Juan Orrego-Salas
Síntesis biográfica del compositor
Juan Orrego Salas nació en Santiago de Chile el 18 de enero de 1919.  Su padre, Fernando Orrego Puelma,  “ocasionalmente estaba encargado de escribir críticas musicales para El Mercurio”,  según  se lee en la autobiografía  del compositor, y desde ese periódico santiaguino respaldaba con entusiasmo las actividades de la Sociedad Bach, ente fundamental  en la formación  y evolución de la exitosa institucionalidad musical chilena del siglo XX que impulsó tenazmente  Domingo Santa Cruz.  Su madre, Filomena Salas González, había estudiado piano en su adolescencia con el profesor Roberto Duncker y era, al igual que su esposo, una amante incondicional de la música.  Participó como contralto en el Coro de la Sociedad Bach, a cuyo directorio perteneció en varias oportunidades desde 1924, cumpliendo los deberes que le encomendaban con enorme dedicación,  lo llevó a Domingo Santa Cruz a llamarla en sus memorias “fidelísima sacerdotisa de la causa Bach”.  Además, debido a su amor por la música, tuvo una activa y sustancial participación en la Facultad de Bellas Artes de la Universidad de Chile y posteriormente  en el Instituto de Extensión Musical (IEM), asumiendo importantes tareas en  distintos aspectos relacionados con la difusión musical y la formación de público.  
Desde muy pequeño  el futuro compositor fue guiado por sus progenitores hacia las artes musicales. En su autobiografía relata que en la noche llegaban hasta su dormitorio, ubicado en el segundo piso, las notas de Peergynt de Edgard Grieg y de otras obras interpretadas por su madre en el piano, que se encontraba  en la planta baja.  En ese mismo lugar se hallaba una victrola, donde escuchó por primera vez la Quinta  Sinfonía de Beethoven. 
 De igual manera, en ocasiones, en ese salón se hacían reuniones musicales a las cuales asistían destacados músicos que el niño pudo conocer: el compositor Pedro Humberto Allende, el director de orquesta Armando Carvajal, el pianista español Ricardo Viñes y muchos otros. Comenzó también a concurrir tempranamente a conciertos y ensayos acompañando a sus padres. Cuando tenía cinco años asistió a uno o dos recitales del ciclo de cuatro que comprendió la primera presentación en Chile del Clave bien temperado de J.S. Bach que hizo Claudio Arrau en 1924, como así mismo, al trabajo previo y estreno del Oratorio de Navidad realizado en 1925 por la Sociedad Bach.  En esta misma época comenzó sus estudios de piano con la profesora Julia Pastene, los que continuó después con Alberto Spikin  en el Conservatorio Nacional de Música.  Este medio propicio en que se desenvolvió el incipiente músico permitió que se empapara desde pequeño con un abundante repertorio que iba desde  Victoria y Palestrina hasta Debussy y Albéniz.

Terminados sus estudios de nivel escolar comenzó los de arquitectura en la Universidad Católica de Chile y, simultáneamente, continuó formándose  como músico en el Conservatorio Nacional.  Fue alumno de Alberto Spikin en piano,  Julio Guerra en teoría y solfeo,  Samuel Negrete en armonía, Domingo Santa Cruz en historia de la música, en análisis, así como en contrapunto y Pedro Humberto Allende en composición.  Cuando Orrego-Salas recibió el título de arquitecto, en 1943, ya había escrito algunas obras que anunciaban su decisión de consagrarse definitivamente a la composición musical,  y proyectó  su formación como arquitecto a su actividad de compositor.  Esto último se ve confirmado por lo que escribe al respecto en su autobiografía .

