido, el Festival de Música Española de León viene 
desarrollando una valiosa labor de recuperación y difusión de 
su obra, contribuyendo a situarlo de nuevo en el lugar que 
merece dentro del patrimonio musical español.

Centeno, por su parte, también docente, compositor y 
divulgador, plantea un sugerente juego de contrastes: desde la 
melancolía suspendida de Todo Blanco, concebida como una 
habanera sobre texto de Antonio García Teijeiro, hasta la mayor 
intensidad y carga dramática de Moriré de Madrid, sobre los 
maravillosos versos de Karim Farham.

En la última parte del programa aparecen nombres 
fundamentales del repertorio español. Isaac Albéniz 
(1860-1909), conocido sobre todo por su música para piano. Sus 
canciones, como Morirò! o La lontananza, revelan una clara 
influencia italiana y un lirismo cercano al mundo operístico.

Joaquín Nin (1879-1949), padre de la escritora Anaïs Nin, 
desarrolló gran parte de su carrera en París, donde difundió la 
música española. En Las majas de París recrea lo español 
desde una mirada elegante y cosmopolita, con un refinamiento 
muy característico.

Resulta especialmente interesante la presencia de Paulina 
Cabrero y Martínez (1822-1901), compositora, cantante e 
instrumentista que brilló en los salones musicales del Madrid 
romántico. Fue una de las primeras mujeres en publicar en 
España una colección de canciones, Primeras impresiones 
musicales, y su obra, muy apreciada en su tiempo, combina
el refinamiento del canto de salón con un inconfundible
sabor expresivo.

La jardinera nos recuerda así la importancia de recuperar 
voces femeninas que, desde espacios menos visibles, también 
sostuvieron y enriquecieron la vida
musical de su época.

El recital concluye con Joaquín Turina (1882-1949) y su
Poema en forma de canciones, sobre textos de Campoamor. 
Turina, formado en París y cercano a Falla, logra aquí una 
síntesis muy personal entre influencias impresionistas y 
tradición española, con una escritura rica en matices y
gran sensibilidad hacia el texto.

En conjunto, este programa es una invitación a escuchar la 
canción española como algo vivo y cercano. Un repertorio que, 
desde distintos tiempos y estilos, sigue hablándonos de lo 
esencial: la emoción, la palabra y la capacidad de la música para 
conectar con quienes escuchan. Y, en este caso, también como 
un homenaje a León, no solo como lugar de origen, sino como 
fuente de inspiración artística.

Beatriz López-Nogales (Burgos, 1998) es una destacada 
compositora española, graduada con honores en el Real 
Conservatorio Superior de Música de Madrid y galardonada en 
el Certamen de Arte Joven de Castilla y León, reconocida por su 
versatilidad en música sinfónica y bandas sonoras. Su obra 
Autour du feu scintillant (Alrededor del fuego centelleante) es 
una ambiciosa pieza para gran orquesta. La composición 
evoca la mística reunión humana ante una hoguera. Mediante 
efectos tímbricos y dinámicas flotantes, la música imita el 
comportamiento del fuego: desde el sutil crujido inicial de las 
maderas hasta expansivas llamaradas sonoras de clímax 
sinfónico, sumergiendo al oyente en una atmósfera hipnótica.

El amor brujo es una de las obras más universales de Manuel de 
Falla. Escrita originalmente por María Lejárraga como gitanería 
musical, fusiona el impresionismo musical con el folclore 
andaluz y el cante jondo. La trama, de tintes expresionistas
y mágicos, narra la historia de Candela, una joven gitana 
atormentada por el espectro de su antiguo amante.
Para liberarse del maleficio, recurre a rituales mágicos, 
inmortalizados en la célebre «Danza ritual del fuego».
Con una orquestación vibrante y rítmica, Falla logra transformar 
el misticismo y los celos en un canto triunfal al amor libre y 
liberador. El amor brujo subió por primera vez a un escenario
el 2 de abril de 1915 en el Teatro Lara de Madrid, representado
por Pastora Imperio y su compañía gitana. La crítica se mostró 
dividida. No fue hasta la versión del ballet de Antonia Mercé
(La Argentina) y Vicente Escudero, representada en 1925
en París, cuando se produjo el éxito definitivo.



Sus canciones y obras pianísticas, de gran refinamiento y 
apertura estética, revelan a un compositor plenamente 
conectado con las corrientes europeas de su época, y cuya 
música vuelve hoy a encontrar un espacio vivo en el concierto. 
Blanco, formado en Madrid, desarrolló buena parte de su 
carrera en Portugal, lo que explica su afinidad con la lengua y 
la poesía portuguesas. Sus canciones Rosa e Lirio y Flôr da 
Rua destacan por su lirismo y su refinada melancolía, mientras 
que sus Heures Romantiques para piano añaden un momento 
de contemplación, con ecos del impresionismo europeo
y una escritura de gran sensibilidad.

Con Cristóbal Halffter (1930–2021), miembro destacado de la 
llamada Generación del 51, entramos en un lenguaje más 
contemporáneo. En El carbonero, el compositor toma como 
punto de partida una canción popular leonesa, un gesto 
frecuente en su catálogo, pero la transforma con un enfoque 
moderno, creando un interesante diálogo entre memoria
y renovación.

Ángel Barja (1938–1987), figura esencial en la vida musical 
leonesa del siglo XX, desarrolló una intensa labor tanto 
pedagógica como creativa. Contribuyó a la dinamización 
cultural en León donde fue impulsor de iniciativas clave para la 
difusión de la música en la ciudad y trabajó activamente en la 
formación de nuevas generaciones.

Su catálogo refleja un profundo interés por la literatura, 
especialmente la poesía española, y por el equilibrio entre 
tradición y lenguaje contemporáneo. En su Canción sobre texto 
de García Lorca, se percibe una escritura concentrada y 
expresiva, donde cada inflexión vocal parece nacer 
directamente del verso, con una sensibilidad muy 
característica de su estilo.

El recital incorpora además un estreno absoluto, Noche callada 
de Julio Aller, que introduce un giro expresivo muy marcado 
dentro del conjunto. Frente al lenguaje más tonal y reconocible 
del resto del programa, Aller utiliza una escritura más libre, con 
breves referencias al jazz. El resultado es una atmósfera 
sombría, donde la tensión armónica y el peso del texto 
adquieren un protagonismo especial. Esta ruptura estética 
invita a escuchar desde otro lugar, poniendo en relieve la 
vigencia y diversidad de la creación actual.

Las composiciones de Carmen Alonso y Javier Centeno nos 
acercan a miradas actuales sobre la canción. En Tuya, Alonso, 
con una gran trayectoria docente y siempre cercana al mundo 
de la voz, deja entrever una sensibilidad especialmente atenta 
al canto, con una escritura delicada y sugerente, de 
inconfundible acento español.

Nacida de la colaboración histórica entre Manuel de Falla, los 
Ballets Rusos de Diáguilev y Pablo Picasso, El sombrero de tres 
picos (1919) es una cumbre del nacionalismo musical español. 
Esta primera suite orquestal reúne las escenas iniciales del 
ballet, ambientadas en un colorido molino andaluz. A través de 
una partitura rebosante de humor, sensualidad y folklore, Falla 
retrata magistralmente el coqueteo de la molinera mediante un 
vibrante fandango y satiriza la pomposidad del Corregidor. La 
obra destila el calor, el ritmo y el ingenio de una España eterna, 
convertidos aquí en pura genialidad sinfónica.

Rondó para un mayorazgo (1998) es una de las páginas más 
representativas de Teresa Catalán. Escrita para flauta y 
orquesta de cuerda por encargo de la Fundación Don Juan de 
Borbón, la obra reinterpreta la clásica forma rondó bajo una 
mirada contemporánea, tejiendo un fluido diálogo de gran 
refinamiento tímbrico y contrastes sonoros. Su autora, nacida 
en Pamplona en 1951, es una de las compositoras y pedagogas 
más influyentes de España. Galardonada con el Premio Nacional 
de Música en 2017 y la Medalla de Oro al Mérito en las Bellas 
Artes en 2021, su catálogo abarca desde música de cámara 
hasta obras sinfónicas, destacando por su rigor intelectual y su 
compromiso con la vanguardia musical.

Concluida a inicios de 1953, pocas semanas antes de la 
prematura muerte de Jesús García Leoz (1904-1953), la 
Sonatina para orquesta de cámara nació originalmente como 
una pieza para piano en 1940 dedicada a su mentor, Joaquín 
Turina. La versión para orquesta fue estrenada de manera 
póstuma en Madrid por Ataúlfo Argenta y la Orquesta Nacional 
de España. A través de sus tres movimientos, la partitura 
despliega un neoclasicismo refinado y de raíz puramente 
española. Destaca por su frescura melódica, su transparencia 
tímbrica y un vitalismo rítmico desbordante.
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Este recital propone un viaje por la canción española como 
espacio de encuentro entre música, poesía y emoción, con una 
mirada especial hacia León como tierra de creación e 
inspiración. A lo largo del programa, la voz y el piano nos guían 
por distintos paisajes sonoros: desde lo íntimo y popular hasta 
lo culto y contemporáneo, mostrando la riqueza y diversidad de 
este repertorio.

Comenzamos con María Rodrigo (1888–1967) y su ciclo Los 
Ayes, sobre textos de María Lejárraga, figura clave de la 
literatura española cuya autoría permaneció durante años en la 
sombra. Estas canciones despliegan una expresividad abierta y 
cambiante, donde lo popular y lo teatral se entrelazan con 
contrastes de carácter y un uso muy flexible del ritmo y la 
declamación. No es casual que Rodrigo desarrollara también 
una importante labor pedagógica y teatral: cada pieza funciona 
casi como una pequeña escena, en la que la voz asume un 
papel activo y comunicativo.

Las Canciones clásicas españolas de Fernando Obradors 
(1897–1945) nos trasladan a un mundo lleno de carácter y color. 
A partir de textos antiguos, Obradors recrea escenas breves que 
oscilan entre lo lírico, lo humorístico y lo popular. Cada pieza 
tiene su propia personalidad: hay picardía, ternura, nostalgia… 
siempre con un acompañamiento pianístico que aporta ritmo, 
brillo y teatralidad, lo que ha convertido este ciclo en uno de los 
más interpretados del repertorio español en el mundo.

El corazón del programa lo forman los compositores leoneses, 
que dan sentido al título del recital. En ellos encontramos 
una gran variedad de estilos y sensibilidades, pero todos 
comparten una conexión profunda con la palabra
y la expresión.

Rogelio Villar (1873-1937), además de compositor, fue un activo 
musicógrafo y crítico, implicado en la vida musical madrileña 
de su tiempo. En Madrigal nos ofrece una música elegante y 
serena, donde la línea vocal fluye con naturalidad, en diálogo 
íntimo con el piano.

Por su parte, la presencia de Pedro Blanco (1883-1919) adquiere 
en este programa un significado especial. Nacido en León y 
con una notable proyección internacional en su tiempo, su 
figura ha sido durante décadas injustamente relegada. En este 
sentido, el Festival de Música Española de León viene 
desarrollando una valiosa labor de recuperación y difusión de 
su obra, contribuyendo a situarlo de nuevo en el lugar que 
merece dentro del patrimonio musical español.

Centeno, por su parte, también docente, compositor y 
divulgador, plantea un sugerente juego de contrastes: desde la 
melancolía suspendida de Todo Blanco, concebida como una 
habanera sobre texto de Antonio García Teijeiro, hasta la mayor 
intensidad y carga dramática de Moriré de Madrid, sobre los 
maravillosos versos de Karim Farham.

En la última parte del programa aparecen nombres 
fundamentales del repertorio español. Isaac Albéniz 
(1860-1909), conocido sobre todo por su música para piano. Sus 
canciones, como Morirò! o La lontananza, revelan una clara 
influencia italiana y un lirismo cercano al mundo operístico.

Joaquín Nin (1879-1949), padre de la escritora Anaïs Nin, 
desarrolló gran parte de su carrera en París, donde difundió la 
música española. En Las majas de París recrea lo español 
desde una mirada elegante y cosmopolita, con un refinamiento 
muy característico.

Resulta especialmente interesante la presencia de Paulina 
Cabrero y Martínez (1822-1901), compositora, cantante e 
instrumentista que brilló en los salones musicales del Madrid 
romántico. Fue una de las primeras mujeres en publicar en 
España una colección de canciones, Primeras impresiones 
musicales, y su obra, muy apreciada en su tiempo, combina
el refinamiento del canto de salón con un inconfundible
sabor expresivo.

La jardinera nos recuerda así la importancia de recuperar 
voces femeninas que, desde espacios menos visibles, también 
sostuvieron y enriquecieron la vida
musical de su época.

El recital concluye con Joaquín Turina (1882-1949) y su
Poema en forma de canciones, sobre textos de Campoamor. 
Turina, formado en París y cercano a Falla, logra aquí una 
síntesis muy personal entre influencias impresionistas y 
tradición española, con una escritura rica en matices y
gran sensibilidad hacia el texto.

En conjunto, este programa es una invitación a escuchar la 
canción española como algo vivo y cercano. Un repertorio que, 
desde distintos tiempos y estilos, sigue hablándonos de lo 
esencial: la emoción, la palabra y la capacidad de la música para 
conectar con quienes escuchan. Y, en este caso, también como 
un homenaje a León, no solo como lugar de origen, sino como 
fuente de inspiración artística.

Beatriz López-Nogales (Burgos, 1998) es una destacada 
compositora española, graduada con honores en el Real 
Conservatorio Superior de Música de Madrid y galardonada en 
el Certamen de Arte Joven de Castilla y León, reconocida por su 
versatilidad en música sinfónica y bandas sonoras. Su obra 
Autour du feu scintillant (Alrededor del fuego centelleante) es 
una ambiciosa pieza para gran orquesta. La composición 
evoca la mística reunión humana ante una hoguera. Mediante 
efectos tímbricos y dinámicas flotantes, la música imita el 
comportamiento del fuego: desde el sutil crujido inicial de las 
maderas hasta expansivas llamaradas sonoras de clímax 
sinfónico, sumergiendo al oyente en una atmósfera hipnótica.

El amor brujo es una de las obras más universales de Manuel de 
Falla. Escrita originalmente por María Lejárraga como gitanería 
musical, fusiona el impresionismo musical con el folclore 
andaluz y el cante jondo. La trama, de tintes expresionistas
y mágicos, narra la historia de Candela, una joven gitana 
atormentada por el espectro de su antiguo amante.
Para liberarse del maleficio, recurre a rituales mágicos, 
inmortalizados en la célebre «Danza ritual del fuego».
Con una orquestación vibrante y rítmica, Falla logra transformar 
el misticismo y los celos en un canto triunfal al amor libre y 
liberador. El amor brujo subió por primera vez a un escenario
el 2 de abril de 1915 en el Teatro Lara de Madrid, representado
por Pastora Imperio y su compañía gitana. La crítica se mostró 
dividida. No fue hasta la versión del ballet de Antonia Mercé
(La Argentina) y Vicente Escudero, representada en 1925
en París, cuando se produjo el éxito definitivo.



Sus canciones y obras pianísticas, de gran refinamiento y 
apertura estética, revelan a un compositor plenamente 
conectado con las corrientes europeas de su época, y cuya 
música vuelve hoy a encontrar un espacio vivo en el concierto. 
Blanco, formado en Madrid, desarrolló buena parte de su 
carrera en Portugal, lo que explica su afinidad con la lengua y 
la poesía portuguesas. Sus canciones Rosa e Lirio y Flôr da 
Rua destacan por su lirismo y su refinada melancolía, mientras 
que sus Heures Romantiques para piano añaden un momento 
de contemplación, con ecos del impresionismo europeo
y una escritura de gran sensibilidad.

Con Cristóbal Halffter (1930–2021), miembro destacado de la 
llamada Generación del 51, entramos en un lenguaje más 
contemporáneo. En El carbonero, el compositor toma como 
punto de partida una canción popular leonesa, un gesto 
frecuente en su catálogo, pero la transforma con un enfoque 
moderno, creando un interesante diálogo entre memoria
y renovación.

Ángel Barja (1938–1987), figura esencial en la vida musical 
leonesa del siglo XX, desarrolló una intensa labor tanto 
pedagógica como creativa. Contribuyó a la dinamización 
cultural en León donde fue impulsor de iniciativas clave para la 
difusión de la música en la ciudad y trabajó activamente en la 
formación de nuevas generaciones.

Su catálogo refleja un profundo interés por la literatura, 
especialmente la poesía española, y por el equilibrio entre 
tradición y lenguaje contemporáneo. En su Canción sobre texto 
de García Lorca, se percibe una escritura concentrada y 
expresiva, donde cada inflexión vocal parece nacer 
directamente del verso, con una sensibilidad muy 
característica de su estilo.

El recital incorpora además un estreno absoluto, Noche callada 
de Julio Aller, que introduce un giro expresivo muy marcado 
dentro del conjunto. Frente al lenguaje más tonal y reconocible 
del resto del programa, Aller utiliza una escritura más libre, con 
breves referencias al jazz. El resultado es una atmósfera 
sombría, donde la tensión armónica y el peso del texto 
adquieren un protagonismo especial. Esta ruptura estética 
invita a escuchar desde otro lugar, poniendo en relieve la 
vigencia y diversidad de la creación actual.

Las composiciones de Carmen Alonso y Javier Centeno nos 
acercan a miradas actuales sobre la canción. En Tuya, Alonso, 
con una gran trayectoria docente y siempre cercana al mundo 
de la voz, deja entrever una sensibilidad especialmente atenta 
al canto, con una escritura delicada y sugerente, de 
inconfundible acento español.

DOMINGO, 20 DE SEPTIEMBRE | 19:30 H AUDITORIO CIUDAD DE LEÓN
ORQUESTA IBÉRICA 
Manchun Chen, piano | Aldo Mata, cello
Salvador Vázquez, director
Sinfonía de J.C. Arriaga y estrenos de C. Alonso, G. Loidi y M. Cárdenas.

PROGRAMA

I Parte

CARMEN ALONSO (1950)
Fantasía en Re, para orquesta de cuerda (estreno)

GABRIEL LOIDI (1967)
Concierto nº 2 para piano y orquesta (estreno)
Manchun Chen, piano

II Parte

MÓNICA CÁRDENAS 
Persecution, para cello, orquesta de cuerda
y percusión (estreno)
Aldo Mata, violonchelo

JUAN CRISÓSTOMO DE ARRIAGA (1806-1826)
Sinfonía en Re

I. Adagio-Allegro vivace
II. Andante
III.Allegro
IV.Allegro con moto
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Este recital propone un viaje por la canción española como 
espacio de encuentro entre música, poesía y emoción, con una 
mirada especial hacia León como tierra de creación e 
inspiración. A lo largo del programa, la voz y el piano nos guían 
por distintos paisajes sonoros: desde lo íntimo y popular hasta 
lo culto y contemporáneo, mostrando la riqueza y diversidad de 
este repertorio.

Comenzamos con María Rodrigo (1888–1967) y su ciclo Los 
Ayes, sobre textos de María Lejárraga, figura clave de la 
literatura española cuya autoría permaneció durante años en la 
sombra. Estas canciones despliegan una expresividad abierta y 
cambiante, donde lo popular y lo teatral se entrelazan con 
contrastes de carácter y un uso muy flexible del ritmo y la 
declamación. No es casual que Rodrigo desarrollara también 
una importante labor pedagógica y teatral: cada pieza funciona 
casi como una pequeña escena, en la que la voz asume un 
papel activo y comunicativo.

Las Canciones clásicas españolas de Fernando Obradors 
(1897–1945) nos trasladan a un mundo lleno de carácter y color. 
A partir de textos antiguos, Obradors recrea escenas breves que 
oscilan entre lo lírico, lo humorístico y lo popular. Cada pieza 
tiene su propia personalidad: hay picardía, ternura, nostalgia… 
siempre con un acompañamiento pianístico que aporta ritmo, 
brillo y teatralidad, lo que ha convertido este ciclo en uno de los 
más interpretados del repertorio español en el mundo.

El corazón del programa lo forman los compositores leoneses, 
que dan sentido al título del recital. En ellos encontramos 
una gran variedad de estilos y sensibilidades, pero todos 
comparten una conexión profunda con la palabra
y la expresión.

Rogelio Villar (1873-1937), además de compositor, fue un activo 
musicógrafo y crítico, implicado en la vida musical madrileña 
de su tiempo. En Madrigal nos ofrece una música elegante y 
serena, donde la línea vocal fluye con naturalidad, en diálogo 
íntimo con el piano.

Por su parte, la presencia de Pedro Blanco (1883-1919) adquiere 
en este programa un significado especial. Nacido en León y 
con una notable proyección internacional en su tiempo, su 
figura ha sido durante décadas injustamente relegada. En este 
sentido, el Festival de Música Española de León viene 
desarrollando una valiosa labor de recuperación y difusión de 
su obra, contribuyendo a situarlo de nuevo en el lugar que 
merece dentro del patrimonio musical español.

Centeno, por su parte, también docente, compositor y 
divulgador, plantea un sugerente juego de contrastes: desde la 
melancolía suspendida de Todo Blanco, concebida como una 
habanera sobre texto de Antonio García Teijeiro, hasta la mayor 
intensidad y carga dramática de Moriré de Madrid, sobre los 
maravillosos versos de Karim Farham.

En la última parte del programa aparecen nombres 
fundamentales del repertorio español. Isaac Albéniz 
(1860-1909), conocido sobre todo por su música para piano. Sus 
canciones, como Morirò! o La lontananza, revelan una clara 
influencia italiana y un lirismo cercano al mundo operístico.

Joaquín Nin (1879-1949), padre de la escritora Anaïs Nin, 
desarrolló gran parte de su carrera en París, donde difundió la 
música española. En Las majas de París recrea lo español 
desde una mirada elegante y cosmopolita, con un refinamiento 
muy característico.

Resulta especialmente interesante la presencia de Paulina 
Cabrero y Martínez (1822-1901), compositora, cantante e 
instrumentista que brilló en los salones musicales del Madrid 
romántico. Fue una de las primeras mujeres en publicar en 
España una colección de canciones, Primeras impresiones 
musicales, y su obra, muy apreciada en su tiempo, combina
el refinamiento del canto de salón con un inconfundible
sabor expresivo.

La jardinera nos recuerda así la importancia de recuperar 
voces femeninas que, desde espacios menos visibles, también 
sostuvieron y enriquecieron la vida
musical de su época.

El recital concluye con Joaquín Turina (1882-1949) y su
Poema en forma de canciones, sobre textos de Campoamor. 
Turina, formado en París y cercano a Falla, logra aquí una 
síntesis muy personal entre influencias impresionistas y 
tradición española, con una escritura rica en matices y
gran sensibilidad hacia el texto.

En conjunto, este programa es una invitación a escuchar la 
canción española como algo vivo y cercano. Un repertorio que, 
desde distintos tiempos y estilos, sigue hablándonos de lo 
esencial: la emoción, la palabra y la capacidad de la música para 
conectar con quienes escuchan. Y, en este caso, también como 
un homenaje a León, no solo como lugar de origen, sino como 
fuente de inspiración artística.



Sus canciones y obras pianísticas, de gran refinamiento y 
apertura estética, revelan a un compositor plenamente 
conectado con las corrientes europeas de su época, y cuya 
música vuelve hoy a encontrar un espacio vivo en el concierto. 
Blanco, formado en Madrid, desarrolló buena parte de su 
carrera en Portugal, lo que explica su afinidad con la lengua y 
la poesía portuguesas. Sus canciones Rosa e Lirio y Flôr da 
Rua destacan por su lirismo y su refinada melancolía, mientras 
que sus Heures Romantiques para piano añaden un momento 
de contemplación, con ecos del impresionismo europeo
y una escritura de gran sensibilidad.

Con Cristóbal Halffter (1930–2021), miembro destacado de la 
llamada Generación del 51, entramos en un lenguaje más 
contemporáneo. En El carbonero, el compositor toma como 
punto de partida una canción popular leonesa, un gesto 
frecuente en su catálogo, pero la transforma con un enfoque 
moderno, creando un interesante diálogo entre memoria
y renovación.

Ángel Barja (1938–1987), figura esencial en la vida musical 
leonesa del siglo XX, desarrolló una intensa labor tanto 
pedagógica como creativa. Contribuyó a la dinamización 
cultural en León donde fue impulsor de iniciativas clave para la 
difusión de la música en la ciudad y trabajó activamente en la 
formación de nuevas generaciones.

Su catálogo refleja un profundo interés por la literatura, 
especialmente la poesía española, y por el equilibrio entre 
tradición y lenguaje contemporáneo. En su Canción sobre texto 
de García Lorca, se percibe una escritura concentrada y 
expresiva, donde cada inflexión vocal parece nacer 
directamente del verso, con una sensibilidad muy 
característica de su estilo.

