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És una de les agrupacions corals més importants d’Europa. El seu repertori 
comprèn obres simfonicocorals, òperes, sarsueles i un gran nombre d’obres de 
folklore i polifonia. Manté l’esperit de cor amateur amb una dedicació professional 
capaç d’oferir una mitjana de 35-40 concerts a l’any. El director n’és José Antonio 
Sainz Alfaro. 

Participa als festivals de música més importants d’Espanya. És incondicional del 
de Sant Sebastià (Quinzena Musical), que el 1997 li va atorgar la Medalla d’Or, i 
del de Santander, i ha participat als de les Canàries, Granada, Peralada, Conca i 
Sòria. Ha estat present als festivals europeus de Salzburg, el Rhin, la Triennal del 
Rhur, Lucerna, Saint-Denis de París, Chorégies d’Orange, Radio France, Montpeller 
i BBC Proms.

D’entre les actuacions internacionals destaquen les de les filharmòniques de París 
(2019 i 2015), Munic (2018), Rotterdam (2018), els BBC Proms (2017), Lucerna 
(2016), la Salle Pleyel de París o la Halle aux Grains de Tolosa de Llenguadoc. Ha 
col·laborat amb les filharmòniques de la BBC, Berlín, Txeca, Dresden, Israel, Los 
Angeles, Nova York i La Scala; English Chamber, les simfòniques d’Hamburg, 
Istanbul i Londres, l’Orquestra del Festival de Lucerna, l’Orquestra Nacional del 
Capitoli de Tolosa de Llenguadoc, l’Orquestra del Teatro São Carlos, la Simfònica 
de Galícia, l’Orquestra Simfònica de la Ràdio de Viena, l’Orquestra Nacional 
d’Espanya, les simfòniques de Madrid, Tenerife, Juvenil de Veneçuela, RTVE, 
Teatre Mariinski, l’Orquestra Simfònica de la Ràdio de Frankfurt, la Reial Orquestra 
Simfònica de Sevilla, l’Orquestra Simfònica de la Ràdio de Berlín, la Nacional 
Russa, la Nacional d’Òpera de Sofia, la Royal Philharmonic i la West-Eastern Divan 
Orchestra.

L’Orfeó Donostiarra ha estat dirigit per Abbado, Argenta, Barenboim, Chailly, 
Dudamel, Frühbeck, Gergiev, Gimeno, Heras-Casado, López Cobos, Maag, 
Makerras, Maazel, Markevich, Masur, Mehta, Mena, Muti, Nézet-Séguin, Ozawa, 
Pletnev, Rattle, Salonen, Saraste, Sokhiev, Stokowski, Temirkanov, Ticciati, Pablo 
Pérez o Zedda.

Dels seus més de dos-cents enregistraments, destaquen per a Accentus, el 2017, 
la Vuitena simfonia de Mahler al Festival de Lucerna sota la direcció de Riccardo 
Chailly, i per a Euroarts, el 2003, la Segona simfonia de Mahler, amb l’Orquestra del 
Festival de Lucerna sota la direcció de Claudio Abbado.

D’entre els nombrosos guardons obtinguts ressalten: 1941, Premi Nacional de la 
Música; 1975, Medalla d’Or de Belles Arts; 1984, Premi Príncep d’Astúries de les 
Arts; 1985, Medalla d’Or de Guipúscoa; i 1997, Basc Universal.



José Antonio Sainz Alfaro
Director de cor



Nascut a Sant Sebastià el 1956, es va llicenciar en Ciències Físiques i ha estat 
vinculat a la música vocacionalment i professionalment des de molt jove. Va 
cursar estudis musicals al conservatori de la seva ciutat natal amb Francisco 
Escudero i Tomás Aragüés i va continuar la seva formació fent diversos cursos de 
direcció coral a l’estranger. 

Entre 1980 i 1988 va dirigir la Coral San Ignacio i va desenvolupar una important 
tasca pedagògica a la Federació de Cors de Guipúscoa.