En  1944 recibió una beca Rockefeller para perfeccionar sus conocimientos musicales en Estados Unidos. Allí estudió, en la Universidad de Columbia, Nueva York, musicología con Paul Henry Lang,  etnomusicología  con George Hertzog y contrapunto con William Mitchell.  Al año siguiente se le otorgó una beca Guggenheim con la finalidad de estudiar composición con Randall Thompson, primero en la Universidad de Virginia y posteriormente en la Universidad de Princeton. Finalmente, en el verano de 1946, en Tanglewood, Massachussets, entró en contacto con Aaron Copland, “quien juega un papel importante en momentos claves de su ulterior carrera internacional”, señala Luis Merino en la Revista Musical Chilena (RMCh) en 1978.  Esta estadía permitió al joven compositor dar a conocer su música en el medio norteamericano recibiendo laudatorios juicios.

En 1945, en Nueva York, se estrenó su  Sonata para violín  y piano op.9, interpretada por Abraham Loft y Reah Sadowsky.  En esa misma ciudad, en 1946, la pianista Reah Sadowsky dio a conocer la Suite Nº1 op.14 y, también en Nueva York, Teresa Orrego-Salas (soprano) y la Orquesta Eastman Rochester, bajo la dirección de Howard Hanson, estrenaron la Cantata de Navidad op.13. En 1947, en Washington, se estrenó Romance a lo divino op.7, interpretado por los Coros Unidos de las Escuelas Secundarias del Distrito de Columbia y del Estado de Virginia, dirigidos por George Howerton.  Es interesante recordar que en Chile antes de 1945  se estrenaron sólo dos obras de Orrego-Salas:  “Trágica” (De Dos canciones op.4) para soprano (Teresa Orrego-Salas) y piano (René Amengual), en 1942, y Pequeño poema op.5, para flauta (Luis Clavero) y piano (Elisa Gayán), en 1939.

Vuelto a Chile Juan Orrego-Salas se reintegró como profesor al Conservatorio Nacional, donde había ganado una plaza antes de viajar a Estados Unidos.  Allí dictó clases de historia de la música y composición.  Sus obras eran frecuentemente interpretadas, tanto en Chile como en el extranjero, particularmente en los Estados Unidos y Europa, pues su prestigio y reconocimiento en el exterior se había incrementado.  Entre 1954 y 1955 volvió a visitar Estados Unidos gracias a una segunda beca Guggenheim.  En esa ocasión dictó conferencias en varios centros musicales; además, en Tanglewood fue estrenado y premiado su Sexteto op.38, comisionado por la Wechsler Foundation de Nueva York. Pero esta no fue, por entonces, su única salida del país, pues Orrego-Salas recibió frecuentes  invitaciones y numerosos encargos de obras como el Sexteto op.38.  Es oportuno señalar que una cantidad importante de sus creaciones ha sido escrita gracias a encargos recibidos desde el extranjero.

A su brillante tarea como profesor y compositor se suma la de musicólogo, campo en el que ha hecho abundantes y significativos aportes:  ha colaborado con Music of the Americas, con el New Harvard Dictionary of Music  y con el New Grove Dictionary of Music and Musicians;  también ha publicado artículos en varias revistas especializadas (Revista Musical Chilena,  The Musical Quarterly,  Ethnomusicology), entre 1949 y 1953 dirigió la RMCh y desde 1950 hasta 1961 fue crítico musical del diario El Mercurio de Santiago de Chile.  En 1957, la Universidad de Chile le encomendó la dirección del IEM, tarea que dejó en 1959 para fundar y dirigir el Departamento de Música de la Universidad Católica de Chile.  En 1961 el compositor renunció a la dirección de esa entidad y se trasladó con su familia a Bloomington, Indiana, Estados Unidos.  Allí trabajó en la Universidad  de Indiana como académico y director del Latin American Music Center, financiado por la Rockefeller Foundation, y en 1975  pasó a ser director del Departamento de Composición  hasta que se retiró en 1987, habiendo realizado una encomiástica labor como profesor y formador de nuevos compositores, así como promotor de la música de América Latina.  Luego de haber abandonado las aulas universitarias Orrego Salas ha continuado incansablemente sus funciones de creador, entregando nuevas e importantes composiciones. 
 Las notables contribuciones  que ha hecho en su extensa carrera artística han sido reconocidas ampliamente, habiendo recibido innumerables distinciones.  Las más significativas pudieran ser el Premio Olga Cohen de Composición, que recibió en dos ocasiones, en 1956 y 1958;  el título de Director Honoris Causa, otorgado por la Universidad Católica de Chile en 1971;  la condición de Miembro Correspondiente concedida por la Academia Chilena de Bellas Artes;   el Premio Interamericano de Cultura Gabriela Mistral,  de la Organización de los Estados Americanos en 1988, y el Premio Nacional de Artes en Música 1992,  del Estado de Chile. 
De las obras contenidas en ambos fonogramas