El recital incorpora además un estreno absoluto, Noche callada 
de Julio Aller, que introduce un giro expresivo muy marcado 
dentro del conjunto. Frente al lenguaje más tonal y reconocible 
del resto del programa, Aller utiliza una escritura más libre, con 
breves referencias al jazz. El resultado es una atmósfera 
sombría, donde la tensión armónica y el peso del texto 
adquieren un protagonismo especial. Esta ruptura estética 
invita a escuchar desde otro lugar, poniendo en relieve la 
vigencia y diversidad de la creación actual.

Las composiciones de Carmen Alonso y Javier Centeno nos 
acercan a miradas actuales sobre la canción. En Tuya, Alonso, 
con una gran trayectoria docente y siempre cercana al mundo 
de la voz, deja entrever una sensibilidad especialmente atenta 
al canto, con una escritura delicada y sugerente, de 
inconfundible acento español.

ORQUESTA IBÉRICA
Desde su fundación en 2001 es la orquesta residente del 
Festival de Música Española de León y la integran una selección 
de músicos profesionales de orquestas sinfónicas y 
conservatorios de Castilla y León, Asturias y Madrid. El violinista 
leonés Miguel Fdez. Llamazares es su director artístico. 

Además de sus actuaciones en León, en sus 25 años de historia 
ha realizado salidas a Riudoms (Año Gaudí), Festival 
Ibéro-Andalou de Tarbes y Bigorre (Francia), Fundación Caja 
Vital en Vitoria, Festival Arte Sacro de Madrid, Auditorio 
Nacional de Música, Festival de Música Contemporánea de 
Málaga, etc. Ha estrenado obras de compositores españoles 
como Claudio Prieto, José Mª García Laborda, Mario Gosálvez, 
Salvador Brotons, Flores Chaviano, Leonardo Balada, Gabriel 
Loidi, María José Cordero, Julio Aller, Raquel Rodríguez y 
recuperado obras de Rosa García Ascot y Emma Chacón.

Ocasionalmente amplía su plantilla habitual de cámara para 
realizar proyectos sinfónicos (Réquiem de Mozart, Novena 
Sinfonía de Beethoven, etc.) En 2016 actuó en el primer festival 
“Música en la Montaña” de Riaño, acompañando a Santiago 
Auserón en su gira sinfónica “Vagamundo”. En diciembre de 
2022, bajo la dirección de Dorel Murgu, participó junto a
trece cantantes leoneses solistas y el Coro Cappella Lauda
en la memorable Gala Lírica “XX Aniversario del Auditorio 
Ciudad de León”. 

En su formación de Ensemble, ha acompañado en gira por 
España al violinista Ara Malikian y participa en espectáculos en 
los que se fusiona la música con la lírica, la poesía, la danza, el 
teatro y la magia.

Hasta el momento la Orquesta Ibérica ha grabado y publicado 
cuatro discos. Los tres primeros, bajo la dirección de José Luis 
Temes, incluyen obras de Leonardo Balada (Naxos, 2010), María 
de Pablos (Cezanne, 2019) y Rosa García Ascot (Cezanne, 2021), 
junto con destacados solistas como el cellista Aldo Mata, el 
guitarrista Bertrand Piétu, la flautista Tatiana Franco, el 
pianista Ignacio Clemente y el violinista David Mata. En 2026 ha 
presentado su último álbum “El alma inquieta” (Cezanne) 
dedicado al compositor Román Alís, junto con el pianista 
Sebastián Mariné y la violinista Ana María Valderrama como 
solistas y la dirección del concertino David Mata.

ALDO MATA, violonchelo solista
Una interpretación diferente no sólo en apariencia (cuerdas de 
tripa, no pica, etc.) sino en esencia (rasgos historicistas y 
búsqueda de una visión de la música que nos lleve a la esencia 
de la interpretación “romántica “: uso de portamentos, rubato 
métrico, etc.) caracterizan a este concertista y artista e 
investigador de violonchelo español que busca el renacer de la 
tradición de los grandes exponentes de su instrumento desde 
Boccherini a Popper pasando por Franchomme y Servais.

Fueron sus profesores María de Macedo, Elías Arizcuren, 
Monighetti (EMRS), Scholes (Chicago), Claret, Tsutsumi y Janos 
Starker (IU). Su mayor influencia posterior viene del gran 
músico húngaro Ferenc Rados. Es Doctor cum laude por la 
Universidad de Indiana (homologado por Granada) y ganador de 
concursos de JJMM, Fullbright, AIE, Popper, etc.

Ha sido co-principal de la OSCyL, profesor de cello y música de 
cámara en COSCyL, Musikene, CSKG y actualmente, tras ganar 
la oposición, catedrático del Real Conservatorio Superior de 
Sevilla. Es violonchelo solista de la Orquesta Ibérica y miembro 
del Cuarteto Granados, Tempo di Basso y Trío Alborada. Ha sido 
invitado como primer Cello por la Orquesta de RTVE y BandArt 
(con Nikolitch). 

Ejemplo del músico ecléctico tan pronto está tocando de 
solista con orquesta (festivales en Brasil, EE.UU.), recitales 
(Japón, Portugal,...), Masterclass (Holanda, Alemania, 
Colombia,...), estrenando obras escritas para él (Balada, 
grabado para Naxos; Dozza, en España y Japón, etc.), 
reestrenando el “Concierto para cello y orquesta” de Conrado 
del Campo junto con Oviedo Filarmonía y Lucas Macías en el 
Festival de Música Española de León, tocando el gran 
repertorio camerístico, haciendo el bajo continuo (Boscareccia 
y Al Aire Español) o escribiendo artículos (como el de “La nota 
misteriosa de la Suite V de Bach”, incluida por Bärenreiter en la 
última edición de las suites, que también ha grabado). Toca un 
violonchelo Nadotti de 1787. 
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Este recital propone un viaje por la canción española como 
espacio de encuentro entre música, poesía y emoción, con una 
mirada especial hacia León como tierra de creación e 
inspiración. A lo largo del programa, la voz y el piano nos guían 
por distintos paisajes sonoros: desde lo íntimo y popular hasta 
lo culto y contemporáneo, mostrando la riqueza y diversidad de 
este repertorio.

Comenzamos con María Rodrigo (1888–1967) y su ciclo Los 
Ayes, sobre textos de María Lejárraga, figura clave de la 
literatura española cuya autoría permaneció durante años en la 
sombra. Estas canciones despliegan una expresividad abierta y 
cambiante, donde lo popular y lo teatral se entrelazan con 
contrastes de carácter y un uso muy flexible del ritmo y la 
declamación. No es casual que Rodrigo desarrollara también 
una importante labor pedagógica y teatral: cada pieza funciona 
casi como una pequeña escena, en la que la voz asume un 
papel activo y comunicativo.

Las Canciones clásicas españolas de Fernando Obradors 
(1897–1945) nos trasladan a un mundo lleno de carácter y color. 
A partir de textos antiguos, Obradors recrea escenas breves que 
oscilan entre lo lírico, lo humorístico y lo popular. Cada pieza 
tiene su propia personalidad: hay picardía, ternura, nostalgia… 
siempre con un acompañamiento pianístico que aporta ritmo, 
brillo y teatralidad, lo que ha convertido este ciclo en uno de los 
más interpretados del repertorio español en el mundo.

El corazón del programa lo forman los compositores leoneses, 
que dan sentido al título del recital. En ellos encontramos 
una gran variedad de estilos y sensibilidades, pero todos 
comparten una conexión profunda con la palabra
y la expresión.

Rogelio Villar (1873-1937), además de compositor, fue un activo 
musicógrafo y crítico, implicado en la vida musical madrileña 
de su tiempo. En Madrigal nos ofrece una música elegante y 
serena, donde la línea vocal fluye con naturalidad, en diálogo 
íntimo con el piano.

Por su parte, la presencia de Pedro Blanco (1883-1919) adquiere 
en este programa un significado especial. Nacido en León y 
con una notable proyección internacional en su tiempo, su 
figura ha sido durante décadas injustamente relegada. En este 
sentido, el Festival de Música Española de León viene 
desarrollando una valiosa labor de recuperación y difusión de 
su obra, contribuyendo a situarlo de nuevo en el lugar que 
merece dentro del patrimonio musical español.

Centeno, por su parte, también docente, compositor y 
divulgador, plantea un sugerente juego de contrastes: desde la 
melancolía suspendida de Todo Blanco, concebida como una 
habanera sobre texto de Antonio García Teijeiro, hasta la mayor 
intensidad y carga dramática de Moriré de Madrid, sobre los 
maravillosos versos de Karim Farham.

En la última parte del programa aparecen nombres 
fundamentales del repertorio español. Isaac Albéniz 
(1860-1909), conocido sobre todo por su música para piano. Sus 
canciones, como Morirò! o La lontananza, revelan una clara 
influencia italiana y un lirismo cercano al mundo operístico.

Joaquín Nin (1879-1949), padre de la escritora Anaïs Nin, 
desarrolló gran parte de su carrera en París, donde difundió la 
música española. En Las majas de París recrea lo español 
desde una mirada elegante y cosmopolita, con un refinamiento 
muy característico.

Resulta especialmente interesante la presencia de Paulina 
Cabrero y Martínez (1822-1901), compositora, cantante e 
instrumentista que brilló en los salones musicales del Madrid 
romántico. Fue una de las primeras mujeres en publicar en 
España una colección de canciones, Primeras impresiones 
musicales, y su obra, muy apreciada en su tiempo, combina
el refinamiento del canto de salón con un inconfundible
sabor expresivo.

La jardinera nos recuerda así la importancia de recuperar 
voces femeninas que, desde espacios menos visibles, también 
sostuvieron y enriquecieron la vida
musical de su época.

El recital concluye con Joaquín Turina (1882-1949) y su
Poema en forma de canciones, sobre textos de Campoamor. 
Turina, formado en París y cercano a Falla, logra aquí una 
síntesis muy personal entre influencias impresionistas y 
tradición española, con una escritura rica en matices y
gran sensibilidad hacia el texto.

En conjunto, este programa es una invitación a escuchar la 
canción española como algo vivo y cercano. Un repertorio que, 
desde distintos tiempos y estilos, sigue hablándonos de lo 
esencial: la emoción, la palabra y la capacidad de la música para 
conectar con quienes escuchan. Y, en este caso, también como 
un homenaje a León, no solo como lugar de origen, sino como 
fuente de inspiración artística.

MANCHUN CHEN, piano solista
Chen Manchun es una destacada pianista y pedagoga china, 
profesora en el Conservatorio Central de Música de Pekín. 
Formada en China y España bajo la tutela de maestros como 
Zhou Guangren y Gabriel Loidi, consolida un enfoque académico 
internacional y riguroso. Su filosofía de enseñanza 
personalizada busca el equilibrio exacto entre la técnica y la 
sensibilidad artística. En tres décadas de docencia, ha formado 
a figuras de relieve mundial; destaca su alumna Wang Liya, 
primera pianista de China continental en ganar el prestigioso 
Concurso Internacional de Música ARD de Alemania.

Como concertista, Chen goza de un amplio reconocimiento 
global. Su álbum "Winter Night and Orange Blossoms" obtuvo la 
máxima calificación de cinco estrellas en la revista europea 
PIZZICATO, donde se elogió su profunda lucidez interpretativa. 
Ha sido galardonada con el Premio Golden Bell de Piano por su 
invaluable contribución musical.

SALVADOR VÁZQUEZ, director
Salvador Vázquez es actualmente director titular y artístico de 
la Orquesta de Córdoba donde desarrolla un proyecto artístico 
que está siendo recibido con especial atención por la crítica y 
el público, centrado en el cuidado del sonido orquestal, la 
solidez del repertorio sinfónico y lírico y la construcción de una 
identidad artística propia para la institución.  

Con una presencia creciente en el ámbito operístico, ha 
dirigido producciones en diversos teatros, consolidando un 
perfil especialmente reconocido por su claridad de concepto, 
su capacidad para articular el discurso dramático y su 
atención al detalle musical. Su debut en el Teatro de la 
Maestranza con Carmen fue destacado por la crítica por su 
firme sentido teatral, el equilibrio entre escena y foso y la 
coherencia de su planteamiento musical, confirmando su 
afinidad con el repertorio escénico. Asimismo, ha recibido 
especial reconocimiento por su labor al frente de la Orquesta 
de Córdoba en la recuperación de “Margot” de Turina, proyecto 
valorado por la crítica tanto por su iniciativa artística como por 
la calidad interpretativa alcanzada.

Su actividad abarca el repertorio sinfónico y operístico, y le
ha llevado a colaborar como director invitado con formaciones 
como la Orquesta Sinfónica de RTVE, Orquesta Sinfónica
de Castilla y León, Orquesta Sinfónica de Galicia,

Orquestra de Valéncia, Real Orquesta Sinfónica de Sevilla, 
Orquesta Filarmónica de Málaga, Orquesta Sinfónica de 
Navarra, Orquesta Sinfónica de Tenerife, Academia Orquestal 
Barenboim-Said, Orquesta de Extremadura, Orquesta Ciudad
de Granada o la Orquestra Sinfônica de Porto Alegre, entre 
otras. Destaca también su debut en el Teatro de la Zarzuela
en 2023 junto a la Orquesta de la Comunidad de Madrid. 

 

A lo largo de su trayectoria ha colaborado con destacados 
solistas y cantantes, entre ellos Ainhoa Arteta, Nancy Fabiola 
Herrera, Leonor Bonilla, Ismael Jordi, los pianistas Jorge Luis 
Prats, Anna Fedorova, Vadim Kholodenko, Daniel Ciobanu, Martina 
Filjak, Martín García García o Alexandra Dovgan entre otros 
artistas invitados en temporadas sinfónicas y producciones 
operísticas. Especialmente valorado por su sensibilidad hacia el 
canto y su capacidad para construir un acompañamiento atento 
y flexible, desarrolla un enfoque de trabajo basado en la escucha 
y el diálogo artístico, orientado a potenciar la expresividad y la 
coherencia musical de cada colaboración.

 Entre sus próximos compromisos destaca su debut en México, 
así como los trabajos en el ámbito discográfico, en el que 
presentará dos nuevos trabajos junto al sello IBS Classical que 
incluyen “Margot” de Joaquín Turina y los conciertos para 
marimba de Joaquín Rodrigo y Lorenzo Palomo junto al 
marimbista Conrado Moya y la Orquesta de Córdoba. Estos 
proyectos reflejan su compromiso con la difusión del 
repertorio español y su interés por poner en valor la riqueza
y diversidad de la creación musical de nuestro tiempo.



Sus canciones y obras pianísticas, de gran refinamiento y 
apertura estética, revelan a un compositor plenamente 
conectado con las corrientes europeas de su época, y cuya 
música vuelve hoy a encontrar un espacio vivo en el concierto. 
Blanco, formado en Madrid, desarrolló buena parte de su 
carrera en Portugal, lo que explica su afinidad con la lengua y 
la poesía portuguesas. Sus canciones Rosa e Lirio y Flôr da 
Rua destacan por su lirismo y su refinada melancolía, mientras 
que sus Heures Romantiques para piano añaden un momento 
de contemplación, con ecos del impresionismo europeo
y una escritura de gran sensibilidad.

Con Cristóbal Halffter (1930–2021), miembro destacado de la 
llamada Generación del 51, entramos en un lenguaje más 
contemporáneo. En El carbonero, el compositor toma como 
punto de partida una canción popular leonesa, un gesto 
frecuente en su catálogo, pero la transforma con un enfoque 
moderno, creando un interesante diálogo entre memoria
y renovación.

Ángel Barja (1938–1987), figura esencial en la vida musical 
leonesa del siglo XX, desarrolló una intensa labor tanto 
pedagógica como creativa. Contribuyó a la dinamización 
cultural en León donde fue impulsor de iniciativas clave para la 
difusión de la música en la ciudad y trabajó activamente en la 
formación de nuevas generaciones.

Su catálogo refleja un profundo interés por la literatura, 
especialmente la poesía española, y por el equilibrio entre 
tradición y lenguaje contemporáneo. En su Canción sobre texto 
de García Lorca, se percibe una escritura concentrada y 
expresiva, donde cada inflexión vocal parece nacer 
directamente del verso, con una sensibilidad muy 
característica de su estilo.

El recital incorpora además un estreno absoluto, Noche callada 
de Julio Aller, que introduce un giro expresivo muy marcado 
dentro del conjunto. Frente al lenguaje más tonal y reconocible 
del resto del programa, Aller utiliza una escritura más libre, con 
breves referencias al jazz. El resultado es una atmósfera 
sombría, donde la tensión armónica y el peso del texto 
adquieren un protagonismo especial. Esta ruptura estética 
invita a escuchar desde otro lugar, poniendo en relieve la 
vigencia y diversidad de la creación actual.

Las composiciones de Carmen Alonso y Javier Centeno nos 
acercan a miradas actuales sobre la canción. En Tuya, Alonso, 
con una gran trayectoria docente y siempre cercana al mundo 
de la voz, deja entrever una sensibilidad especialmente atenta 
al canto, con una escritura delicada y sugerente, de 
inconfundible acento español.

Desde su fundación en 2001 es la orquesta residente del 
Festival de Música Española de León y la integran una selección 
de músicos profesionales de orquestas sinfónicas y 
conservatorios de Castilla y León, Asturias y Madrid. El violinista 
leonés Miguel Fdez. Llamazares es su director artístico. 

Además de sus actuaciones en León, en sus 25 años de historia 
ha realizado salidas a Riudoms (Año Gaudí), Festival 
Ibéro-Andalou de Tarbes y Bigorre (Francia), Fundación Caja 
Vital en Vitoria, Festival Arte Sacro de Madrid, Auditorio 
Nacional de Música, Festival de Música Contemporánea de 
Málaga, etc. Ha estrenado obras de compositores españoles 
como Claudio Prieto, José Mª García Laborda, Mario Gosálvez, 
Salvador Brotons, Flores Chaviano, Leonardo Balada, Gabriel 
Loidi, María José Cordero, Julio Aller, Raquel Rodríguez y 
recuperado obras de Rosa García Ascot y Emma Chacón.

Ocasionalmente amplía su plantilla habitual de cámara para 
realizar proyectos sinfónicos (Réquiem de Mozart, Novena 
Sinfonía de Beethoven, etc.) En 2016 actuó en el primer festival 
“Música en la Montaña” de Riaño, acompañando a Santiago 
Auserón en su gira sinfónica “Vagamundo”. En diciembre de 
2022, bajo la dirección de Dorel Murgu, participó junto a
trece cantantes leoneses solistas y el Coro Cappella Lauda
en la memorable Gala Lírica “XX Aniversario del Auditorio 
Ciudad de León”. 

En su formación de Ensemble, ha acompañado en gira por 
España al violinista Ara Malikian y participa en espectáculos en 
los que se fusiona la música con la lírica, la poesía, la danza, el 
teatro y la magia.

Hasta el momento la Orquesta Ibérica ha grabado y publicado 
cuatro discos. Los tres primeros, bajo la dirección de José Luis 
Temes, incluyen obras de Leonardo Balada (Naxos, 2010), María 
de Pablos (Cezanne, 2019) y Rosa García Ascot (Cezanne, 2021), 
junto con destacados solistas como el cellista Aldo Mata, el 
guitarrista Bertrand Piétu, la flautista Tatiana Franco, el 
pianista Ignacio Clemente y el violinista David Mata. En 2026 ha 
presentado su último álbum “El alma inquieta” (Cezanne) 
dedicado al compositor Román Alís, junto con el pianista 
Sebastián Mariné y la violinista Ana María Valderrama como 
solistas y la dirección del concertino David Mata.

ALDO MATA, violonchelo solista
Una interpretación diferente no sólo en apariencia (cuerdas de 
tripa, no pica, etc.) sino en esencia (rasgos historicistas y 
búsqueda de una visión de la música que nos lleve a la esencia 
de la interpretación “romántica “: uso de portamentos, rubato 
métrico, etc.) caracterizan a este concertista y artista e 
investigador de violonchelo español que busca el renacer de la 
tradición de los grandes exponentes de su instrumento desde 
Boccherini a Popper pasando por Franchomme y Servais.

Fueron sus profesores María de Macedo, Elías Arizcuren, 
Monighetti (EMRS), Scholes (Chicago), Claret, Tsutsumi y Janos 
Starker (IU). Su mayor influencia posterior viene del gran 
músico húngaro Ferenc Rados. Es Doctor cum laude por la 
Universidad de Indiana (homologado por Granada) y ganador de 
concursos de JJMM, Fullbright, AIE, Popper, etc.

Ha sido co-principal de la OSCyL, profesor de cello y música de 
cámara en COSCyL, Musikene, CSKG y actualmente, tras ganar 
la oposición, catedrático del Real Conservatorio Superior de 
Sevilla. Es violonchelo solista de la Orquesta Ibérica y miembro 
del Cuarteto Granados, Tempo di Basso y Trío Alborada. Ha sido 
invitado como primer Cello por la Orquesta de RTVE y BandArt 
(con Nikolitch). 

Ejemplo del músico ecléctico tan pronto está tocando de 
solista con orquesta (festivales en Brasil, EE.UU.), recitales 
(Japón, Portugal,...), Masterclass (Holanda, Alemania, 
Colombia,...), estrenando obras escritas para él (Balada, 
grabado para Naxos; Dozza, en España y Japón, etc.), 
reestrenando el “Concierto para cello y orquesta” de Conrado 
del Campo junto con Oviedo Filarmonía y Lucas Macías en el 
Festival de Música Española de León, tocando el gran 
repertorio camerístico, haciendo el bajo continuo (Boscareccia 
y Al Aire Español) o escribiendo artículos (como el de “La nota 
misteriosa de la Suite V de Bach”, incluida por Bärenreiter en la 
última edición de las suites, que también ha grabado). Toca un 
violonchelo Nadotti de 1787. 
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Este recital propone un viaje por la canción española como 
espacio de encuentro entre música, poesía y emoción, con una 
mirada especial hacia León como tierra de creación e 
inspiración. A lo largo del programa, la voz y el piano nos guían 
por distintos paisajes sonoros: desde lo íntimo y popular hasta 
lo culto y contemporáneo, mostrando la riqueza y diversidad de 
este repertorio.

Comenzamos con María Rodrigo (1888–1967) y su ciclo Los 
Ayes, sobre textos de María Lejárraga, figura clave de la 
literatura española cuya autoría permaneció durante años en la 
sombra. Estas canciones despliegan una expresividad abierta y 
cambiante, donde lo popular y lo teatral se entrelazan con 
contrastes de carácter y un uso muy flexible del ritmo y la 
declamación. No es casual que Rodrigo desarrollara también 
una importante labor pedagógica y teatral: cada pieza funciona 
casi como una pequeña escena, en la que la voz asume un 
papel activo y comunicativo.

Las Canciones clásicas españolas de Fernando Obradors 
(1897–1945) nos trasladan a un mundo lleno de carácter y color. 
A partir de textos antiguos, Obradors recrea escenas breves que 
oscilan entre lo lírico, lo humorístico y lo popular. Cada pieza 
tiene su propia personalidad: hay picardía, ternura, nostalgia… 
siempre con un acompañamiento pianístico que aporta ritmo, 
brillo y teatralidad, lo que ha convertido este ciclo en uno de los 
más interpretados del repertorio español en el mundo.

El corazón del programa lo forman los compositores leoneses, 
que dan sentido al título del recital. En ellos encontramos 
una gran variedad de estilos y sensibilidades, pero todos 
comparten una conexión profunda con la palabra
y la expresión.

Rogelio Villar (1873-1937), además de compositor, fue un activo 
musicógrafo y crítico, implicado en la vida musical madrileña 
de su tiempo. En Madrigal nos ofrece una música elegante y 
serena, donde la línea vocal fluye con naturalidad, en diálogo 
íntimo con el piano.

Por su parte, la presencia de Pedro Blanco (1883-1919) adquiere 
en este programa un significado especial. Nacido en León y 
con una notable proyección internacional en su tiempo, su 
figura ha sido durante décadas injustamente relegada. En este 
sentido, el Festival de Música Española de León viene 
desarrollando una valiosa labor de recuperación y difusión de 
su obra, contribuyendo a situarlo de nuevo en el lugar que 
merece dentro del patrimonio musical español.

Centeno, por su parte, también docente, compositor y 
divulgador, plantea un sugerente juego de contrastes: desde la 
melancolía suspendida de Todo Blanco, concebida como una 
habanera sobre texto de Antonio García Teijeiro, hasta la mayor 
intensidad y carga dramática de Moriré de Madrid, sobre los 
maravillosos versos de Karim Farham.

En la última parte del programa aparecen nombres 
fundamentales del repertorio español. Isaac Albéniz 
(1860-1909), conocido sobre todo por su música para piano. Sus 
canciones, como Morirò! o La lontananza, revelan una clara 
influencia italiana y un lirismo cercano al mundo operístico.

Joaquín Nin (1879-1949), padre de la escritora Anaïs Nin, 
desarrolló gran parte de su carrera en París, donde difundió la 
música española. En Las majas de París recrea lo español 
desde una mirada elegante y cosmopolita, con un refinamiento 
muy característico.

