
Apenas un par de meses después de ofrecer, en
la serie de Ibermúsica, la interpretación de 
Las Estaciones de Haydn (2024), llevaron Savall y
sus conjuntos la obra al estudio de grabación, y
el álbum, editado con el lujo y profusión
documental habituales en el sello Alia Vox, nos
llega ahora para su comentario. Las Estaciones,
partitura luminosa y maravillosamente escrita,
nos trae a un Haydn que edifica una
inmejorable evocación de la naturaleza y
manifestación irresistible de exaltación vital,
que recrea con sorprendentes y atrevidos
dibujos. Se acerca el maestro de Igualada a ella
con una plantilla idéntica a la empleada en
Madrid, también en cuando al contingente de
cuerda (5/4/3/3/2). 

El elenco solista solo presenta el cambio de
soprano, que en el disco es Lina Johnson, una
soprano de preciosa voz, estupenda línea de
canto y envidiable agilidad. También es de
dimensión similar el coro (22 voces). 

La aproximación del maestro de Igualada
confirmó (aunque en esta ocasión la acústica
de la Colegiata de Cardona favorece una mejor
impresión sonora) los parámetros de lo
escuchado en Madrid. Extrae Savall el mejor
partido a todo el juego de tensiones que
despliega Haydn de manera magistral:
silencios, pausas, finas inflexiones agógicas
(final del Otoño, toda una fiesta jubilosa), o
impactantes crescendi (trio y coro ¡Ya viene el sol!
del Verano). Aristas menos acentuadas que las
que encontramos en Harnoncourt (DHM) pero
sonoridad poderosa, redonda y puesta al
servicio de una interpretación de exuberante
luminosidad. Impecables trompas en el coro de
la caza (Otoño) y sobresaliente prestación del
trío solista, de envidiable agilidad, cohesión y
belleza tímbrica. Lo mismo puede decirse del
estupendo coro, preparado por Lluis Villamajó.
Otro álbum sobresaliente del catalán para una
música que es simplemente maravillosa.

Rafael Ortega Basagoiti
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GELOSIA!  
Cantatas de B. Galuppi, G.F. Haendel,
J.A. Hasse, A, Scarlatti y A. Vivaldi.
Artaserse. Philippe Jaroussky,
contratenor y director. ERATO (1 CD)

Aunque cada vez está más entregado a su tarea
como director, Philippe Jaroussky, que lleva ya
25 años en el candelero, nos sigue
sorprendiendo de vez en cuando con un nuevo
disco como intérprete. En este caso ha elegido
cinco preciosos ejemplos de cantatas de
cámara con dos denominadores comunes: el
tema —los dolores del amor— y, excepto en un
caso, su acompañamiento por un cuarteto de
cuerda. Puesta a punto en la segunda mitad del
siglo xVII y muy cultivada a lo largo del xVIII, la
cantata de cámara, como es sabido, estaba
integrada, por lo general, por un par de arias o
tres con sus correspondientes recitativos con o
sin introducción instrumental y se
acompañaba por el simple bajo continuo o por
algunos instrumentos; desarrollaba una
escena, casi siempre, de contenido amoroso y
era ideal para su interpretación en reuniones de
eruditos y diletantes. Es, precisamente, este
carácter de escena con identidad propia lo que
lleva a Jaroussky, dice en el folleto, a preferirla
sobre la antología de arias. Han sido los
compositores seleccionados: Alessandro
Scarlatti, el padre de la cantata en su madurez;
G.F. Haendel, que en su juventud romana la
cultivó asiduamente; Antonio Vivaldi, con uno
de sus más bellos ejemplos, y, finalmente,
Nicola Porpora y Baldassare Galuppi —éste, ya
en el ámbito del preclasicismo— que pusieron
música al mismo texto de Metastasio y se
presentan aquí en primicia discográfica (de la
versión del mismo texto por J.A. Hasse, hay ya,
al menos, dos grabaciones). 

Programa, pues, de belleza deslumbrante
que da ocasión a Jaroussky para demostrar que
conserva muchas de las cualidades —
luminosidad de su timbre, técnica depurada,
sensibilidad extrema— que le llevaron a la cima
del canto barroco, mejorando su peso en la
zona grave. Y a  mí, personalmente, me sigue
emocionando.

Mariano Acero Ruilópez

42 SCHERZO

> BARROCO > CLASICISMO
¢

 G
R

A
B

A
C

IO
N

E
S

“Estos cuartetos son de un género
completamente nuevo y particular, porque no
he escrito ninguno desde hace 10 años”. 
Así anunciaba en 1781 el propio Haydn la salida
al mercado por suscripción de su última
colección de cuartetos de cuerda.
Efectivamente, desde 1772 (op. 20) no daba a luz
una nueva serie de cuartetos que, en este caso
servirían de acicate para que Mozart
compusiese sus famosos seis cuartetos
dedicados Haydn. Mucho han debatido los
especialistas sobre el sentido de las palabras de
Haydn y sobre dónde radica la novedad y la
particularidad de estos cuartetos. Sea como
fuere, la verdad es que en ellos se nota un
mayor sentido del humor y un mayor gusto por
la sorpresa, por los cambios inesperados de
frase musical y de ritmo, por los efectos
evocadores (como esa posible imitación del
canto de los pájaros en el Cuarteto nº 3), por los
juegos de colores (las sordinas en el Scherzo de la
misma obra) y por el sentido dialógico y
conversacional de la estructura
contrapuntística, aquí más profunda que en los
cuartetos anteriores.

El Quatuor Terpsycordes, con
instrumentos de época, aborda tres de los seis
cuartetos. El sonido está muy cuidado, sin
asperezas, moderando mucho el vibrato,
imprimiendo energía en los golpes de arco en
los movimientos rápidos y, sobre todo,
acentuando cada frase con sumo detalle. Así,
en el pasaje con sordinas del nº 3 realizan toda
una demostración de delicadeza en la
gradación de dinámicas por debajo del piano,
algo que se repite en el Largo del nº 4. En las
repeticiones, como las del Andante del nº 6, se
aprecia la maestría en imprimir un leve pero
eficaz matiz diferencial en cada repetición. 
Y en los movimientos rápidos, como los que
cierran cada cuarteto, la vivacidad del fraseo se
hace contagiosa. 

Andrés Moreno Mengíbar

HAYDN: 
String Quartets op. 33 nº 3, 4, y 6
Quatuor Terpsycordes
CLAVES (1 CD)