Juan Orrego Salas  tiene un extenso catálogo en el que se encuentran obras de los más diversos géneros:  música coral, música de cámara, música sinfónica, óperas y música incidental de distinta especie.  Entre estas creaciones tienen especial importancia las sinfónicas, ya que desde las primeras piezas orquestales que se estrenaron, el impacto que produjeron  en el medio  musical chileno fue trascendente.  Su inteligente, hábil y sabio manejo de la orquesta no pasó desapercibido.


Los especialistas han visto en la obra del compositor –en términos generales- a lo menos dos grandes etapas en su desarrollo.  La primera mientras vivió en Chile y la segunda desde su radicación en los Estados Unidos en 1961.  En su primera etapa se han distinguido, un período que contempla sus cinco obras más tempranas y otro período que incluye desde el Villancico para coro op.6 (1942) hasta la Sinfonía Nº3 op.50 y Versos de ciego,  música incidental para la obra teatral homónima de Luis Alberto Heiremans, sin número de opus, ambas de 1961.  Esta primera etapa ha sido caracterizada como neoclásica, teniendo el vocablo un sentido bastante abierto.  La segunda etapa comienza en 1962 con un período de transición paulatina que comprende las obras escritas entre 1962 y 1965-66, aproximadamente.   Luis Merino caracterizó esta etapa como “una búsqueda inquieta y continua, fruto de una sensibilidad amplia y siempre abierta a nuevas experiencias”,  tal vez consecuencia de vivir en un país que es uno de los focos mundiales del desarrollo de la música de tradición escrita, por lo tanto siempre actualizado.

Las obras incluidas en estos dos discos pertenecen a una selección hecha entre las creaciones sinfónicas de Orrego-Salas que se conservan en el Archivo Sonoro de la Facultad de Artes de la Universidad de Chile.  La casi totalidad de esas grabaciones corresponde a la primera etapa creativa del compositor, lo que permitió organizar un grupo representativo de obras para orquesta sinfónica desde fines de los años 40 hasta comienzos de los 60,  incluyendo además una obra que genuinamente ejemplifica los momentos iniciales de la segunda etapa.  Las composiciones elegidas fueron Obertura festiva op. 21 (1948),  Concierto para piano y orquesta op. 28 (1950),  Concierto de cámara  op.34 (1952),  Serenata concertante  op. 40  (1954),  Sinfonía Nº 3 op. 50 (1961), todas escritas mientras el compositor vivió en Chile y Sinfonía Nº4 op.59 (1966) compuesta por Orrego-Salas en Bloomington, Indiana.  Los comentarios se entregan de acuerdo al programa  que contiene cada uno de los fonogramas.

