
NOTA DE PROGRAMA  

 

1 Estudi (2014) 2'24'' / Marc Garcia Victoria 

El estudio es una forma común a diferentes artes, sea la música, como en este caso, u otros como las artes visuales. 
El estudio se diferencia de una obra "propiamente dicha" en que centra su atención en un material y explora varias 
de sus posibilidades, por eso a veces es muy concentrado y breve. Es muy conocido el ejemplo de una de las 
primeras piezas electrónicas de la historia, de Stockhausen, justamente titulada estudio. También el gusto por la 
técnica y la destreza en una habilidad hacen del estudio un campo para la experimentación, con casos tan dispares y 
a la vez elocuentes como los estudios de piano de Debussy, Ligeti o Chopin. Por otro lado, frente a la obra 
"propiamente dicha", cerrada y firme, el estudio es formalmente más abierto y ágil, por eso muchas veces es una 
parte de un proyecto o centro de investigaciones. No es casual que en el romanticismo, comience un gran interés 
por este género, frente a la obra cerrada del clasicismo. En ocasión de la escucha de esta obra en el IVAM, he 
querido relacionar mi estudio con el estudio de Elena Asins, por razones evidentes, y con "Peinture, 11 juillet 1965" 
de Pierre Soulages, donde unos pocos elementos, muy analíticos, destacan y ponen en primer plano la estructura de 
la obra. 
 
Elena Asins Estudio nº 14 para cuartetos prusianos 
Pierre Soulages Peinture  

 

2 Un grito y un cadáver (2018) 4'53'' (estrena mundial) / Joan Gómez Alemany 

Un grito y un cadáver se compone de dos elementos que son antagónicos y a la vez son lo mismo. Estos dos 
elementos se pueden escuchar en la pieza como dos materiales, uno muy suave, casi como una línea, caracterizado 
por un sonido agudo lento, y otro muy agitado y violento, tremendamente activo y multiforme. ¿Cuál de los dos es 
un grito o un cadáver? El oyente a de responderse a sí mismo ¿Si el grito puede representar la vida en extinción y el 
cadáver la muerte consumada, son momentos contrapuestos o pertenecen al mismo acto? A través de la obra de 
Manolo Millares y Antonio Saura, ambos autores expuestos en la sala, junto con la lectura de diversos poemas de 
Miguel Hernández y Federico García Lorca, se compuso esta obra electroacústica que explora la poética de la 
muerte. 

 

3 Identités (2005) 6'00'' / Oliver Rappoport 

El título de la obra está inspirado en las diferentes caras que el individuo atraviesa a lo largo de su existencia. Su 
identidad es su búsqueda y su búsqueda las heridas y cicatrices por el recorrer sin raíces. Esta obra no tiene un  
punto climático más bien un recorrido sonoro con múltiples transformaciones tímbricas y encadenamientos 
procedentes de la manipulación de diferentes fuentes sonoras. Algo parecido encontramos en el lienzo de Per 
Kirkeby, donde sus gestos, colores, machas, nos transmiten las diversas facetas del creador en el momento en que 
creaba su obra. 

Per Kirkeby Sin título 

 

4 Unleashed (2015) 7'33'' / Lorenzo Romano / electrónica con música instrumental pregrabada 

En 2015 tuve la oportunidad de componer una nueva música electrónica para el coreógrafo Michael Sinisterra 
Muñoz y la compañía de danza de la Ópera de Graz. El resultado de nuestra colaboración fue Unleashed: la historia 
de Treeman, una pieza de baile profundamente inspirada en el crimen y las películas de terror. El objetivo principal 
de Michael era imitar sistemáticamente el mundo del cine. En su opinión, mi música no debería haber 
proporcionado un acompañamiento normal a la acción de baile, pero debería haber funcionado como una banda 
sonora de película real, incluido en sí mismo el efecto de sonido producido por los movimientos en escena: ruidos 
de pasos, respiraciones, ladridos de perros, los disparos de armas adquieren un doble significado, por un lado 
duplican lo que sucede en la escena y en el otro lado construyen una estructura musical. 

Después de algunas meses, decidí escribir una versión de concierto de la última escena de la pieza, agregando a la 
cinta electrónica cuatro instrumentos. Mi operación fue en continuidad con la que hice con los bailarines en el 
escenario: esta vez el doblamiento sistemático ya no se concibió con la intención de dar sonidos a las acciones de 



los bailarines, sino que se relacionó con las técnicas instrumentales. Aquí los músicos imitan cada sonido de la cinta 
original, en un intercambio continuo en el que ya no es perceptible lo que es electrónico y lo que realmente se 
reproduce. En esta ocasión del estreno en España en el Museo, el siguiente trabajo puede tener algunas 
características comunes con la composición: 

Robert Bartlett Richenburg Night Cascade (Cascada nocturna) 

 

5 Overclockers (2013) 4'55'' (estrena en España) / Jorge Sánchez-Chiong 

Overclockers para turntables – más que una improvisación es una pieza de desarrollo variable siguiendo ciertas 
grabaciones y es el primer de los Overclockers que hice. De forma muy energética y cambiante van sucediéndose 
diversos materiales que se complementan y suceden de forma orgánica como un todo. Para esta ocasión, de poner 
la pieza en un museo, hay una relación con algunos de los trabajos que se presentan aquí como los de Albert 
Oehlen, por su energía y trazo. 