Va ingressar com a baríton a l’Orfeó Donostiarra el 1974. En els anys vuitanta va 
col·laborar íntimament amb el titular de la formació, Antxon Ayestarán. Nomenat 
subdirector, va contribuir a la preparació de noves obres. Després de la mort 
sobtada d’Ayestarán el 1986, es va posar al capdavant de l’Orfeó i va iniciar una 
nova etapa caracteritzada per la seva presència en escenaris internacionals i 
l’ampliació del seu repertori. Aquesta tasca va ser reconeguda per Ràdio Nacional 
d’Espanya, que el 1992 li va concedir el premi L’Ull Crític de música. 

D’entre els nombrosos enregistraments destaca el CD Orfeón 1987-1997. Entre 
lo sagrado y lo profano (disc de platí); la Missa de Rèquiem de Verdi (EMI 2003), 
nominat per als Grammy en la categoria de «Millor Actuació Coral», nominació 
que va compartir amb el director dels altres cors que van participar en aquest 
enregistrament: el Cor de la Ràdio Sueca i el Cor de Cambra Eric Ericson. També 
de 2003 és el CD que inclou la Simfonia núm. 2 en do menor de Mahler, enregistrat 
al Festival de Lucerna sota la direcció d’Abbado amb l’Orquestra del Festival de 
Lucerna (diapasó d’or), i el CD Canciones (disc d’or). 

Fa més de dues dècades va iniciar una nova etapa com a director d’orquestra 
que l’ha dut a posar-se al capdavant de diferents agrupacions musicals, com la 
Filharmònica Nacional de Letònia, la Simfònica de RTVE, la Simfònica d’Euskadi, 
l’Orquestra Nacional Russa, la Simfònica d’Istanbul, la Filharmònica de Pomerània, 
l’Orquestra Simfònica de l’Òpera Nacional de Sofia, la Filharmònica George 
Enescu de Bucarest, la Filharmònica de Madrid, l’Orquestra del Teatre San Carlos 
de Lisboa, la Simfònica del Vallès i l’Orquestra de Màlaga, amb les quals ha 
revisat, juntament amb l’Orfeó, una bona part del repertori simfonicocoral més 
compromès.



Sabrina Gárdez
Soprano

La temporada 2024-2025 debutarà al Gran Teatre del Liceu interpretant el paper 
de Lisa a La sonnambula de Bellini i al Teatre de la Maestranza amb Iphigénie en 
Tauride de Gluck, farà una gira per Espanya interpretant els Carmina Burana de 
Carl Orff amb l’ADDA Simfònica i l’Orfeó Donostiarra, i també interpretarà el paper 
de Musetta de La bohème de Puccini a la Fundació Òpera de Catalunya.

La temporada 2023-2024 va debutar a l’ADDA d’Alacant amb el paper de Carmela 
a La vida breve de Falla, va participar al Festival Musika-Música de Bilbao, va fer 
una gira de recitals per Espanya amb Juventudes Musicales de España i Joventuts 
Musicals de Catalunya i va oferir un recital de sarsuela amb la Banda Municipal de 
Sòria. A més, va tornar al Festival Donizetti i al Festival Rossini per col·laborar en 
diversos recitals.

El 2023 va passar per l’Accademia Rossiniana de Pesaro, on va interpretar el 
paper de Madama Cortese a Il viaggio a Reims de Rossini, i pel Festival Donizetti 
de Bèrgam amb Il diluvio universale de Donizzetti, dirigida per Riccardo Frizza, i Il 
piccolo compositore di musica de Mayr.
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Rafael Quirant
Sopranista

Guanyador del concurs de cant de Juventudes Musicales de España el 2021, ha 
treballat a l’Auditori Nacional de Madrid i a l’Auditori de Barcelona i ha debutat al 
Festival de Torroella de Montgrí. Ha col·laborat amb artistes com ara Núria Rial, 
Xavier Sabata, Olga Pitarch, Juan de la Rubia, Francesca Sales, Silvia Vázquez i 
Pedro Quiralte. Entre els seus darrers compromisos destaca la seva col·laboració 
amb el conjunt Vespres d’Arnadí, dirigit per Dani Espasa, a l’òpera Amadigi di 
Gaula de Händel i a Giuseppe Riconosciuto de Domènech Terradellas, i la gira amb 
ADDA Simfònica i l’Orfeó Donostiarra interpretant Carmina Burana de Carl Orff.