Juan Orrego-Salas escribió su Obertura festiva op.21 para celebrar el nacimiento de su hija Francisca y la obra está dedicada a Vicente Salas Viu, musicólogo español llegado a Chile como consecuencia de la guerra civil española y que fuera el primer director de la RMCh, publicación que posteriormente dirigió Orrego-Salas.  La obra se estrenó en el segundo concierto de la Temporada Sinfónica de Invierno, el 14 de mayo de 1948, en el Teatro Municipal, respondiendo así a la orientación del IEM de incorporar permanentemente en los programas de la Orquesta Sinfónica de Chile música de los compositores nacionales.  La Sinfónica estuvo dirigida por Víctor Tevah.  El compositor utiliza una orquesta completa (maderas a tres, cuatro cornos, tres trompetas, tres trombones, tuba, timbales, abundante percusión,  arpa y cuerdas), siendo esta obra una de las cinco composiciones con orquesta, de las diez que su autor escribió entre 1948 y 1950.   Este porcentaje es algo absolutamente inusitado en la vida composicional chilena y posiblemente ello fue resultado de la política de promoción de la música de autores chilenos, en particular la orquestal, que impulsaba el IEM, pues cuatro  de esas obras se estrenaron en Chile en el período señalado, siendo la excepción la ópera-oratorio El retablo del rey pobre op.27.  Las obras compuestas y estrenadas fueron Obertura festiva op.21, el ballet Juventud op.24, Sinfonía Nº1 op.26 y Concierto para piano y orquesta op.29.

La Obertura festiva muestra las características  generales de la música de su autor en esa época:  un enfoque neoclásico, reminiscencias hispánicas fácilmente identificables, un mensaje contrapuntístico bien elaborado utilizando con frecuencia  episodios fugados, una orquestación limpia y luminosa, así como un significativo oficio.  En la RMCh Nº29 Daniel Quiroga escribe: “En esta Obertura festiva, Orrego despliega su indudable conocimiento del efecto orquestal y su bien asentada técnica de compositor, que le permite dar un juego ágil y suelto a su intención expresiva, que esta vez desea manifestarse alegremente.  Tal intención está excelentemente lograda y la obra total respira una atmósfera jubilosa y movida, original en su espíritu como en su realización”.  Esta obra le permitió a Juan Orrego-Salas ingresar al círculo de las grandes orquestas estadounidenses al ser ejecutada en 1955 por la Orquesta Sinfónica de Minneapolis, bajo la dirección de Antal Dorati.

El Concierto para piano y orquesta op.28 fue terminado por Juan Orrego-Salas en julio de 1950 y estrenado en noviembre de ese mismo año en el II Festival de Música Chilena, interpretado por Herminia Roccagni y la Orquesta Sinfónica de Chile conducida por Víctor Tevah, ocasión en que obtuvo un Segundo Premio.    La obra, que está escrita para maderas a tres, cuatro cornos, dos trompetas, dos trombones, tuba, timbales, percusiones y cuerdas, fue organizada   en   tres   movimientos:     1. Introducción - Allegreto;  2. Lento,  3. Allegro vivace.  Estos se suceden sin solución de continuidad, pero con elementos planteados por el compositor que advierten al oyente que existe una separación, que se inicia algo distinto.  El primer tiempo responde a la forma sonata con una Introducción;  el segundo es tripartito y se estructura sobre la base del contraste entre dos conjuntos diferentes cuyos materiales tienen igual origen, y el último es básicamente  un rondó con una fuga intercalada, como en otras de sus obras del período.  Sobre esta creación de Orrego-Salas el crítico Daniel Quiroga, en la RMCh Nº39, escribió:  “Los tres movimientos  de su Concierto consiguen un efecto sonoro cuya brillantez comparte por igual la escritura  eminentemente virtuosa del instrumento solista y la atrayente escritura  orquestal que se enlaza a él.  Todo esto aparece movido por una dinámica jubilosa que surge al primer plano de sus cualidades”.  Concluye su comentario diciendo:  “lo que encontramos más saliente en esta obra es su concepción vibrante, su dinamismo, su realce instrumental concebido con todo dominio de la materia y la sensación de fresca  belleza que desprenden algunos de sus pasajes”.  En el periódico El Estanquero, citado por la misma RMCh, un comentarista manifestó: “… una verdadera realización de música grande en gran estilo.  Hay en ella aliento, originalidad y numerosos aciertos de creación musical.  El piano está tratado con gran maestría en cuanto a recursos, sonoridad y timbre”.