Albert Oehlen Der Zoo von Brooklyn (El zoo de Brooklyn) 
Albert Oehlen Rattengift (Veneno para ratas) 
 
 
6 Egunsentia (2013) 10'17'' / María Eugenia Luc 
 
Egunsentia es un vocablo proveniente del euskera que significa amanecer. Con este nombre identifico mi última 
pieza electroacústica octofónica escrita en agosto de 2013 con motivo del Festival de Wroclaw. Egunsentia es una 
paráfrasis, a través de sus sonidos, de su espacialización y de su armonización, del clima de inmensidad que me 
invade al contemplar los amaneceres en los montes vizcaínos: el murmullo de la naturaleza que se expande y 
respira en la lentitud de su devenir, tan propios de esta tierra de “lamiak”, belleza y misterio. Egunsentia parte de 
sonidos instrumentales grabados y transformados electroacústicamente por medio de diferentes softwares como 
Audition, Sound Forge, Vegas, Vienna Instruments y Max Msp. Estas mismas sensaciones las he podido disfrutar en 
cierta forma al contemplar la pieza "Formas dinámicas espaciales" de Manolo Gil, expuesta en el IVAM, que aunque 
tiene un título abstracto, sus formas, remiten a un amanecer que es potenciado además por sus colores ocres. 
 
Manolo Gil Formas dinámicas espaciales 

 

7 Peel (2016) 9'19'' (estrena en España) / Stefan Prins 

"Peel" es una composición que celebra el décimo aniversario del Ensemble Nadar desde su primer concierto.  "10th 
Anniversary Vinyl", donde "Peel" es una de las piezas, se compone de muestras de inestimables colaboraciones y 
amistades artísticas y personales, consolidando un pasado compartido y al mismo tiempo apuntando firmemente 
hacia un futuro emocionante. Presentar la pieza en esta ocasión, estrenándola en España en una sala de un museo y 
relacionándola con otros artistas que se exponen aquí, hace que el proyecto dialogue entre diferentes artistas y siga 
creciendo. Hay dos artistas expuestos en la sala, que se relacionar con el trabajo que se escuchará aquí, Gerhard 
Richter y Allan McCollum, particularmente las obras expuestas aquí (9 Objekte y Perpetual Photo 131) , donde a 
través de recontextualizaciones y análisis, nos devuelven nuevos aspectos de la "realidad".   

Gerhard Richter 9 Objekte (9 objetos) 
Allan McCollum Perpetual Photo 131 (Foto perpetua 131) 
 
 
 
8 I have come like a butterfly (2007-2009) 4'41'' (estrena en España) / Hèctor Parra 

Esta pieza electroacústica está compuesta por cinco planos o escenas inspiradas en Zangezi, la última obra poética-
teatral del poeta futurista ruso Velimir Khlebnikov. Para esta ocasión que escucharemos la pieza en el IVAM, el 
siguiente cuadro de Karel Appel tiene características comunes con la composición y nos transmiten una emoción 
parecida. Los diferentes gestos de sonido, energías y arquitectura musical podrían hablarnos como el lenguaje 
"desconocido" que constituye las construcciones verbales de "Zaoum", como también el cuadro señalado. De esta 
manera, cientos de diferentes grabaciones de canciones de pájaros, ataques glotales, voces de soprano y barítono, 
sonidos de percusión de fábricas, espadas, yunque y una gran variedad de fricciones metálicas componen los 
materiales de sonido de salida. Estos sonidos han sido granulados y progresivamente fuertemente deformados 
(transposición espectral y temporal, compresión y descompresión). Han sido resintetizados y espacializados. 



Las compresiones lúdicas, las descompresiones e incluso las paradas del flujo del tiempo, como en el caso del 
lenguaje inventado por Khlebnikov, constituyen la esencia arquitectónica de la pieza. En los "puntos de abismo" -
confluencia polifónica de diferentes formas de sonido y flujos de tiempo-, la tensión se libera, haciendo evidente el 
sentido trágico de la soledad de la búsqueda humana de la existencia. 

 

9 Multaqa. Cuando el desierto deja aflorar… (2008) 11' / Voro García / para trombón y electrónica 

 “Cuando en el camino hacia la escritura, percibimos un ritmo, una entonación, una nota, algo que es, sin duda, de 
naturaleza radicalmente musical, algo que remite al número y a la armonía, la escritura ha empezado a formarse. 
Escribir exige, ante todo, del oído una gran acuidad”. J. A. Valente. 

Líneas (a mezza aria), difuminadas en el espacio, como horizontes suspendidos, recorren un determinado paisaje 
sonoro y construyen el discurso musical fruto de la expansión orgánica de un germen inicial. Superposición de 
materiales que se despliegan como en un calidoscopio, gravitaciones polifónicas, islas de sonidos, “teatro de la 
imaginación”… Organizaciones de un discurso sonoro que pueden encontrar su concomitancia en  la obra de Tàpies 
que hay en la sala, por la forma de tratar la materia y los gestos, creando unas texturas pictóricas compuestas por 
diferentes planos. La interpretación musical propuesta junto con las pinturas de Tàpies, es posible que genere un 
nuevo espacio común para el diálogo entre las dos disciplinas artísticas.  

Multaqa es un término árabe que hace referencia al encuentro amistoso en un espacio abierto a la investigación y 
retroalimentación en la relación compositor-intérprete. En este caso el encuentro amistoso y, altamente 
gratificante, ha sido con el excepcional trombonista Carlos Gil, a quien está dedicada la obra. Es un encargo del 
CDMC para el  XXIV Festival de Música contemporánea de Alicante 2008. 

 

 

 

Duración aproximada: 60' 


