Peter E6tvos / Fabian Panisello

Un diagndstico sobre la musica de hoy

Dos de los grandes creadores/animadores del panorama internacional conversan
acerca del papel del musico y del intérprete en la sociedad actual

Juan Lucas

Peter Eotvos en Diverdi

Fabian Panisello en Diverdi

Los dos pertenecen a esa especie, hoy afortunadamente en vias de recuperacién,
del compositor-intérprete. Ambos son figuras prominentes de la musica actual, y
sus actividades, tanto en el terreno de la creacién como de la interpretacion, se
prodigan con creciente asiduidad a lo largo y ancho del planeta. Han sido maestro y
discipulo y, actualmente, colegas que comparten ideas, inquietudes y escenarios.
Peter E6tvos (1944, Odorheiu Secuiesc, Hungria —hoy Rumania-) y Fabian Panisello
(1963, Buenos Aires) coincidieron hace unas semanas en Madrid para llevar a cabo
diversas actividades musicales, entre ellas el estreno absoluto por parte de E6tvos
(con la ONE) de Mandala, una de las mas recientes obras orquestales de Panisello,
o el estreno en Espafia por parte de la orquesta de la Escuela Superior de MUsica
Reina Sofia del Octeto de E6tvos, dirigido por el autor, o el concierto/retrato que el
Pluralensemble del musico argentino dedicé al hingaro, dentro de la
interesantisima serie que viene teniendo lugar en el Auditorio Nacional patrocinada
por la Fundaciéon BBVA. Al cabo de uno de esos conciertos, los dos autores se
sentaron relajadamente para intercambiar impresiones sobre el estado de la musica
en la frenética y convulsa sociedad de la informacién. Este es el resultado.



“En la produccion musical europea de las
ultimas décadas ha habido una
predominancia de lo intelectual; en Francia y
Alemania esto ha sido muy evidente.”

JUAN LUCAS: ; Cémo se conocieron?

FABIAN PANISELLO: Fue en el 96, en Stuttgart, durante un curso dedicado a
musicos con el perfil de compositor-director. Por aquella época ya sabia que
me queria dedicar a ambas disciplinas, por lo que la cosa me atrajo. Recuerdo
que lo primero que Peter me dijo cuando nos encontramos fue: “pero ¢ por qué
quieres dedicarte a la direccién?” También estaba Zolt Nagy, asistente suyo en
la época y que con el tiempo se ha convertido en un gran amigo y asiduo

colaborador del Pluralensemble.

J.L.: Los dos son compositores-directores, a imagen de un Gustav Mahler —

¢,como logran el equilibrio entre dos facetas tan “ritmicamente” disimiles?

PETER EOTVOS: Para componer hay que estar dotado, hay que sentir la
musica y a la vez poder llevar a cabo un trabajo de construccion que sucede en
la cabeza; se trata de estructurar la imaginacidén sonora. Para dirigir hay que
poseer una capacidad, incluso fisica, que permita transmitir con el gesto, con
las orejas, con los ojos, con las manos, con los brazos. Si esto no funciona no
hay nada que hacer. No hay que fastidiar a los musicos. He encontrado
algunos directores que verbalizan demasiado, todo lo explican con palabras; yo
detesto eso. Esta claro que al principio del trabajo hay que hablar, explicar
determinadas cosas, pero es mejor hacerlo de la manera mas sucinta y que

luego sea la propia gestualidad la que hable. La realidad muestra que hay



realmente pocos compositores que tengan esta capacidad de comunicaciéon. A
menudo he constatado que la calidad de las interpretaciones de los
compositores con su propia musica es inferior a la de directores
“‘profesionales”. No es cierto que el compositor deba saber mejor que otros
cdémo dirigir su musica. Esto lo compruebo incluso con mis propias obras. Mis

interpretaciones no son necesariamente mejores que las de otros colegas.

F.P.: Es interesante el, por ejemplo, estrenar una obra propia y luego
escucharla dirigida por otros colegas. A menudo, cuando observo el trabajo de
otros sobre una pieza mia, descubro cosas que antes no habia apreciado, lo
que me ha dado pie a corregir y a mejorar mi propia vision, gracias
precisamente al trabajo de los otros. Esta es la gran ventaja de trabajar sobre
obras de autores vivos. Si el autor esta muerto, la pieza esta cerrada, pero si
esta vivo, esta abierta y es susceptible de ser transformada, corregida y, en

suma, mejorada.

J.L.: ¢, Componen siempre, es decir, no dividen el tiempo entre periodos

dedicados a la direccién y periodos dedicados a la composicién?