El compositor Juan Orrego-Salas fechó su  Sinfonía Nº3 op.50 en 1961.   Su dedicatoria dice:  “A mi hijo Juan Cristián, bachiller” y fue escrita por encargo del Dr. Inocente Palacios para el II Festival Interamericano de Washington D.C.  La obra fue compuesta para orquesta sinfónica completa y tiene cuatro movimientos:  1. Allegro maestoso;     2. Allegretto ben marcato;    3. Recitativo-Lento,      y 4. Andante cantabile-Agevole.   La Sinfonía Nº3 se estrenó en el referido Festival Interamericano en 1961 y fue interpretada por la Orquesta Nacional de Washington dirigida por Howard Mitchell.   El II Festival, realizado entre el 22 y el 30 de abril, estuvo organizado por el Consejo Interamericano de Música, bajo los auspicios de la Unión Panamericana, y fue particularmente significativo para la vida musical del continente, pues se presentaron obras de diversos compositores americanos.  Así se seguía  la política propuesta por el jefe de la Sección Música de la Unión Panamericana, Dr. Palacios, que declaró:  “En este tipo de evento artístico lo importante es que se oiga la mayor cantidad de música posible”,  según informa la RMCh Nº76.  De Chile, además de la Sinfonía Nº3 de Orrego-Salas, se interpretaron obras de Gustavo Becerra (Concierto para piano y orquesta  y  Cuarteto Nº6) y de Domingo Santa Cruz (Quinteto).  En esa oportunidad la composición de Orrego-Salas fue calificada por  un crítico como “obra impresionante por sus méritos”;  juicio recogido por la RMCh arriba señalada.   Esta obra fue escrita cuando su autor ya había consolidado y acrecentado su figuración internacional.  Así mismo, se inclinaba hacia la música instrumental y finalizaba un momento creativo previo a entrar en un proceso de cambios en el tratamiento del lenguaje musical, pero manteniendo  siempre algunas características ya habituales en su discurso sonoro,  como los procedimientos canónicos y los fugados del último movimiento.  En la Sinfonía Nº3 el autor otorgó, como en otras obras, particular importancia al movimiento lento, transformándose en el centro de interés de la composición al enfatizar su carácter angustioso mediante una escritura próxima a lo serial.

La Serenata concertante op.40, compuesta y fechada por Juan Orrego-Salas en 1954, fue escrita por encargo de la Orquesta Sinfónica  de Louisville, conjunto que, dirigido por Robert Whitney, la estrenó en Louisville, Kentucky, en mayo de 1955.  La obra, dedicada a su esposa Carmen Benavente, fue concebida para una orquesta sinfónica completa y consta de cuatro movimientos: 1. Piacevole;  2. Leggiero;  3. Semplice, y 4. Allegro.    La Serenata concertante fue compuesta cuando su autor ya contaba con un bien ganado reconocimiento en el exterior, lo que implicó numerosos estrenos en diversos países, así como encargos de renombrados solistas e instituciones  musicales.  Luis Merino, en su artículo de la RMCh ya citada, elogia en Orrego-Salas el sabio manejo del discurso musical que muestra en el período en que escribe la Serenata concertante: “En la música de Orrego-Salas la forma es muy compacta gracias a su claridad, concisión, agilidad y direccionalidad, unidad y equilibrio.   Motivos, frases, períodos y conjuntos se articulan  de manera tal que el auditor percibe con claridad los puntos sintácticos de separación y conjunción, y que en esta etapa configuran una estructura fraseológica  pronunciadamente regular.  Además,  su sentido de concisión  le permite yuxtaponer, en lapsos breves, materiales contrastantes que no rompen el sentido de continuidad.  Podemos señalar, entre otros, el primer movimiento del Sexteto op.38 y el de la Serenata concertante op.40, como modelos  de concisión.

