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COMPOSITORES

Dmitri Dudin (Rusia, 1965)

Nacido en Ekaterimburgo. Graduado en el 
Con servatorio Estatal de Moscú en 1990 y des­
de ese año radica en México donde ha traba­
jado como compositor, arreglista, pianista y 
maestro en materias teóricas musicales y com­
posición. Entre sus obras relevantes se encuen­
tran las óperas La emperatriz de la mentira, 

Chamánika y El ocaso, la cantata de cámara Ofrenda del tiempo, 
además de conciertos para violín, violonchelo y flauta. Ha estrena­
do obras propias, hecho numerosos arreglos orquestales y para 
ensambles de cámara; participó como pianista en conciertos so­
bre todo de música de cámara y acompañando a solistas mexica­
nos e internacionales, así como cantantes de ópera y populares, 
haciendo estrenos mundiales de varios compositores. Ha imparti­
do clases de composición, orquestación y armonía clásica. Fue 
ganador del primer premio en la categoría Arreglo para Quinteto 
de Cuerdas del Segundo Concurso Nacional La Música Popular 
Mexicana en la Intimidad de la Música de Cámara en 2002. Fue 
miembro del Sistema Nacional de Creadores de Arte 2015­2018.

Toccata 

Desde su llegada a México en 1990, Dmitri Dudin se ha ganado una 

sólida reputación como arreglista, orquestador, pianista y profesor. 

Originario de Ekaterinburgo, se graduó en 1990 del Conservatorio 

Chaikovski de Moscú como compositor, pianista y musicólogo. En la 

lista de sus maestros es posible hallar los nombres de algunos com-

positores soviéticos importantes, como Tikhon Khrennikov y Edison 

Denisov Además de sus obras de música de concierto, ha compues-

to numerosas partituras para teatro y para cine. Su obra orquestal 

Introducción y presto fue estrenada en 1990 en la Gran Sala del Con-

servatorio de Moscú. Ese mismo año fue editada su Fantasía para pia-

no. En los años que ha pasado en México ha compuesto, entre otras 

obras, Juego de cubos (1991) para orquesta sinfónica, un Ballet (1992) 

para dos pianos, un Septeto concertante (1993), Diez preludios fáciles 

para piano (1994), el Concierto de cámara (1997), Creación (1998) para 

orquesta sinfónica, la cantata Ofrenda del tiempo (2000) sobre el 

poema Piedra de sol de Octavio Paz, Delicias a tu diestra (2001) para 

mezzosoprano, cuarteto de saxofones, y piano, y Rondas (2001) para 

cuarteto de cuerdas. Dmitri Dudin ha participado como pianista en 

numerosos recitales, y colabora con varias orquestas y ensambles 

como arreglista y orquestador; entre estos conjuntos es posible 

mencionar a la Orquesta Sinfónica Nacional, la OFUNAM, la Orquesta 
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Filarmónica de la Ciudad de México, la Orquesta de Baja California, la 

Orquesta Sinfónica de Aguascalientes, la Orquesta Sinfónica Sinaloa 

de las Artes, la Orquesta Sinfónica Juvenil del Estado de México y la 

Camerata de Las Américas, entre otras. Es, asimismo un hábil acom-

pañante de cantantes e instrumentistas, y una de las cualidades 

principales de su trabajo está en su intuitiva asimilación de los estilos 

y los lenguajes populares, lo que ha dado una gran flexibilidad y va-

riedad a las distintas vertientes de su trabajo. Esta misma flexibilidad 

le ha permitido, asimismo, participar en diversos proyectos interdis-

ciplinarios, algunos de los cuales se acercan al perfil del teatro musical. 

La Toccata de Dmitri Dudin, escrita para cuerdas y dos cornos, es 

una pieza breve y compacta, en la que el compositor ofrece un dis-

curso poderoso y acentuado, muy en la línea del antiguo concepto 

de la toccata. En este sentido, la pieza parce aludir sutilmente más al 

concepto romántico de la toccata que al espíritu barroco de este gé-

nero. Sin embargo, a lo largo de la pieza el lenguaje es cabalmente 

moderno, y Dudin propone una interesante alternancia entre las tex-

turas homogéneas y los movimientos paralelos, por un lado, y un tra-

bajo contrapuntístico más diversificado por el otro. Los cornos tie-

nen numerosos pasajes a solo, y Dudin también hace destacar 

fugazmente a algunos de los instrumentos de cuerda. 

