
 
 
 

 
 
FESTIVAL D’ENSEMBLES . MÚSICA DEL S. XXI 
 
Dijous 11 de novembre a les 19h | Sala 3 Tete Montoliu 
MÚSICA DEL SEGLE XXI 
Grup Instrumental de València 
 
Programa___________________________________________ _ 
 
Concert 1. A les 19h 
 
César Camarero ( 1962): Reverso 2 (2001)*  
José Antonio Orts (1955): Para tres colores del arco iris (2007- rev. 2010)*.  
Alfredo Aracil (1954): Nubes (2010)***  
Miguel Gálvez-Taroncher  (1974): Del dolor doblegado o 12 episodios y un 
poema de Cortázar (2010)  
Durada aproximada: 45 min 

 
Taula Rodona. A partir de les 20.30h  
Ponents: Alfredo Aracil, Roberto López-Corrales, Mauricio Sotelo i Agustí 
Charles. Modera: Joan Cerveró 

 
Concert 2. A les 21.30h 
Mauricio Sotelo (1961): Wall of Ligth Sky (2006)  
Roberto López-Corrales  (1974): Erotic Trio Roloconiano (2010) ***  
Joan Cerveró  (1961): Viridis (1998- rev. 2010)*  
Agustí Charles  (1960) Border Zone (-Modular IV-) (2010)***  
Durada aproximada: 40 min 

 

*Estrena de la versió / Primera interpretació del Grup Instrumental 
**Estrena a Espanya 
***Obra encàrrec del Grup Instrumental. Estrena absoluta 

Organitza:          Amb el suport de:    



 
Comentaris a les Obres_____________________________ ___ 

 
Reverso 2  
Reverso 2, per a flauta, clarinet, violí, violoncel, piano i vibràfon, estrenada a València l'any 
2001 pel Pluralensemble sota la direcció de Fabián Panisello, destinatari de l'obra, el propi 
compositor dissenyaria, tres anys després, uns breus apunts en els quals s'acostava a 
l'essència del seu procés compositiu: “és una espècie de simfonia en miniatura –interpretada 
per una orquestra en miniatura– amb tres seccions que s'executen sense interrupció, la 
primera i l'última de tempo ràpid flanquejant la secció central de tempo lent”. Assenyalarà 
també que “l'origen de Reverso 2 està relacionat amb un dels processos estructurals 
interconnectats que apareix en la peça coetània Campos Magnéticos per a percussió solista i 
orquestra de càmera, la qual parteix de la idea de “l'obra dins de l'obra”, consistent en que, 
dintre d'una secció, que funciona com contenidor, se situa un material que ja ha aparegut en 
una altra secció però en una versió diferent, a manera de contingut”.  
Per a Camarero, l'originalitat d'una obra no radica tant en les tècniques estructurals 
empleades (hoquetus, heterofoníes, polirritmes de micropulsació comuna, polaritats de 
registració fixa en les alçades, línies a l’uníson en fase i desfasament…) com en les 
complexes i fructíferes relacions que puguin gestar-se entre els diferents materials sonors, a 
nivell de procediments i de meta-procediments, en una espècie de variació contínua, de 
cèl·lules microscòpiques a grans estructures orgàniques; el que determina, en cada cas, que 
el resultat sonor reporta d'un minuciós procés creatiu, sense predeterminació, i que doni lloc 
a un ens viu en cada interpretació, sempre misteriós i insospitat, susceptible de noves 
mirades poètiques cada vegada.  
 

Paloma Benito Fernández 

 

Para tres colores del arco iris  
L'obra Para tres colores del arco iris de l'any 2007 està composta per a grup de càmera 
(flauta, clarinet, percussió) i instruments fotosensibles en la qual el propi compositor serà 
l'encarregat de realitzar la performance, unes vegades com a part de l’ensemble i en altres 
ocasions com a solista. La idea fonamental de l'obra es desenvolupa en la posada en comú 
dels espectres lumínics amb els espectres sonors, en una evolució de la sinestèsia que ja 
altres compositors, especialment Scriabin, van desenvolupar al segle XX. Els instruments 
presents a l'escenari compleixen una funció gairebé incidental, de contextualització musical 
de la performance, ja que es tracta d'un llenguatge musical fonamentalment tímbric, en el 
que escoltarem a més de sons “tradicionals” sons eòlics i fonemes. En paraules del 
compositor: «És una obra en la que es fonen elements musicals, visuals i conceptuals en un 
tot unitari. La poètica sorgeix de la idea dels colors de llum, de la descomposició del blanc i 
de les combinacions dels colors primaris. Aquestes combinacions de colors tenen un 
paral·lelisme en allò sonor doncs el “soroll blanc” també es pot descompondre en diferents 
notes i acords musicals utilitzant ressonadors que actuen com a filtres […]  
El títol Per a tres colors de l'arc de Sant Martí fa referència a la idea general que de manera 
constant està present al llarg de l'obra, però també, d'una manera més precisa, a la 
intervenció final del performer. Mitjançant un procés-demostració real però aparentment 
màgic, ensamblarà diferents elements fotosensibles per construir un instrument que pugui 
convertir en música el flux lluminós procedent dels diferents focus. 
 

