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música clásica desde 1929
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“¿No es esto un sueño?”
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100 años de óperas en 
Salzburgo

Entrevista
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ACTUALIDAD   REVISTA   ENCUENTROS   AUDITORIO   DISCOS   TIENDA   CLUB 

ACTUALIDAD   ENTREVISTAS   REPORTAJES   DISCOS   CONCIERTOS   OPERA   OPINION 

Para acabar 2020 de la mejor manera, llevamos en por-
tada la #CulturaSegura que nos propone la Universidad 
Autónoma de Madrid y su nuevo ciclo musical del Centro 
Superior de Investigación y Promoción de la Musica, cuya 
directora es Begoña Lolo, que nos cuenta los pormenores 
de esta nueva edición, con el leitmotiv del viaje en sus 
conciertos.

Aprovechando su presencia este mes de diciembre diri-
giendo a la Orquesta Nacional de España, conversamos 
con la directora Nathalie Stutzmann. 

La soprano egipcia Fatma Said nos atiende con motivo de 
su nueva grabación para Warner Classics, “El Nour”, álbum 
que conecta tres culturas: árabe, francesa y española.

Nuestro Tema del mes aprovecha diciembre para se-

guir conmemorando a Beethoven, con “Los Cuartetos, 
conversaciones entre cuatro”. Igualmente dedicamos 
un ensayo a Joan Manén, por el 50 aniversario de su 
fallecimiento. Louise Farrenc es la compositora del mes 
y, en la nueva sección Otras músicas, “La canción infi nita 
de Víctor Jara”.

El número de diciembre se completa con una amplia sección 
de críticas de discos, noticias de actualidad, entrevistas y 
reportajes en pequeño formato, además de nuestras pági-
nas de opinión con El estudio de Andrea, Mesa para 4, Las 
Musas, Opera e Historia, Interferencias, Doktor Faustus, El 
baúl de música, El temblor de las corcheas y Vissi d’arte, así 
como el habitual Contrapunto, esta vez con Marta Marañón, 
directora de Relaciones Institucionales de Ayuda en Acción.

Foto portada: © Santiago Torre Lanza
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ntramos en el último mes de este convulso 2020 donde el tesón 
beethoveniano, en el año de su aniversario, manifestado por los ar-
tistas, programadores y público, de la mano del leitmotiv #CulturaSe-
gura marcado por el sector, ha conseguido salvar un año por el que 

nadie se atrevía a apostar positivamente.
Instituciones, festivales, ciclos, organizaciones públicas y privadas, etc., han 

adaptado sus programaciones y carteles a las necesidades que la nueva situa-
ción sanitaria exigía. Una adaptación no exenta de riesgos, tanto económicos, 
por la reducción de aforos, como artísticos, por la disponibilidad de artistas 
internacionales y sus restricciones de movilidad, pero que fi nalmente se han ido 
sorteando con meritorios resultados.

Llevamos en portada una mascarilla anunciando la programación musical de 
la Universidad Autónoma de Madrid, entidad que también se ha adaptado a la 
actual vida musical madrileña. Las mascarillas, junto con el mantenimiento de 
las distancias de seguridad y las estrictas medidas sanitarias de nuestras salas 
de conciertos, auditorios y teatros, han sido y son la garantía que ha conducido 
al éxito incuestionable de los mismos en este año que termina. Para ello, di-
chas entidades han debido realizar fuertes inversiones económicas, que les ha 
permitido ofrecer al público una oferta musical amparada bajo el cartel #Cul-
turaSegura.

Echando una mirada a los meses pasados, hay que constatar que a todos 
nos pilló desprevenidos la llegada del Covid-19, pues seguíamos labrando in-
tensamente nuestras vidas, nuestros trabajos, nuestros mejores proyectos, aje-
nos a lo que el futuro más cercano nos deparaba y, de manera fulminante, todo 
se paró. Nos encerraron en las casas, se hizo la noche y nos invadió el pánico. 
Parecía el preámbulo de una guerra, quizá lo fuese. La vida musical española e 
internacional también se interrumpió, dejando al descubierto sus fragilidades 
y la falta de bases económicas sólidas donde apoyarse en los malos tiempos. 
Quizá todos corríamos demasiado deprisa en busca de la excelencia social, ar-
tística y musical, quizá del éxito… sin mirar atrás, sin pensar que algo así podría 
pasar, que algo así ya estaba sucediendo.