La Toccata de Dmitri Dudin forma parte de un grupo de obras de 

compositoras y compositores de México escritas especialmente por 

encargo de la Orquesta Sinfónica del Estado de México, con motivo 

del cincuentenario (1971-12021) de la fundación del conjunto mexi-

quense.  La Toccata fue estrenada el 23 de abril de 2021 en la Sala 

Felipe Villanueva de Toluca, en el marco del sexto programa de la 

Temporada 144 de la OSEM, bajo la dirección de Rodrigo Macías.



5

Eduardo Soto Millán (México, 1956)

Realizó sus estudios musicales en la Escuela 
Nacional de Música de la UNAM; además, es­
tudió armonía con Ramón Barce, análisis con  
Rodolfo Halffter, así como microtonalismo y 
acústica musical con Jean Etienne Marie. Ha 
sido programador musical en Radio Educación, 
jefe del Departamento de Música de Cámara 

de la Dirección de Música de Difusión Cultural­UNAM, presidente 
fundador de la Sociedad Mexicana de Música Nueva, fundador del 
Centro de Apoyo para la Música Mexicana de Concierto, coordina­
dor nacional de Música y Ópera del INBAL, director artístico del 
Foro Internacional de Música Nueva Manuel Enríquez, director de 
Grupos Artísticos de la Dirección General de Difusión Cultural de 
la Universidad Veracruzana e integrante del Consejo Consultivo 
del Centro Latinoamericano para la Música en Venezuela. Ha es­
crito para periódicos y revistas como World New Music Magazine, 
Pauta, La Jornada y Proceso. Miembro del Sistema Nacional de 
Creadores de Arte

20-21. Homenaje

Falta tiempo. Mucho tiempo, para que la historia nos aclare si la re-

ciente pandemia que tuvo sus años más trágicos en 2020 y 2021 ha 

sido el acontecimiento mundial más relevante en lo que va del siglo 

y, probablemente, en la era moderna. Lo que sí es un hecho incontro-

vertible es que el paso arrasador del virus SARS-CoV-2 alteró radical-

mente la vida de todos. En el campo de las artes, el efecto fue parti-

cularmente devastador: los artistas se quedaron sin espacios y sin 

público, los públicos se quedaron sin arte. Algunas de las consecuen-

cias más evidentes de esta situación se dieron en las distintas mane-

ras en que los artistas, una vez pasado el shock inicial del aislamien-

to, intentaron mantenerse activos y vigentes. Fue cuando entró en 

juego el uso intensivo de las nuevas tecnologías de comunicación a 

distancia, con todos los pros y los contras que ello implica, y con con-

secuencias que estamos viviendo hasta la fecha. En resumen: el 

mundo del arte y la cultura ya nunca será el mismo, porque muchas 

de las líneas de conducta provocadas por la pandemia, y que se con-

sideraron como pasajeras, llegaron para quedarse. En medio de todo 

ello, aquellos creadores cuya labor primaria no depende de interac-

ción ninguna, percibieron, aceptaron y ejercieron una contradictoria 

bonanza: al clausurarse toda interacción social, los novelistas, poetas, 

escultores, pintores, escultores, se encontraron de pronto con canti-

dades ingentes de tiempo en sus manos. Y la mayoría de ellos pusie-

ron manos a la obra y se dedicaron a crear en el encierro. Como sue-

le ocurrir cuando el artista se ve rodeado de circunstancias extremas, 

muchos de ellos produjeron obras directamente relacionadas con la 

pandemia y sus consecuencias; pasará tiempo, también, para que la 
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historia del arte cuantifique y califique aquello que pudiera llamarse 

“el arte de pandemia”. De hecho, muchos productos de esta línea de 

pensamiento ya han sido publicados, grabados, filmados, estrena-

dos, difundidos. 