Resulta especialmente interesante la presencia de Paulina 
Cabrero y Martínez (1822-1901), compositora, cantante e 
instrumentista que brilló en los salones musicales del Madrid 
romántico. Fue una de las primeras mujeres en publicar en 
España una colección de canciones, Primeras impresiones 
musicales, y su obra, muy apreciada en su tiempo, combina
el refinamiento del canto de salón con un inconfundible
sabor expresivo.

La jardinera nos recuerda así la importancia de recuperar 
voces femeninas que, desde espacios menos visibles, también 
sostuvieron y enriquecieron la vida
musical de su época.

El recital concluye con Joaquín Turina (1882-1949) y su
Poema en forma de canciones, sobre textos de Campoamor. 
Turina, formado en París y cercano a Falla, logra aquí una 
síntesis muy personal entre influencias impresionistas y 
tradición española, con una escritura rica en matices y
gran sensibilidad hacia el texto.

En conjunto, este programa es una invitación a escuchar la 
canción española como algo vivo y cercano. Un repertorio que, 
desde distintos tiempos y estilos, sigue hablándonos de lo 
esencial: la emoción, la palabra y la capacidad de la música para 
conectar con quienes escuchan. Y, en este caso, también como 
un homenaje a León, no solo como lugar de origen, sino como 
fuente de inspiración artística.

MANCHUN CHEN, piano solista
Chen Manchun es una destacada pianista y pedagoga china, 
profesora en el Conservatorio Central de Música de Pekín. 
Formada en China y España bajo la tutela de maestros como 
Zhou Guangren y Gabriel Loidi, consolida un enfoque académico 
internacional y riguroso. Su filosofía de enseñanza 
personalizada busca el equilibrio exacto entre la técnica y la 
sensibilidad artística. En tres décadas de docencia, ha formado 
a figuras de relieve mundial; destaca su alumna Wang Liya, 
primera pianista de China continental en ganar el prestigioso 
Concurso Internacional de Música ARD de Alemania.

Como concertista, Chen goza de un amplio reconocimiento 
global. Su álbum "Winter Night and Orange Blossoms" obtuvo la 
máxima calificación de cinco estrellas en la revista europea 
PIZZICATO, donde se elogió su profunda lucidez interpretativa. 
Ha sido galardonada con el Premio Golden Bell de Piano por su 
invaluable contribución musical.

SALVADOR VÁZQUEZ, director
Salvador Vázquez es actualmente director titular y artístico de 
la Orquesta de Córdoba donde desarrolla un proyecto artístico 
que está siendo recibido con especial atención por la crítica y 
el público, centrado en el cuidado del sonido orquestal, la 
solidez del repertorio sinfónico y lírico y la construcción de una 
identidad artística propia para la institución.  

Con una presencia creciente en el ámbito operístico, ha 
dirigido producciones en diversos teatros, consolidando un 
perfil especialmente reconocido por su claridad de concepto, 
su capacidad para articular el discurso dramático y su 
atención al detalle musical. Su debut en el Teatro de la 
Maestranza con Carmen fue destacado por la crítica por su 
firme sentido teatral, el equilibrio entre escena y foso y la 
coherencia de su planteamiento musical, confirmando su 
afinidad con el repertorio escénico. Asimismo, ha recibido 
especial reconocimiento por su labor al frente de la Orquesta 
de Córdoba en la recuperación de “Margot” de Turina, proyecto 
valorado por la crítica tanto por su iniciativa artística como por 
la calidad interpretativa alcanzada.

Su actividad abarca el repertorio sinfónico y operístico, y le
ha llevado a colaborar como director invitado con formaciones 
como la Orquesta Sinfónica de RTVE, Orquesta Sinfónica
de Castilla y León, Orquesta Sinfónica de Galicia,

Orquestra de Valéncia, Real Orquesta Sinfónica de Sevilla, 
Orquesta Filarmónica de Málaga, Orquesta Sinfónica de 
Navarra, Orquesta Sinfónica de Tenerife, Academia Orquestal 
Barenboim-Said, Orquesta de Extremadura, Orquesta Ciudad
de Granada o la Orquestra Sinfônica de Porto Alegre, entre 
otras. Destaca también su debut en el Teatro de la Zarzuela
en 2023 junto a la Orquesta de la Comunidad de Madrid. 

 

A lo largo de su trayectoria ha colaborado con destacados 
solistas y cantantes, entre ellos Ainhoa Arteta, Nancy Fabiola 
Herrera, Leonor Bonilla, Ismael Jordi, los pianistas Jorge Luis 
Prats, Anna Fedorova, Vadim Kholodenko, Daniel Ciobanu, Martina 
Filjak, Martín García García o Alexandra Dovgan entre otros 
artistas invitados en temporadas sinfónicas y producciones 
operísticas. Especialmente valorado por su sensibilidad hacia el 
canto y su capacidad para construir un acompañamiento atento 
y flexible, desarrolla un enfoque de trabajo basado en la escucha 
y el diálogo artístico, orientado a potenciar la expresividad y la 
coherencia musical de cada colaboración.

 Entre sus próximos compromisos destaca su debut en México, 
así como los trabajos en el ámbito discográfico, en el que 
presentará dos nuevos trabajos junto al sello IBS Classical que 
incluyen “Margot” de Joaquín Turina y los conciertos para 
marimba de Joaquín Rodrigo y Lorenzo Palomo junto al 
marimbista Conrado Moya y la Orquesta de Córdoba. Estos 
proyectos reflejan su compromiso con la difusión del 
repertorio español y su interés por poner en valor la riqueza
y diversidad de la creación musical de nuestro tiempo.



Sus canciones y obras pianísticas, de gran refinamiento y 
apertura estética, revelan a un compositor plenamente 
conectado con las corrientes europeas de su época, y cuya 
música vuelve hoy a encontrar un espacio vivo en el concierto. 
Blanco, formado en Madrid, desarrolló buena parte de su 
carrera en Portugal, lo que explica su afinidad con la lengua y 
la poesía portuguesas. Sus canciones Rosa e Lirio y Flôr da 
Rua destacan por su lirismo y su refinada melancolía, mientras 
que sus Heures Romantiques para piano añaden un momento 
de contemplación, con ecos del impresionismo europeo
y una escritura de gran sensibilidad.

Con Cristóbal Halffter (1930–2021), miembro destacado de la 
llamada Generación del 51, entramos en un lenguaje más 
contemporáneo. En El carbonero, el compositor toma como 
punto de partida una canción popular leonesa, un gesto 
frecuente en su catálogo, pero la transforma con un enfoque 
moderno, creando un interesante diálogo entre memoria
y renovación.

Ángel Barja (1938–1987), figura esencial en la vida musical 
leonesa del siglo XX, desarrolló una intensa labor tanto 
pedagógica como creativa. Contribuyó a la dinamización 
cultural en León donde fue impulsor de iniciativas clave para la 
difusión de la música en la ciudad y trabajó activamente en la 
formación de nuevas generaciones.

Su catálogo refleja un profundo interés por la literatura, 
especialmente la poesía española, y por el equilibrio entre 
tradición y lenguaje contemporáneo. En su Canción sobre texto 
de García Lorca, se percibe una escritura concentrada y 
expresiva, donde cada inflexión vocal parece nacer 
directamente del verso, con una sensibilidad muy 
característica de su estilo.

El recital incorpora además un estreno absoluto, Noche callada 
de Julio Aller, que introduce un giro expresivo muy marcado 
dentro del conjunto. Frente al lenguaje más tonal y reconocible 
del resto del programa, Aller utiliza una escritura más libre, con 
breves referencias al jazz. El resultado es una atmósfera 
sombría, donde la tensión armónica y el peso del texto 
adquieren un protagonismo especial. Esta ruptura estética 
invita a escuchar desde otro lugar, poniendo en relieve la 
vigencia y diversidad de la creación actual.

Las composiciones de Carmen Alonso y Javier Centeno nos 
acercan a miradas actuales sobre la canción. En Tuya, Alonso, 
con una gran trayectoria docente y siempre cercana al mundo 
de la voz, deja entrever una sensibilidad especialmente atenta 
al canto, con una escritura delicada y sugerente, de 
inconfundible acento español.

Desde su fundación en 2001 es la orquesta residente del 
Festival de Música Española de León y la integran una selección 
de músicos profesionales de orquestas sinfónicas y 
conservatorios de Castilla y León, Asturias y Madrid. El violinista 
leonés Miguel Fdez. Llamazares es su director artístico. 

Además de sus actuaciones en León, en sus 25 años de historia 
ha realizado salidas a Riudoms (Año Gaudí), Festival 
Ibéro-Andalou de Tarbes y Bigorre (Francia), Fundación Caja 
Vital en Vitoria, Festival Arte Sacro de Madrid, Auditorio 
Nacional de Música, Festival de Música Contemporánea de 
Málaga, etc. Ha estrenado obras de compositores españoles 
como Claudio Prieto, José Mª García Laborda, Mario Gosálvez, 
Salvador Brotons, Flores Chaviano, Leonardo Balada, Gabriel 
Loidi, María José Cordero, Julio Aller, Raquel Rodríguez y 
recuperado obras de Rosa García Ascot y Emma Chacón.

Ocasionalmente amplía su plantilla habitual de cámara para 
realizar proyectos sinfónicos (Réquiem de Mozart, Novena 
Sinfonía de Beethoven, etc.) En 2016 actuó en el primer festival 
“Música en la Montaña” de Riaño, acompañando a Santiago 
Auserón en su gira sinfónica “Vagamundo”. En diciembre de 
2022, bajo la dirección de Dorel Murgu, participó junto a
trece cantantes leoneses solistas y el Coro Cappella Lauda
en la memorable Gala Lírica “XX Aniversario del Auditorio 
Ciudad de León”. 

En su formación de Ensemble, ha acompañado en gira por 
España al violinista Ara Malikian y participa en espectáculos en 
los que se fusiona la música con la lírica, la poesía, la danza, el 
teatro y la magia.

Hasta el momento la Orquesta Ibérica ha grabado y publicado 
cuatro discos. Los tres primeros, bajo la dirección de José Luis 
Temes, incluyen obras de Leonardo Balada (Naxos, 2010), María 
de Pablos (Cezanne, 2019) y Rosa García Ascot (Cezanne, 2021), 
junto con destacados solistas como el cellista Aldo Mata, el 
guitarrista Bertrand Piétu, la flautista Tatiana Franco, el 
pianista Ignacio Clemente y el violinista David Mata. En 2026 ha 
presentado su último álbum “El alma inquieta” (Cezanne) 
dedicado al compositor Román Alís, junto con el pianista 
Sebastián Mariné y la violinista Ana María Valderrama como 
solistas y la dirección del concertino David Mata.

ALDO MATA, violonchelo solista
Una interpretación diferente no sólo en apariencia (cuerdas de 
tripa, no pica, etc.) sino en esencia (rasgos historicistas y 
búsqueda de una visión de la música que nos lleve a la esencia 
de la interpretación “romántica “: uso de portamentos, rubato 
métrico, etc.) caracterizan a este concertista y artista e 
investigador de violonchelo español que busca el renacer de la 
tradición de los grandes exponentes de su instrumento desde 
Boccherini a Popper pasando por Franchomme y Servais.

Fueron sus profesores María de Macedo, Elías Arizcuren, 
Monighetti (EMRS), Scholes (Chicago), Claret, Tsutsumi y Janos 
Starker (IU). Su mayor influencia posterior viene del gran 
músico húngaro Ferenc Rados. Es Doctor cum laude por la 
Universidad de Indiana (homologado por Granada) y ganador de 
concursos de JJMM, Fullbright, AIE, Popper, etc.

Ha sido co-principal de la OSCyL, profesor de cello y música de 
cámara en COSCyL, Musikene, CSKG y actualmente, tras ganar 
la oposición, catedrático del Real Conservatorio Superior de 
Sevilla. Es violonchelo solista de la Orquesta Ibérica y miembro 
del Cuarteto Granados, Tempo di Basso y Trío Alborada. Ha sido 
invitado como primer Cello por la Orquesta de RTVE y BandArt 
(con Nikolitch). 

Ejemplo del músico ecléctico tan pronto está tocando de 
solista con orquesta (festivales en Brasil, EE.UU.), recitales 
(Japón, Portugal,...), Masterclass (Holanda, Alemania, 
Colombia,...), estrenando obras escritas para él (Balada, 
grabado para Naxos; Dozza, en España y Japón, etc.), 
reestrenando el “Concierto para cello y orquesta” de Conrado 
del Campo junto con Oviedo Filarmonía y Lucas Macías en el 
Festival de Música Española de León, tocando el gran 
repertorio camerístico, haciendo el bajo continuo (Boscareccia 
y Al Aire Español) o escribiendo artículos (como el de “La nota 
misteriosa de la Suite V de Bach”, incluida por Bärenreiter en la 
última edición de las suites, que también ha grabado). Toca un 
violonchelo Nadotti de 1787. 
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Este recital propone un viaje por la canción española como 
espacio de encuentro entre música, poesía y emoción, con una 
mirada especial hacia León como tierra de creación e 
inspiración. A lo largo del programa, la voz y el piano nos guían 
por distintos paisajes sonoros: desde lo íntimo y popular hasta 
lo culto y contemporáneo, mostrando la riqueza y diversidad de 
este repertorio.

Comenzamos con María Rodrigo (1888–1967) y su ciclo Los 
Ayes, sobre textos de María Lejárraga, figura clave de la 
literatura española cuya autoría permaneció durante años en la 
sombra. Estas canciones despliegan una expresividad abierta y 
cambiante, donde lo popular y lo teatral se entrelazan con 
contrastes de carácter y un uso muy flexible del ritmo y la 
declamación. No es casual que Rodrigo desarrollara también 
una importante labor pedagógica y teatral: cada pieza funciona 
casi como una pequeña escena, en la que la voz asume un 
papel activo y comunicativo.

Las Canciones clásicas españolas de Fernando Obradors 
(1897–1945) nos trasladan a un mundo lleno de carácter y color. 
A partir de textos antiguos, Obradors recrea escenas breves que 
oscilan entre lo lírico, lo humorístico y lo popular. Cada pieza 
tiene su propia personalidad: hay picardía, ternura, nostalgia… 
siempre con un acompañamiento pianístico que aporta ritmo, 
brillo y teatralidad, lo que ha convertido este ciclo en uno de los 
más interpretados del repertorio español en el mundo.

El corazón del programa lo forman los compositores leoneses, 
que dan sentido al título del recital. En ellos encontramos 
una gran variedad de estilos y sensibilidades, pero todos 
comparten una conexión profunda con la palabra
y la expresión.

Rogelio Villar (1873-1937), además de compositor, fue un activo 
musicógrafo y crítico, implicado en la vida musical madrileña 
de su tiempo. En Madrigal nos ofrece una música elegante y 
serena, donde la línea vocal fluye con naturalidad, en diálogo 
íntimo con el piano.

Por su parte, la presencia de Pedro Blanco (1883-1919) adquiere 
en este programa un significado especial. Nacido en León y 
con una notable proyección internacional en su tiempo, su 
figura ha sido durante décadas injustamente relegada. En este 
sentido, el Festival de Música Española de León viene 
desarrollando una valiosa labor de recuperación y difusión de 
su obra, contribuyendo a situarlo de nuevo en el lugar que 
merece dentro del patrimonio musical español.

Centeno, por su parte, también docente, compositor y 
divulgador, plantea un sugerente juego de contrastes: desde la 
melancolía suspendida de Todo Blanco, concebida como una 
habanera sobre texto de Antonio García Teijeiro, hasta la mayor 
intensidad y carga dramática de Moriré de Madrid, sobre los 
maravillosos versos de Karim Farham.

En la última parte del programa aparecen nombres 
fundamentales del repertorio español. Isaac Albéniz 
(1860-1909), conocido sobre todo por su música para piano. Sus 
canciones, como Morirò! o La lontananza, revelan una clara 
influencia italiana y un lirismo cercano al mundo operístico.

Joaquín Nin (1879-1949), padre de la escritora Anaïs Nin, 
desarrolló gran parte de su carrera en París, donde difundió la 
música española. En Las majas de París recrea lo español 
desde una mirada elegante y cosmopolita, con un refinamiento 
muy característico.

Resulta especialmente interesante la presencia de Paulina 
Cabrero y Martínez (1822-1901), compositora, cantante e 
instrumentista que brilló en los salones musicales del Madrid 
romántico. Fue una de las primeras mujeres en publicar en 
España una colección de canciones, Primeras impresiones 
musicales, y su obra, muy apreciada en su tiempo, combina
el refinamiento del canto de salón con un inconfundible
sabor expresivo.

La jardinera nos recuerda así la importancia de recuperar 
voces femeninas que, desde espacios menos visibles, también 
sostuvieron y enriquecieron la vida
musical de su época.

El recital concluye con Joaquín Turina (1882-1949) y su
Poema en forma de canciones, sobre textos de Campoamor. 
Turina, formado en París y cercano a Falla, logra aquí una 
síntesis muy personal entre influencias impresionistas y 
tradición española, con una escritura rica en matices y
gran sensibilidad hacia el texto.

En conjunto, este programa es una invitación a escuchar la 
canción española como algo vivo y cercano. Un repertorio que, 
desde distintos tiempos y estilos, sigue hablándonos de lo 
esencial: la emoción, la palabra y la capacidad de la música para 
conectar con quienes escuchan. Y, en este caso, también como 
un homenaje a León, no solo como lugar de origen, sino como 
fuente de inspiración artística.

MANCHUN CHEN, piano solista
Chen Manchun es una destacada pianista y pedagoga china, 
profesora en el Conservatorio Central de Música de Pekín. 
Formada en China y España bajo la tutela de maestros como 
Zhou Guangren y Gabriel Loidi, consolida un enfoque académico 
internacional y riguroso. Su filosofía de enseñanza 
personalizada busca el equilibrio exacto entre la técnica y la 
sensibilidad artística. En tres décadas de docencia, ha formado 
a figuras de relieve mundial; destaca su alumna Wang Liya, 
primera pianista de China continental en ganar el prestigioso 
Concurso Internacional de Música ARD de Alemania.

Como concertista, Chen goza de un amplio reconocimiento 
global. Su álbum "Winter Night and Orange Blossoms" obtuvo la 
máxima calificación de cinco estrellas en la revista europea 
PIZZICATO, donde se elogió su profunda lucidez interpretativa. 
Ha sido galardonada con el Premio Golden Bell de Piano por su 
invaluable contribución musical.

SALVADOR VÁZQUEZ, director
Salvador Vázquez es actualmente director titular y artístico de 
la Orquesta de Córdoba donde desarrolla un proyecto artístico 
que está siendo recibido con especial atención por la crítica y 
el público, centrado en el cuidado del sonido orquestal, la 
solidez del repertorio sinfónico y lírico y la construcción de una 
identidad artística propia para la institución.  

Con una presencia creciente en el ámbito operístico, ha 
dirigido producciones en diversos teatros, consolidando un 
perfil especialmente reconocido por su claridad de concepto, 
su capacidad para articular el discurso dramático y su 
atención al detalle musical. Su debut en el Teatro de la 
Maestranza con Carmen fue destacado por la crítica por su 
firme sentido teatral, el equilibrio entre escena y foso y la 
coherencia de su planteamiento musical, confirmando su 
afinidad con el repertorio escénico. Asimismo, ha recibido 
especial reconocimiento por su labor al frente de la Orquesta 
de Córdoba en la recuperación de “Margot” de Turina, proyecto 
valorado por la crítica tanto por su iniciativa artística como por 
la calidad interpretativa alcanzada.

Su actividad abarca el repertorio sinfónico y operístico, y le
ha llevado a colaborar como director invitado con formaciones 
como la Orquesta Sinfónica de RTVE, Orquesta Sinfónica
de Castilla y León, Orquesta Sinfónica de Galicia,

Orquestra de Valéncia, Real Orquesta Sinfónica de Sevilla, 
Orquesta Filarmónica de Málaga, Orquesta Sinfónica de 
Navarra, Orquesta Sinfónica de Tenerife, Academia Orquestal 
Barenboim-Said, Orquesta de Extremadura, Orquesta Ciudad
de Granada o la Orquestra Sinfônica de Porto Alegre, entre 
otras. Destaca también su debut en el Teatro de la Zarzuela
en 2023 junto a la Orquesta de la Comunidad de Madrid. 

 

A lo largo de su trayectoria ha colaborado con destacados 
solistas y cantantes, entre ellos Ainhoa Arteta, Nancy Fabiola 
Herrera, Leonor Bonilla, Ismael Jordi, los pianistas Jorge Luis 
Prats, Anna Fedorova, Vadim Kholodenko, Daniel Ciobanu, Martina 
Filjak, Martín García García o Alexandra Dovgan entre otros 
artistas invitados en temporadas sinfónicas y producciones 
operísticas. Especialmente valorado por su sensibilidad hacia el 
canto y su capacidad para construir un acompañamiento atento 
y flexible, desarrolla un enfoque de trabajo basado en la escucha 
y el diálogo artístico, orientado a potenciar la expresividad y la 
coherencia musical de cada colaboración.

 Entre sus próximos compromisos destaca su debut en México, 
así como los trabajos en el ámbito discográfico, en el que 
presentará dos nuevos trabajos junto al sello IBS Classical que 
incluyen “Margot” de Joaquín Turina y los conciertos para 
marimba de Joaquín Rodrigo y Lorenzo Palomo junto al 
marimbista Conrado Moya y la Orquesta de Córdoba. Estos 
proyectos reflejan su compromiso con la difusión del 
repertorio español y su interés por poner en valor la riqueza
y diversidad de la creación musical de nuestro tiempo.



Sus canciones y obras pianísticas, de gran refinamiento y 
apertura estética, revelan a un compositor plenamente 
conectado con las corrientes europeas de su época, y cuya 
música vuelve hoy a encontrar un espacio vivo en el concierto. 
Blanco, formado en Madrid, desarrolló buena parte de su 
carrera en Portugal, lo que explica su afinidad con la lengua y 
la poesía portuguesas. Sus canciones Rosa e Lirio y Flôr da 
Rua destacan por su lirismo y su refinada melancolía, mientras 
que sus Heures Romantiques para piano añaden un momento 
de contemplación, con ecos del impresionismo europeo
y una escritura de gran sensibilidad.

Con Cristóbal Halffter (1930–2021), miembro destacado de la 
llamada Generación del 51, entramos en un lenguaje más 
contemporáneo. En El carbonero, el compositor toma como 
punto de partida una canción popular leonesa, un gesto 
frecuente en su catálogo, pero la transforma con un enfoque 
moderno, creando un interesante diálogo entre memoria
y renovación.

Ángel Barja (1938–1987), figura esencial en la vida musical 
leonesa del siglo XX, desarrolló una intensa labor tanto 
pedagógica como creativa. Contribuyó a la dinamización 
cultural en León donde fue impulsor de iniciativas clave para la 
difusión de la música en la ciudad y trabajó activamente en la 
formación de nuevas generaciones.

Su catálogo refleja un profundo interés por la literatura, 
especialmente la poesía española, y por el equilibrio entre 
tradición y lenguaje contemporáneo. En su Canción sobre texto 
de García Lorca, se percibe una escritura concentrada y 
expresiva, donde cada inflexión vocal parece nacer 
directamente del verso, con una sensibilidad muy 
característica de su estilo.

El recital incorpora además un estreno absoluto, Noche callada 
de Julio Aller, que introduce un giro expresivo muy marcado 
dentro del conjunto. Frente al lenguaje más tonal y reconocible 
del resto del programa, Aller utiliza una escritura más libre, con 
breves referencias al jazz. El resultado es una atmósfera 
sombría, donde la tensión armónica y el peso del texto 
adquieren un protagonismo especial. Esta ruptura estética 
invita a escuchar desde otro lugar, poniendo en relieve la 
vigencia y diversidad de la creación actual.

Las composiciones de Carmen Alonso y Javier Centeno nos 
acercan a miradas actuales sobre la canción. En Tuya, Alonso, 
con una gran trayectoria docente y siempre cercana al mundo 
de la voz, deja entrever una sensibilidad especialmente atenta 
al canto, con una escritura delicada y sugerente, de 
inconfundible acento español.

Desde su fundación en 2001 es la orquesta residente del 
Festival de Música Española de León y la integran una selección 
de músicos profesionales de orquestas sinfónicas y 
conservatorios de Castilla y León, Asturias y Madrid. El violinista 
leonés Miguel Fdez. Llamazares es su director artístico. 

Además de sus actuaciones en León, en sus 25 años de historia 
ha realizado salidas a Riudoms (Año Gaudí), Festival 
Ibéro-Andalou de Tarbes y Bigorre (Francia), Fundación Caja 
Vital en Vitoria, Festival Arte Sacro de Madrid, Auditorio 
Nacional de Música, Festival de Música Contemporánea de 
Málaga, etc. Ha estrenado obras de compositores españoles 
como Claudio Prieto, José Mª García Laborda, Mario Gosálvez, 
Salvador Brotons, Flores Chaviano, Leonardo Balada, Gabriel 
Loidi, María José Cordero, Julio Aller, Raquel Rodríguez y 
recuperado obras de Rosa García Ascot y Emma Chacón.