Los grandes fi nancieros nos dicen que no hay cosa más cobarde que el di-
nero, y el dinero fue lo primero que se escondió con la llegada de la pandemia. 
En auxilio de la sociedad tuvieron que salir los recursos crediticios y los avales 
de nuestra no siempre bien ponderada Europa, poniendo con ello los primeros 
puntales para la reconstrucción material de los mercados y del día a día de sus 
ciudadanos. En la cultura, en la música, la reacción no pudo venir del dinero, 
pues nunca lo ha tenido, sino de la imaginación, el tesón, la fe, el esfuerzo y el 
sacrifi cio de sus protagonistas, bajo el paraguas de la #CulturaSegura & #Ce-
roContagios.

En estos meses los músicos apostaron por la imaginación para comunicarse 
con su audiencia de manera directa, las organizaciones públicas y privadas hi-
cieron gala de su tesón beethoveniano para rehacer programaciones y carteles 
con los que mantener vivo el fuego de la oferta musical y crearon los espacios 
de #CulturaSegura. Por otro lado, el público con valentía, fe y honestidad, se 
hizo presente de manera virtual al principio y física desde el pasado verano, en 
cuanto las autoridades confi aron en la apertura segura de los teatros y las salas. 
La comunión vivida entre artistas, organizaciones, autoridades y público, en la 
defensa de la continuidad de la vida cultural, dentro del entorno seguro, es qui-
zá una de las mejores lecciones que nos está dejando esta pandemia.

En pocas semanas termina este "sonado" 2020 con llamadas de esperanza 
ante una vuelta a la "normalidad" perdida, gracias a los avances en las distintas 
vacunas que nos inmunizarán ante el virus y que ya asoman por el horizonte de 
la próxima primavera. Todos deseamos que llegue el fi n de esta pesadilla, pero 
no sería inteligente olvidar las lecciones que la misma ha dejado a nuestra so-
ciedad. Quizá estas lecciones no consigan que salgamos mejores de la tragedia 
vivida, pero al menos mucho más cautos, humildes y comprometidos con un 
mundo más justo en donde la cultura en general y la música en particular sigan 
jugando su papel destacado, como así ha sido en estos últimos meses y a lo 
largo de la historia.

Cuando hayan concluido las 12 campanadas que anuncian el fi n de este 
“inolvidable” 2020, debemos alzar nuestras copas y, en un brindis virtual, abra-
zarnos todos los amantes de la música recordando a los que ya no están, cele-
brando el éxito rotundo de la #CulturaSegura y deseando que la música siga 
estando presente en el día a día de nuestras vidas. Feliz Navidad.

Campanadas de #CulturaSegura

E
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Ciclo de Grandes Autores e Intérpretes de la Música
Begoña Lolo, programación imaginativa y diferente
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El Ciclo de Grandes Autores e Intérpretes de la Músi-
ca de la Universidad Autónoma de Madrid llega a su 
XLVIII edición, y se define con el leitmotiv del “viaje 
como fuente de conocimiento y como metáfora de 
vida”. ¿Nos puede ampliar por qué de esta elección y 
su significado?
El título del ciclo es El viaje y la Vida. En el presente esta-
mos embarcados en un viaje inesperado, que ha llegado a 
nuestras vidas de repente. No hemos sido invitados a esta 
experiencia única, pero creo que con el tiempo lo veremos 
como una oportunidad para reflexionar, darnos cuenta de 
dónde estamos y hacia dónde queremos ir y esto no se 
limita solo a lo vital, sino también a lo profesional y en par-
ticular al sector de la música, como industria cultural. Por 
este motivo, la temporada se ha concebido como un viaje 
a través del conocimiento del otro, de su propia música y 
de lo que significa dentro de su antropología cultural y a la 
vez un viaje hacia el interior, es decir, hacia nuestra propia 
música como base esencial de nuestro patrimonio cultural. 

48 ediciones de un Ciclo del que usted es responsa-
ble… ¿Se ha hecho mayor en sus manos o cuando lo 
tomó ya era un ciclo “bien educado”…?
Cada director de un ciclo de conciertos debería estar obli-
gado a dejar su impronta, en la medida en la que tenemos 

la función de educar en el “buen gusto”, como apuntaban 
los teóricos del XVIII. Desde que el ciclo cayó bajo mi res-
ponsabilidad, la presencia de Cervantes en la Música, la 
recuperación del patrimonio musical y la música escénica 
han sido elementos de identidad que han estado presen-
tes sistematizadamente en cada temporada, a lo que se ha 
sumado la creación de proyectos especiales, el encargo 
no solo de obra en términos de creación a los artistas, sino 
de otras formas de acercamiento al hecho musical, dentro 
del marco de una cultura sostenible. Sin olvidar el ciclo 
Genios sin género que apuesta por la normalización de la 
música escrita por compositoras. Pronto celebraremos el 
50 aniversario del Ciclo, lo que demuestra la importancia 