P.E.: Para mi es importante establecer una separaciéon. Cuando me enfrento a
la direccion prefiero consagrarme a ella totalmente. Dirigir obras de otros es
para mi un continuo aprendizaje. Por ello, cuando tengo la posibilidad de elegir
el programa tiendo hacia aquello que me haga descubrir cosas, bien sea en el
gran repertorio o en la musica actual. Pero en el momento de la composicion
prefiero tener la cabeza vacia, no pensar en la musica de otros. Durante el
periodo de transicidn entre las dos actividades, de una o dos semanas,
normalmente solo escucho jazz, porque me proporciona otra vision, me ayuda
a olvidar lo que he dirigido. Adoro el jazz, me hace sentirme mas ligero, es la
unica musica en la que puedo nadar y sentirme yo mismo. Después, cuando
comienzo a componer, dejo completamente de escuchar musica, y sin embargo
comienzo a leer, tengo algunas ideas sobre las que tengo que pensar, asi que

voy a la biblioteca para buscar informaciones.



J.L.: Por el contario, Fabian, tu si que compartes el tiempo entre tus diferentes

actividades, composicién, direccidn, organizacion.

F.P.: Si, pero yo no dirijo grandes orquestas, sino ensembles, y dirijo un
maximo de veinte conciertos al afio, no mas. Esto me permite alternar,
levantandome muy pronto por la mafana, a eso de las seis, para componer.
Ese primer momento del dia, en el que mi espiritu se encuentra de alguna
manera en estado puro, es perfecto para la creacion. Después de tres o cuatro
horas me dedico a otras cosas. Cuando viajo para presentar o tocar conciertos
fuera de Madrid me cuesta mucho componer. También dejo que pase un
tiempo sin componer, entre pieza y pieza. Es facil que la dinamica de una obra
acabe apoderandose de ti, con el riesgo de volver a repetir en la siguiente
ideas o procedimientos que ya habias explorado. Es por ello que prefiero dejar

pasar un tiempo prudencial.
J.L.: Peter, ¢ es esta tu primera experiencia en Espana?

P.E.: Pues es un poco embarazoso decirlo, porque hasta hace tan sélo unos
dias pensaba que efectivamente esta era mi primera experiencia profesional en
Espafa, cuando alguno de mis colegas me tuvo que recordar que ya habia
estado en Madrid, a comienzos de los afnos ochenta, con el Ensemble

Intercontemporain. Y no lo recordaba en absoluto.

F.P.: Pero eso es porque probablemente el concierto pertenecia a una gira. En

tales casos uno puede olvidarse realmente del sitio donde esta.

J.L.: Si, la famosa frase de Furtwangler “si hoy es miércoles, esto es

Heildelberg”.

P.E.: Pero es terrible, no tengo ninguna imagen, quiza tan soélo la de un avion
de la compainia Iberia... que me llevaba a Lisboa. En todo caso considero esta
ocasion, en la que he dirigido a la ONE vy al Pluralensemble, como un bautismo
espanol, del que estoy por cierto encantado. Ha sido una experiencia
formidable, y no s6lo desde el punto de vista profesional, también en lo que

afecta a la vida cotidiana durante las dos semanas que he pasado. Mi mujer me



recordaba hoy que, normalmente, cuando dirijo el primer concierto ya me
quiero marchar, mientras que aqui en Espaina hubiera deseado quedarme por
mucho mas tiempo. Ha sido verdaderamente agradable. Y la calidad de la

Orquesta Nacional y del ensemble es extraordinaria.

F.P.: Es cierto. Recuerdo que hace unos anos la actitud de esta orquesta
respecto al repertorio contemporaneo era mas bien reticente. Sin embargo en
esta ocasidén he visto tal compromiso, tal entusiasmo que me he quedado
sorprendido. También es verdad que gran parte de los cuadros de la orquesta
han sido renovados en los ultimos anos, hay gente de nivel altisimo y su actitud

de dar lo mejor de si que se respira es extraordinaria.

J.L.: Hay una gran eclosién musical en la musica espafola. Quiza es el publico

lo que no se ha renovado demasiado ¢, Tenéis ideas al respecto?



P.E.: Bueno, cuando empezamos con el Intercontemporain teniamos el mismo
problema, la necesidad de crear un publico para la musica contemporanea; era
una exigencia que provenia directamente de la administracion (el
Intercontemporain es una orquesta del estado). Tardamos unos tres afios en
crear un publico estable y activo, y esto mediante una cuidada seleccion tanto
de los programas como de los horarios. En Chatelet, por ejemplo,
programabamos a las seis de la tarde, ya que las oficinas y las escuelas cierran
a las 5, con lo cual se ofrecia la posibilidad a mucha gente de escuchar una
hora de musica después del trabajo o de las clases y luego regresar a casa o

irse de copas o al teatro. Y al final estaban siempre llenos! También se hacian



programas mezclados. Schubert, Ligeti, Edad Media, Xenakis, jazz... La
variacion —aliada a la imaginacion- contribuia a crear publico, ya que se ofrecia
la posibilidad de descubrir la riqueza inagotable de la musica universal, y no
sélo la de una época. Esto, a su vez, permitié entrar en comunicacion con
publicos muy diversos que a la vez se ponian en contacto entre si. La
experiencia se repiti6 en Amsterdam, con la participacién ademas de grandes
orquestas, como la Sinfénica de Chicago o la Filarmoénica de Berlin, y hoy en

dia este tipo de conciertos mixtos estan de moda en toda Europa.