Ocasionalmente amplía su plantilla habitual de cámara para 
realizar proyectos sinfónicos (Réquiem de Mozart, Novena 
Sinfonía de Beethoven, etc.) En 2016 actuó en el primer festival 
“Música en la Montaña” de Riaño, acompañando a Santiago 
Auserón en su gira sinfónica “Vagamundo”. En diciembre de 
2022, bajo la dirección de Dorel Murgu, participó junto a
trece cantantes leoneses solistas y el Coro Cappella Lauda
en la memorable Gala Lírica “XX Aniversario del Auditorio 
Ciudad de León”. 

En su formación de Ensemble, ha acompañado en gira por 
España al violinista Ara Malikian y participa en espectáculos en 
los que se fusiona la música con la lírica, la poesía, la danza, el 
teatro y la magia.

Hasta el momento la Orquesta Ibérica ha grabado y publicado 
cuatro discos. Los tres primeros, bajo la dirección de José Luis 
Temes, incluyen obras de Leonardo Balada (Naxos, 2010), María 
de Pablos (Cezanne, 2019) y Rosa García Ascot (Cezanne, 2021), 
junto con destacados solistas como el cellista Aldo Mata, el 
guitarrista Bertrand Piétu, la flautista Tatiana Franco, el 
pianista Ignacio Clemente y el violinista David Mata. En 2026 ha 
presentado su último álbum “El alma inquieta” (Cezanne) 
dedicado al compositor Román Alís, junto con el pianista 
Sebastián Mariné y la violinista Ana María Valderrama como 
solistas y la dirección del concertino David Mata.

ALDO MATA, violonchelo solista
Una interpretación diferente no sólo en apariencia (cuerdas de 
tripa, no pica, etc.) sino en esencia (rasgos historicistas y 
búsqueda de una visión de la música que nos lleve a la esencia 
de la interpretación “romántica “: uso de portamentos, rubato 
métrico, etc.) caracterizan a este concertista y artista e 
investigador de violonchelo español que busca el renacer de la 
tradición de los grandes exponentes de su instrumento desde 
Boccherini a Popper pasando por Franchomme y Servais.

Fueron sus profesores María de Macedo, Elías Arizcuren, 
Monighetti (EMRS), Scholes (Chicago), Claret, Tsutsumi y Janos 
Starker (IU). Su mayor influencia posterior viene del gran 
músico húngaro Ferenc Rados. Es Doctor cum laude por la 
Universidad de Indiana (homologado por Granada) y ganador de 
concursos de JJMM, Fullbright, AIE, Popper, etc.

Ha sido co-principal de la OSCyL, profesor de cello y música de 
cámara en COSCyL, Musikene, CSKG y actualmente, tras ganar 
la oposición, catedrático del Real Conservatorio Superior de 
Sevilla. Es violonchelo solista de la Orquesta Ibérica y miembro 
del Cuarteto Granados, Tempo di Basso y Trío Alborada. Ha sido 
invitado como primer Cello por la Orquesta de RTVE y BandArt 
(con Nikolitch). 

Ejemplo del músico ecléctico tan pronto está tocando de 
solista con orquesta (festivales en Brasil, EE.UU.), recitales 
(Japón, Portugal,...), Masterclass (Holanda, Alemania, 
Colombia,...), estrenando obras escritas para él (Balada, 
grabado para Naxos; Dozza, en España y Japón, etc.), 
reestrenando el “Concierto para cello y orquesta” de Conrado 
del Campo junto con Oviedo Filarmonía y Lucas Macías en el 
Festival de Música Española de León, tocando el gran 
repertorio camerístico, haciendo el bajo continuo (Boscareccia 
y Al Aire Español) o escribiendo artículos (como el de “La nota 
misteriosa de la Suite V de Bach”, incluida por Bärenreiter en la 
última edición de las suites, que también ha grabado). Toca un 
violonchelo Nadotti de 1787. 
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Este recital propone un viaje por la canción española como 
espacio de encuentro entre música, poesía y emoción, con una 
mirada especial hacia León como tierra de creación e 
inspiración. A lo largo del programa, la voz y el piano nos guían 
por distintos paisajes sonoros: desde lo íntimo y popular hasta 
lo culto y contemporáneo, mostrando la riqueza y diversidad de 
este repertorio.

Comenzamos con María Rodrigo (1888–1967) y su ciclo Los 
Ayes, sobre textos de María Lejárraga, figura clave de la 
literatura española cuya autoría permaneció durante años en la 
sombra. Estas canciones despliegan una expresividad abierta y 
cambiante, donde lo popular y lo teatral se entrelazan con 
contrastes de carácter y un uso muy flexible del ritmo y la 
declamación. No es casual que Rodrigo desarrollara también 
una importante labor pedagógica y teatral: cada pieza funciona 
casi como una pequeña escena, en la que la voz asume un 
papel activo y comunicativo.

Las Canciones clásicas españolas de Fernando Obradors 
(1897–1945) nos trasladan a un mundo lleno de carácter y color. 
A partir de textos antiguos, Obradors recrea escenas breves que 
oscilan entre lo lírico, lo humorístico y lo popular. Cada pieza 
tiene su propia personalidad: hay picardía, ternura, nostalgia… 
siempre con un acompañamiento pianístico que aporta ritmo, 
brillo y teatralidad, lo que ha convertido este ciclo en uno de los 
más interpretados del repertorio español en el mundo.

El corazón del programa lo forman los compositores leoneses, 
que dan sentido al título del recital. En ellos encontramos 
una gran variedad de estilos y sensibilidades, pero todos 
comparten una conexión profunda con la palabra
y la expresión.

Rogelio Villar (1873-1937), además de compositor, fue un activo 
musicógrafo y crítico, implicado en la vida musical madrileña 
de su tiempo. En Madrigal nos ofrece una música elegante y 
serena, donde la línea vocal fluye con naturalidad, en diálogo 
íntimo con el piano.

Por su parte, la presencia de Pedro Blanco (1883-1919) adquiere 
en este programa un significado especial. Nacido en León y 
con una notable proyección internacional en su tiempo, su 
figura ha sido durante décadas injustamente relegada. En este 
sentido, el Festival de Música Española de León viene 
desarrollando una valiosa labor de recuperación y difusión de 
su obra, contribuyendo a situarlo de nuevo en el lugar que 
merece dentro del patrimonio musical español.

Centeno, por su parte, también docente, compositor y 
divulgador, plantea un sugerente juego de contrastes: desde la 
melancolía suspendida de Todo Blanco, concebida como una 
habanera sobre texto de Antonio García Teijeiro, hasta la mayor 
intensidad y carga dramática de Moriré de Madrid, sobre los 
maravillosos versos de Karim Farham.

En la última parte del programa aparecen nombres 
fundamentales del repertorio español. Isaac Albéniz 
(1860-1909), conocido sobre todo por su música para piano. Sus 
canciones, como Morirò! o La lontananza, revelan una clara 
influencia italiana y un lirismo cercano al mundo operístico.

Joaquín Nin (1879-1949), padre de la escritora Anaïs Nin, 
desarrolló gran parte de su carrera en París, donde difundió la 
música española. En Las majas de París recrea lo español 
desde una mirada elegante y cosmopolita, con un refinamiento 
muy característico.

Resulta especialmente interesante la presencia de Paulina 
Cabrero y Martínez (1822-1901), compositora, cantante e 
instrumentista que brilló en los salones musicales del Madrid 
romántico. Fue una de las primeras mujeres en publicar en 
España una colección de canciones, Primeras impresiones 
musicales, y su obra, muy apreciada en su tiempo, combina
el refinamiento del canto de salón con un inconfundible
sabor expresivo.

La jardinera nos recuerda así la importancia de recuperar 
voces femeninas que, desde espacios menos visibles, también 
sostuvieron y enriquecieron la vida
musical de su época.

El recital concluye con Joaquín Turina (1882-1949) y su
Poema en forma de canciones, sobre textos de Campoamor. 
Turina, formado en París y cercano a Falla, logra aquí una 
síntesis muy personal entre influencias impresionistas y 
tradición española, con una escritura rica en matices y
gran sensibilidad hacia el texto.

En conjunto, este programa es una invitación a escuchar la 
canción española como algo vivo y cercano. Un repertorio que, 
desde distintos tiempos y estilos, sigue hablándonos de lo 
esencial: la emoción, la palabra y la capacidad de la música para 
conectar con quienes escuchan. Y, en este caso, también como 
un homenaje a León, no solo como lugar de origen, sino como 
fuente de inspiración artística.

MANCHUN CHEN, piano solista
Chen Manchun es una destacada pianista y pedagoga china, 
profesora en el Conservatorio Central de Música de Pekín. 
Formada en China y España bajo la tutela de maestros como 
Zhou Guangren y Gabriel Loidi, consolida un enfoque académico 
internacional y riguroso. Su filosofía de enseñanza 
personalizada busca el equilibrio exacto entre la técnica y la 
sensibilidad artística. En tres décadas de docencia, ha formado 
a figuras de relieve mundial; destaca su alumna Wang Liya, 
primera pianista de China continental en ganar el prestigioso 
Concurso Internacional de Música ARD de Alemania.

Como concertista, Chen goza de un amplio reconocimiento 
global. Su álbum "Winter Night and Orange Blossoms" obtuvo la 
máxima calificación de cinco estrellas en la revista europea 
PIZZICATO, donde se elogió su profunda lucidez interpretativa. 
Ha sido galardonada con el Premio Golden Bell de Piano por su 
invaluable contribución musical.

SALVADOR VÁZQUEZ, director
Salvador Vázquez es actualmente director titular y artístico de 
la Orquesta de Córdoba donde desarrolla un proyecto artístico 
que está siendo recibido con especial atención por la crítica y 
el público, centrado en el cuidado del sonido orquestal, la 
solidez del repertorio sinfónico y lírico y la construcción de una 
identidad artística propia para la institución.  

Con una presencia creciente en el ámbito operístico, ha 
dirigido producciones en diversos teatros, consolidando un 
perfil especialmente reconocido por su claridad de concepto, 
su capacidad para articular el discurso dramático y su 
atención al detalle musical. Su debut en el Teatro de la 
Maestranza con Carmen fue destacado por la crítica por su 
firme sentido teatral, el equilibrio entre escena y foso y la 
coherencia de su planteamiento musical, confirmando su 
afinidad con el repertorio escénico. Asimismo, ha recibido 
especial reconocimiento por su labor al frente de la Orquesta 
de Córdoba en la recuperación de “Margot” de Turina, proyecto 
valorado por la crítica tanto por su iniciativa artística como por 
la calidad interpretativa alcanzada.

Su actividad abarca el repertorio sinfónico y operístico, y le
ha llevado a colaborar como director invitado con formaciones 
como la Orquesta Sinfónica de RTVE, Orquesta Sinfónica
de Castilla y León, Orquesta Sinfónica de Galicia,

Orquestra de Valéncia, Real Orquesta Sinfónica de Sevilla, 
Orquesta Filarmónica de Málaga, Orquesta Sinfónica de 
Navarra, Orquesta Sinfónica de Tenerife, Academia Orquestal 
Barenboim-Said, Orquesta de Extremadura, Orquesta Ciudad
de Granada o la Orquestra Sinfônica de Porto Alegre, entre 
otras. Destaca también su debut en el Teatro de la Zarzuela
en 2023 junto a la Orquesta de la Comunidad de Madrid. 

 

A lo largo de su trayectoria ha colaborado con destacados 
solistas y cantantes, entre ellos Ainhoa Arteta, Nancy Fabiola 
Herrera, Leonor Bonilla, Ismael Jordi, los pianistas Jorge Luis 
Prats, Anna Fedorova, Vadim Kholodenko, Daniel Ciobanu, Martina 
Filjak, Martín García García o Alexandra Dovgan entre otros 
artistas invitados en temporadas sinfónicas y producciones 
operísticas. Especialmente valorado por su sensibilidad hacia el 
canto y su capacidad para construir un acompañamiento atento 
y flexible, desarrolla un enfoque de trabajo basado en la escucha 
y el diálogo artístico, orientado a potenciar la expresividad y la 
coherencia musical de cada colaboración.

 Entre sus próximos compromisos destaca su debut en México, 
así como los trabajos en el ámbito discográfico, en el que 
presentará dos nuevos trabajos junto al sello IBS Classical que 
incluyen “Margot” de Joaquín Turina y los conciertos para 
marimba de Joaquín Rodrigo y Lorenzo Palomo junto al 
marimbista Conrado Moya y la Orquesta de Córdoba. Estos 
proyectos reflejan su compromiso con la difusión del 
repertorio español y su interés por poner en valor la riqueza
y diversidad de la creación musical de nuestro tiempo.



Sus canciones y obras pianísticas, de gran refinamiento y 
apertura estética, revelan a un compositor plenamente 
conectado con las corrientes europeas de su época, y cuya 
música vuelve hoy a encontrar un espacio vivo en el concierto. 
Blanco, formado en Madrid, desarrolló buena parte de su 
carrera en Portugal, lo que explica su afinidad con la lengua y 
la poesía portuguesas. Sus canciones Rosa e Lirio y Flôr da 
Rua destacan por su lirismo y su refinada melancolía, mientras 
que sus Heures Romantiques para piano añaden un momento 
de contemplación, con ecos del impresionismo europeo
y una escritura de gran sensibilidad.

Con Cristóbal Halffter (1930–2021), miembro destacado de la 
llamada Generación del 51, entramos en un lenguaje más 
contemporáneo. En El carbonero, el compositor toma como 
punto de partida una canción popular leonesa, un gesto 
frecuente en su catálogo, pero la transforma con un enfoque 
moderno, creando un interesante diálogo entre memoria
y renovación.

Ángel Barja (1938–1987), figura esencial en la vida musical 
leonesa del siglo XX, desarrolló una intensa labor tanto 
pedagógica como creativa. Contribuyó a la dinamización 
cultural en León donde fue impulsor de iniciativas clave para la 
difusión de la música en la ciudad y trabajó activamente en la 
formación de nuevas generaciones.

Su catálogo refleja un profundo interés por la literatura, 
especialmente la poesía española, y por el equilibrio entre 
tradición y lenguaje contemporáneo. En su Canción sobre texto 
de García Lorca, se percibe una escritura concentrada y 
expresiva, donde cada inflexión vocal parece nacer 
directamente del verso, con una sensibilidad muy 
característica de su estilo.

El recital incorpora además un estreno absoluto, Noche callada 
de Julio Aller, que introduce un giro expresivo muy marcado 
dentro del conjunto. Frente al lenguaje más tonal y reconocible 
del resto del programa, Aller utiliza una escritura más libre, con 
breves referencias al jazz. El resultado es una atmósfera 
sombría, donde la tensión armónica y el peso del texto 
adquieren un protagonismo especial. Esta ruptura estética 
invita a escuchar desde otro lugar, poniendo en relieve la 
vigencia y diversidad de la creación actual.

Las composiciones de Carmen Alonso y Javier Centeno nos 
acercan a miradas actuales sobre la canción. En Tuya, Alonso, 
con una gran trayectoria docente y siempre cercana al mundo 
de la voz, deja entrever una sensibilidad especialmente atenta 
al canto, con una escritura delicada y sugerente, de 
inconfundible acento español.

Desde su fundación en 2001 es la orquesta residente del 
Festival de Música Española de León y la integran una selección 
de músicos profesionales de orquestas sinfónicas y 
conservatorios de Castilla y León, Asturias y Madrid. El violinista 
leonés Miguel Fdez. Llamazares es su director artístico. 

Además de sus actuaciones en León, en sus 25 años de historia 
ha realizado salidas a Riudoms (Año Gaudí), Festival 
Ibéro-Andalou de Tarbes y Bigorre (Francia), Fundación Caja 
Vital en Vitoria, Festival Arte Sacro de Madrid, Auditorio 
Nacional de Música, Festival de Música Contemporánea de 
Málaga, etc. Ha estrenado obras de compositores españoles 
como Claudio Prieto, José Mª García Laborda, Mario Gosálvez, 
Salvador Brotons, Flores Chaviano, Leonardo Balada, Gabriel 
Loidi, María José Cordero, Julio Aller, Raquel Rodríguez y 
recuperado obras de Rosa García Ascot y Emma Chacón.

Ocasionalmente amplía su plantilla habitual de cámara para 
realizar proyectos sinfónicos (Réquiem de Mozart, Novena 
Sinfonía de Beethoven, etc.) En 2016 actuó en el primer festival 
“Música en la Montaña” de Riaño, acompañando a Santiago 
Auserón en su gira sinfónica “Vagamundo”. En diciembre de 
2022, bajo la dirección de Dorel Murgu, participó junto a
trece cantantes leoneses solistas y el Coro Cappella Lauda
en la memorable Gala Lírica “XX Aniversario del Auditorio 
Ciudad de León”. 

En su formación de Ensemble, ha acompañado en gira por 
España al violinista Ara Malikian y participa en espectáculos en 
los que se fusiona la música con la lírica, la poesía, la danza, el 
teatro y la magia.

Hasta el momento la Orquesta Ibérica ha grabado y publicado 
cuatro discos. Los tres primeros, bajo la dirección de José Luis 
Temes, incluyen obras de Leonardo Balada (Naxos, 2010), María 
de Pablos (Cezanne, 2019) y Rosa García Ascot (Cezanne, 2021), 
junto con destacados solistas como el cellista Aldo Mata, el 
guitarrista Bertrand Piétu, la flautista Tatiana Franco, el 
pianista Ignacio Clemente y el violinista David Mata. En 2026 ha 
presentado su último álbum “El alma inquieta” (Cezanne) 
dedicado al compositor Román Alís, junto con el pianista 
Sebastián Mariné y la violinista Ana María Valderrama como 
solistas y la dirección del concertino David Mata.

ALDO MATA, violonchelo solista
Una interpretación diferente no sólo en apariencia (cuerdas de 
tripa, no pica, etc.) sino en esencia (rasgos historicistas y 
búsqueda de una visión de la música que nos lleve a la esencia 
de la interpretación “romántica “: uso de portamentos, rubato 
métrico, etc.) caracterizan a este concertista y artista e 
investigador de violonchelo español que busca el renacer de la 
tradición de los grandes exponentes de su instrumento desde 
Boccherini a Popper pasando por Franchomme y Servais.

Fueron sus profesores María de Macedo, Elías Arizcuren, 
Monighetti (EMRS), Scholes (Chicago), Claret, Tsutsumi y Janos 
Starker (IU). Su mayor influencia posterior viene del gran 
músico húngaro Ferenc Rados. Es Doctor cum laude por la 
Universidad de Indiana (homologado por Granada) y ganador de 
concursos de JJMM, Fullbright, AIE, Popper, etc.

Ha sido co-principal de la OSCyL, profesor de cello y música de 
cámara en COSCyL, Musikene, CSKG y actualmente, tras ganar 
la oposición, catedrático del Real Conservatorio Superior de 
Sevilla. Es violonchelo solista de la Orquesta Ibérica y miembro 
del Cuarteto Granados, Tempo di Basso y Trío Alborada. Ha sido 
invitado como primer Cello por la Orquesta de RTVE y BandArt 
(con Nikolitch). 

Ejemplo del músico ecléctico tan pronto está tocando de 
solista con orquesta (festivales en Brasil, EE.UU.), recitales 
(Japón, Portugal,...), Masterclass (Holanda, Alemania, 
Colombia,...), estrenando obras escritas para él (Balada, 
grabado para Naxos; Dozza, en España y Japón, etc.), 
reestrenando el “Concierto para cello y orquesta” de Conrado 
del Campo junto con Oviedo Filarmonía y Lucas Macías en el 
Festival de Música Española de León, tocando el gran 
repertorio camerístico, haciendo el bajo continuo (Boscareccia 
y Al Aire Español) o escribiendo artículos (como el de “La nota 
misteriosa de la Suite V de Bach”, incluida por Bärenreiter en la 
última edición de las suites, que también ha grabado). Toca un 
violonchelo Nadotti de 1787. 
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Este recital propone un viaje por la canción española como 
espacio de encuentro entre música, poesía y emoción, con una 
mirada especial hacia León como tierra de creación e 
inspiración. A lo largo del programa, la voz y el piano nos guían 
por distintos paisajes sonoros: desde lo íntimo y popular hasta 
lo culto y contemporáneo, mostrando la riqueza y diversidad de 
este repertorio.

Comenzamos con María Rodrigo (1888–1967) y su ciclo Los 
Ayes, sobre textos de María Lejárraga, figura clave de la 
literatura española cuya autoría permaneció durante años en la 
sombra. Estas canciones despliegan una expresividad abierta y 
cambiante, donde lo popular y lo teatral se entrelazan con 
contrastes de carácter y un uso muy flexible del ritmo y la 
declamación. No es casual que Rodrigo desarrollara también 
una importante labor pedagógica y teatral: cada pieza funciona 
casi como una pequeña escena, en la que la voz asume un 
papel activo y comunicativo.

Las Canciones clásicas españolas de Fernando Obradors 
(1897–1945) nos trasladan a un mundo lleno de carácter y color. 
A partir de textos antiguos, Obradors recrea escenas breves que 
oscilan entre lo lírico, lo humorístico y lo popular. Cada pieza 
tiene su propia personalidad: hay picardía, ternura, nostalgia… 
siempre con un acompañamiento pianístico que aporta ritmo, 
brillo y teatralidad, lo que ha convertido este ciclo en uno de los 
más interpretados del repertorio español en el mundo.

El corazón del programa lo forman los compositores leoneses, 
que dan sentido al título del recital. En ellos encontramos 
una gran variedad de estilos y sensibilidades, pero todos 
comparten una conexión profunda con la palabra
y la expresión.

Rogelio Villar (1873-1937), además de compositor, fue un activo 
musicógrafo y crítico, implicado en la vida musical madrileña 
de su tiempo. En Madrigal nos ofrece una música elegante y 
serena, donde la línea vocal fluye con naturalidad, en diálogo 
íntimo con el piano.

Por su parte, la presencia de Pedro Blanco (1883-1919) adquiere 
en este programa un significado especial. Nacido en León y 
con una notable proyección internacional en su tiempo, su 
figura ha sido durante décadas injustamente relegada. En este 
sentido, el Festival de Música Española de León viene 
desarrollando una valiosa labor de recuperación y difusión de 
su obra, contribuyendo a situarlo de nuevo en el lugar que 
merece dentro del patrimonio musical español.

Centeno, por su parte, también docente, compositor y 
divulgador, plantea un sugerente juego de contrastes: desde la 
melancolía suspendida de Todo Blanco, concebida como una 
habanera sobre texto de Antonio García Teijeiro, hasta la mayor 
intensidad y carga dramática de Moriré de Madrid, sobre los 
maravillosos versos de Karim Farham.

En la última parte del programa aparecen nombres 
fundamentales del repertorio español. Isaac Albéniz 
(1860-1909), conocido sobre todo por su música para piano. Sus 
canciones, como Morirò! o La lontananza, revelan una clara 
influencia italiana y un lirismo cercano al mundo operístico.

Joaquín Nin (1879-1949), padre de la escritora Anaïs Nin, 
desarrolló gran parte de su carrera en París, donde difundió la 
música española. En Las majas de París recrea lo español 
desde una mirada elegante y cosmopolita, con un refinamiento 
muy característico.

Resulta especialmente interesante la presencia de Paulina 
Cabrero y Martínez (1822-1901), compositora, cantante e 
instrumentista que brilló en los salones musicales del Madrid 
romántico. Fue una de las primeras mujeres en publicar en 
España una colección de canciones, Primeras impresiones 
musicales, y su obra, muy apreciada en su tiempo, combina
el refinamiento del canto de salón con un inconfundible
sabor expresivo.

La jardinera nos recuerda así la importancia de recuperar 
voces femeninas que, desde espacios menos visibles, también 
sostuvieron y enriquecieron la vida
musical de su época.

El recital concluye con Joaquín Turina (1882-1949) y su
Poema en forma de canciones, sobre textos de Campoamor. 
Turina, formado en París y cercano a Falla, logra aquí una 
síntesis muy personal entre influencias impresionistas y 
tradición española, con una escritura rica en matices y
gran sensibilidad hacia el texto.

En conjunto, este programa es una invitación a escuchar la 
canción española como algo vivo y cercano. Un repertorio que, 
desde distintos tiempos y estilos, sigue hablándonos de lo 
esencial: la emoción, la palabra y la capacidad de la música para 
conectar con quienes escuchan. Y, en este caso, también como 
un homenaje a León, no solo como lugar de origen, sino como 
fuente de inspiración artística.

MANCHUN CHEN, piano solista
Chen Manchun es una destacada pianista y pedagoga china, 
profesora en el Conservatorio Central de Música de Pekín. 
Formada en China y España bajo la tutela de maestros como 
Zhou Guangren y Gabriel Loidi, consolida un enfoque académico 
internacional y riguroso. Su filosofía de enseñanza 
personalizada busca el equilibrio exacto entre la técnica y la 
sensibilidad artística. En tres décadas de docencia, ha formado 
a figuras de relieve mundial; destaca su alumna Wang Liya, 
primera pianista de China continental en ganar el prestigioso 
Concurso Internacional de Música ARD de Alemania.

