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E N C U E N T R O S

ANTÓN GARCÍA ABRIL:

EL HISPANISTA
TRASCENDENTAL

E
n 2013 el maestro Antón García Abril hará los 80 años, honor que hace nada disfrutaban Cristóbal
Halffter y Luis de Pablo, dos de sus colegas de generación (la del 51, nada menos). A la espalda de este
compositor, director y pedagogo turolense brotan más de un centenar y medio de obras que habitan todos
los mundos de la música: desde la canción de concierto y el poema sinfónico hasta el ballet, la ópera y la

música para cine y televisión. Trabajos en los que se deja sentir el ufano hispanismo de un creador tan
enamorado de los oros de Góngora y Quevedo como de los parajes machadianos o la palabra bronca de Cela.
García Abril es también un naturalista trascendental que busca de continuo elevarse sobre sus queridas estepas
y altozanos para fundirse con el entero universo, como prueban sus Cantos o piezas de tan bello contenido y
rubro como el Concierto de las tierras altas o El mar de las calmas. Pero ante todo es García Abril un creador
valeroso, noventayochista de corazón, que nunca ha depuesto su honrado humanismo ante a lo que el
denomina los “falsos avances”, enarbolando siempre la melodía como garante de un arte pleno, emocional y
auténtico. Un creador, por cierto, que este mes es doble noticia por el estreno en el MNCARS de su último
cuarteto, La misteriosa forma del tiempo, así como por el lanzamiento de una exquisita integral de su obra para
voz y piano en su propio sello discográfico Bolamar.
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Acostumbrados como estamos a los soni-
dos vanguardistas de los años 60 y 70, y
teniendo en cuenta que usted formó parte
del Grupo Nueva Música y del Aula de
Música del Ateneo madrileño, no deja de
sorprender que se diera ya desde ese
momento a la composición de obras tan
melódicas como el Concierto para piano y
orquesta, Cadencias o Hemeroscopium.
¿No se sentía como un cordero entre lobos?

Yo creo que la base fundamental
del arte debe ser la libertad. No he
compartido ciertos procedimientos
musicales con mis colegas de genera-
ción porque algunos de ellos iban en
contra de mis convicciones éticas y
estéticas. Ahora bien, eso no significa
que no haya respetado —y siga respe-
tando— un tipo de enfoques que no
comparto en absoluto, pues está claro
que todos tenemos algo que decir y
que hay muchas formas de decir las
cosas. Con el paso del tiempo se ha
visto que los distintos miembros que
formábamos el Grupo Nueva Música
hemos acabado haciendo una música
absolutamente personal y distinta;
nada tiene que ver lo que hace Cristó-
bal Halffter con la obra de Luis de
Pablo o lo que escribe Luis de Pablo
con la música que le gustaba a Ramón
Barce, ni la que yo hago con la del
resto. La verdad es que nunca me sen-
tí como un cordero entre lobos, sino
parte de un grupo que compartía
ambiciones muy similares y también
grandes diferencias estéticas.
Casi 30 años después de pronunciar su
famoso discurso de ingreso en la Real Aca-
demia de Bellas Artes de San Fernando,
titulado Defensa de la melodía, éste pare-
ce seguir resonando. ¿Cree que goza hoy
de la misma vigencia que entonces?

Lo podría firmar ahora mismo de
nuevo. De hecho, creo que hoy en día
tiene más vigencia que nunca. Hay que
tener en cuenta que en ese momento
se estaba viviendo una psicosis deriva-
da de ciertos postulados estéticos que
venían de Alemania y debido a ello se
había generado un interés excesivo por
lo que allí se hacía, y no tanto por lo
que nosotros mismos éramos capaces
de producir. Esos procesos dictatoriales
que se nos impusieron de forma tan
implacable ya no existen y en este sen-
tido es posible acercarse a la composi-
ción con mucha más libertad. Yo he
tenido la suerte de trabajar durante
muchos años con un sinfín de compo-
sitores jóvenes, compartiendo con ellos
las penas y alegrías del esfuerzo creati-
vo, y he constatado que aún quedan
rescoldos de algunos procedimientos
que ya no tienen razón de ser. Pero en
general están mucho más predispues-
tos que antes a trazar sus propios cami-
nos, por muy diferentes entre sí que
estos puedan ser. Hemos dejado de

imitar esos caminos uniformes. La
modernidad está en escribir obras que
impresionen, que emocionen y que
conecten con el público.
A pesar de la disolución de las vanguardias
y del aperturismo que existe actualmente,
la melodía sigue siendo el elemento más
devaluado de la música. Podría decirse que
usted se ha convertido en un restaurador
de esta categoría, amparándola en un sis-
tema integral —el polimelodismo— que
afectaría a todas las estructuras de la músi-
ca, especialmente al acorde…