Quirant és membre del grup barroc Il Dolce Incontro, que treballa incansablement 
per fer-se un lloc entre els grups barrocs més destacats a l’Estat espanyol. A 
més, és col·laborador habitual de les orquestres de la província de Castelló i de 
la Comunitat Valenciana, entre les quals destaquen la Banda Primitiva de Llíria, 
l’Orquestra de la Universitat de València, l’Orquestra del Conservatori de Música 
«Joaquín Rodrigo» de València, l’Orquestra Simfònica Belles Arts, l’Orquestra del 
Centre Instructiu d’Art i Cultura de la Vall d’Uixó i l’Orquestra de l’Ateneu Musical 
Schola Cantorum també de la Vall d’Uixó.



Milan Perišić
Baríton

Nascut a Novi Sad (Sèrbia), ha merescut, entre d’altres, el primer premi del 
Concurs Internacional de Cant Josep Palet 2023 (Martorell), el primer premi del 
Concurs Internacional de Les Corts 2023 (Barcelona) i el primer premi del BA 
Lirica International Voice Competition 2023 (Itàlia).

Estrena la temporada 2024-2025 amb dues produccions de Carmina Burana 
de Carl Orff, en primer lloc, amb la Reial Orquestra Simfònica de Sevilla, i 
posteriorment en gira per Espanya amb ADDA Simfònica i l’Orfeó Donostiarra. 
Seguirà amb debuts a l’Òpera Nacional de París, interpretant el paper d’un 
Député flamand a Don Carlo de Verdi, i al Teatre Principal de Palma en el paper 
de Malatesta de Don Pasquale de Donizetti. També cal destacar el seu Marcello a 
La bohème, dins la temporada de la Fundació Òpera Catalunya, i el seu retorn al 
Gran Teatre del Liceu interpretant el paper de Bernardo a West Side Story sota la 
batuta de Gustavo Dudamel.

Així mateix destaca en el paper de Scarus en l’estrena europea de l’òpera 
Antony & Cleopatra de John Adams al Gran Teatre del Liceu o en el de L’Horloge 
comtoise a L’enfant et les sortilèges de Ravel a l’Òpera de Tenerife.

Ha treballat amb directors musicals com Giacomo Sagripanti, Jordi Savall, Henrik 
Nánási, John Adams i Mark Wigglesworth, i amb directors escènics com Barry 
Kosky, Elkhanah Pulitzer i Calixto Bieito.
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Imaginar allò remot

L’evocació de temps i espais remots tractats des de la idealització i la fantasia 
és una característica que enllaça les dues obres d’aquest programa de concert. 
D’acord amb les seves paraules, Maurice Ravel va voler reflectir en el ballet 
Daphnis et Chloe «un vast fresc musical, menys relacionat amb l’arcaisme que 
amb la fidelitat a la Grècia dels meus somnis, que és similar a aquella imaginada 
i pintada pels pintors francesos de finals del segle XVIII», és a dir, va reflectir 
en la seva obra una Arcàdia, una idealització del món grecollatí, del qual prové 
l’argument de l’obra. Per part seva, Carl Orff buscava en els seus arguments 
antics i llegendaris «l’expressió de les realitats espirituals». «Escric per al teatre 
per transmetre una actitud espiritual», afirma. L’un i l’altre van concebre les obres 
que escoltarem en concert per ser desplegades amb escena i moviment (posin la 
imaginació en marxa!).