Como concertista, Chen goza de un amplio reconocimiento 
global. Su álbum "Winter Night and Orange Blossoms" obtuvo la 
máxima calificación de cinco estrellas en la revista europea 
PIZZICATO, donde se elogió su profunda lucidez interpretativa. 
Ha sido galardonada con el Premio Golden Bell de Piano por su 
invaluable contribución musical.

SALVADOR VÁZQUEZ, director
Salvador Vázquez es actualmente director titular y artístico de 
la Orquesta de Córdoba donde desarrolla un proyecto artístico 
que está siendo recibido con especial atención por la crítica y 
el público, centrado en el cuidado del sonido orquestal, la 
solidez del repertorio sinfónico y lírico y la construcción de una 
identidad artística propia para la institución.  

Con una presencia creciente en el ámbito operístico, ha 
dirigido producciones en diversos teatros, consolidando un 
perfil especialmente reconocido por su claridad de concepto, 
su capacidad para articular el discurso dramático y su 
atención al detalle musical. Su debut en el Teatro de la 
Maestranza con Carmen fue destacado por la crítica por su 
firme sentido teatral, el equilibrio entre escena y foso y la 
coherencia de su planteamiento musical, confirmando su 
afinidad con el repertorio escénico. Asimismo, ha recibido 
especial reconocimiento por su labor al frente de la Orquesta 
de Córdoba en la recuperación de “Margot” de Turina, proyecto 
valorado por la crítica tanto por su iniciativa artística como por 
la calidad interpretativa alcanzada.

Su actividad abarca el repertorio sinfónico y operístico, y le
ha llevado a colaborar como director invitado con formaciones 
como la Orquesta Sinfónica de RTVE, Orquesta Sinfónica
de Castilla y León, Orquesta Sinfónica de Galicia,

Orquestra de Valéncia, Real Orquesta Sinfónica de Sevilla, 
Orquesta Filarmónica de Málaga, Orquesta Sinfónica de 
Navarra, Orquesta Sinfónica de Tenerife, Academia Orquestal 
Barenboim-Said, Orquesta de Extremadura, Orquesta Ciudad
de Granada o la Orquestra Sinfônica de Porto Alegre, entre 
otras. Destaca también su debut en el Teatro de la Zarzuela
en 2023 junto a la Orquesta de la Comunidad de Madrid. 

 

A lo largo de su trayectoria ha colaborado con destacados 
solistas y cantantes, entre ellos Ainhoa Arteta, Nancy Fabiola 
Herrera, Leonor Bonilla, Ismael Jordi, los pianistas Jorge Luis 
Prats, Anna Fedorova, Vadim Kholodenko, Daniel Ciobanu, Martina 
Filjak, Martín García García o Alexandra Dovgan entre otros 
artistas invitados en temporadas sinfónicas y producciones 
operísticas. Especialmente valorado por su sensibilidad hacia el 
canto y su capacidad para construir un acompañamiento atento 
y flexible, desarrolla un enfoque de trabajo basado en la escucha 
y el diálogo artístico, orientado a potenciar la expresividad y la 
coherencia musical de cada colaboración.

 Entre sus próximos compromisos destaca su debut en México, 
así como los trabajos en el ámbito discográfico, en el que 
presentará dos nuevos trabajos junto al sello IBS Classical que 
incluyen “Margot” de Joaquín Turina y los conciertos para 
marimba de Joaquín Rodrigo y Lorenzo Palomo junto al 
marimbista Conrado Moya y la Orquesta de Córdoba. Estos 
proyectos reflejan su compromiso con la difusión del 
repertorio español y su interés por poner en valor la riqueza
y diversidad de la creación musical de nuestro tiempo.



Sus canciones y obras pianísticas, de gran refinamiento y 
apertura estética, revelan a un compositor plenamente 
conectado con las corrientes europeas de su época, y cuya 
música vuelve hoy a encontrar un espacio vivo en el concierto. 
Blanco, formado en Madrid, desarrolló buena parte de su 
carrera en Portugal, lo que explica su afinidad con la lengua y 
la poesía portuguesas. Sus canciones Rosa e Lirio y Flôr da 
Rua destacan por su lirismo y su refinada melancolía, mientras 
que sus Heures Romantiques para piano añaden un momento 
de contemplación, con ecos del impresionismo europeo
y una escritura de gran sensibilidad.

Con Cristóbal Halffter (1930–2021), miembro destacado de la 
llamada Generación del 51, entramos en un lenguaje más 
contemporáneo. En El carbonero, el compositor toma como 
punto de partida una canción popular leonesa, un gesto 
frecuente en su catálogo, pero la transforma con un enfoque 
moderno, creando un interesante diálogo entre memoria
y renovación.

Ángel Barja (1938–1987), figura esencial en la vida musical 
leonesa del siglo XX, desarrolló una intensa labor tanto 
pedagógica como creativa. Contribuyó a la dinamización 
cultural en León donde fue impulsor de iniciativas clave para la 
difusión de la música en la ciudad y trabajó activamente en la 
formación de nuevas generaciones.

Su catálogo refleja un profundo interés por la literatura, 
especialmente la poesía española, y por el equilibrio entre 
tradición y lenguaje contemporáneo. En su Canción sobre texto 
de García Lorca, se percibe una escritura concentrada y 
expresiva, donde cada inflexión vocal parece nacer 
directamente del verso, con una sensibilidad muy 
característica de su estilo.

El recital incorpora además un estreno absoluto, Noche callada 
de Julio Aller, que introduce un giro expresivo muy marcado 
dentro del conjunto. Frente al lenguaje más tonal y reconocible 
del resto del programa, Aller utiliza una escritura más libre, con 
breves referencias al jazz. El resultado es una atmósfera 
sombría, donde la tensión armónica y el peso del texto 
adquieren un protagonismo especial. Esta ruptura estética 
invita a escuchar desde otro lugar, poniendo en relieve la 
vigencia y diversidad de la creación actual.

Las composiciones de Carmen Alonso y Javier Centeno nos 
acercan a miradas actuales sobre la canción. En Tuya, Alonso, 
con una gran trayectoria docente y siempre cercana al mundo 
de la voz, deja entrever una sensibilidad especialmente atenta 
al canto, con una escritura delicada y sugerente, de 
inconfundible acento español.

NOTAS AL PROGRAMA
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Este recital propone un viaje por la canción española como 
espacio de encuentro entre música, poesía y emoción, con una 
mirada especial hacia León como tierra de creación e 
inspiración. A lo largo del programa, la voz y el piano nos guían 
por distintos paisajes sonoros: desde lo íntimo y popular hasta 
lo culto y contemporáneo, mostrando la riqueza y diversidad de 
este repertorio.

Comenzamos con María Rodrigo (1888–1967) y su ciclo Los 
Ayes, sobre textos de María Lejárraga, figura clave de la 
literatura española cuya autoría permaneció durante años en la 
sombra. Estas canciones despliegan una expresividad abierta y 
cambiante, donde lo popular y lo teatral se entrelazan con 
contrastes de carácter y un uso muy flexible del ritmo y la 
declamación. No es casual que Rodrigo desarrollara también 
una importante labor pedagógica y teatral: cada pieza funciona 
casi como una pequeña escena, en la que la voz asume un 
papel activo y comunicativo.

Las Canciones clásicas españolas de Fernando Obradors 
(1897–1945) nos trasladan a un mundo lleno de carácter y color. 
A partir de textos antiguos, Obradors recrea escenas breves que 
oscilan entre lo lírico, lo humorístico y lo popular. Cada pieza 
tiene su propia personalidad: hay picardía, ternura, nostalgia… 
siempre con un acompañamiento pianístico que aporta ritmo, 
brillo y teatralidad, lo que ha convertido este ciclo en uno de los 
más interpretados del repertorio español en el mundo.

El corazón del programa lo forman los compositores leoneses, 
que dan sentido al título del recital. En ellos encontramos 
una gran variedad de estilos y sensibilidades, pero todos 
comparten una conexión profunda con la palabra
y la expresión.

Rogelio Villar (1873-1937), además de compositor, fue un activo 
musicógrafo y crítico, implicado en la vida musical madrileña 
de su tiempo. En Madrigal nos ofrece una música elegante y 
serena, donde la línea vocal fluye con naturalidad, en diálogo 
íntimo con el piano.

Por su parte, la presencia de Pedro Blanco (1883-1919) adquiere 
en este programa un significado especial. Nacido en León y 
con una notable proyección internacional en su tiempo, su 
figura ha sido durante décadas injustamente relegada. En este 
sentido, el Festival de Música Española de León viene 
desarrollando una valiosa labor de recuperación y difusión de 
su obra, contribuyendo a situarlo de nuevo en el lugar que 
merece dentro del patrimonio musical español.

Centeno, por su parte, también docente, compositor y 
divulgador, plantea un sugerente juego de contrastes: desde la 
melancolía suspendida de Todo Blanco, concebida como una 
habanera sobre texto de Antonio García Teijeiro, hasta la mayor 
intensidad y carga dramática de Moriré de Madrid, sobre los 
maravillosos versos de Karim Farham.

En la última parte del programa aparecen nombres 
fundamentales del repertorio español. Isaac Albéniz 
(1860-1909), conocido sobre todo por su música para piano. Sus 
canciones, como Morirò! o La lontananza, revelan una clara 
influencia italiana y un lirismo cercano al mundo operístico.

Joaquín Nin (1879-1949), padre de la escritora Anaïs Nin, 
desarrolló gran parte de su carrera en París, donde difundió la 
música española. En Las majas de París recrea lo español 
desde una mirada elegante y cosmopolita, con un refinamiento 
muy característico.

Resulta especialmente interesante la presencia de Paulina 
Cabrero y Martínez (1822-1901), compositora, cantante e 
instrumentista que brilló en los salones musicales del Madrid 
romántico. Fue una de las primeras mujeres en publicar en 
España una colección de canciones, Primeras impresiones 
musicales, y su obra, muy apreciada en su tiempo, combina
el refinamiento del canto de salón con un inconfundible
sabor expresivo.

La jardinera nos recuerda así la importancia de recuperar 
voces femeninas que, desde espacios menos visibles, también 
sostuvieron y enriquecieron la vida
musical de su época.

El recital concluye con Joaquín Turina (1882-1949) y su
Poema en forma de canciones, sobre textos de Campoamor. 
Turina, formado en París y cercano a Falla, logra aquí una 
síntesis muy personal entre influencias impresionistas y 
tradición española, con una escritura rica en matices y
gran sensibilidad hacia el texto.

En conjunto, este programa es una invitación a escuchar la 
canción española como algo vivo y cercano. Un repertorio que, 
desde distintos tiempos y estilos, sigue hablándonos de lo 
esencial: la emoción, la palabra y la capacidad de la música para 
conectar con quienes escuchan. Y, en este caso, también como 
un homenaje a León, no solo como lugar de origen, sino como 
fuente de inspiración artística.

Carmen Alonso (1950) es una pianista, pedagoga y compositora 
leonesa formada en León, Valladolid y Madrid. Estudió bajo la 
tutela de grandes maestros como Ángel Barja, quien marcó 
profundamente su estilo. Amplió su perfil con posgrados en 
Musicoterapia y la Metodología Kodály en Hungría.Su vocación 
pedagógica la llevó a ejercer como profesora de Lenguaje 
Musical y Piano complementario en el Conservatorio de León y a 
crear abundante material didáctico. Entre su producción cabe 
destacar “Tierra yerma”, “Sonidos para un espacio” y el ciclo de 
piezas “Amanecer, Atardecer y Anochecer”, Intermezzo para 
violoncello y piano; “Danza para una niña”, “Luna de noviembre” 
y “El amor de Melibea” para piano; “Ave María”, “Dos almas” para 
soprano y piano, “Agnus Dei” para flauta travesera, viola, 
violoncello y órgano; y “Fanfarria” para quinteto de metales, etc.

Sobre Fantasía en Re, obra para orquesta de cuerda encargada 
por el Festival de Música Española de León, la autora escribe:
«Es una pequeña fantasía, que comienza con una introducción 
de carácter romántico y que precede al tema principal. 
El conjunto modula con fluidez hacia Sol Mayor y más tarde
a Mi Mayor a través de diversos interludios que se reordenan 
hasta llegar de nuevo al tono principal, que da lugar a la 
cadencia final».

Gabriel Loidi (1967) es un destacado compositor, pianista y 
docente español de sólida carrera creativa, formado en San 
Sebastián, su ciudad natal, y en la Guildhall School of Music 
(Londres). Su catálogo incluye numerosas obras orquestales, 
corales y de cámara interpretadas por agrupaciones de primer 
nivel. Entre sus creaciones más ambiciosas sobresalen 
aquellas vinculadas al patrimonio histórico y marítimo vasco. 
Destacan "Balea", estrenada en Musikaste por la Orquesta 
Sinfónica de Euskadi y la Coral Andra Mari; "Euskal 
Baleazaleak", junto al Coro de RTVE; y la célebre "Juan 
Sebastián Elcano", con texto de Martín Llade, interpretada por 
la Orquesta y Coro del Teatro Real en el Auditorio Nacional de 
Madrid en 2022. 

Su aplaudida producción camerística abarca cinco cuartetos 
de cuerda, defendidos por los cuartetos Bretón, Leonor y 
Gerhard, además de diversas páginas encargadas por el CNDM 
y estrenadas por solistas de la ORTVE, BOS y Orquesta Ibérica. 
Esta última ha estrenado “Contra las cuerdas” para violín, cello 
y orquesta de cuerda (2019) con David Mata y Aldo Mata como 
solistas, y el “Concierto para dos violines y orquesta” (2023), 
con Aitzol Iturriagagoitia y David Mata como solistas. Como 
pianista, ha ofrecido recitales internacionales en diversos 
países de Europa, difundiendo su propia música. Asimismo, 
mantiene un firme compromiso con la enseñanza musical, 
ejerciendo de forma ininterrumpida desde 1987. Desde el año 
2002, imparte clases como profesor de Música de Cámara en el 
Centro Superior de Música del País Vasco, Musikene.

Persecution, para violonchelo, cuerdas y percusión, es una 
obra con influencia rítmica africana muy marcada de principio 
a fin. Se basa históricamente en hechos que ocurrieron en 
África, como el secuestro de personas en la época de la 
esclavitud y la colonización. Hay diálogos constantes entre el 
violonchelo (personaje africano) y la percusión (pueblo 
africano), demostrando diferentes estados de ánimo hasta 
llegar a una inevitable tristeza al final; por eso, el glissando 
ascendente del violonchelo a modo de grito. Persecution está 
compuesta a manera social, todo lo que pasó hace muchos 
años es lo que sucede hoy, la historia se repite».                     

Juan Crisóstomo de Arriaga (1806-1826) fue un genio bilbaíno 
apodado el "Mozart español". Tras asombrar en su infancia, 
ingresó en el Conservatorio de París en 1821, deslumbrando
a maestros como Cherubini por su madurez. Lamentablemente, 
una afección pulmonar truncó su prometedora carrera a los
19 años. 

Escrita hacia 1824, su Sinfonía en Re es la cumbre de su 
catálogo orquestal. Estructurada en cuatro movimientos, 
entrelaza la elegancia del Clasicismo tardío con la intensa 
expresividad del primer Romanticismo. La obra exhibe una rica 
inventiva melódica que evoca a Schubert, combinada con una 
solidez formal de herencia beethoveniana. El constante vaivén 
entre la melancolía del Re menor y el brillo de Re mayor dota a 
la pieza de un carácter cíclico, dramático y enérgico, 
consolidándola como una de las joyas más singulares y 
fascinantes del repertorio sinfónico español.

Con motivo del estreno de su Concierto nº 2 para piano y 
orquesta, obra encargada por el Festival de Música Española
de León y dedicada a su maestra Edith Vogel, el autor comenta: 
«Comienza con un tema que representa el espíritu de un águila 
en vuelo. El segundo tema representa el espíritu felino de un 
tigre o una pantera. Entre los dos temas aparecen pájaros, 
mirlos ruiseñores y canarios. Entre medias de estos temas 
aparece varias veces un lamento. El tercer tema, lento, 
representa a un aprendiz de vuelo, seguido de un scherzo 
rápido del mismo. Luego reaparecen el felino y los pájaros y 
otra vez el vuelo del águila. Finalmente, el tema felino y el tema 
del águila aparecen al mismo tiempo. Para terminar, hay una 
coda con un canon en pianísimo en la cuerda que termina con 
tres campanas en el piano que representan la eternidad.  Los 
temas del águila, el felino y los pájaros representan el espíritu 
libre de Edith Vogel. Los lamentos, el aprendiz de vuelo lento y 
rápido, y las dolientes disonancias armónicas que se entrelazan 
con los temas representan el duro proceso de aprendizaje y 
transformación de Gabriel Loidi como alumno de su maestra 
hasta alcanzar el espíritu libre. Los tres movimientos habituales 
de un concierto están comprimidos en uno solo sin pausa en 
forma casi de rondó. Toda la obra es la expresión de gratitud 
eterna del compositor hacia su maestra por haberle enseñado 
el camino hacia la libertad personal y artística».

Mónica Cárdenas es una galardonada compositora y pianista 
latinoamericana, destacada en la creación musical del siglo XXI. 
Su obra abarca música para piano, de cámara, sinfónica y 
teatro, fusionando con maestría diversas culturas en un 
placentero viaje sonoro. Reconocida internacionalmente, ha 
presentado su estilo en prestigiosas instituciones de Estados 
Unidos, como la Jacobs School of Music, y en festivales globales. 
Su discografía incluye celebrados proyectos con el Cárdenas Trío 
y álbumes solistas como 10 Preludios y Fugas de Latinoamérica, 
merecedor de la Medalla de Oro en los Global Music Awards, 
consolidando su brillante trayectoria internacional.



Sus canciones y obras pianísticas, de gran refinamiento y 
apertura estética, revelan a un compositor plenamente 
conectado con las corrientes europeas de su época, y cuya 
música vuelve hoy a encontrar un espacio vivo en el concierto. 
Blanco, formado en Madrid, desarrolló buena parte de su 
carrera en Portugal, lo que explica su afinidad con la lengua y 
la poesía portuguesas. Sus canciones Rosa e Lirio y Flôr da 
Rua destacan por su lirismo y su refinada melancolía, mientras 
que sus Heures Romantiques para piano añaden un momento 
de contemplación, con ecos del impresionismo europeo
y una escritura de gran sensibilidad.

Con Cristóbal Halffter (1930–2021), miembro destacado de la 
llamada Generación del 51, entramos en un lenguaje más 
contemporáneo. En El carbonero, el compositor toma como 
punto de partida una canción popular leonesa, un gesto 
frecuente en su catálogo, pero la transforma con un enfoque 
moderno, creando un interesante diálogo entre memoria
y renovación.

Ángel Barja (1938–1987), figura esencial en la vida musical 
leonesa del siglo XX, desarrolló una intensa labor tanto 
pedagógica como creativa. Contribuyó a la dinamización 
cultural en León donde fue impulsor de iniciativas clave para la 
difusión de la música en la ciudad y trabajó activamente en la 
formación de nuevas generaciones.

Su catálogo refleja un profundo interés por la literatura, 
especialmente la poesía española, y por el equilibrio entre 
tradición y lenguaje contemporáneo. En su Canción sobre texto 
de García Lorca, se percibe una escritura concentrada y 
expresiva, donde cada inflexión vocal parece nacer 
directamente del verso, con una sensibilidad muy 
característica de su estilo.

El recital incorpora además un estreno absoluto, Noche callada 
de Julio Aller, que introduce un giro expresivo muy marcado 
dentro del conjunto. Frente al lenguaje más tonal y reconocible 
del resto del programa, Aller utiliza una escritura más libre, con 
breves referencias al jazz. El resultado es una atmósfera 
sombría, donde la tensión armónica y el peso del texto 
adquieren un protagonismo especial. Esta ruptura estética 
invita a escuchar desde otro lugar, poniendo en relieve la 
vigencia y diversidad de la creación actual.

Las composiciones de Carmen Alonso y Javier Centeno nos 
acercan a miradas actuales sobre la canción. En Tuya, Alonso, 
con una gran trayectoria docente y siempre cercana al mundo 
de la voz, deja entrever una sensibilidad especialmente atenta 
al canto, con una escritura delicada y sugerente, de 
inconfundible acento español.
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Este recital propone un viaje por la canción española como 
espacio de encuentro entre música, poesía y emoción, con una 
mirada especial hacia León como tierra de creación e 
inspiración. A lo largo del programa, la voz y el piano nos guían 
por distintos paisajes sonoros: desde lo íntimo y popular hasta 
lo culto y contemporáneo, mostrando la riqueza y diversidad de 
este repertorio.

Comenzamos con María Rodrigo (1888–1967) y su ciclo Los 
Ayes, sobre textos de María Lejárraga, figura clave de la 
literatura española cuya autoría permaneció durante años en la 
sombra. Estas canciones despliegan una expresividad abierta y 
cambiante, donde lo popular y lo teatral se entrelazan con 
contrastes de carácter y un uso muy flexible del ritmo y la 
declamación. No es casual que Rodrigo desarrollara también 
una importante labor pedagógica y teatral: cada pieza funciona 
casi como una pequeña escena, en la que la voz asume un 
papel activo y comunicativo.

Las Canciones clásicas españolas de Fernando Obradors 
(1897–1945) nos trasladan a un mundo lleno de carácter y color. 
A partir de textos antiguos, Obradors recrea escenas breves que 
oscilan entre lo lírico, lo humorístico y lo popular. Cada pieza 
tiene su propia personalidad: hay picardía, ternura, nostalgia… 
siempre con un acompañamiento pianístico que aporta ritmo, 
brillo y teatralidad, lo que ha convertido este ciclo en uno de los 
más interpretados del repertorio español en el mundo.

El corazón del programa lo forman los compositores leoneses, 
que dan sentido al título del recital. En ellos encontramos 
una gran variedad de estilos y sensibilidades, pero todos 
comparten una conexión profunda con la palabra
y la expresión.

Rogelio Villar (1873-1937), además de compositor, fue un activo 
musicógrafo y crítico, implicado en la vida musical madrileña 
de su tiempo. En Madrigal nos ofrece una música elegante y 
serena, donde la línea vocal fluye con naturalidad, en diálogo 
íntimo con el piano.

Por su parte, la presencia de Pedro Blanco (1883-1919) adquiere 
en este programa un significado especial. Nacido en León y 
con una notable proyección internacional en su tiempo, su 
figura ha sido durante décadas injustamente relegada. En este 
sentido, el Festival de Música Española de León viene 
desarrollando una valiosa labor de recuperación y difusión de 
su obra, contribuyendo a situarlo de nuevo en el lugar que 
merece dentro del patrimonio musical español.

Centeno, por su parte, también docente, compositor y 
divulgador, plantea un sugerente juego de contrastes: desde la 
melancolía suspendida de Todo Blanco, concebida como una 
habanera sobre texto de Antonio García Teijeiro, hasta la mayor 
intensidad y carga dramática de Moriré de Madrid, sobre los 
maravillosos versos de Karim Farham.

En la última parte del programa aparecen nombres 
fundamentales del repertorio español. Isaac Albéniz 
(1860-1909), conocido sobre todo por su música para piano. Sus 
canciones, como Morirò! o La lontananza, revelan una clara 
influencia italiana y un lirismo cercano al mundo operístico.

Joaquín Nin (1879-1949), padre de la escritora Anaïs Nin, 
desarrolló gran parte de su carrera en París, donde difundió la 
música española. En Las majas de París recrea lo español 
desde una mirada elegante y cosmopolita, con un refinamiento 
muy característico.

Resulta especialmente interesante la presencia de Paulina 
Cabrero y Martínez (1822-1901), compositora, cantante e 
instrumentista que brilló en los salones musicales del Madrid 
romántico. Fue una de las primeras mujeres en publicar en 
España una colección de canciones, Primeras impresiones 
musicales, y su obra, muy apreciada en su tiempo, combina
el refinamiento del canto de salón con un inconfundible
sabor expresivo.

La jardinera nos recuerda así la importancia de recuperar 
voces femeninas que, desde espacios menos visibles, también 
sostuvieron y enriquecieron la vida
musical de su época.

El recital concluye con Joaquín Turina (1882-1949) y su
Poema en forma de canciones, sobre textos de Campoamor. 
Turina, formado en París y cercano a Falla, logra aquí una 
síntesis muy personal entre influencias impresionistas y 
tradición española, con una escritura rica en matices y
gran sensibilidad hacia el texto.

En conjunto, este programa es una invitación a escuchar la 
canción española como algo vivo y cercano. Un repertorio que, 
desde distintos tiempos y estilos, sigue hablándonos de lo 
esencial: la emoción, la palabra y la capacidad de la música para 
conectar con quienes escuchan. Y, en este caso, también como 
un homenaje a León, no solo como lugar de origen, sino como 
fuente de inspiración artística.