Mi tesis es que a la hora de crear
una partitura todo acaba siendo melo-
día, de una manera o de otra. Y si no
es así es que se está socavando la pre-
misa constructiva de toda música: que
cada parte tenga el valor de la obra
entera, y que el todo se corresponda
con ellas. Cuando hablo de melodía no
me estoy refiriendo sólo a las melodías
de superficie, sino a la melodía interna
de la obra que reside en los contrapun-
tos, la armonía, el ritmo o las imitacio-
nes. Yo cuido mucho estas proporcio-
nes, y me afano en que cada elemento
de la composición tenga su propio
canto, su propia comunicación interna
a través de la melodía o de las deriva-
ciones de la armonía y del acorde. La
melodía es parte del acorde y el acorde
es parte de la melodía. Forman el mis-
mo entramado. Yo compongo a partir
del acorde, y a partir de ahí hago deri-
var las melodías y contrapuntos.
De un tiempo a esta parte se le nota más
interesado en los pequeños formatos. Este
mes, de hecho, estrena cuarteto en el
MNCARS… ¿Le ha servido la música de
cámara para sincerarse más consigo mismo?

Yo he procurado expresarme siem-
pre a través del sinfonismo, concertan-
te o de otro tipo, así como a través de
la voz en todas sus dimensiones. Últi-
mamente, no obstante, me he dedica-
do a componer música de cámara por-
que siempre ha habido un cierto déficit
de esta música en mi trayectoria. En
efecto, este mes y dentro de la progra-
mación del CNDM, el Cuarteto García
Abril interpretará mi cuarteto de cuerda
con soprano Rubaiyat, así como el
estreno absoluto de mi segundo cuar-
teto, La misteriosa forma del tiempo.
Siempre he sentido un deseo inconte-
nible de hacer música de cámara, pero
por unas u otras cosas esto se ha ido
postergando. Mi primera obra para dis-
positivo de cámara llega con el cambio
de milenio [Cuarteto para el nuevo
milenio] y después han seguido otros,
como Alba de los caminos. El cuarteto
es despojamiento. He descubierto el
gusto de quedarme en la soledad, la
magia y el instinto desnudo que ofre-
cen cuatro cuerdas. Aquí, y perdóneme
la expresión, sí que te “juegas el tipo”,
porque abordar la conducta, el caudal

y la dirección de esos cuatro riachue-
los convergentes requiere de una
suma delicadeza. Es un género que
pienso seguir trabajando, pues me
produce un gran placer intelectual.
En su caso, el universo de la voz refleja con
nitidez toda su hondura poética, ya se tra-
te de la obra para voz solista o de sus pie-
zas para coro y orquesta, como las Can-
ciones xacobeas o el ciclo de cantatas.
Usted mismo ha descrito la composición
de canciones como una “humilde grande-
za”. ¿Qué es lo que encuentra en el canto?

La grandeza de las canciones resi-
de en que a través de ellas has de
expresar sentimientos. En la canción
de concierto hay que dominar la melo-
día y el texto en el que ésta se basa. El
texto se convierte en música y la músi-
ca en texto. Este hermanamiento tan
profundo le da al músico la posibili-
dad de generar una belleza y una ple-
nitud tan imponentes como las que se
le suponen en potencia a un gran apa-
rato orquestal. Una sola canción es
capaz de emocionar mucho más que
todo ese conglomerado. Los composi-
tores de hoy son presa de los muchos
ruidos que es capaz de producir la
orquesta moderna. La percusión es la
gran familia del siglo XX, y muchos
compositores han caído rendidos ante
ella, dedicándose a la producción de
ruidos y violencias. El caso es que
estos mismos compositores acaban
componiendo para la voz como una
forma de terapia.
Destaca en su producción de obras con-
certantes un rasgo de empatía entre el dis-
curso del solista y la orquesta. A diferencia
de muchos compositores que entienden la
relación entre los instrumentos como una
tensión discordante, en sus conciertos los
instrumentos no guerrean entre sí, sino
que combinan fuerzas para crear un espa-
cio dialéctico de gran belleza lírica… ¿Nos
remite esto a su forma de entender la
vida?