La partitura del compositor mexicano Eduardo Soto Millán titula-

da 20-21. Homenaje nació precisamente en este contexto. Escribe el 

compositor: "Nos tomó por sorpresa, y claro, no podía haber sido di-

ferente. El Covid-19 alcanzó a la raza humana, hubo sufrimiento, do-

lor, muerte... Y nos aislamos en nuestros hogares, nos alejamos de los 

demás, y sentimos con intensidad lo más cercano que tenemos: ¡no-

sotros mismos! Un impulso emocional me indicaba componer una 

obra desde mi propia e íntima experiencia de la debacle mundial, 

pero me resistía, no deseaba correr el riesgo de representar ninguna 

aparente acción obvia y oportunista. Sin embargo, un día recibí la 

invitación de mi amigo, el también compositor Horacio Rico, para 

componer una obra con el fin de estrenarla en Viña del Mar, Chile, en 

noviembre de 2021. Fue el motor imparable y a la vez, quizá, destino. 

Escribí 20-21. Homenaje, para corno y orquesta (o quinteto) de cuer-

das, estableciendo por objetivo crear una obra para homenajear y 

expresar mi agradecimiento a todos aquellos quienes cuidaron, e 

inclusive, dieron su vida en el intento por salvaguardar la de los de-

más a pesar de los embates de polémicas, escepticismo y violencia. 

Con un lenguaje austero y de extrema sencillez, 20-21. Homenaje es 

un sutil flujo sonoro en el que las cuerdas parecen surgir del silencio 

para convertirse, entonces, en nubes de sonidos, mientras que el cor-

no constituye una voz lejana, etérea, casi espiritual. Al final, juntos 

-corno y cuerdas- arriban a una cima esperanzadora de luz y agrade-

cimiento".

20-21. Homenaje tuvo, estrictamente, tres estrenos. La versión 

con quinteto de cuerdas se escuchó por primera vez el 24 de octubre 

de 2021 en Caracas, Venezuela, con el Ensamble de Música Contem-

poránea Simón Bolívar dirigido por Alfredo Rugeles. Después, la ver-

sión con orquesta de cuerdas fue interpretada, en modalidad virtual, 

el 26 de noviembre en Viña del Mar, Chile, por la Orquesta Sinfónica 

Juvenil Silvestre Revueltas bajo la batuta de Horacio Rico. Finalmen-

te, esta versión de 20-21. Homenaje se tocó por vez primera en modo 

presencial el 28 de noviembre de 2021 en el Centro Cultural Roberto 

Cantoral de la Ciudad de México, con la Orquesta de Cámara de Be-

llas Artes dirigida por Ludwig Carrasco.
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Eddie Mora (Costa Rica, 1965)

Ganador del Grammy Latino 2017 como di­
rector de la Orquesta Sinfónica Nacional de 
Costa Rica (OSNCR) en la categoría Mejor ál­
bum de música clásica. Es egresado del Con­
servatorio Chaikovski de Moscú. En 2014­2015 
fue director residente de la OSNCR. Director 
invitado y artista en residencia en la Universi­

ty of South Dakota en 2018. Como compositor y director ha gra­
bado discos producidos en Costa Rica, Inglaterra y España. Su 
catálogo reúne obras para los formatos sinfónico, cámara, instru­
mentos solos e incidental. Su música ha sido interpretada y gra­
bada por grupos de cámara y músicos de prestigio internacional. 
Es director titular de la Orquesta Sinfónica de Heredia. Ha sido re­
conocido con los premios más importantes en el área de la com­
posición y dirección musical de su país.

El laberinto del Minotauro

Con frecuencia, la revisión (así sea somera) del catálogo de obras de 

un compositor permite descubrir coincidencias, filias, líneas de con-

ducta, reiteraciones que, en algunos casos históricos, se han conver-

tido en obsesiones. (Es el caso, por ejemplo, de Sergei Rajmáninov 

(1873-1943) y el tema del Dies irae de la misa medieval de difuntos). 