Carmen Alonso (1950) es una pianista, pedagoga y compositora 
leonesa formada en León, Valladolid y Madrid. Estudió bajo la 
tutela de grandes maestros como Ángel Barja, quien marcó 
profundamente su estilo. Amplió su perfil con posgrados en 
Musicoterapia y la Metodología Kodály en Hungría.Su vocación 
pedagógica la llevó a ejercer como profesora de Lenguaje 
Musical y Piano complementario en el Conservatorio de León y a 
crear abundante material didáctico. Entre su producción cabe 
destacar “Tierra yerma”, “Sonidos para un espacio” y el ciclo de 
piezas “Amanecer, Atardecer y Anochecer”, Intermezzo para 
violoncello y piano; “Danza para una niña”, “Luna de noviembre” 
y “El amor de Melibea” para piano; “Ave María”, “Dos almas” para 
soprano y piano, “Agnus Dei” para flauta travesera, viola, 
violoncello y órgano; y “Fanfarria” para quinteto de metales, etc.

Sobre Fantasía en Re, obra para orquesta de cuerda encargada 
por el Festival de Música Española de León, la autora escribe:
«Es una pequeña fantasía, que comienza con una introducción 
de carácter romántico y que precede al tema principal. 
El conjunto modula con fluidez hacia Sol Mayor y más tarde
a Mi Mayor a través de diversos interludios que se reordenan 
hasta llegar de nuevo al tono principal, que da lugar a la 
cadencia final».

Gabriel Loidi (1967) es un destacado compositor, pianista y 
docente español de sólida carrera creativa, formado en San 
Sebastián, su ciudad natal, y en la Guildhall School of Music 
(Londres). Su catálogo incluye numerosas obras orquestales, 
corales y de cámara interpretadas por agrupaciones de primer 
nivel. Entre sus creaciones más ambiciosas sobresalen 
aquellas vinculadas al patrimonio histórico y marítimo vasco. 
Destacan "Balea", estrenada en Musikaste por la Orquesta 
Sinfónica de Euskadi y la Coral Andra Mari; "Euskal 
Baleazaleak", junto al Coro de RTVE; y la célebre "Juan 
Sebastián Elcano", con texto de Martín Llade, interpretada por 
la Orquesta y Coro del Teatro Real en el Auditorio Nacional de 
Madrid en 2022. 

Su aplaudida producción camerística abarca cinco cuartetos 
de cuerda, defendidos por los cuartetos Bretón, Leonor y 
Gerhard, además de diversas páginas encargadas por el CNDM 
y estrenadas por solistas de la ORTVE, BOS y Orquesta Ibérica. 
Esta última ha estrenado “Contra las cuerdas” para violín, cello 
y orquesta de cuerda (2019) con David Mata y Aldo Mata como 
solistas, y el “Concierto para dos violines y orquesta” (2023), 
con Aitzol Iturriagagoitia y David Mata como solistas. Como 
pianista, ha ofrecido recitales internacionales en diversos 
países de Europa, difundiendo su propia música. Asimismo, 
mantiene un firme compromiso con la enseñanza musical, 
ejerciendo de forma ininterrumpida desde 1987. Desde el año 
2002, imparte clases como profesor de Música de Cámara en el 
Centro Superior de Música del País Vasco, Musikene.

Persecution, para violonchelo, cuerdas y percusión, es una 
obra con influencia rítmica africana muy marcada de principio 
a fin. Se basa históricamente en hechos que ocurrieron en 
África, como el secuestro de personas en la época de la 
esclavitud y la colonización. Hay diálogos constantes entre el 
violonchelo (personaje africano) y la percusión (pueblo 
africano), demostrando diferentes estados de ánimo hasta 
llegar a una inevitable tristeza al final; por eso, el glissando 
ascendente del violonchelo a modo de grito. Persecution está 
compuesta a manera social, todo lo que pasó hace muchos 
años es lo que sucede hoy, la historia se repite».                     

Juan Crisóstomo de Arriaga (1806-1826) fue un genio bilbaíno 
apodado el "Mozart español". Tras asombrar en su infancia, 
ingresó en el Conservatorio de París en 1821, deslumbrando
a maestros como Cherubini por su madurez. Lamentablemente, 
una afección pulmonar truncó su prometedora carrera a los
19 años. 

Escrita hacia 1824, su Sinfonía en Re es la cumbre de su 
catálogo orquestal. Estructurada en cuatro movimientos, 
entrelaza la elegancia del Clasicismo tardío con la intensa 
expresividad del primer Romanticismo. La obra exhibe una rica 
inventiva melódica que evoca a Schubert, combinada con una 
solidez formal de herencia beethoveniana. El constante vaivén 
entre la melancolía del Re menor y el brillo de Re mayor dota a 
la pieza de un carácter cíclico, dramático y enérgico, 
consolidándola como una de las joyas más singulares y 
fascinantes del repertorio sinfónico español.

Con motivo del estreno de su Concierto nº 2 para piano y 
orquesta, obra encargada por el Festival de Música Española
de León y dedicada a su maestra Edith Vogel, el autor comenta: 
«Comienza con un tema que representa el espíritu de un águila 
en vuelo. El segundo tema representa el espíritu felino de un 
tigre o una pantera. Entre los dos temas aparecen pájaros, 
mirlos ruiseñores y canarios. Entre medias de estos temas 
aparece varias veces un lamento. El tercer tema, lento, 
representa a un aprendiz de vuelo, seguido de un scherzo 
rápido del mismo. Luego reaparecen el felino y los pájaros y 
otra vez el vuelo del águila. Finalmente, el tema felino y el tema 
del águila aparecen al mismo tiempo. Para terminar, hay una 
coda con un canon en pianísimo en la cuerda que termina con 
tres campanas en el piano que representan la eternidad.  Los 
temas del águila, el felino y los pájaros representan el espíritu 
libre de Edith Vogel. Los lamentos, el aprendiz de vuelo lento y 
rápido, y las dolientes disonancias armónicas que se entrelazan 
con los temas representan el duro proceso de aprendizaje y 
transformación de Gabriel Loidi como alumno de su maestra 
hasta alcanzar el espíritu libre. Los tres movimientos habituales 
de un concierto están comprimidos en uno solo sin pausa en 
forma casi de rondó. Toda la obra es la expresión de gratitud 
eterna del compositor hacia su maestra por haberle enseñado 
el camino hacia la libertad personal y artística».

Mónica Cárdenas es una galardonada compositora y pianista 
latinoamericana, destacada en la creación musical del siglo XXI. 
Su obra abarca música para piano, de cámara, sinfónica y 
teatro, fusionando con maestría diversas culturas en un 
placentero viaje sonoro. Reconocida internacionalmente, ha 
presentado su estilo en prestigiosas instituciones de Estados 
Unidos, como la Jacobs School of Music, y en festivales globales. 
Su discografía incluye celebrados proyectos con el Cárdenas Trío 
y álbumes solistas como 10 Preludios y Fugas de Latinoamérica, 
merecedor de la Medalla de Oro en los Global Music Awards, 
consolidando su brillante trayectoria internacional.



Sus canciones y obras pianísticas, de gran refinamiento y 
apertura estética, revelan a un compositor plenamente 
conectado con las corrientes europeas de su época, y cuya 
música vuelve hoy a encontrar un espacio vivo en el concierto. 
Blanco, formado en Madrid, desarrolló buena parte de su 
carrera en Portugal, lo que explica su afinidad con la lengua y 
la poesía portuguesas. Sus canciones Rosa e Lirio y Flôr da 
Rua destacan por su lirismo y su refinada melancolía, mientras 
que sus Heures Romantiques para piano añaden un momento 
de contemplación, con ecos del impresionismo europeo
y una escritura de gran sensibilidad.

Con Cristóbal Halffter (1930–2021), miembro destacado de la 
llamada Generación del 51, entramos en un lenguaje más 
contemporáneo. En El carbonero, el compositor toma como 
punto de partida una canción popular leonesa, un gesto 
frecuente en su catálogo, pero la transforma con un enfoque 
moderno, creando un interesante diálogo entre memoria
y renovación.

Ángel Barja (1938–1987), figura esencial en la vida musical 
leonesa del siglo XX, desarrolló una intensa labor tanto 
pedagógica como creativa. Contribuyó a la dinamización 
cultural en León donde fue impulsor de iniciativas clave para la 
difusión de la música en la ciudad y trabajó activamente en la 
formación de nuevas generaciones.

Su catálogo refleja un profundo interés por la literatura, 
especialmente la poesía española, y por el equilibrio entre 
tradición y lenguaje contemporáneo. En su Canción sobre texto 
de García Lorca, se percibe una escritura concentrada y 
expresiva, donde cada inflexión vocal parece nacer 
directamente del verso, con una sensibilidad muy 
característica de su estilo.

El recital incorpora además un estreno absoluto, Noche callada 
de Julio Aller, que introduce un giro expresivo muy marcado 
dentro del conjunto. Frente al lenguaje más tonal y reconocible 
del resto del programa, Aller utiliza una escritura más libre, con 
breves referencias al jazz. El resultado es una atmósfera 
sombría, donde la tensión armónica y el peso del texto 
adquieren un protagonismo especial. Esta ruptura estética 
invita a escuchar desde otro lugar, poniendo en relieve la 
vigencia y diversidad de la creación actual.

Las composiciones de Carmen Alonso y Javier Centeno nos 
acercan a miradas actuales sobre la canción. En Tuya, Alonso, 
con una gran trayectoria docente y siempre cercana al mundo 
de la voz, deja entrever una sensibilidad especialmente atenta 
al canto, con una escritura delicada y sugerente, de 
inconfundible acento español.
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Este recital propone un viaje por la canción española como 
espacio de encuentro entre música, poesía y emoción, con una 
mirada especial hacia León como tierra de creación e 
inspiración. A lo largo del programa, la voz y el piano nos guían 
por distintos paisajes sonoros: desde lo íntimo y popular hasta 
lo culto y contemporáneo, mostrando la riqueza y diversidad de 
este repertorio.

Comenzamos con María Rodrigo (1888–1967) y su ciclo Los 
Ayes, sobre textos de María Lejárraga, figura clave de la 
literatura española cuya autoría permaneció durante años en la 
sombra. Estas canciones despliegan una expresividad abierta y 
cambiante, donde lo popular y lo teatral se entrelazan con 
contrastes de carácter y un uso muy flexible del ritmo y la 
declamación. No es casual que Rodrigo desarrollara también 
una importante labor pedagógica y teatral: cada pieza funciona 
casi como una pequeña escena, en la que la voz asume un 
papel activo y comunicativo.

Las Canciones clásicas españolas de Fernando Obradors 
(1897–1945) nos trasladan a un mundo lleno de carácter y color. 
A partir de textos antiguos, Obradors recrea escenas breves que 
oscilan entre lo lírico, lo humorístico y lo popular. Cada pieza 
tiene su propia personalidad: hay picardía, ternura, nostalgia… 
siempre con un acompañamiento pianístico que aporta ritmo, 
brillo y teatralidad, lo que ha convertido este ciclo en uno de los 
más interpretados del repertorio español en el mundo.

El corazón del programa lo forman los compositores leoneses, 
que dan sentido al título del recital. En ellos encontramos 
una gran variedad de estilos y sensibilidades, pero todos 
comparten una conexión profunda con la palabra
y la expresión.

Rogelio Villar (1873-1937), además de compositor, fue un activo 
musicógrafo y crítico, implicado en la vida musical madrileña 
de su tiempo. En Madrigal nos ofrece una música elegante y 
serena, donde la línea vocal fluye con naturalidad, en diálogo 
íntimo con el piano.

Por su parte, la presencia de Pedro Blanco (1883-1919) adquiere 
en este programa un significado especial. Nacido en León y 
con una notable proyección internacional en su tiempo, su 
figura ha sido durante décadas injustamente relegada. En este 
sentido, el Festival de Música Española de León viene 
desarrollando una valiosa labor de recuperación y difusión de 
su obra, contribuyendo a situarlo de nuevo en el lugar que 
merece dentro del patrimonio musical español.

Centeno, por su parte, también docente, compositor y 
divulgador, plantea un sugerente juego de contrastes: desde la 
melancolía suspendida de Todo Blanco, concebida como una 
habanera sobre texto de Antonio García Teijeiro, hasta la mayor 
intensidad y carga dramática de Moriré de Madrid, sobre los 
maravillosos versos de Karim Farham.

En la última parte del programa aparecen nombres 
fundamentales del repertorio español. Isaac Albéniz 
(1860-1909), conocido sobre todo por su música para piano. Sus 
canciones, como Morirò! o La lontananza, revelan una clara 
influencia italiana y un lirismo cercano al mundo operístico.

Joaquín Nin (1879-1949), padre de la escritora Anaïs Nin, 
desarrolló gran parte de su carrera en París, donde difundió la 
música española. En Las majas de París recrea lo español 
desde una mirada elegante y cosmopolita, con un refinamiento 
muy característico.

Resulta especialmente interesante la presencia de Paulina 
Cabrero y Martínez (1822-1901), compositora, cantante e 
instrumentista que brilló en los salones musicales del Madrid 
romántico. Fue una de las primeras mujeres en publicar en 
España una colección de canciones, Primeras impresiones 
musicales, y su obra, muy apreciada en su tiempo, combina
el refinamiento del canto de salón con un inconfundible
sabor expresivo.

La jardinera nos recuerda así la importancia de recuperar 
voces femeninas que, desde espacios menos visibles, también 
sostuvieron y enriquecieron la vida
musical de su época.

El recital concluye con Joaquín Turina (1882-1949) y su
Poema en forma de canciones, sobre textos de Campoamor. 
Turina, formado en París y cercano a Falla, logra aquí una 
síntesis muy personal entre influencias impresionistas y 
tradición española, con una escritura rica en matices y
gran sensibilidad hacia el texto.

En conjunto, este programa es una invitación a escuchar la 
canción española como algo vivo y cercano. Un repertorio que, 
desde distintos tiempos y estilos, sigue hablándonos de lo 
esencial: la emoción, la palabra y la capacidad de la música para 
conectar con quienes escuchan. Y, en este caso, también como 
un homenaje a León, no solo como lugar de origen, sino como 
fuente de inspiración artística.

Carmen Alonso (1950) es una pianista, pedagoga y compositora 
leonesa formada en León, Valladolid y Madrid. Estudió bajo la 
tutela de grandes maestros como Ángel Barja, quien marcó 
profundamente su estilo. Amplió su perfil con posgrados en 
Musicoterapia y la Metodología Kodály en Hungría.Su vocación 
pedagógica la llevó a ejercer como profesora de Lenguaje 
Musical y Piano complementario en el Conservatorio de León y a 
crear abundante material didáctico. Entre su producción cabe 
destacar “Tierra yerma”, “Sonidos para un espacio” y el ciclo de 
piezas “Amanecer, Atardecer y Anochecer”, Intermezzo para 
violoncello y piano; “Danza para una niña”, “Luna de noviembre” 
y “El amor de Melibea” para piano; “Ave María”, “Dos almas” para 
soprano y piano, “Agnus Dei” para flauta travesera, viola, 
violoncello y órgano; y “Fanfarria” para quinteto de metales, etc.

Sobre Fantasía en Re, obra para orquesta de cuerda encargada 
por el Festival de Música Española de León, la autora escribe:
«Es una pequeña fantasía, que comienza con una introducción 
de carácter romántico y que precede al tema principal. 
El conjunto modula con fluidez hacia Sol Mayor y más tarde
a Mi Mayor a través de diversos interludios que se reordenan 
hasta llegar de nuevo al tono principal, que da lugar a la 
cadencia final».

Gabriel Loidi (1967) es un destacado compositor, pianista y 
docente español de sólida carrera creativa, formado en San 
Sebastián, su ciudad natal, y en la Guildhall School of Music 
(Londres). Su catálogo incluye numerosas obras orquestales, 
corales y de cámara interpretadas por agrupaciones de primer 
nivel. Entre sus creaciones más ambiciosas sobresalen 
aquellas vinculadas al patrimonio histórico y marítimo vasco. 
Destacan "Balea", estrenada en Musikaste por la Orquesta 
Sinfónica de Euskadi y la Coral Andra Mari; "Euskal 
Baleazaleak", junto al Coro de RTVE; y la célebre "Juan 
Sebastián Elcano", con texto de Martín Llade, interpretada por 
la Orquesta y Coro del Teatro Real en el Auditorio Nacional de 
Madrid en 2022. 

Su aplaudida producción camerística abarca cinco cuartetos 
de cuerda, defendidos por los cuartetos Bretón, Leonor y 
Gerhard, además de diversas páginas encargadas por el CNDM 
y estrenadas por solistas de la ORTVE, BOS y Orquesta Ibérica. 
Esta última ha estrenado “Contra las cuerdas” para violín, cello 
y orquesta de cuerda (2019) con David Mata y Aldo Mata como 
solistas, y el “Concierto para dos violines y orquesta” (2023), 
con Aitzol Iturriagagoitia y David Mata como solistas. Como 
pianista, ha ofrecido recitales internacionales en diversos 
países de Europa, difundiendo su propia música. Asimismo, 
mantiene un firme compromiso con la enseñanza musical, 
ejerciendo de forma ininterrumpida desde 1987. Desde el año 
2002, imparte clases como profesor de Música de Cámara en el 
Centro Superior de Música del País Vasco, Musikene.

Persecution, para violonchelo, cuerdas y percusión, es una 
obra con influencia rítmica africana muy marcada de principio 
a fin. Se basa históricamente en hechos que ocurrieron en 
África, como el secuestro de personas en la época de la 
esclavitud y la colonización. Hay diálogos constantes entre el 
violonchelo (personaje africano) y la percusión (pueblo 
africano), demostrando diferentes estados de ánimo hasta 
llegar a una inevitable tristeza al final; por eso, el glissando 
ascendente del violonchelo a modo de grito. Persecution está 
compuesta a manera social, todo lo que pasó hace muchos 
años es lo que sucede hoy, la historia se repite».                     

Juan Crisóstomo de Arriaga (1806-1826) fue un genio bilbaíno 
apodado el "Mozart español". Tras asombrar en su infancia, 
ingresó en el Conservatorio de París en 1821, deslumbrando
a maestros como Cherubini por su madurez. Lamentablemente, 
una afección pulmonar truncó su prometedora carrera a los
19 años. 

Escrita hacia 1824, su Sinfonía en Re es la cumbre de su 
catálogo orquestal. Estructurada en cuatro movimientos, 
entrelaza la elegancia del Clasicismo tardío con la intensa 
expresividad del primer Romanticismo. La obra exhibe una rica 
inventiva melódica que evoca a Schubert, combinada con una 
solidez formal de herencia beethoveniana. El constante vaivén 
entre la melancolía del Re menor y el brillo de Re mayor dota a 
la pieza de un carácter cíclico, dramático y enérgico, 
consolidándola como una de las joyas más singulares y 
fascinantes del repertorio sinfónico español.

Con motivo del estreno de su Concierto nº 2 para piano y 
orquesta, obra encargada por el Festival de Música Española
de León y dedicada a su maestra Edith Vogel, el autor comenta: 
«Comienza con un tema que representa el espíritu de un águila 
en vuelo. El segundo tema representa el espíritu felino de un 
tigre o una pantera. Entre los dos temas aparecen pájaros, 
mirlos ruiseñores y canarios. Entre medias de estos temas 
aparece varias veces un lamento. El tercer tema, lento, 
representa a un aprendiz de vuelo, seguido de un scherzo 
rápido del mismo. Luego reaparecen el felino y los pájaros y 
otra vez el vuelo del águila. Finalmente, el tema felino y el tema 
del águila aparecen al mismo tiempo. Para terminar, hay una 
coda con un canon en pianísimo en la cuerda que termina con 
tres campanas en el piano que representan la eternidad.  Los 
temas del águila, el felino y los pájaros representan el espíritu 
libre de Edith Vogel. Los lamentos, el aprendiz de vuelo lento y 
rápido, y las dolientes disonancias armónicas que se entrelazan 
con los temas representan el duro proceso de aprendizaje y 
transformación de Gabriel Loidi como alumno de su maestra 
hasta alcanzar el espíritu libre. Los tres movimientos habituales 
de un concierto están comprimidos en uno solo sin pausa en 
forma casi de rondó. Toda la obra es la expresión de gratitud 
eterna del compositor hacia su maestra por haberle enseñado 
el camino hacia la libertad personal y artística».

Mónica Cárdenas es una galardonada compositora y pianista 
latinoamericana, destacada en la creación musical del siglo XXI. 
Su obra abarca música para piano, de cámara, sinfónica y 
teatro, fusionando con maestría diversas culturas en un 
placentero viaje sonoro. Reconocida internacionalmente, ha 
presentado su estilo en prestigiosas instituciones de Estados 
Unidos, como la Jacobs School of Music, y en festivales globales. 
Su discografía incluye celebrados proyectos con el Cárdenas Trío 
y álbumes solistas como 10 Preludios y Fugas de Latinoamérica, 
merecedor de la Medalla de Oro en los Global Music Awards, 
consolidando su brillante trayectoria internacional.
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Sus canciones y obras pianísticas, de gran refinamiento y 
apertura estética, revelan a un compositor plenamente 
conectado con las corrientes europeas de su época, y cuya 
música vuelve hoy a encontrar un espacio vivo en el concierto. 
Blanco, formado en Madrid, desarrolló buena parte de su 
carrera en Portugal, lo que explica su afinidad con la lengua y 
la poesía portuguesas. Sus canciones Rosa e Lirio y Flôr da 
Rua destacan por su lirismo y su refinada melancolía, mientras 
que sus Heures Romantiques para piano añaden un momento 
de contemplación, con ecos del impresionismo europeo
y una escritura de gran sensibilidad.

Con Cristóbal Halffter (1930–2021), miembro destacado de la 
llamada Generación del 51, entramos en un lenguaje más 
contemporáneo. En El carbonero, el compositor toma como 
punto de partida una canción popular leonesa, un gesto 
frecuente en su catálogo, pero la transforma con un enfoque 
moderno, creando un interesante diálogo entre memoria
y renovación.

Ángel Barja (1938–1987), figura esencial en la vida musical 
leonesa del siglo XX, desarrolló una intensa labor tanto 
pedagógica como creativa. Contribuyó a la dinamización 
cultural en León donde fue impulsor de iniciativas clave para la 
difusión de la música en la ciudad y trabajó activamente en la 
formación de nuevas generaciones.

Su catálogo refleja un profundo interés por la literatura, 
especialmente la poesía española, y por el equilibrio entre 
tradición y lenguaje contemporáneo. En su Canción sobre texto 
de García Lorca, se percibe una escritura concentrada y 
expresiva, donde cada inflexión vocal parece nacer 
directamente del verso, con una sensibilidad muy 
característica de su estilo.

El recital incorpora además un estreno absoluto, Noche callada 
de Julio Aller, que introduce un giro expresivo muy marcado 
dentro del conjunto. Frente al lenguaje más tonal y reconocible 
del resto del programa, Aller utiliza una escritura más libre, con 
breves referencias al jazz. El resultado es una atmósfera 
sombría, donde la tensión armónica y el peso del texto 
adquieren un protagonismo especial. Esta ruptura estética 
invita a escuchar desde otro lugar, poniendo en relieve la 
vigencia y diversidad de la creación actual.

Las composiciones de Carmen Alonso y Javier Centeno nos 
acercan a miradas actuales sobre la canción. En Tuya, Alonso, 
con una gran trayectoria docente y siempre cercana al mundo 
de la voz, deja entrever una sensibilidad especialmente atenta 
al canto, con una escritura delicada y sugerente, de 
inconfundible acento español.
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Este recital propone un viaje por la canción española como 
espacio de encuentro entre música, poesía y emoción, con una 
mirada especial hacia León como tierra de creación e 
inspiración. A lo largo del programa, la voz y el piano nos guían 
por distintos paisajes sonoros: desde lo íntimo y popular hasta 
lo culto y contemporáneo, mostrando la riqueza y diversidad de 
este repertorio.

Comenzamos con María Rodrigo (1888–1967) y su ciclo Los 
Ayes, sobre textos de María Lejárraga, figura clave de la 
literatura española cuya autoría permaneció durante años en la 
sombra. Estas canciones despliegan una expresividad abierta y 
cambiante, donde lo popular y lo teatral se entrelazan con 
contrastes de carácter y un uso muy flexible del ritmo y la 
declamación. No es casual que Rodrigo desarrollara también 
una importante labor pedagógica y teatral: cada pieza funciona 
casi como una pequeña escena, en la que la voz asume un 
papel activo y comunicativo.

Las Canciones clásicas españolas de Fernando Obradors 
(1897–1945) nos trasladan a un mundo lleno de carácter y color. 
A partir de textos antiguos, Obradors recrea escenas breves que 
oscilan entre lo lírico, lo humorístico y lo popular. Cada pieza 
tiene su propia personalidad: hay picardía, ternura, nostalgia… 
siempre con un acompañamiento pianístico que aporta ritmo, 
brillo y teatralidad, lo que ha convertido este ciclo en uno de los 
más interpretados del repertorio español en el mundo.