F.P.: Es la diversidad sin duda lo que funciona en nuestros dias. Con el
Pluralensemble hemos estado llevando a cabo durante estos ultimos tres anos
un ciclo de conciertos en el Circulo de Bellas Artes de Madrid, bajo el titulo
“Claves de acceso a la musica del siglo XX”, de divulgacion y con afan
pedagogico, y la verdad es que hemos tenido una respuesta fantastica, y
ademas un publico de calidad, participativo. Todos los grandes clasicos del XX
han desfilado por ese ciclo, y en cada concierto se invitaba a un especialista a
explicar la o las piezas con ayuda de un sistema audiovisual, con poesia,
pintura, etc. En ese ciclo incluso se han presentado clasicos del XX en
combinacion con musicos y musicas de otras culturas, como por ejemplo el
concierto en el que piezas de Ligeti se alternaban con musicos Wagogos de
Tanzania, y el éxito fue rotundo. Simha Arom vino especialmente de Paris y
junto a Polo Vallejo se hizo una presentacién que sedujo y fasciné al publico.
Creo que la pedagogia, siempre que se haga a buen nivel, es muy importante

para acercar e introducir a la gente en la musica contemporanea.

J.L.: Hoy se habla mucho de la caida de fronteras entre estilos, musica culta,
popular, y parece que nos aproximamos a un paisaje en el que todo esta un
poco mezclado. Los dogmas del pasado se han derribado, las escuelas y las
tendencias son inoperantes. Quiza la ultima gran escuela fue el minimalismo,
después todo explotd. Al mismo tiempo, y quiza como consecuencia de todo
ello, existe una sensacién de pérdida de direccién. ¢ Hacia donde va, segun

vuestro criterio, la creacion musical?



P.E.: Yo creo que lo que importa ahora, y lo que se busca en cada compositor,
es la calidad individual. Nunca me han gustado las escuelas, y estoy de
acuerdo con que actualmente no es tiempo de crear escuelas, pues sélo
produciria un efecto reductor sobre la fantasia. Cuando era joven, en mi
periodo en Colonia, durante los anos setenta, mis compaferos que estaban
alrededor de Stockhausen, estaban —estdbamos— muy metidos en el universo
de la musica electrénica, hasta el punto de que pensabamos que la practica
musical tradicional, sobre todo en lo que afectaba a las orquestas, era una cosa

del pasado y estaba condenada a desaparecer muy pronto...

F.P.: ... es un poco lo que decia Boulez en aquella época, que habia que poner

bombas a los teatros de 6pera...

P.E.: ...y, sin embargo, enseguida pudimos comprobar que la orquesta
permanecia y los compositores empezaban a escribir cada vez mas para la
orquesta, si bien se trataba de una orquesta un poco diferente, es decir no sélo
la estructura sino la sonoridad de la orquesta estaba cambiando mucho. Y era
un hecho que se podia componer muy bien para la orquesta desde un lenguaje
nuevo. Al principio, durante los 70, las orquestas estaban casi todas en contra
de estas novedades, pero después de un cierto tiempo, quiza por efecto de la
educacion, y a partir sobre todo de los afios noventa, los musicos de las
orquestas de todo el mundo han comenzado a mostrar una gran preparacion
para afrontar la contemporanea desde el punto de vista tanto técnico como
filosofico. Desde entonces no he encontrado ninguna resistencia. Ahora pienso
que hay que conservar la orquesta, ya que se puede hacer cualquier cosa con
ella, empezando por la creacion de nuevas sonoridades; en mi caso tan sélo
echo de menos la introduccidn de elementos electronicos, en la actualidad -y a
causa quiza del cambio generacional- practicamente ausentes de la musica
orquestal. Yo mismo me doy cuenta de que escribo para la orquesta sin utilizar
estos elementos electrénicos, lo cual es una verdadera lastima. Por otra parte,
y quiza debido a una actitud excesivamente ‘romantica’ por mi parte, cuando
compongo pienso que mis obras deben permanecer por siglos, pues la musica
es el emblema de cada época, aportando una informacién preciosa sobre cada

periodo historico. Sin embargo, veo en la nueva generacion una actitud un



tanto contraria. Los musicos jovenes escriben muy bien, poseen una gran
técnica sobre el ordenador, pero pueden olvidar faciimente lo que han hecho

ayer. Tienen una mentalidad de produccién, de escribir una pieza tras otra...
J.L.: ... pero ese era de alguna forma también el espiritu de un Mozart...
P.E.: ... si, y me doy cuenta de que soy un viejo tradicionalista.