Este caso extremo no es, ciertamente, el del compositor y director 

costarricense Eddie Mora y, sin embargo, sí hay en su lista de compo-

siciones algunas coincidencias interesantes; me parece que este 

breve listado lo confirma: 

 

Laberintos I (2023) para tres guitarras, violonchelo y contrabajo

El laberinto del Minotauro (2023) para violonchelo y cuerdas

Laberintos II (2023) para viola y cuerdas

El hilo de Ariadna (2023) para orquesta sinfónica

 

Helo ahí. Queda claro que, en el año 2023, Mora ha puesto una atención 

particular al concepto general del laberinto y, de manera específica, 

al laberinto que es el espacio central de la añeja narración mitológica 

que ahí protagonizan Ariadna, Teseo y el Minotauro. He aquí, a ma-

nera de breviario cultural, una versión resumida del asunto: Del trato 

carnal entre la reina Pasifae y un toro blanco que le ha enviado Posei-

dón, nace el Minotauro, mitad bestia y mitad humano, a quien Pasi-

fae puso por nombre Asterión en honor a su abuelo. Criatura horren-

da, terrible y contra natura, el Minotauro es encerrado en un 

laberinto de la isla de Creta diseñado por el arquitecto Dédalo. (A re-

cordar: hoy en día, dédalo es sinónimo de laberinto). Ahí se dedica, 

básicamente, a devorar cada año a catorce jóvenes atenienses (siete 

muchachas y siete muchachos) entregados como tributo por la Ate-

nas derrotada por el rey cretense Minos. Para acabar con el terrible
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impuesto de guerra, el joven Teseo, hijo del rey ateniense Egeo, se 

ofrece a acabar con el Minotauro. Ya en Creta, Teseo conoce al rey 

Minos y, de paso, a su hija Ariadna, quien se enamora perdidamente 

de él. Ariadna es quien concibe el plan de darle a Teseo un ovillo de 

lana para que pueda hallar la salida del laberinto después de matar al 

Minotauro. Cumplida la misión, Teseo sale del laberinto y, ante la có-

lera del rey Minos, se fuga con Ariadna. Pero… aquí no aplica aquello 

de que “y vivieron felices para siempre”. Teseo abandona a Ariadna en 

la isla de Naxos, asunto que ha dado origen a algunas obras de arte.

Dice Eddie Mora respecto a su obra El laberinto del Minotauro: Se 

trata de un reflejo de la vida misma, que en cada recodo nos aguarda 

con un giro inesperado que siempre nos sorprende. El minotauro, 

por supuesto, es el protagonista indiscutible de esta obra que los 

describe desde su cautiverio en el laberinto. Esta pieza se fundamen-

ta en un único motivo sonoro y en un ritmo constante que envolverá 

al oyente en una espiral emocional, y sólo hasta el final de la obra 

surge un tema de carácter lírico que representa un momento de in-

trospección del minotauro en medio de su propio laberinto.

Mora compuso El laberinto del Minotauro en el contexto del XV 

aniversario del programa académico de la Orquesta Escuela Carlos 

Chávez. Fue esta agrupación la encargada de estrenar la obra el 9 de 

septiembre de 2023, bajo la dirección del propio Eddie Mora, en el 

contexto de un programa sinfónico dedicado a obras inspiradas en 

diversos mitos y leyendas.

Maria Grenfell (Malasia, 1969) 

Compositora australiana. Estudió Composi­
ción en Christchurch, Nueva Zelanda. Obtuvo 
una maestría en la Eastman School of Music en 
Nueva York y el doctorado en la Universidad 
del Sur de California en Los Ángeles. Sus maes­
tros fueron Stephen Hartke, Erica Muhl, James 
Hopkins, Morten Lauridsen, Joseph Schwant­

ner y Samuel Adler. Su música orquestal ha sido comisionada, in­
terpretada y grabada por las principales orquestas sinfónicas de 
Australia y Nueva Zelanda. Su música de cámara ha sido interpre­
tada por integrantes del ensamble Eighth Blackbird, el Australia 
Ensemble, el Vienna Piano Trio, New Zealand Trio y ACO Collective, 
entre otros. Es profesora asociada del University of Tasmania Con­
servatorium of Music. Ha impartido clases magistrales en Estados 
Unidos, Nueva Zelanda, Singapur y Australia. Fue compositora en 
residencia en el Oberlin Conservatory en Estados Unidos.
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Clockwer