El corazón del programa lo forman los compositores leoneses, 
que dan sentido al título del recital. En ellos encontramos 
una gran variedad de estilos y sensibilidades, pero todos 
comparten una conexión profunda con la palabra
y la expresión.

Rogelio Villar (1873-1937), además de compositor, fue un activo 
musicógrafo y crítico, implicado en la vida musical madrileña 
de su tiempo. En Madrigal nos ofrece una música elegante y 
serena, donde la línea vocal fluye con naturalidad, en diálogo 
íntimo con el piano.

Por su parte, la presencia de Pedro Blanco (1883-1919) adquiere 
en este programa un significado especial. Nacido en León y 
con una notable proyección internacional en su tiempo, su 
figura ha sido durante décadas injustamente relegada. En este 
sentido, el Festival de Música Española de León viene 
desarrollando una valiosa labor de recuperación y difusión de 
su obra, contribuyendo a situarlo de nuevo en el lugar que 
merece dentro del patrimonio musical español.

Centeno, por su parte, también docente, compositor y 
divulgador, plantea un sugerente juego de contrastes: desde la 
melancolía suspendida de Todo Blanco, concebida como una 
habanera sobre texto de Antonio García Teijeiro, hasta la mayor 
intensidad y carga dramática de Moriré de Madrid, sobre los 
maravillosos versos de Karim Farham.

En la última parte del programa aparecen nombres 
fundamentales del repertorio español. Isaac Albéniz 
(1860-1909), conocido sobre todo por su música para piano. Sus 
canciones, como Morirò! o La lontananza, revelan una clara 
influencia italiana y un lirismo cercano al mundo operístico.

Joaquín Nin (1879-1949), padre de la escritora Anaïs Nin, 
desarrolló gran parte de su carrera en París, donde difundió la 
música española. En Las majas de París recrea lo español 
desde una mirada elegante y cosmopolita, con un refinamiento 
muy característico.

Resulta especialmente interesante la presencia de Paulina 
Cabrero y Martínez (1822-1901), compositora, cantante e 
instrumentista que brilló en los salones musicales del Madrid 
romántico. Fue una de las primeras mujeres en publicar en 
España una colección de canciones, Primeras impresiones 
musicales, y su obra, muy apreciada en su tiempo, combina
el refinamiento del canto de salón con un inconfundible
sabor expresivo.

La jardinera nos recuerda así la importancia de recuperar 
voces femeninas que, desde espacios menos visibles, también 
sostuvieron y enriquecieron la vida
musical de su época.

El recital concluye con Joaquín Turina (1882-1949) y su
Poema en forma de canciones, sobre textos de Campoamor. 
Turina, formado en París y cercano a Falla, logra aquí una 
síntesis muy personal entre influencias impresionistas y 
tradición española, con una escritura rica en matices y
gran sensibilidad hacia el texto.

En conjunto, este programa es una invitación a escuchar la 
canción española como algo vivo y cercano. Un repertorio que, 
desde distintos tiempos y estilos, sigue hablándonos de lo 
esencial: la emoción, la palabra y la capacidad de la música para 
conectar con quienes escuchan. Y, en este caso, también como 
un homenaje a León, no solo como lugar de origen, sino como 
fuente de inspiración artística.

Carmen Alonso (1950) es una pianista, pedagoga y compositora 
leonesa formada en León, Valladolid y Madrid. Estudió bajo la 
tutela de grandes maestros como Ángel Barja, quien marcó 
profundamente su estilo. Amplió su perfil con posgrados en 
Musicoterapia y la Metodología Kodály en Hungría.Su vocación 
pedagógica la llevó a ejercer como profesora de Lenguaje 
Musical y Piano complementario en el Conservatorio de León y a 
crear abundante material didáctico. Entre su producción cabe 
destacar “Tierra yerma”, “Sonidos para un espacio” y el ciclo de 
piezas “Amanecer, Atardecer y Anochecer”, Intermezzo para 
violoncello y piano; “Danza para una niña”, “Luna de noviembre” 
y “El amor de Melibea” para piano; “Ave María”, “Dos almas” para 
soprano y piano, “Agnus Dei” para flauta travesera, viola, 
violoncello y órgano; y “Fanfarria” para quinteto de metales, etc.

Sobre Fantasía en Re, obra para orquesta de cuerda encargada 
por el Festival de Música Española de León, la autora escribe:
«Es una pequeña fantasía, que comienza con una introducción 
de carácter romántico y que precede al tema principal. 
El conjunto modula con fluidez hacia Sol Mayor y más tarde
a Mi Mayor a través de diversos interludios que se reordenan 
hasta llegar de nuevo al tono principal, que da lugar a la 
cadencia final».

Gabriel Loidi (1967) es un destacado compositor, pianista y 
docente español de sólida carrera creativa, formado en San 
Sebastián, su ciudad natal, y en la Guildhall School of Music 
(Londres). Su catálogo incluye numerosas obras orquestales, 
corales y de cámara interpretadas por agrupaciones de primer 
nivel. Entre sus creaciones más ambiciosas sobresalen 
aquellas vinculadas al patrimonio histórico y marítimo vasco. 
Destacan "Balea", estrenada en Musikaste por la Orquesta 
Sinfónica de Euskadi y la Coral Andra Mari; "Euskal 
Baleazaleak", junto al Coro de RTVE; y la célebre "Juan 
Sebastián Elcano", con texto de Martín Llade, interpretada por 
la Orquesta y Coro del Teatro Real en el Auditorio Nacional de 
Madrid en 2022. 

Su aplaudida producción camerística abarca cinco cuartetos 
de cuerda, defendidos por los cuartetos Bretón, Leonor y 
Gerhard, además de diversas páginas encargadas por el CNDM 
y estrenadas por solistas de la ORTVE, BOS y Orquesta Ibérica. 
Esta última ha estrenado “Contra las cuerdas” para violín, cello 
y orquesta de cuerda (2019) con David Mata y Aldo Mata como 
solistas, y el “Concierto para dos violines y orquesta” (2023), 
con Aitzol Iturriagagoitia y David Mata como solistas. Como 
pianista, ha ofrecido recitales internacionales en diversos 
países de Europa, difundiendo su propia música. Asimismo, 
mantiene un firme compromiso con la enseñanza musical, 
ejerciendo de forma ininterrumpida desde 1987. Desde el año 
2002, imparte clases como profesor de Música de Cámara en el 
Centro Superior de Música del País Vasco, Musikene.

Persecution, para violonchelo, cuerdas y percusión, es una 
obra con influencia rítmica africana muy marcada de principio 
a fin. Se basa históricamente en hechos que ocurrieron en 
África, como el secuestro de personas en la época de la 
esclavitud y la colonización. Hay diálogos constantes entre el 
violonchelo (personaje africano) y la percusión (pueblo 
africano), demostrando diferentes estados de ánimo hasta 
llegar a una inevitable tristeza al final; por eso, el glissando 
ascendente del violonchelo a modo de grito. Persecution está 
compuesta a manera social, todo lo que pasó hace muchos 
años es lo que sucede hoy, la historia se repite».                     

Juan Crisóstomo de Arriaga (1806-1826) fue un genio bilbaíno 
apodado el "Mozart español". Tras asombrar en su infancia, 
ingresó en el Conservatorio de París en 1821, deslumbrando
a maestros como Cherubini por su madurez. Lamentablemente, 
una afección pulmonar truncó su prometedora carrera a los
19 años. 

Escrita hacia 1824, su Sinfonía en Re es la cumbre de su 
catálogo orquestal. Estructurada en cuatro movimientos, 
entrelaza la elegancia del Clasicismo tardío con la intensa 
expresividad del primer Romanticismo. La obra exhibe una rica 
inventiva melódica que evoca a Schubert, combinada con una 
solidez formal de herencia beethoveniana. El constante vaivén 
entre la melancolía del Re menor y el brillo de Re mayor dota a 
la pieza de un carácter cíclico, dramático y enérgico, 
consolidándola como una de las joyas más singulares y 
fascinantes del repertorio sinfónico español.

Con motivo del estreno de su Concierto nº 2 para piano y 
orquesta, obra encargada por el Festival de Música Española
de León y dedicada a su maestra Edith Vogel, el autor comenta: 
«Comienza con un tema que representa el espíritu de un águila 
en vuelo. El segundo tema representa el espíritu felino de un 
tigre o una pantera. Entre los dos temas aparecen pájaros, 
mirlos ruiseñores y canarios. Entre medias de estos temas 
aparece varias veces un lamento. El tercer tema, lento, 
representa a un aprendiz de vuelo, seguido de un scherzo 
rápido del mismo. Luego reaparecen el felino y los pájaros y 
otra vez el vuelo del águila. Finalmente, el tema felino y el tema 
del águila aparecen al mismo tiempo. Para terminar, hay una 
coda con un canon en pianísimo en la cuerda que termina con 
tres campanas en el piano que representan la eternidad.  Los 
temas del águila, el felino y los pájaros representan el espíritu 
libre de Edith Vogel. Los lamentos, el aprendiz de vuelo lento y 
rápido, y las dolientes disonancias armónicas que se entrelazan 
con los temas representan el duro proceso de aprendizaje y 
transformación de Gabriel Loidi como alumno de su maestra 
hasta alcanzar el espíritu libre. Los tres movimientos habituales 
de un concierto están comprimidos en uno solo sin pausa en 
forma casi de rondó. Toda la obra es la expresión de gratitud 
eterna del compositor hacia su maestra por haberle enseñado 
el camino hacia la libertad personal y artística».

Mónica Cárdenas es una galardonada compositora y pianista 
latinoamericana, destacada en la creación musical del siglo XXI. 
Su obra abarca música para piano, de cámara, sinfónica y 
teatro, fusionando con maestría diversas culturas en un 
placentero viaje sonoro. Reconocida internacionalmente, ha 
presentado su estilo en prestigiosas instituciones de Estados 
Unidos, como la Jacobs School of Music, y en festivales globales. 
Su discografía incluye celebrados proyectos con el Cárdenas Trío 
y álbumes solistas como 10 Preludios y Fugas de Latinoamérica, 
merecedor de la Medalla de Oro en los Global Music Awards, 
consolidando su brillante trayectoria internacional.



MARTES, 22 DE SEPTIEMBRE | 19:30 H SALA UNICAJA
DÚO DORÉ, piano a cuatro manos
María Escudero y Carlos de la Blanca
Desde la antigua atalaya de Monleón: música española de los siglos XX y XXI y estrenos de J. Aller y B. Ordóñez.

PROGRAMA: “Desde la antigua atalaya de Monleón”

I Parte
MAURICE RAVEL (1875-1937)
Rapsodia Española

ENRIQUE GRANADOS (1867-1916)
Andaluza

MANUEL DE FALLA (1876-1946)
Danza Ritual del Fuego

BELÉN ORDÓÑEZ (1962)
Una escuela abandonada 
(dedicada a Juan Carlos Mestre) (estreno)

II Parte 

MANUEL DE FALLA
Fantasía Baetica 
(Carlos de la Blanca – piano)

JULIO ALLER (1957)
Juego de Cartas 
(dedicada al Dúo Doré) (estreno)

ENRIQUE IGOA (1958)
Estudio IV "In memoriam Riaño" op. 17

SEBASTIÁN MARINÉ (1957)
Siete formas de amar

CARLOS GALÁN (1963)
Estudios Transcendentales para los (nuevos) pianistas,
op. 128 (Cuaderno IV: Variaciones sobre Los Mozos
de Monleón)
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DÚO DORÉ
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El Dúo Doré, integrado por los pianistas María Escudero y 
Carlos de la Blanca, inició su actividad artística en 2015 en el 
Real Conservatorio Superior de Música de Madrid. 
Posteriormente, en 2017, ambos ampliaron su formación en 
la Hochschule für Musik und Theater de Hamburgo, 
consolidando un proyecto camerístico centrado en el 
repertorio para piano a cuatro manos y para dos pianos.

A lo largo de su trayectoria han ofrecido conciertos en 
diversos escenarios y festivales, entre los que destacan su 
participación en el Festival COMA 24 (Madrid, 2024), donde 
presentaron un programa dedicado íntegramente a música 
contemporánea; el Festival Extensión FEX de Granada 
(2022); así como actuaciones en salas como el Auditorio de 
La Chumbera y el Auditorio Caja Rural en Granada. Su 
actividad incluye asimismo colaboraciones con 
formaciones vocales, como la interpretación en 2023 de 
los Liebeslieder opus 52 de Brahms dentro del proyecto 
Cordis Ensemble en Getafe.

Reconocido por la homogeneidad de su sonido, la precisión 
técnica y el rigor interpretativo, el Dúo Doré combina su 
labor artística con la docencia en diversos conservatorios 
de la Comunidad de Madrid, manteniendo un firme 
compromiso con la difusión del repertorio pianístico y la 
música actual.



NOTAS AL PROGRAMA
Presentamos un programa que constituye un fascinante 
recorrido por el alma sonora de España, trazando un arco que 
se extiende desde el auge del nacionalismo hasta la creación 
más reciente de los siglos XX y XXI. La estructura del concierto 
se articula en su mayor medida a través del piano a cuatro 
manos, un formato que dota al instrumento de una riqueza 
orquestal inigualable, permitiendo a los intérpretes evocar la 
sutil lírica de Enrique Granados y la pasión desbordante de 
Manuel de Falla, así como la exquisita perspectiva exterior de 
Maurice Ravel. Se estrenará la obra Una escuela abandonada 
de Belén Ordóñez dedicada al escritor leonés de Villafranca
del Bierzo Juan Carlos Mestre.

Tras un intenso interludio solista con la Fantasía Baetica
de Manuel de Falla interpretada a piano solo por Carlos de la 
Blanca, el foco se dirige hacia la música actual. Obras de
Belén Ordóñez, Julio Aller, Enrique Igoa, Sebastián Mariné y 
Carlos Galán demuestran la vitalidad de la composición 
española, ligando la fuerza rítmica del folclore con lenguajes 
contemporáneos. Les invitamos a disfrutar de este viaje que 
celebra el duende, el color y la continua evolución del espíritu 
musical de España.

Dúo Doré
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Julio Aller

Belén Ordóñez



39º Festival
de M

úsica
Española
de León

PROGRAMA

VIERNES, 25 DE SEPTIEMBRE | 19:30 H SALA UNICAJA

NUEVO ENSEMBLE DE SEGOVIA
Flores Chaviano, director
Flores de León: música de S. Lanchares, F. Ortiz, Fl. Chaviano y estrenos de J. Nava, C. Díez  y J. Mª García Laborda.
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SANTIAGO LANCHARES (1952)
Flores de León

FERNANDO ORTIZ (1952)
Brisas de Caibarién

JESÚS NAVA NAVA (1958)
Caléndula (estreno)

CONSUELO DÍEZ (1958)
Llama de amor viva (estreno)

JOSÉ Mª GARCÍA LABORDA (1946)
A la sombra “del encina” (estreno)

FLORES CHAVIANO (1946)
Microescenas (Habaneras del s. XIX)
-El velorio - La celosa - La carcajada 
(danzas melopeas)



NUEVO ENSEMBLE DE SEGOVIA
Elena de Santos, piano | Ana Gómez, flauta | Chema García, clarinete | Geni Uñón, percusión | Pablo Castaño, saxofón
Flores Chaviano, dirección
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El nuevo ensemble de Segovia (neSg) surge del interés 
mostrado por su director Flores Chaviano de dotar a la ciudad 
de Segovia y a las «Jornadas de Música Contemporánea», por 
él fundadas, de una agrupación estable consagrada a la música 
contemporánea que la represente. El neSg dedica su actividad a 
la difusión del repertorio de música contemporánea y es la 
versión actual del grupo creado por Flores Chaviano en 1992. 
Durante estos años el neSg ha realizado el estreno absoluto de 
decenas de obras (la mayoría dedicadas a la agrupación) de 
destacados compositores actuales españoles y extranjeros en 
salas de gran prestigio a nivel nacional e internacional.

El nuevo ensemble de Segovia ha participado en numerosos 
festivales, pudiendo destacar el Festival HLCC of SUNY College 
at New York (EE.UU.), New Music Miami Festival Florida (EE.UU.), 
el COMA (Festival Internacional de Música Contemporánea de 
Madrid) o las Jornadas de Música Contemporánea de Segovia 
(de las que es grupo residente), Festival de primavera 
Salamanca, Festival de Tres Cantos de Madrid, entre otros. En 
2025 el neSg ha sido galardonado con el Premio de 
Interpretación de Música Contemporánea en los Premios de 
Música AMCC 2025. 

Todos los integrantes del neSg, dirigidos por Flores Chaviano y 
Chema García, compaginan su labor interpretativa con la 
docente, lo que muestra su compromiso e implicación activa 
con la enseñanza musical.



NOTAS AL PROGRAMA
Santiago Lanchares (1952): Flores de León (2022)

«En las montañas de León habitan una gran variedad de flores 
que engalanan sus bosques, prados y laderas. Surgen en todas 
las estaciones del año, pero es en primavera cuando se 
produce una explosión de colores y de formas en todos los 
ámbitos del paisaje. Es un goce para los sentidos, una alegría 
para el corazón. He querido reflejar de alguna manera estas 
sensaciones con una música cercana al estilo popular. La obra 
está dedicada a Flores Chaviano y al nuevo ensemble de 
Segovia, quien me la encargó para el concierto de su 30 
aniversario». (Santiago Lanchares)

Fernando Ortiz (1952): Brisas de Caibarién (2012)

Es una sugerente partitura de cámara creada por el 
compositor segoviano Fernando Ortiz de Frutos. Habitual en el 
repertorio del nuevo ensemble de Segovia, la pieza rinde un 
poético homenaje musical a Caibarién, localidad costera de 
Cuba. El título evoca el estrecho vínculo y colaboración del 
autor con el célebre músico cubano Flores Chaviano, oriundo 
de dicha villa. A través de una refinada texturización sonora, 
Ortiz plasma la esencia de las brisas caribeñas, tendiendo un 
puente estético imperecedero entre la tradición castellana y el 
alma de la isla.

Jesús Nava Nava (1958): Caléndula (2026)

Natural de Cabreros del Río (León), Jesús Nava Nava es un gran 
apasionado de la música que realiza estudios de piano en 
Oviedo con Ana Gómez, en el Conservatorio con Visitación 
Fernández, y en el Conservatorio de León con Elena González, así 
como armonía en ambos Centros, donde empieza a interesarse 
por la armonía contemporánea. A lo largo de su carrera y en 
distintos proyectos musicales ha grabado cinco discos de 
música electroacústica, que con el alter ego AVAN-J lleva a los 
escenarios grandes formaciones, compartiendo cartel con 
grandes artistas nacionales e internacionales del género en 
distintos festivales. Asimismo, es autor de la música de varios 
documentales bajo las órdenes de la Productora El Búho Viajero.

Incansable estudioso de las combinaciones armónicas ha 
participado en distintos cursos de armonía y recibido clases de 
su gran amigo el pianista y compositor Julio Aller, 
conocimientos y experiencias que le incitan a explorar nuevos 
conceptos compositivos. En ese afán de investigación se 
adentra en la música sinfónica en su faceta más 
contemporánea, escribiendo para distintos formatos, desde 
solistas a bandas y orquestas sinfónicas. 

Por otra parte, se refiere a la técnica empleada en esta obra 
concreta, cuyos motivos toman prestados elementos de 
algunos villancicos del compositor Juan del Encina, nacido en 
Salamanca y muerto en León en 1520. La referencia a este 
compositor conecta el título “del Encina” con las encinas de 
Salamanca, y por lo mismo me pareció buena idea enlazar 
ambos elementos geográficos y estéticos, bajo la misma 
sombra de influencias personales y vitales, en torno a un 
compositor que, como yo, vivió en dos ciudades muy queridas: 
Salamanca y León. Mi obra, por tanto, intenta conectar, como 
en otras ocasiones, elementos y estructuras del pasado con 
motivos más modernos de mi estética musical, hasta formar 
una simbiosis de una tendencia musical que se ha convenido 
en llamar “música sobre músicas”, en la que, por el momento, 
me ausento de experimentaciones más tímbricas y 
serializadas, para buscar el peso de nuestra tradición 
musical». (José Mª. García Laborda)

Flores Chaviano (1946): Microescenas (danzas melopeas) 

«En la segunda mitad del siglo XIX la contradanza criolla 
(heredera de las contradanzas europeas) abandona su función 
de mero acompañamiento del baile de salón para convertirse 
en una pieza de concierto. El artífice de este importante paso 
sin duda es el pianista habanero Manuel Saumell. La danza 
cubana de la segunda mitad del s. XIX (la consecuente 
evolución de las antiguas contradanzas criollas) llegó a 
adquirir un alto rango como pieza de concierto, resultando muy 
apreciada en los salones de la sociedad habanera y en otras 
ciudades del país, siendo Ignacio Cervantes (1847-1905) el más 
importante compositor de esa época. 

En los ambientes musicales de la Habana y otras regiones, la 
música aportaba un importante sello de identidad de lo criollo; 
los primeros y más representativos ritmos y giros melódicos de 
la música cubana aparecían para quedarse. El compositor 
conservó el humorismo criollo en muchos títulos de sus 
danzas, a menudo derivados del origen festivo de las obras o 
procedentes de una deliberada pieza descriptiva, como en las 
“Danzas melopeas”, en las que la voz de un locutor describe 
escenas al ritmo exacto de la música».  (Flores Chaviano)

Sobre Caléndula, obra encargo del Festival de Música Española 
de León, el autor comenta: «Como gran amante que soy de la 
naturaleza, me inspira la flor de la caléndula para hacer esta 
obra, ya que contiene una gran variedad sonora y un gran 
colorido tímbrico, con innumerables matices, que me 
recuerdan de alguna manera las inmensas propiedades 
curativas de esa bonita flor».

Consuelo Díez (1958): Llama de amor viva

«Es una obra escrita en 2026, para Flauta, Clarinete, Saxo, 
Percusión y Piano, por encargo de Flores Chaviano, fundador y 
director del Grupo NESG, para ser estrenada durante el Festival 
de Música Española de León de ese mismo año. 

Está basada en diversos aspectos de la vida y obra de San 
Juan de la Cruz. Por ejemplo, utilizo fechas importantes de su 
vida para organizar alturas, tanto melódica como 
armónicamente, o está dividida en dos secciones, sin solución 
de continuidad, igual que la producción poética de San Juan, 
que suele encontrarse organizada en dos periodos por parte de 
los especialistas. El número ocho estuvo muy presente en la 
vida de San Juan, y aquí cobra mucha importancia en algunos 
parámetros de la primera sección. También hago usos 
anafóricos en mi música, como él hacía en su poesía. Así, 
algunos instrumentos, a veces, hacen “comentarios” de lo que 
han realizado otros, o de lo que lleva a cabo el instrumento que 
protagonice el discurso musical en ese momento, igual que 
San Juan escribió comentarios a su propia obra en verso. 

Por otro lado, aparecen dos citas reconocibles de obras mías 
anteriores: “Ligeramente se curva la luz” y “Nada te turbe”, obra 
esta última que enlaza con “Llama de amor viva” en su 
concepto, ya que está basada en un poema de Teresa de Jesús, 
siendo ella y San Juan, los más grandes místicos de la historia 
del mundo occidental. El título proviene de un poema de San 
Juan que está dentro de su obra “Cántico espiritual”, donde 
tiene muchas referencias al amor y al alma. “Llama de amor 
viva” está dedicada a Flores Chaviano». (Consuelo Díez)

José Mª. García Laborda (1946): A la sombra “del encina”

«El título de la obra tiene una doble connotación: por un lado, 
alude al espacio que cobija mi actividad compositiva de los 
últimos años, es decir la ciudad de Salamanca, conocida por 
sus dehesas y bosques de “encinas”, a cuya sombra compongo 
mis obras musicales.
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Santiago Lanchares (1952): Flores de León (2022)

«En las montañas de León habitan una gran variedad de flores 
que engalanan sus bosques, prados y laderas. Surgen en todas 
las estaciones del año, pero es en primavera cuando se 
produce una explosión de colores y de formas en todos los 
ámbitos del paisaje. Es un goce para los sentidos, una alegría 
para el corazón. He querido reflejar de alguna manera estas 
sensaciones con una música cercana al estilo popular. La obra 
está dedicada a Flores Chaviano y al nuevo ensemble de 
Segovia, quien me la encargó para el concierto de su 30 
aniversario». (Santiago Lanchares)

Fernando Ortiz (1952): Brisas de Caibarién (2012)

Es una sugerente partitura de cámara creada por el 
compositor segoviano Fernando Ortiz de Frutos. Habitual en el 
repertorio del nuevo ensemble de Segovia, la pieza rinde un 
poético homenaje musical a Caibarién, localidad costera de 
Cuba. El título evoca el estrecho vínculo y colaboración del 
autor con el célebre músico cubano Flores Chaviano, oriundo 
de dicha villa. A través de una refinada texturización sonora, 
Ortiz plasma la esencia de las brisas caribeñas, tendiendo un 
puente estético imperecedero entre la tradición castellana y el 
alma de la isla.