Leticia Martín 

 

 

 

 



Del dolor doblegado o 12 episodios y un poema de Co rtázar 
Escrita per a piano, violí, violoncel, flauta, clarinet i percussió va ser encarregada pel festival 
de Granada i estrenada en aquest mateix festival en el 2010. 
El poema de Cortázar al que s'al·ludeix és El meu sofriment doblegat, però, com adverteix 
Gálvez-Taroncher, no es tracta d'una obra basada en tals versos, sinó que l'expressivitat 
d'ells acompanya a una música en la que se succeeixen dotze miniatures, pinzellades o 
petits poemes sonors que responen a altres tants moments personals o vivències del 
compositor. Al primer moviment, lent i d'expressivitat profunda i greu, segueix altre 
prestissimo al final del qual la flauta introdueix el tema que protagonitzarà l'últim episodi. El 
tercer, de plantejament estàtic, aprofundeix en l'expressivitat desolada, tensió que es relaxa 
amb el dinamisme del quart moviment i, més encara, amb la nota d'humor i lleugeresa que 
aporta el cinquè. Però, l'eix i nucli de la composició, el sisè moviment, plantejat com un 
glissando continu de l'agut al greu i definit com un gran lament, ens retorna a l'expressió 
greu. El setè episodi és un petit díptic la primera fulla del qual és una espècie de lírica 
belada, mentre que el vuitè —el més extens— desenvolupa un material que condueix a una 
expressiva melodia que es distribueixen violí, clarinet i flauta i que resol en una cadència del 
clarinet i del violoncel. L'energia, la vitalitat i el desenvolupament contrapuntístic del novè 
moviment condueixen a la nota sol sobre la qual es construeix el desè, que és probablement 
el moviment més introspectiu, lent i fosc. L'onzè comença amb un desesperat tema de 
lament, però segueix un altre tema més lleuger que és objecte de variacions entre perplexes i 
lleugerament humorístiques. Finalment, el núm. 12 proposa una repetida lletania del tema 
que havia estat introduït en el segon episodi per a concloure amb una petita cita de l'inici de 
la composició.  

José Luis García del Busto 

 

Wall of Light Sky 
"La veritable filosofia és tant música o poesia, co m pintura; la veritable pintura és tant 
música, com poesia; la veritable poesia - o música - és tant pintura com una certa 
saviesa divina." Giordano Bruno  

A Wall of Light Sky (Mur de la llum del cel) m'he deixat inspirar per l'obra del gran pintor 
irlandès Siguin Scully, i especialment, per la sèrie de quadres pintats a la fi dels anys noranta 
i que duen per títol Wall of Light. Des de la infància he sentit fascinació per la pintura i d'ella 
he après infinitat de secrets que han passat a formar part del meu univers sonor […]. 
Recordo amb singular emoció els llargs passejos pel Museo del Prado, però sobretot els 
moments en que algunes de les meves obres més recents em va marcar com un llamp de 
foscor penetrant en els més profunds racons de l'ànima i incendiant figures adormides en la 
meva memòria que es van aixecar transformades en sons lluminosos. Aquestes fortes 
experiències internes van anar creant un món amb el que em sento íntimament relacionat i 
podria centrar-se en l'eix de Paul Klee, Mark, Rothko, Siguin Scully. A la interioritat vibrant de 
la pintura de Scully habita, des de la meva perspectiva, un horitzó musical i és a aquest 
horitzó on dirigeixo els meus ulls, escoltant. Les seves obres se'm revelen com matèria 
d'espai sense resposta a les preguntes, al silenci. Ells es manifesten en el meu interior com 
un lloc-matriu- d'un so obert al possible.  

El temps que passem davant una veritable obra d'art sempre està d'alguna manera 
impregnat per l’inevitable aroma del dubte, de la interrogació davant l'indesxifrable. Escriu 
Edmond Jabés, L'origen és tal vegada una pregunta. I l'obra de Scully, en la seva més 
profunda i vibrant dimensió, ens duu sempre a la causa o al fonament. És un espai obert en 
forma de pregunta, el so de la qual ens convida a anar a la recerca d’allò desconegut, però - 
com escriu Jabés a propòsit de la música del compositor venecià Luigi Nono - no per a 
aprendre el que no se sap, sinó, tot el contrari, per a oblidar, per a no ser més que el que 
escolta la infinitud, en la que naufraguem, el que escolta l’enfonsament ". Wall of Light Sky 
està dedicada a Joan Cerveró i al Grup Instrumental València.  