Nacida en Malasia, la compositora Maria Grenfell realizó sus estudios 

en Christchurch, Nueva Zelanda; más tarde obtuvo su maestría en la 

Escuela Eastman de Rochester y su doctorado en la Universidad del 

Sur de California. Su música es encargada, interpretada y grabada 

con frecuencia por todos los ensambles importantes de Nueva Ze-

landa y  Australia. Es profesora en el Conservatorio de Música de la 

Universidad de Tasmania y ha ofrecido cursos, tutorías y clases ma-

gisteriales en instituciones educativas de los Estados Unidos, Singa-

pur, Nueva Zelanda y Australia. En su página oficial se leen estas pa-

labras: "La obra de Maria Grenfell adquiere una parte significativa de 

su influencia a partir de fuentes poéticas, literarias y visuales, así 

como de la literatura y la música de culturas no-occidentales".

Maria Grenfell compuso la obra Clockwerk en 1991, cuando era 

estudiante en la Universidad de Canterbury. Dice la compositora so-

bre esta pieza suya: "El concepto para la obra proviene de la Música 

para cuerdas, percusión y celesta de Béla Bartók y de los Conciertos 

de Brandeburgo de Bach. Clockwerk utiliza una escala lidio-dominante 

y está realizada con una construcción fugada en la que el sujeto mu-

sical inicial entra en una sección de la orquesta tras otra, comenzan-

do por los primeros violines. Se desarrolla a través de varias tonalida-

des y se transforma gradualmente en un nuevo sujeto en compás 

ternario, finalizando en una floritura acelerada". 

Y como presiento que este texto especializado requiere de algu-

nas aclaraciones, aquí van. La pieza de Béla Bartók (1881-1945) men-

cionada por Grenfell es una de las obras maestras del siglo XX, y 

entre otros atractivos, la música para cuerdas percusión y celesta ofre-

ce un genial tratamiento de los colores instrumentales en las cuer-

das. A su vez, los seis Conciertos de Brandeburgo de Johann Sebastian 

Bach (1685-1750) representan una de las cumbres del contrapunto 

en el período barroco, incluyendo algunos movimientos en los que 

el concepto de la fuga es importante. El concepto de escala lidio-do-

minante se refiere al uso que Maria Grenfell hace de escalas y armo-

nías propias de la Edad Media y el Renacimiento, cuando la música 

se organizaba alrededor de ciertos modos que en la era barroca ha-

brían de dar paso a las tonalidades de la armonía tradicional. En el 

texto arriba citado, la palabra “sujeto”, cuyo uso es convencional 

cuando se habla de fugas, equivale a “tema principal”. El compás 

ternario es, simplemente, un compás de tres tiempos, como 3/4 o su 

múltiplo de 6/8; 3/4 es, por ejemplo, el compás típico de un vals. La 

floritura acelerada del final puede ser descrita como un extrovertido 

sprint en el que, de nuevo, se percibe la presencia de Bartók. Una 

audición de Clockwerk permite descubrir de inmediato, desde los 

primeros compases, la influencia de Bartók en la obra, y la entrada 

sucesiva de las secciones a la que se refiere la compositora es el 

emblema de la escritura imitativa de Bach. Si bien el título de la obra 

(que puede ser traducido como “maquinaria de relojería”) pareciera 

indicar un rígido y mecánico movimiento perpetuo, lo cierto es que 

Clockwerk contiene secciones de tempo y dinámica contrastante.
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Wojciech Kilar (Polonia, 1932-2013)

Fue galardonado con diversos premios por 
sus trabajos, y perteneció, junto con Krzysztof 
Penderecki y Henryk Górecki, a la vanguardia 
polaca de la década de 1960. Cursó estudios 
de piano en la Academia de Música de Ka­
towice, antes de trasladarse a París en 1959 
para estudiar con Nadia Boulanger en su 

conservatorio. Compuso la música para películas de los directores 
polacos más importantes, como Krzysztof Kieślowski, Krzysztof 
Zanussi, Kazimierz Kutz, Roman Polanski y Andrzej Wajda. Tam­
bién trabajó con Francis Ford Coppola en su adaptación de Drá-
cula en 1992. Además de su obra para el cine, Kilar continuó escri­
biendo y publicando trabajos puramente clásicos, de los cuales 
cabe destacar una sonata para corno, una pieza para un quinteto 
de viento, unas piezas para orquesta de cámara y coro, los Baltic 
Canticles, la épica Èxode, y un concierto para piano y orquesta 
dedicado a Peter Jablonski.