Jesús Nava Nava (1958): Caléndula (2026)

Natural de Cabreros del Río (León), Jesús Nava Nava es un gran 
apasionado de la música que realiza estudios de piano en 
Oviedo con Ana Gómez, en el Conservatorio con Visitación 
Fernández, y en el Conservatorio de León con Elena González, así 
como armonía en ambos Centros, donde empieza a interesarse 
por la armonía contemporánea. A lo largo de su carrera y en 
distintos proyectos musicales ha grabado cinco discos de 
música electroacústica, que con el alter ego AVAN-J lleva a los 
escenarios grandes formaciones, compartiendo cartel con 
grandes artistas nacionales e internacionales del género en 
distintos festivales. Asimismo, es autor de la música de varios 
documentales bajo las órdenes de la Productora El Búho Viajero.

Incansable estudioso de las combinaciones armónicas ha 
participado en distintos cursos de armonía y recibido clases de 
su gran amigo el pianista y compositor Julio Aller, 
conocimientos y experiencias que le incitan a explorar nuevos 
conceptos compositivos. En ese afán de investigación se 
adentra en la música sinfónica en su faceta más 
contemporánea, escribiendo para distintos formatos, desde 
solistas a bandas y orquestas sinfónicas. 

Por otra parte, se refiere a la técnica empleada en esta obra 
concreta, cuyos motivos toman prestados elementos de 
algunos villancicos del compositor Juan del Encina, nacido en 
Salamanca y muerto en León en 1520. La referencia a este 
compositor conecta el título “del Encina” con las encinas de 
Salamanca, y por lo mismo me pareció buena idea enlazar 
ambos elementos geográficos y estéticos, bajo la misma 
sombra de influencias personales y vitales, en torno a un 
compositor que, como yo, vivió en dos ciudades muy queridas: 
Salamanca y León. Mi obra, por tanto, intenta conectar, como 
en otras ocasiones, elementos y estructuras del pasado con 
motivos más modernos de mi estética musical, hasta formar 
una simbiosis de una tendencia musical que se ha convenido 
en llamar “música sobre músicas”, en la que, por el momento, 
me ausento de experimentaciones más tímbricas y 
serializadas, para buscar el peso de nuestra tradición 
musical». (José Mª. García Laborda)

Flores Chaviano (1946): Microescenas (danzas melopeas) 

«En la segunda mitad del siglo XIX la contradanza criolla 
(heredera de las contradanzas europeas) abandona su función 
de mero acompañamiento del baile de salón para convertirse 
en una pieza de concierto. El artífice de este importante paso 
sin duda es el pianista habanero Manuel Saumell. La danza 
cubana de la segunda mitad del s. XIX (la consecuente 
evolución de las antiguas contradanzas criollas) llegó a 
adquirir un alto rango como pieza de concierto, resultando muy 
apreciada en los salones de la sociedad habanera y en otras 
ciudades del país, siendo Ignacio Cervantes (1847-1905) el más 
importante compositor de esa época. 

En los ambientes musicales de la Habana y otras regiones, la 
música aportaba un importante sello de identidad de lo criollo; 
los primeros y más representativos ritmos y giros melódicos de 
la música cubana aparecían para quedarse. El compositor 
conservó el humorismo criollo en muchos títulos de sus 
danzas, a menudo derivados del origen festivo de las obras o 
procedentes de una deliberada pieza descriptiva, como en las 
“Danzas melopeas”, en las que la voz de un locutor describe 
escenas al ritmo exacto de la música».  (Flores Chaviano)

Sobre Caléndula, obra encargo del Festival de Música Española 
de León, el autor comenta: «Como gran amante que soy de la 
naturaleza, me inspira la flor de la caléndula para hacer esta 
obra, ya que contiene una gran variedad sonora y un gran 
colorido tímbrico, con innumerables matices, que me 
recuerdan de alguna manera las inmensas propiedades 
curativas de esa bonita flor».

Consuelo Díez (1958): Llama de amor viva

«Es una obra escrita en 2026, para Flauta, Clarinete, Saxo, 
Percusión y Piano, por encargo de Flores Chaviano, fundador y 
director del Grupo NESG, para ser estrenada durante el Festival 
de Música Española de León de ese mismo año. 

Está basada en diversos aspectos de la vida y obra de San 
Juan de la Cruz. Por ejemplo, utilizo fechas importantes de su 
vida para organizar alturas, tanto melódica como 
armónicamente, o está dividida en dos secciones, sin solución 
de continuidad, igual que la producción poética de San Juan, 
que suele encontrarse organizada en dos periodos por parte de 
los especialistas. El número ocho estuvo muy presente en la 
vida de San Juan, y aquí cobra mucha importancia en algunos 
parámetros de la primera sección. También hago usos 
anafóricos en mi música, como él hacía en su poesía. Así, 
algunos instrumentos, a veces, hacen “comentarios” de lo que 
han realizado otros, o de lo que lleva a cabo el instrumento que 
protagonice el discurso musical en ese momento, igual que 
San Juan escribió comentarios a su propia obra en verso. 

Por otro lado, aparecen dos citas reconocibles de obras mías 
anteriores: “Ligeramente se curva la luz” y “Nada te turbe”, obra 
esta última que enlaza con “Llama de amor viva” en su 
concepto, ya que está basada en un poema de Teresa de Jesús, 
siendo ella y San Juan, los más grandes místicos de la historia 
del mundo occidental. El título proviene de un poema de San 
Juan que está dentro de su obra “Cántico espiritual”, donde 
tiene muchas referencias al amor y al alma. “Llama de amor 
viva” está dedicada a Flores Chaviano». (Consuelo Díez)

José Mª. García Laborda (1946): A la sombra “del encina”

«El título de la obra tiene una doble connotación: por un lado, 
alude al espacio que cobija mi actividad compositiva de los 
últimos años, es decir la ciudad de Salamanca, conocida por 
sus dehesas y bosques de “encinas”, a cuya sombra compongo 
mis obras musicales.
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Santiago Lanchares (1952): Flores de León (2022)

«En las montañas de León habitan una gran variedad de flores 
que engalanan sus bosques, prados y laderas. Surgen en todas 
las estaciones del año, pero es en primavera cuando se 
produce una explosión de colores y de formas en todos los 
ámbitos del paisaje. Es un goce para los sentidos, una alegría 
para el corazón. He querido reflejar de alguna manera estas 
sensaciones con una música cercana al estilo popular. La obra 
está dedicada a Flores Chaviano y al nuevo ensemble de 
Segovia, quien me la encargó para el concierto de su 30 
aniversario». (Santiago Lanchares)

Fernando Ortiz (1952): Brisas de Caibarién (2012)

Es una sugerente partitura de cámara creada por el 
compositor segoviano Fernando Ortiz de Frutos. Habitual en el 
repertorio del nuevo ensemble de Segovia, la pieza rinde un 
poético homenaje musical a Caibarién, localidad costera de 
Cuba. El título evoca el estrecho vínculo y colaboración del 
autor con el célebre músico cubano Flores Chaviano, oriundo 
de dicha villa. A través de una refinada texturización sonora, 
Ortiz plasma la esencia de las brisas caribeñas, tendiendo un 
puente estético imperecedero entre la tradición castellana y el 
alma de la isla.

Jesús Nava Nava (1958): Caléndula (2026)

Natural de Cabreros del Río (León), Jesús Nava Nava es un gran 
apasionado de la música que realiza estudios de piano en 
Oviedo con Ana Gómez, en el Conservatorio con Visitación 
Fernández, y en el Conservatorio de León con Elena González, así 
como armonía en ambos Centros, donde empieza a interesarse 
por la armonía contemporánea. A lo largo de su carrera y en 
distintos proyectos musicales ha grabado cinco discos de 
música electroacústica, que con el alter ego AVAN-J lleva a los 
escenarios grandes formaciones, compartiendo cartel con 
grandes artistas nacionales e internacionales del género en 
distintos festivales. Asimismo, es autor de la música de varios 
documentales bajo las órdenes de la Productora El Búho Viajero.

Incansable estudioso de las combinaciones armónicas ha 
participado en distintos cursos de armonía y recibido clases de 
su gran amigo el pianista y compositor Julio Aller, 
conocimientos y experiencias que le incitan a explorar nuevos 
conceptos compositivos. En ese afán de investigación se 
adentra en la música sinfónica en su faceta más 
contemporánea, escribiendo para distintos formatos, desde 
solistas a bandas y orquestas sinfónicas. 

Por otra parte, se refiere a la técnica empleada en esta obra 
concreta, cuyos motivos toman prestados elementos de 
algunos villancicos del compositor Juan del Encina, nacido en 
Salamanca y muerto en León en 1520. La referencia a este 
compositor conecta el título “del Encina” con las encinas de 
Salamanca, y por lo mismo me pareció buena idea enlazar 
ambos elementos geográficos y estéticos, bajo la misma 
sombra de influencias personales y vitales, en torno a un 
compositor que, como yo, vivió en dos ciudades muy queridas: 
Salamanca y León. Mi obra, por tanto, intenta conectar, como 
en otras ocasiones, elementos y estructuras del pasado con 
motivos más modernos de mi estética musical, hasta formar 
una simbiosis de una tendencia musical que se ha convenido 
en llamar “música sobre músicas”, en la que, por el momento, 
me ausento de experimentaciones más tímbricas y 
serializadas, para buscar el peso de nuestra tradición 
musical». (José Mª. García Laborda)

Flores Chaviano (1946): Microescenas (danzas melopeas) 

«En la segunda mitad del siglo XIX la contradanza criolla 
(heredera de las contradanzas europeas) abandona su función 
de mero acompañamiento del baile de salón para convertirse 
en una pieza de concierto. El artífice de este importante paso 
sin duda es el pianista habanero Manuel Saumell. La danza 
cubana de la segunda mitad del s. XIX (la consecuente 
evolución de las antiguas contradanzas criollas) llegó a 
adquirir un alto rango como pieza de concierto, resultando muy 
apreciada en los salones de la sociedad habanera y en otras 
ciudades del país, siendo Ignacio Cervantes (1847-1905) el más 
importante compositor de esa época. 

En los ambientes musicales de la Habana y otras regiones, la 
música aportaba un importante sello de identidad de lo criollo; 
los primeros y más representativos ritmos y giros melódicos de 
la música cubana aparecían para quedarse. El compositor 
conservó el humorismo criollo en muchos títulos de sus 
danzas, a menudo derivados del origen festivo de las obras o 
procedentes de una deliberada pieza descriptiva, como en las 
“Danzas melopeas”, en las que la voz de un locutor describe 
escenas al ritmo exacto de la música».  (Flores Chaviano)

Sobre Caléndula, obra encargo del Festival de Música Española 
de León, el autor comenta: «Como gran amante que soy de la 
naturaleza, me inspira la flor de la caléndula para hacer esta 
obra, ya que contiene una gran variedad sonora y un gran 
colorido tímbrico, con innumerables matices, que me 
recuerdan de alguna manera las inmensas propiedades 
curativas de esa bonita flor».

Consuelo Díez (1958): Llama de amor viva

«Es una obra escrita en 2026, para Flauta, Clarinete, Saxo, 
Percusión y Piano, por encargo de Flores Chaviano, fundador y 
director del Grupo NESG, para ser estrenada durante el Festival 
de Música Española de León de ese mismo año. 

Está basada en diversos aspectos de la vida y obra de San 
Juan de la Cruz. Por ejemplo, utilizo fechas importantes de su 
vida para organizar alturas, tanto melódica como 
armónicamente, o está dividida en dos secciones, sin solución 
de continuidad, igual que la producción poética de San Juan, 
que suele encontrarse organizada en dos periodos por parte de 
los especialistas. El número ocho estuvo muy presente en la 
vida de San Juan, y aquí cobra mucha importancia en algunos 
parámetros de la primera sección. También hago usos 
anafóricos en mi música, como él hacía en su poesía. Así, 
algunos instrumentos, a veces, hacen “comentarios” de lo que 
han realizado otros, o de lo que lleva a cabo el instrumento que 
protagonice el discurso musical en ese momento, igual que 
San Juan escribió comentarios a su propia obra en verso. 

Por otro lado, aparecen dos citas reconocibles de obras mías 
anteriores: “Ligeramente se curva la luz” y “Nada te turbe”, obra 
esta última que enlaza con “Llama de amor viva” en su 
concepto, ya que está basada en un poema de Teresa de Jesús, 
siendo ella y San Juan, los más grandes místicos de la historia 
del mundo occidental. El título proviene de un poema de San 
Juan que está dentro de su obra “Cántico espiritual”, donde 
tiene muchas referencias al amor y al alma. “Llama de amor 
viva” está dedicada a Flores Chaviano». (Consuelo Díez)

José Mª. García Laborda (1946): A la sombra “del encina”

«El título de la obra tiene una doble connotación: por un lado, 
alude al espacio que cobija mi actividad compositiva de los 
últimos años, es decir la ciudad de Salamanca, conocida por 
sus dehesas y bosques de “encinas”, a cuya sombra compongo 
mis obras musicales.
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Santiago Lanchares (1952): Flores de León (2022)

«En las montañas de León habitan una gran variedad de flores 
que engalanan sus bosques, prados y laderas. Surgen en todas 
las estaciones del año, pero es en primavera cuando se 
produce una explosión de colores y de formas en todos los 
ámbitos del paisaje. Es un goce para los sentidos, una alegría 
para el corazón. He querido reflejar de alguna manera estas 
sensaciones con una música cercana al estilo popular. La obra 
está dedicada a Flores Chaviano y al nuevo ensemble de 
Segovia, quien me la encargó para el concierto de su 30 
aniversario». (Santiago Lanchares)

Fernando Ortiz (1952): Brisas de Caibarién (2012)

Es una sugerente partitura de cámara creada por el 
compositor segoviano Fernando Ortiz de Frutos. Habitual en el 
repertorio del nuevo ensemble de Segovia, la pieza rinde un 
poético homenaje musical a Caibarién, localidad costera de 
Cuba. El título evoca el estrecho vínculo y colaboración del 
autor con el célebre músico cubano Flores Chaviano, oriundo 
de dicha villa. A través de una refinada texturización sonora, 
Ortiz plasma la esencia de las brisas caribeñas, tendiendo un 
puente estético imperecedero entre la tradición castellana y el 
alma de la isla.

Jesús Nava Nava (1958): Caléndula (2026)

Natural de Cabreros del Río (León), Jesús Nava Nava es un gran 
apasionado de la música que realiza estudios de piano en 
Oviedo con Ana Gómez, en el Conservatorio con Visitación 
Fernández, y en el Conservatorio de León con Elena González, así 
como armonía en ambos Centros, donde empieza a interesarse 
por la armonía contemporánea. A lo largo de su carrera y en 
distintos proyectos musicales ha grabado cinco discos de 
música electroacústica, que con el alter ego AVAN-J lleva a los 
escenarios grandes formaciones, compartiendo cartel con 
grandes artistas nacionales e internacionales del género en 
distintos festivales. Asimismo, es autor de la música de varios 
documentales bajo las órdenes de la Productora El Búho Viajero.

Incansable estudioso de las combinaciones armónicas ha 
participado en distintos cursos de armonía y recibido clases de 
su gran amigo el pianista y compositor Julio Aller, 
conocimientos y experiencias que le incitan a explorar nuevos 
conceptos compositivos. En ese afán de investigación se 
adentra en la música sinfónica en su faceta más 
contemporánea, escribiendo para distintos formatos, desde 
solistas a bandas y orquestas sinfónicas. 

Por otra parte, se refiere a la técnica empleada en esta obra 
concreta, cuyos motivos toman prestados elementos de 
algunos villancicos del compositor Juan del Encina, nacido en 
Salamanca y muerto en León en 1520. La referencia a este 
compositor conecta el título “del Encina” con las encinas de 
Salamanca, y por lo mismo me pareció buena idea enlazar 
ambos elementos geográficos y estéticos, bajo la misma 
sombra de influencias personales y vitales, en torno a un 
compositor que, como yo, vivió en dos ciudades muy queridas: 
Salamanca y León. Mi obra, por tanto, intenta conectar, como 
en otras ocasiones, elementos y estructuras del pasado con 
motivos más modernos de mi estética musical, hasta formar 
una simbiosis de una tendencia musical que se ha convenido 
en llamar “música sobre músicas”, en la que, por el momento, 
me ausento de experimentaciones más tímbricas y 
serializadas, para buscar el peso de nuestra tradición 
musical». (José Mª. García Laborda)

Flores Chaviano (1946): Microescenas (danzas melopeas) 

«En la segunda mitad del siglo XIX la contradanza criolla 
(heredera de las contradanzas europeas) abandona su función 
de mero acompañamiento del baile de salón para convertirse 
en una pieza de concierto. El artífice de este importante paso 
sin duda es el pianista habanero Manuel Saumell. La danza 
cubana de la segunda mitad del s. XIX (la consecuente 
evolución de las antiguas contradanzas criollas) llegó a 
adquirir un alto rango como pieza de concierto, resultando muy 
apreciada en los salones de la sociedad habanera y en otras 
ciudades del país, siendo Ignacio Cervantes (1847-1905) el más 
importante compositor de esa época. 

En los ambientes musicales de la Habana y otras regiones, la 
música aportaba un importante sello de identidad de lo criollo; 
los primeros y más representativos ritmos y giros melódicos de 
la música cubana aparecían para quedarse. El compositor 
conservó el humorismo criollo en muchos títulos de sus 
danzas, a menudo derivados del origen festivo de las obras o 
procedentes de una deliberada pieza descriptiva, como en las 
“Danzas melopeas”, en las que la voz de un locutor describe 
escenas al ritmo exacto de la música».  (Flores Chaviano)

Sobre Caléndula, obra encargo del Festival de Música Española 
de León, el autor comenta: «Como gran amante que soy de la 
naturaleza, me inspira la flor de la caléndula para hacer esta 
obra, ya que contiene una gran variedad sonora y un gran 
colorido tímbrico, con innumerables matices, que me 
recuerdan de alguna manera las inmensas propiedades 
curativas de esa bonita flor».

Consuelo Díez (1958): Llama de amor viva

«Es una obra escrita en 2026, para Flauta, Clarinete, Saxo, 
Percusión y Piano, por encargo de Flores Chaviano, fundador y 
director del Grupo NESG, para ser estrenada durante el Festival 
de Música Española de León de ese mismo año. 

Está basada en diversos aspectos de la vida y obra de San 
Juan de la Cruz. Por ejemplo, utilizo fechas importantes de su 
vida para organizar alturas, tanto melódica como 
armónicamente, o está dividida en dos secciones, sin solución 
de continuidad, igual que la producción poética de San Juan, 
que suele encontrarse organizada en dos periodos por parte de 
los especialistas. El número ocho estuvo muy presente en la 
vida de San Juan, y aquí cobra mucha importancia en algunos 
parámetros de la primera sección. También hago usos 
anafóricos en mi música, como él hacía en su poesía. Así, 
algunos instrumentos, a veces, hacen “comentarios” de lo que 
han realizado otros, o de lo que lleva a cabo el instrumento que 
protagonice el discurso musical en ese momento, igual que 
San Juan escribió comentarios a su propia obra en verso. 

Por otro lado, aparecen dos citas reconocibles de obras mías 
anteriores: “Ligeramente se curva la luz” y “Nada te turbe”, obra 
esta última que enlaza con “Llama de amor viva” en su 
concepto, ya que está basada en un poema de Teresa de Jesús, 
siendo ella y San Juan, los más grandes místicos de la historia 
del mundo occidental. El título proviene de un poema de San 
Juan que está dentro de su obra “Cántico espiritual”, donde 
tiene muchas referencias al amor y al alma. “Llama de amor 
viva” está dedicada a Flores Chaviano». (Consuelo Díez)

José Mª. García Laborda (1946): A la sombra “del encina”

«El título de la obra tiene una doble connotación: por un lado, 
alude al espacio que cobija mi actividad compositiva de los 
últimos años, es decir la ciudad de Salamanca, conocida por 
sus dehesas y bosques de “encinas”, a cuya sombra compongo 
mis obras musicales.
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CHARLAS Y CINE COLOQUIO

VIERNES, 18 DE SEPTIEMBRE - 20:30 h | INSTITUTO CONFUCIO DE LEÓN

CHARLA PRESENTACIÓN: UN INTERCAMBIO TRANSCULTURAL
ENTRE CHINA Y ESPAÑA
Con la pianista Manchun Chen y el compositor Gabriel Loidi.
Entrada gratuita hasta completar el aforo.

Manchun Chen es una excelente pianista china, profesora del Conservatorio 
Superior de Pekín. Hace 28 años recibió una beca del gobierno chino para 
estudiar un año en Madrid con Gabriel Loidi. En 2025 se volvieron a encontrar 
en Madrid y una productora china filmó el encuentro para publicarlo en una 
plataforma de internet china. Aquel año de estudio en Madrid influyó mucho en 
Manchun Chen y en su manera de enseñar a sus propios alumnos. Loidi ha 
dedicado su Concierto nº 2 para piano y orquesta a la memoria de su propia 
profesora, Edith Vogel (1912-1992), y ha cedido la posición de solista a Manchun, 
su mejor alumna.

El Instituto Confucio de la Universidad de León celebra este año su XV 
aniversario y entre sus actividades ha querido colaborar y unirse al estreno 
mundial de este Concierto para piano y orquesta, que cuenta con una charla 
previa a cargo de los dos protagonistas, en la que disertarán sobre el 
intercambio transcultural entre ambos artistas y países.

JUEVES, 24 DE SEPTIEMBRE - 20:00 h | TEATRO EL ALBÉITAR

CINE COLOQUIO: PROYECTO LUZ - JOSÉ LUIS TEMES
Entrada gratuita hasta completar el aforo.

LUZ 19

“El milagro del teatro”, a partir de las «Sinfonías 1 y 2»
de Miguel Marqués.

LUZ 21

“Francesca de Albarracín”, a partir de «Tres imágenes de 
Francesca» de Alfredo Aracil (Premio Nacional de Música 2015)
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V Ciclo ‘Compositores Leoneses’



ADRIANA VIÑUELA, soprano y
CUARTETO CLEMENTINA, cuarteto de cuerda
Música de J. Turina, A. García Abril y estrenos
de Julio Aller y Jesús Nava.

SAHAGÚN | Auditorio Municipal “Carmelo Gómez”
VIERNES, 4 DE SEPTIEMBRE | 20:00 H

RIAÑO | Iglesia Parroquial de Santa Águeda
SÁBADO, 5 DE SEPTIEMBRE | 20:00 H

AZADINOS | Auditorio Municipal “Café Quijano”
DOMINGO, 6 DE SEPTIEMBRE | 20:00 H

VETADÚO, guitarra y marimba
Música de E. Granados, M. de Falla,
Mª J. Cordero, R. Villar, D. Zeta/M. Estop,
E. Sejourné y A. Piazzolla.

HUERGAS DE GORDÓN | Santuario del Buen Suceso
SÁBADO, 5 DE SEPTIEMBRE | 19:00 H

CUBILLAS DE RUEDA | Edificio de usos múltiples
DOMINGO, 6 DE SEPTIEMBRE | 19:00 H

MARTA ARCE, soprano y
MARTA TEIJIDO, piano
Canción española, alma leonesa.

LA BAÑEZA | Teatro Municipal
SÁBADO 12 DE SEPTIEMBRE | 20:30 H

DÚO DORÉ, piano a cuatro manos
Música española de los siglos XX y XXI
y estrenos de Julio Aller y Belén Ordóñez.

BENAVIDES DE ÓRBIGO | Auditorio Municipal
“Los Cirolines”
SÁBADO 19 DE SEPTIEMBRE | 20:00 H

CORO CAPPELLA LAUDA
Raúl Martínez Villanueva, director
Música de M. Manzano, Á. Barja, J. Centeno,
J. Elberdin, J. Busto y J. Domínguez.

ALGADEFE | Iglesia Parroquial de
Nuestra Señora del Rosario
SÁBADO 26 DE SEPTIEMBRE | 19:00 H

LA ROBLA | Casa de Cultura
DOMINGO 27 DE SEPTIEMBRE | 20:00 H

CALENDARIO DE CONCIERTOS 2026
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VENTA DE LOCALIDADES
ctickets.es y si sobraran entradas,
una hora antes en el acceso a las salas.

PRECIOS
Auditorio Ciudad de León: 14€/7€ 
Auditorio Ángel Barja y Centro Cultural Unicaja: 8€
Gastos de distribución incluidos.

DESCUENTOS
50% a estudiantes y al profesorado del 
Conservatorio de León para los conciertos del 
Auditorio de León (será necesaria la acreditación 
para acceder a la sala).

MÁS INFORMACIÓN
www.festivaldemusicaespanola.es
festivaldemusicaespanola@yahoo.es
657 24 71 57 / 657 24 71 58.
Auditorio Ciudad de León: 987 24 46 63.
Conservatorio: 987 25 02 07. 

DIRECTOR
Miguel Fdez. Llamazares

SECRETARIA
Julia Elisa Franco Vidal

DEPÓSITO LEGAL
LE-487-2014
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