Maurici Sotelo 

 

 



Viridis 
Viridis va ser composta per encàrrec del Festival de Música Contemporània d'Alacant de 
1998. L'obra parteix d'una clara successió de quatre petites estructures o seccions 
enllaçades per la labor concertant de l'oboè. El material harmònic, espectral en la seva major 
part, es veu equilibrat amb un tractament serial, molt proper a un pseudo leit-motiv, la 
intenció del qual és mantenir la coherència temàtica dels fragments per a poder així 
organitzar un discurs fluid, coherent i musical. És en l'última secció on la utilització de la 
melodia produeix la trobada amb una part evocativa i emocional, un assalt a la memòria, a 
través d'una sonoritat coneguda, i reconeguda, de l'instrument solista. És una constant en la 
meva música, la desitjada proximitat amb el conegut, amb la tradició i aquesta obra així ho 
posa de manifest. Després d'una primera etapa on les meves obres van ser clarament 
influenciades pels corrents minimalistes, en el meu cas expressives, Viridis va ser el trànsit a 
un llenguatge més complex, no per això desproveït d'intenció emocional i expressiva 
mantenint sempre la recerca d'un so "bell" i "humà" per abstracte que això pugui semblar.  

Joan Cerveró 

 

Grup Instrumental de València______________________ _____ 

 

 

El Grup Instrumental de València  és una formació flexible feta realitat gràcies a l’ímpetu i a 
l’interès de diferents solistes per interpretar nova música. El motor d’aquesta agrupació 
musical és el compromís que creiem que tenim amb la cultura del nostre temps i espai. Per 
això el nostre repertori abasta des dels principis canònics de la modernitat (la inflexió 
dodecafònica) fins a l’absoluta actualitat, amb noves obres comissionades cada any. Creiem 
en les afirmacions estètiques contundents i en la diversitat, en el rigor musical i en la emoció, 
en el virtuosisme i en la comunicació. 
Defenem el compromís cultural de la interpretació de música més enllà de la partitura: ens 
involucrem en actes educatius i donem suport als compositors valencians i espanyols, tant 
dins de l’estat com en l’estranger. Contínuament busquem la transmissió de coneixement 
amb altres arts, ja siguin la dansa, el teatre o altres poètiques musicals diferents de 
l’acadèmica, sempre i quan estiguin integrades en un marc contemporani. 

GRUP INSTRUMENTAL DE VALÈNCIA : José Mª Sáez-Ferríz  flauta/flautí · Juan R. Beltrán  
clarinet/clarinet baix · Manuel Gasent  percussió · Carlos Apellániz  piano · Mª Carmen  
Antequera  violí · Vicent Taroncher  violí · Mayte García-Atienza  violoncel 
Joan Cerveró director· Vicent Llimerà , oboe 

 
 
 
 
 
 
 
 
 
 
 



Joan Cerveró director_______________________________ 

 

Es va formar en els conservatoris de València, Madrid, Liceu de Barcelona i en la Guildhall 
School of Music de Londres. Va ampliar els seus estudis de direcció d’orquestra amb Antoni 
Ros Marbá, Sergiu Celibidache i Arturo Tamayo, i els de composició seguint els cursos de 
Marco Stroppa, Magnus Lindberg i Kaija Saariaho a l’IRCAM de París. 
Com a compositor dedicat especialment a la música escènica, ha rebut premis com el de la 
Generalitat Valenciana a la Millor Composició Original (1995) i el premi Nacional de la SGAE 
Daniel Montorio a la Composició de Música escènica (1996). El 1998 va rebre el premi de la 
crítica a la Millor Composició i Direcció Musical. Ha col·laborat amb Carles Santos, Nuria 
Espert, Irene Papas, José Luís Gómez, Darío Fo y La Fura dels Baus entre d’altres. 
Com a director d’orquestra s’ha presentat a França, Anglaterra, Alemanya, Mèxic, Rússia, 
Argentina, Itàlia, Indonèsia, Cuba, Moldàvia... y a nombroses orquestres espanyoles. El 2006 
va fer la seva presentació al Teatre Reial de Madrid i va continuar col·laborant en les 
temporades líriques d’Oviedo, Bilbao i Madrid. A Espanya ha estrenat les òperes Four Notes 
Opera de Tom Johnson, Neither de Morton Feldman i les 3 Europeras de John Cage, de qui 
va comissionar una exposició monogràfica a l’EACC de Castelló el 2008. 
Des de 1996 és director del festival internacional de música contemporània ENSEMS. A més, 
des de la temporada 97/98 és director titular de l’orquestra simfònica de València i des de 
2004 és el director musical del Ballet Teatres de la Generalitat Valenciana. Té el títol de 
Professor superior concedit pel Conservatori de València i un màster en estètica de la U.V. 
El 1994 va ser designat director artístic del Grup Instrumental de València, una orquestra de 
cambra especialitzada en la interpretació de música contemporània que l’any 2005 va rebre 
el premi Nacional de Música en la especialitat d’interpretació. 
    

 