Orawa

Ni el nombre ni la música del polaco Wojciech Kilar son particular-

mente conocidos en nuestro medio, lo cual es una pena porque se 

trata de un compositor realmente interesante. Nacido en Lvov, estu-

dió en Katowice, en Cracovia, en Darmstadt y finalmente en París, 

donde fue alumno de la gran pedagoga Nadia Boulanger. Junto con 

su trayectoria como compositor de música de concierto, Kilar ha rea-

lizado una notable carrera como creador de música cinematográfi-

ca, trabajando para algunos de los más notables realizadores pola-

cos, entre ellos Andrzej Wajda, Krzysztof Zanussi y Roman Polanski. 

Además, Kilar escribió la música del Drácula (1992) de Francis Ford 

Coppola y de Retrato de una dama (1996), de Jane Campion. Como 

otros compositores polacos de su generación, Kilar pasó por diversos 

períodos de experimentación, acercándose a distintos lenguajes de 

vanguardia, hasta llegar a una expresión musical más depurada, ca-

racterizada por obras de relativa sencillez y de impacto sensorial y 

emocional directo. Entre ellas, una de las más destacadas y atracti-

vas es Exodus, para coro y orquesta, escrita por Kilar en 1981. 

Toca el turno ahora a la lección de geografía musical. La cadena 

montañosa de los Cárpatos forma un amplio arco que incluye a Aus-

tria, Eslovaquia, la República Checa, Polonia, Ucrania, Serbia y Hun-

gría. Parte de ese arco montañoso está, por decirlo así, a caballo en la 

franja fronteriza del norte de Eslovaquia y el sur de Polonia. En esa 

frontera entre ambos países se encuentra la región de Orawa, por la 

que pasa el río del mismo nombre. Esta región enmarcada por la 

cordillera de los Cárpatos da su nombre a una de las obras más atrac-

tivas del catálogo de Wojciech Kilar, quien fue originario de uno de 

los países cruzados por la cordillera, Polonia, y que, según informes 

recientes, vivió una temporada en otro de ellos, Ucrania. Orawa, que 
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presenta al oyente un inconfundible perfil de música de danza, forma 

parte del grupo de obras de Kilar inspiradas de manera directa o in-

directa por el folclor. (Entre las más destacadas de este grupo se en-

cuentra su pieza orquestal Krzesany). De hecho, el propio Kilar ha 

declarado que en Orawa quiso hacer un homenaje a la tradición de 

la danza montañesa de la región, y que a través de una refinada es-

critura para las cuerdas intentó hacer sonar a la orquesta de cámara 

como una banda tradicional. Una audición de Orawa permite al 

oyente descubrir que, además de ciertos elementos folklóricos estili-

zados, Kilar utiliza en la pieza algunos recursos que pertenecen ca-

balmente a una estética posmoderna que también está presenta en 

otras obras suyas. Y al mismo tiempo, hay en Orawa un interesante 

uso de la repetición como elemento constructivo, que conecta a esta 

partitura con otras obras de Kilar como la ya mencionada Exodus. 

Para el punto final de la pieza, Kilar ha preparado una pequeña sor-

presa, que no voy a develar para no arruinar su efecto. Orawa se pue-

de tocar sin ningún problema con una orquesta completa de cuer-

das, y no suena nada mal, pero en la partitura Kilar señala con 

claridad una dotación de solo quince instrumentos, con la distribu-

ción de 5-4-3-2-1. Orawa fue estrenada el 10 de marzo de 1986 (año de 

composición de la obra) en la ciudad de Zakopane, con Wojciech 

Michniewski al frente de la Orquesta de Cámara Polaca.