Maurice Ravel Suite núm. 2 de Daphnis et Chloé

Una de les grans «revolucions» escèniques al París d’inicis del segle XX va 
ser l’arribada de la companyia dels Ballets Russos liderada per l’empresari 
Serguei Diàghilev. La seva concepció del ballet com una «obra d’art total», en 
la qual confluïen el llenguatge musical, el coreogràfic i l’escènic en igualtat de 
condicions, va suposar una renovació del cànon del ballet i va obrir la porta a dos 
aspectes fonamentals: la renovació creativa, apostant per una mena d’espectacle 
racial, exòtic i avantguardista, i el treball en equip de grans professionals creatius, 
com l’escenògraf Leon Bakst, el coreògraf Mikhaïl Fokine, pintors com Picasso 
i Matisse, o compositors com Debussy, Stravinski o Ravel. A aquest últim li va 
fascinar el concepte artístic, motiu pel qual va acceptar de col·laborar amb la 
companyia per primera vegada amb la creació de Daphnis et Chloe, un ballet amb 
coreografia de Fokine i escenografia i vestuari de Bakst en el qual el compositor 
va treballar entre els anys 1909 i 1912. El llibret es basava en el relat homònim de 
l’escriptor grec Longus (segle II dC) sobre el descobriment de l’amor per part de 
dos joves pastors que han estat criats plegats en la infantesa i la seva peripècia 
en un entorn idíl·lic en el qual allò pastoral es creua amb allò diví per mitjà de la 
intervenció del déu Pan.

Notes al programa



El procés creatiu va ser llarg —van transcórrer tres anys des de l’inici fins a 
l’estrena el 8 de juny de 1812 al Théâtre du Châtelet— i els conflictes entre 
coreògraf i compositor van ser constants, en bona part perquè Ravel es va 
agafar la seva feina molt seriosament i en cap moment va consentir que la 
música es convertís en un mitjà; el seu art era un fi en l’obra (el subtítol «simfonia 
coreogràfica» ja ho suggereix) en idear una partitura en la qual destaquen tres 
elements: la riquesa harmònica (acords complexos, síntesis d’elements tonals 
i modals i préstecs d’escales exòtiques); la rítmica, amb la seva característica 
superposició de baixos obstinats (motius musicals que es reiteren de manera 
circular generant efectes dinàmics) i la prodigiosa imaginació tímbrica, de la qual 
Ravel és un mestre consagrat. La seva gran orquestra destaca en el desplegament 
de tímbriques molt suggestives, amb una atenció especial al vent-fusta (sonoritat 
de pastors per antonomàsia), a la varietat d’instruments de percussió i a la 
integració del cor com a element tímbric (a boca closa, sense intenció discursiva, 
com un instrument més de l’orquestra), un cor del qual Diàghilev va prescindir 
sense permís de Ravel en l’estrena del ballet a Londres el 1914, fet que va generar 
un gran enuig per part del compositor.

La segona suite està composta per números relatius al darrer dels tres quadres 
que componen el ballet. Comença amb el famós «Lever du jour», una de les 
albades més belles creades en la història de la música. La sensació d’ascensió 
i progressiva lluminositat és aconseguida per mitjà de l’entrada gradual dels 
instruments, que es van afegint al moviment circular inicial de flautes i arpa, 
la qual cosa genera una superposició de baixos obstinats que es densifica 
progressivament i en la qual s’integren gestos breus del vent-fusta en forma de 
cants d’ocells i una secció de corda encarregada d’entonar el tema principal en 
forma d’un emocionant himne. El segueix «Pantomime», joc mímic entre Dafne 
i Cloe, que al seu torn recrea el romanç entre Pan i Sirinx; prodigiós diàleg 
d’oboès i corn anglès que desencadenarà un suggeridor solo de flauta, veu del 
déu Pan emparentada amb els arabescos debussynians del cèlebre Prélude à 
l’après-midi d’un faune. Tot això, embolcallat amb arpegis de l’arpa, que realcen 
l’atmosfera idíl·lica i mítica, i l’intens tema de l’amor, que sonarà a la secció central 
de la peça. Tanca l’obra, encadenada a la peça anterior, la «Danse Générale», 
una gran bacanal col·lectiva que trenca la intimitat precedent i clou l’obra amb 
un espectacular desplegament d’efectes sonors: sobtats crescendos, glissandi, 
ascensos i descensos frenètics i ràpids moviments circulars que es corresponen 
amb els característics remolins coreogràfics de Fokine. Tot això sota el suport dels 
baixos obstinats de la percussió, amb l’efecte ritual i atàvic que generen.