Posiblemente. La música concer-
tante, hablando en general, es la pro-
puesta artística más democrática que
existe porque el buen intérprete ha de
conocer no sólo su cometido, sino
también el de todos los demás, y en
este sentido ha de ejecutar la música
teniendo en cuenta las otras voces
para conseguir una lectura perfecta. En
relación a los dobles conciertos, como
es el caso de mi Concierto de Gibralfa-
ro para dos guitarras y orquesta o el
Concierto de la Malvarrosa para flauta,
piano y orquesta, advierto una cuali-
dad múltiple en el sonido que ofrece
infinidad de posibilidades expresivas
al compositor. La sonoridad de dos
guitarras en un contexto orquestal no
se traduce en el timbre de las doce
cuerdas más la orquesta, sino en un
mimbre verdaderamente infinito de
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sonoridades. Los dobles conciertos me
han dado grandes satisfacciones com-
positivas: es un medio lleno de retos y
dificultades, pero mi forma de abor-
darlo se basa siempre en la premisa de
que no se trata de dos instrumentos y
una orquesta, sino de un gran instru-
mento hecho de muchos sonidos. Esto
es lo que les trato de enseñar mis
alumnos de Composición; les digo que
a la hora de componer un quinteto de
metales, por ejemplo, no hay que pen-
sar en cinco partes distintas, sino en
un órgano con cinco tubos. Eso sí,
para encontrar esta sonoridad compac-
ta se hace necesario explorar sus pro-
pias coherencias y comunicaciones.
Aunque no suele emplear directamente
escalas o ritmos españoles en sus obras, sí
que es cierto que buena parte de su obra
está salpicada por giros e inflexiones
genuinamente hispanos, por no mencio-
nar su apego al poemario nacional como
fuente de inspiración. Debido a ello le han
tildado de neonacionalista, folclorista o
casticista. ¿No sería más apropiado consi-
derarle un hispanista en música?

Estoy totalmente de acuerdo. Al
respecto he de decir, en primer lugar,
que yo me he nutrido siempre de
nuestros grandes poetas y no he nece-
sitado salir fuera para buscar otros
acervos poéticos en lenguas que me
son extrañas. En segundo, que he
bebido y seguiré bebiendo de mis raí-
ces a todos los niveles posibles: no me
refiero sólo al folclore, sino a toda una
herencia cultural que se remonta a
nuestros grandes clavecinistas o a la
antigua polifonía. Tengo poco de casti-
cista, a mi juicio, pero sí me considero
en parte un folclorista al haber bebido
de estas tradiciones. Pero también hay
que saber beber; encontrar el manan-
tial del que mana el agua cristalina, y
cuidarse de los estanques emponzoña-
dos. Por otro lado sí me siento nacio-
nalista o neonacionalista, ya que me
identifico y me siento parte de esta tie-
rra. Pero no soy nacionalista en el sen-
tido retrógrado del término. No obs-
tante, estoy absolutamente de acuerdo
con su apreciación: hispanista es el
calificativo que mejor refleja mis inte-
reses creativos.
En sus Cantos orquestales o en poemas sin-
fónicos como El mar de las calmas hay una
ambición cosmosófica ligada a esta poética
del terruño… Podríamos, en este sentido,
considerarle también un trascendentalista,
pues parte de la tierra madre como medio
de abrazar el universo entero…

Efectivamente; mi acercamiento a
la naturaleza es de orden cuasi religio-
so. Pienso que no hay nada más gran-
de en este mundo que la contempla-
ción de la naturaleza en todas sus ver-
tientes y evoluciones espacio-tempora-
les. Yo soy un apasionado de la natu-

raleza; experimento de continuo emo-
ciones inspiradas por la naturaleza,
desde la observación de una flor
común hasta los desastrosos efectos
producidos por un tsunami. La vivo
toda con igual pasión. Mis últimas dos
obras, precisamente, lidian con esta
fascinación. Guadalaviar, que la
Orquesta Filarmónica de Málaga estre-
nó el mes pasado, se inspira en el pul-
so turolense del agua que da nombre
al Turia y que une la región valenciana
con Aragón. Esta música es un home-
naje a ese surco de mi tierra que mue-
re en Valencia. La otra obra, un con-
cierto para viola y orquesta, se titula
Cantos de Ordesa, y como el nombre
indica es una oda emocionada a ese
paraje sobrecogedor que expresa
como ningún otro la belleza del mun-
do. Ahora mismo estoy leyendo algu-
nos ensayos sobre el Big Bang y no
dejo de asombrarme por la forma en
que la vida cósmica se ha ido estructu-
rando en el tiempo.
Una de sus facetas menos predicadas,
aunque sí más desconsideradas, es la de
compositor para medios audiovisuales. En
el campo cinematográfico, por ejemplo,
ha escrito obras notabilísimas como las
bandas sonoras de Los santos inocentes,
La colmena o La noche del terror ciego,
largometrajes en los que invirtió grandes
dosis de imaginación. ¿Cree que sigue
coleando en este país el viejo prejuicio de
considerar la música audiovisual como un
género de menor fuste?