Gabriela Ortiz (México, 1964)

Nominada al Grammy Latino. Ha recibido 
encargos de las orquestas Filarmónica de 
Los Ángeles, BBC Scottish Symphony, Malmo 
Symphony, South West Chamber Music y Si-
món Bolívar, así como del Kronos Quartet, 
Cuarteto Latinoamericano y Ónix Ensamble. 
Es la primera compositora mexicana en ingre­

sar como integrante de número a la Academia de Artes y la pri­
mera mexicana en su especialidad en recibir invitación para la 
residencia artística de la Civitella Ranieri Foundation en Italia. Es 
profesora de tiempo completo en la Facultad de Música de la 
UNAM. Su música ha sido publicada por Ediciones Mexicanas de 
Música, Arla Music y Schott Music
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La Calaca (Versión orquestal)

En respuesta a un encargo de David Harrington, violinista del Cuar-

teto Kronos, la compositora mexicana Gabriela Ortiz escribió una 

obra para cuarteto de cuerdas a la que puso por título Altar de muer-

tos. El encargo fue posible gracias a la colaboración conjunta del pro-

grama Inroads, la Fundación Ford, la Fundación Rockefeller y el Fes-

tival Internacional Cervantino.

Al respecto de su Altar de muertos, la compositora redactó estas 

palabras: "La tradición del Día de Muertos en México sirve de pretex-

to para realizar una obra en la que las ideas musicales reflejen una 

búsqueda interna entre lo real y lo mágico, a través de la búsqueda y 

exploración de lo que es la concepción de la muerte en México desde 

su pasado remoto hasta el presente. La obra se divide en cuatro par-

tes; cada una de ellas describe diferentes estados anímicos, tradicio-

nes y mundos espirituales relacionados con lo que es la muerte en 

México, aunado a mi propio punto de vista".

Después de esta introducción general a su Altar de muertos, la 

compositora procede a describir el contenido y la intención de cada 

una de sus cuatro partes: Ofrenda, Mictlán, Danza macabra y La Ca-

laca. Sobre éste última, Gabriela Ortiz afirma: "El pluralismo, la con-

cepción de la muerte en el México actual, el caos y la riqueza de múl-

tiples símbolos, la dualidad de la vida se unifica: lo sacro y lo profano, 

lo bueno y lo demoníaco, la noche y el día, la felicidad y la tristeza. 

Todo tipo de elementos contradictorios se reflejan en un confuso 

paisaje urbano, nocturno y saturado de representaciones simbólicas 

para unirse en un solo mundo musical que desemboca en una cele-

bración llena de locura, vitalidad y gran fuerza expresiva"..

En el catálogo oficial de Gabriela Ortiz, Altar de muertos está de-

signada como una obra para cuarteto de cuerdas, tambores de agua 

prehispánicos, cuatro máscaras y diseño escenográfico. En efecto, 

Altar de muertos es una excelente pieza para cuarteto que no sólo 

hay que escuchar, sino que también debe ser vista en su ejecución 

en vivo, que en las manos adecuadas puede resultar muy espectacu-

lar. El Cuarteto Kronos estrenó la obra en abril de 1997 en el Teatro 

Artaud de San Francisco. Años después, la compositora realizó una 

transcripción para orquesta de cuerdas de La Calaca, cuarto movi-

miento de Altar de muertos. La versión para orquesta de cuerdas de 

La Calaca fue estrenada en la Ciudad de México el 9 de mayo de 

2013, con la Orquesta de Cámara de Bellas Artes dirigida por Enrique 

Barrios. Algunos materiales temáticos de La Calaca, basados en una 

añeja canción wixárika, fueron reutilizados más tarde por la compo-

sitora en su obra orquestal Kauyumari (2021).