En el III Festival de Música Chilena, en noviembre de 1952, se estrenó el Concierto de cámara op. 34 de Juan Orrego-Salas.  La obra, que fue compuesta por su autor para cuarteto de maderas, dos cornos,  arpa  y  cuerdas,   posee   tres  movimientos:    1. Allegro;  2. Adagio molto espresivo, y 3. Allegro vivace, y fue interpretada por la Orquesta  Sinfónica de Chile dirigida por Víctor Tevah.   Orrego-Salas dedicó esta composición a su amigo y colega Alfonso Letelier.  La presentación pública de ella fue recibida por los auditores con aplausos, logrando un Segundo Premio en el III Festival organizado por el IEM.   El Concierto de cámara responde a un instante en que su autor se ha inclinado mayoritariamente hacia la música instrumental, tanto sinfónica como de cámara.  Por otra parte, sus creaciones conservan la tendencia a utilizar los procedimientos canónicos y los fugados, reflejándose ello en el último movimiento del Concierto.  Esto es coherente con las evocaciones estilísticas del Barroco que desliza su autor en la obra.  Acertadamente Luis Merino ha señalado  en su articulo de la RMCh, que en este período el compositor, buscando mayor dramatismo en los movimientos lentos, tiende a una escritura más cromática “que en ciertas ocasiones configura sonoridades cuasi seriales, pero sin vulnerar los claros  y característicos ejes tonales”.  Este enfoque se evidencia en el Concierto de cámara op. 34.

Merino, luego de lo dicho,  acota que el segundo movimiento, Adagio molto espresivo, “es una transformación del complejo armónico-melódico que se expone al principio, cuyos tintes cromáticos se expanden en el transcurso del movimiento hasta englobar, en algunos puntos, diez de los doce sonidos que integran el total cromático”.   Y más adelante agrega que, como tendencia general, los movimientos lentos asumen importancia en contenido y extensión “llegando a constituir el centro de gravedad de muchas de sus obras claves, como en el Concierto de cámara op. 34, la Sinfonía Nº2 op.39,  el Cuarteto op. 46 y la Sinfonía Nº3 op. 50”.

La Sinfonía Nº4 op.59 fue subtitulada por su autor “De la respuesta lejana”  y está dedicada al director Tibor Kozma y a la Orquesta Filarmónica de la Universidad de Indiana, que fueron los que la estrenaron en Bloomington, Indiana, el 7 de abril de 1967, estando la partitura fechada en 1966.  Esta sinfonía fue escrita para una orquesta sinfónica habitual a la que se agrega un pequeño conjunto  instrumental interno formado por una trompeta y dos cornos.  Sus tiempos son:  1. Lento-Allegro; 2. Lento, y 3. Allegro molto vivace,  los que se ejecutan ininterrumpidamente.  El movimiento central utiliza el trío de bronces al que se hizo referencia.  Éste dialoga con la orquesta, lo que determina el subtítulo de la obra.  La Sinfonía Nº4 muestra básicamente una continuidad de estilo con las otras tres sinfonías anteriores, sin embargo contiene elementos inéditos en el lenguaje del compositor que anuncian nuevos aires.   Su coherencia se logra a través  del uso de una serie dodecafónica como núcleo generador de todo el universo estructural de la obra.  Esto no significa que el compositor adopte la estética o el estilo de la escuela de Viena y sus continuadores, ya que la serie que utiliza  y el manejo del material sonoro  provocan en el auditor, con frecuencia, sugerencias tonales.  La Sinfonía Nº4 es, se ha afirmado, una obra de transición hacia un nuevo enfoque en Orrego-Salas.  Cuando dicha sinfonía se estrenó un crítico norteamericano –como lo recuerda Luis Merino-  comentó que Orrego-Salas “es un compositor que puede hacer música con este lenguaje  (de los doce tonos), pero no está a merced del sistema”.   Es conocida la posición que el compositor tenía sobre los doce tonos en un comienzo, pues lo declaró en sus primeros escritos.   Pero vistas las cosas a la distancia, Orrego-Salas se refería más bien al sectarismo con que algunos compositores asumían el procedimiento de los doce tonos y no a la técnica dodecafónica en sí.  Esto se puede sostener después de leer escritos posteriores del compositor.

Fernando García
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