En el arte no hay géneros menores,
sino obras menores. Componer un
cuarteto de cuerda no garantiza que la
obra sea sublime. De hecho, hay cuar-
tetos malísimos así como existen parti-
turas cinematográficas de una fuerza
extraordinaria. No olvidemos, por otro
lado, que el cine es el arte más auténti-
co y genuino del siglo XX. El único que
legítimamente le pertenece. Por eso ha
habido un gran número de composito-
res que se han sentido atraídos por el
cine. Stravinski fue una de las pocas
excepciones. Téngase en cuenta que la
ópera deriva en las primeras produccio-
nes cinematográficas y que las óperas
de principios del XX responden a los
modelos del XVIII y del XIX. Los direc-
tores con los que he trabajado me han
dejado crear a mi gusto debido a que
ellos no estaban versados en música.
Pilar Miró o Mario Camus, por el con-
trario, mimaban mucho la música de
sus películas y sabían exactamente lo
que querían. La única vez que he dis-
puesto de una libertad absoluta para
crear fue en una producción italiana. El
director me mostró la moviola y la pelí-
cula y me dijo: “maestro, aquí está la
película y aquí la moviola: haga usted
el guión musical”. Hace muchísimos
años que no compongo porque creo

que el cine y yo nos hemos dejado
mutuamente. Puede que el cine haya
evolucionado en otra dirección, y a mí
no me apetece trabajar en películas en
las que no hay sitio para una música
con calado artístico. Me habría encanta-
do, por ejemplo, escribir la banda sono-
ra de El artista…
Quería preguntarle ahora por su sello dis-
cográfico, Bolamar, que estos días está en
plena actividad con motivo de la edición
de un lujoso estuche de cinco discos,
Antón García Abril: Spanish Songs así
como de otros dos monográficos…

Todo el mundo habla de la muerte
del disco, pero yo pienso que el pano-
rama sólo se está transformando.
Cuando salió la televisión se dijo que
el cine se había acabado, pero hoy en
día se siguen produciendo y viendo
miles de películas. Esta colección titu-
lada Canciones españolas no habría
sido posible sin la ayuda del BBVA ni
la participación de los inmensos artis-
tas que han puesto su voz al servicio
del proyecto. He tenido la enorme
suerte de poder contar con todos ellos
desde el primer instante, a pesar de
que se trataba de un proyecto comple-
jo y desafiante. En esta integral partici-
pan nada menos que quince grandes
de la canción lírica española, entre los
cuales se cuentan Ainhoa Arteta,
Nancy Fabiola Herrera, José Bros o
María Bayo. Mi hija Adriana ha confi-
gurado todo el proyecto a través de la
Fundación García Abril y la grabación
tuvo lugar en la Real Academia de
Bellas Artes de San Fernando, recinto
que posee una gran belleza acústica.
Todo esto ha hecho posible un pro-
yecto de verdadero ensueño para mí.
Además hemos recuperado en disco
las “infantiles” Doce piezas para violín
y piano, a las que tengo mucho cariño
porque rompen esa aridez que tiene el
violín solo para los niños. La meta es
que el sonido del violín guste a los
pequeños estudiantes y les incentive a
proseguir con animosidad la práctica
de este instrumento. Hemos editado
también un tercer disco, defendido por
Gabriel Estarellas, que aborda la inte-
gral de mi música para guitarra sola,
repertorio que este estupendo guita-
rrista tenía previsto grabar desde hacía
algún tiempo. Estarellas ha invertido
un año entero preparando la graba-
ción y el resultado es una proeza artís-
tica. Estos tres discos son sólo el prin-
cipio de una serie de grabaciones,
pues Adriana tiene la firme intención
de seguir editando mi obra con el
doble propósito de preservar mi lega-
do y poner éste al alcance de todos.
No podría pedir más a punto de cum-
plir los ochenta años.

David Rodríguez Cerdán
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