Notas de Juan Arturo Brennan
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INTÉRPRETES

Orquesta de Cámara de Bellas Artes
Surgió hace más de medio siglo. En sus orígenes fue llamada Yolo­
patli, vocablo náhuatl que significa cura para el corazón, y que se 
formó con discípulos sobresalientes de las cátedras impartidas, en 
aquellos tiempos, por Imre Hartmann y Joseph Smilovitz en el 
Conservatorio Nacional de Música. Ya entrada la década de los 
años 1960, y a instancias de Luis Sandi, cambia su nombre a Or­
questa de Cámara de Bellas Artes, con el que se le conoce hasta la 
fecha y que, sin lugar a dudas, se ha consolidado como sinónimo 
de pasión y calidad musical. Han pasado por sus filas una pléyade 
de músicos talentosos. Asimismo, se han presentado solistas de la 
trascendencia de Ramón Vargas, Gil Shaham, Bella Davidovich, 
Paul Badura­Skoda, Jorge Federico Osorio, Pascual Rogé, Manuel 
Barrueco, Alexander Markov y Leslie Howard, entre otros, sumados 
al ímpetu que le han impreso sus directores artísticos; Hermilo No­
velo, José Guadalupe Flores, Manuel de Elías, Ildefonso Cedillo, 
Francisco Savín, Luis Samuel Saloma, Enrique Barrios, Juan Trigos, 
Jesús Medina, José Luis Castillo, Ludwig Carrasco y actualmente 
Luis Manuel Sánchez Rivas. Se ha presentado en Alemania, Brasil, 
Estados Unidos, Portugal y Costa Rica.



Luis Manuel Sánchez Rivas

Realizó sus estudios profesionales como tubis­
ta con Dwight Sullinger y es egresado con ho­
nores de la Facultad de Música de la UNAM 
(FaM). Sus estudios de dirección los realizó bajo 
la cátedra de Ismael Campos y ha tomado cur­
sos de perfeccionamiento con Ronald Zoll­
man, Enrique Bátiz, José Vilaplana, Robert 

Meunier, Franco Cesarini y Fernando Lozano. Como director hués­
ped ha dirigido a las principales orquestas de México, así como 
agrupaciones de Grecia, España, Costa Rica, Colombia y Estados 
Unidos. Fue director titular de la Sinfónica de Alientos de la Policía 
Federal y de la Orquesta Típica de la Ciudad de México. De 2019 a 
2022 fue director musical asistente de la Compañía Nacional de 
Ópera. En 2019 ganó el primer lugar en el Concurso de Dirección 
organizado por Bilbao Musiká en España y ese mismo año fue no­
minado al Grammy Latino por su participación como director de 
la Banda Sinfónica de la FaM, en el disco Vereda tropical. Es direc­
tor artístico de la Orquesta de Cámara de Bellas Artes y director 
titular de la Banda Sinfónica de la FaM.

Manuel Garnica

Originario de Guerrero. Inició sus estudios 
musicales a temprana edad en la Escuela Es­
tatal de Música Margarito Damián Vargas 
con Samvel Barseghyan. Al poco tiempo fue 
seleccionado para formar parte de la Orques­
ta Sinfónica Infantil y Juvenil de México, don­
de ocupó el cargo de violonchelista principal 

en numerosas giras nacionales e internacionales. Posteriormen­
te ingresó al programa Orquesta­Escuela de la Orquesta Sinfóni­
ca Juvenil Carlos Chávez, en el que estudió bajo la tutela de 
Lioudmila Beglarian, graduándose con la mención de Felicita­
ción. Continuó con su formación en Madrid, donde realizó estu­
dios de perfeccionamiento en la Universidad Alfonso X “El Sabio”, 
bajo la dirección de Asier Polo y María Casado. Ha sido solista con 
las orquestas Filarmónica de Acapulco y Sinfónica Carlos Chávez. 
Además, ha participado en cursos y clases magistrales con Clau­
dio Bohórquez, Suzana Stefanovic, Wolfang E. Schmidt, Leonid 
Shukayev, Emil Rovner, Iván Siso, Thomas Mesa, Cuarteto de San 
Petersburgo y Cuarteto Latinoamericano, entre otros. Se ha pre­
sentado en México, España, Estados Unidos, Argentina y Portu­
gal. Es miembro de la Orquesta del Teatro de Bellas Artes.
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