Carl Orff Carmina Burana

La cantata escènica Carmina Burana, estrenada a l’Òpera de Frankfurt el 8 de juny 
de 1937, va ser concebuda per ser escenificada amb una interacció entre música, 
dansa, coreografia i acció dramàtica, una mena d’integració artística que tenia en 
el teatre grec el seu referent i que comportava la intenció d’Orff de crear una obra 
que seguís el tòpic del theatrum mundi: la representació del món com a teatre, 
com una ficció intercedida per forces sobrehumanes que el dirigeixen sense que 
els pobres mortals ho sapiguem.

Les seves fonts remeten al Codex Buranus, un conjunt de més de dos-cents 
poemes de moral dissoluta escrits per goliards (monjos que abandonaven els 
ordes religiosos, estudiants errants…), dels quals Orff en va seleccionar vint-i-
quatre i els va agrupar en la seva obra en tres grans parts. La primera, Primavera 
(núms. 3-10), cants a la natura, al sol, a l’alegria, amb el tòpic del carpe diem 
bategant a cada vers. La segona, A la taverna (núms. 11-14), apologies a la beguda 
i a la vida errant i depravada. La tercera, La cort d’amor, invitació a la trobada 
amorosa i desplegament d’erotisme.

Com a pròleg i epíleg, la coneguda salutació a la deessa Fortuna, presentada com 
a majestat a la qual la humanitat es rendeix. El seu baix obstinat rítmic, l’estret 
contorn melòdic reiteratiu (emparentat amb la seqüència gregoriana del dies irae 
que porta implícita la por de la humanitat davant el judici final), els seus dinàmics 
contrastos sobtats i l’implacable acompanyament del timbal generen un resultat 
autoritari i aterridor, integrat plenament en el nostre inconscient col·lectiu gràcies 
a la seva integració fins a l’avorriment en la cinematografia, la publicitat i la 
televisió. 

Orff va concebre l’obra per a un gran dispositiu vocal: tres solistes (soprano, 
baríton i tenor, que funcionen com tres personatges al·legòrics), cor de nens i un 
cor d’adults que es desdobla en cinc (cor, cor piccolo, cor masculí, cor masculí 
reduït i cor femení). Requereix una àmplia orquestra amb una secció de percussió 
especialment extensa.

Escrita enmig de l’obscur mandat d’Adolf Hitler, les característiques musicals 
s’adscriuen, en bona part, al vitalisme, aquest estil caracteritzat per l’energia 
rítmica i la senzillesa tonal que tant agradava als dictadors del moment; però, a 
més, hi ha altres números que amaguen un parentiu amb les fórmules del cabaret 
berlinès, tant en els recitats com en l’estil de la música lleugera del moment, una 
característica que no van passar per alt alguns crítics del moment i que va posar 



en qüestió la pertinença de l’obra als preceptes morals del Reich. Malgrat tot, 
l’obra va ser un gran èxit i s’hi va veure una projecció dels ideals col·lectius del 
Volk, del poble.

Orff, del qual, malgrat la seva col·laboració amb el règim, no consta ni una sola 
declaració o testimoniatge que l’identifiqui com a afí a la línia ideològica del 
nazisme, va saber fer d’aquest fresc neomedieval de superfície ritual i arcaica 
un cosmos estilístic en el qual també poden trobar-se influències de Bertolt 
Brecht (amb qui va treballar abans de l’arribada de Hitler al poder), de l’Stravinsky 
neoclàssic (la referència fonamental, en concret la seva cantata-ballet Les noces) 
o de les músiques balcàniques tradicionals. Un tapís eclèctic fins a la pertorbació 
nascut d’un dels pitjors girs que la Fortuna va voler donar al segle XX.

Irene de Juan Bernabéu
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