J.L.: Pero al mismo tiempo le gusta y practica el jazz, que es una musica por

naturaleza efimera

P.E.: Vivimos, en efecto, en un estado de perpetua contradiccion, de eterna

paradoja.

F.P.: Yo estoy de acuerdo con Peter, sobre todo en lo que dice de que la
musica ha experimentado recientemente un gran punto de inflexién. Mucha
gente opina que la musica clasica se encuentra en un cul-de-sac, en un
callejon sin salida, pero no estoy de acuerdo. Lo que ha cambiado es el
consumo de la musica, hoy en dia masivo (y la musica clasica no va dirigido a
lo masivo); también hay una explosion de la oferta, y es normal que los
compositores y los intérpretes nos movamos en ambitos mas estrechos. Pero
sigue habiendo una parte de nuestra sociedad que reclama una calidad
artistica y espiritual a la cual la musica llamada clasica (contemporanea) puede
responder. Desde ese punto de vista es muy importante el rol que un artista de
musica puede desempenfiar en la sociedad actual, precisamente por el hecho
de estar menos “tocado” o “contaminado’por lo comercial, lo cual le concede un
margen mayor de libertad. Es completamente diferente que, por ejemplo, el
mundo de la literatura, donde es mas dificil moverse, por la propia presion del
mercado. Por otra parte el nivel técnico general se ha desarrollado de forma
increible estos ultimos anos, y los musicos estan deseosos de hacer cosas

nuevas...

J.L.: Stravinski decia, en una frase célebre, que el gran problema de la musica
contemporanea (la de su época, claro estd) era que en su mayoria no estaba

concebida para el placer, sino para la admiracion. Pensais que esa sucesion



de dogmas que ha sido la historia de la musica del siglo XX y que ha alejado

cada vez mas al compositor del publico, ha danado a la musica?

P.E.: Si, pero quiero creer que es reparable. Stravinski tenia razén. En la
produccion musical europea ha habido una predominancia de lo intelectual, en
Francia y Alemania esto ha sido muy evidente. La consecuencia es que se ha
perdido una gran capacidad de comunicacién. Pero en los ultimos afos
constato que los compositores trabajan cada vez mas con los colores y los
sonidos desde un punto de vista mas directo, no se busca tanto la sutileza
intelectual. En otros dominios del arte, como la pintura, el cine o el teatro, no ha
existido esta separacion, o al menos no de manera tan evidente. Ha sido un
error de los compositores y de muchos intérpretes el haber contribuido a crear
esta separacion artificial, que ademas de nociva ha sido inutil y ha hecho que el
publico de la musica, a diferencia del de otras disciplinas artisticas, haya

dejado de sentirse identificado.

J.L.: Pero quiza esto también se deba a la gran fuerza, sobre todo a partir de la
segunda posguerra, de las musicas populares, que también han producido

artistas de un calibre enorme y de gran fuerza magnética.

P.E.: No, pero la musica popular evita las dificultades...

F.P.: Pero también es debido al extrano divorcio que se produjo, a finales del
XIX'y principios del XX, entre la figura del intérprete y la del compositor, que a
partir de entonces pasaba a ser, en muchos casos, un artista que no se
implicaba de forma directa en sus propias creaciones. Sigo pensando que la
intervencién directa del creador con su propia criatura es algo muy importante.
Hubo una época en que parecia que cualquier obra de nueva creacion sélo
podia ser interpretada por un Boulez, tal era el grado de abstraccion y de
complicacion al que se habia llegado. El aino pasado en Colonia, durante una
estancia para dirigir un concierto, un musicoélogo que me hacia una entrevista
me pregunto sobre la musica contemporanea espanola, diciendo que tenia el
convencimiento de que los compositores espainoles de hoy seguian anclados

en un cierto clasicismo, mientras que los alemanes, por ejemplo, estaban mas



inclinados hacia la vanguardia. E inmediatamente me acordé de la frase de
Ortega y Gasset a un discipulo: “Eso ya lo dije yo, pero no es asi”. Para mi, el
concepto de vanguardia es algo viejo, y esto lo comparto con algunos mis
colegas de generacion en Espaina. Las auténticas novedades hoy en dia no

son “vanguardistas”.
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