La XLVIII edición del Ciclo de 
Grandes Autores e Intérpretes 

de la Música pide paso y se 
presenta como una de las grandes 
citas de la temporada. Comienza 
en breve, este 19 de diciembre, 
culminando el Ciclo el 10 de junio, 
dentro de una apuesta por la 
#CulturaSegura, y que se detendrá 
en diversas paradas, dentro de su 
leitmotiv del “viaje como fuente 
de conocimiento y como metáfora 
de vida”. Para ello, quién mejor si 
no que Begoña Lolo, la directora 
del Ciclo de Grandes Autores 
e Intérpretes de la Música de la 
Universidad Autónoma de Madrid, 
que de primera mano nos relata 
todo lo que hay que saber de esta 
nueva edición, a la vez que nos 
recibe con la mascarilla corporativa 
del Ciclo que se regalará a los 
asistentes y participantes en los 
conciertos.

por Gonzalo Pérez Chamorro

“La temporada se ha concebido como un viaje”, indica Begoña Lolo, directora del Centro Superior  
de Investigación y Promoción de la Música de la UAM, en la imagen en la Avenida Francisco Tomás y Valiente 

del Campus de Cantoblanco (UAM).

E n  p o r t a d a
E n t r e v i s t a

“En los proyectos creativos el artista sale de 
su espacio de confort, para entrar en una 
forma de concebir la música basada en un 
relato y un correlato, que es lo que identifica 
a todo el Ciclo y lo hace un ciclo diferente, 
como así es reconocido”
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y el valor que le ha dado la Universidad Autónoma de Ma-
drid, hasta convertirlo en uno de sus principales baluartes. 

Un aspecto a destacar en la historia y actualidad del 
Ciclo, es la presencia de la música española, punto de 
partida y destino de la temporada…
Dentro de esta programación, de los nueve conciertos 
(cuatro en la Sala Sinfónica y cinco en la Sala de Cámara), 
tres están íntegramente dedicados a la música española y 
en otros dos más está presente en formato de recupera-
ción. Va a ser un viaje guiado, casi en un 80%, por artistas 
españoles, y no lo hemos hecho porque la sensibilidad 
nos obligase a ello, en tiempos de crisis, sino porque esa 
sensibilidad siempre ha estado presente en el Ciclo en 
temporadas pasadas. 

El CSIPM (Centro Superior de Investigación y Promo-
ción de la Música) tiene su sede en la Universidad Au-
tónoma de Madrid, pero los conciertos del Ciclo tienen 
lugar en el Auditorio Nacional…
Desde nuestra sede en la Universidad Autónoma de Ma-
drid, el CSIPM desarrolla una actividad académica frenéti-
ca en torno a la investigación y la difusión, con congresos, 
como el II Encuentro de Música del siglo XVIII, celebrado 
a finales de noviembre, cursos y conferencias que se desa-
rrollan casi semanalmente. Y lo hacemos desde el campus 
de Cantoblanco, porque nos interesa que el alumnado y el 
profesorado sientan el Centro como parte de su experien-
cia vital y académica y participen de su actividad. Sin em-
bargo el Ciclo de Grandes Autores e Intérpretes de la Mú-
sica es concebido dentro la Universidad Autónoma como 
un elemento de identidad, una apuesta por la cultura y la 

transferencia de conocimiento, que deseamos compartir 
con el resto de la sociedad madrileña en un espacio tan 
emblemático como el Auditorio Nacional. Somos la única 
universidad a nivel nacional que tiene un Ciclo y un Centro 
de estas características que aúna investigación, docencia y 
difusión y que cumple esta temporada 30 años.

Vayamos a la programación, por ejemplo con el con-
cierto inaugural, que nada tiene que ver con el de 
clausura…
El concierto de La Ritirata marca el inicio de un largo via-
je que vamos a atravesar a lo largo de la temporada. Co-
menzaremos en España, en la corte de Carlos IV, con un 
concierto que refleja el cosmopolitismo de la vida musical 
española; entonces estábamos a la vanguardia de lo que 
se hacía en la música europea, y finalizaremos con un con-
cierto con Acento español, basado en música de Albéniz, 
Falla en su 75 aniversario y el estreno de la obra Nocturnos 
de Andalucía de Lorenzo Palomo, encargo del CSIPM, con 
la Orquesta de RTVE, bajo la batuta de Guillermo García 

“Desde que el ciclo cayó bajo mi 
responsabilidad, la presencia de Cervantes 
en la Música, la recuperación del patrimonio 
musical y la música escénica han sido 
elementos de identidad que han estado 
presentes sistematizadamente en cada 
temporada”

“Somos la única universidad a nivel nacional que tiene un Ciclo y un Centro de estas características que aúna investigación, docencia y difusión y que 
cumple esta temporada 30 años”, afirma Begoña Lolo, con la mascarilla del Ciclo en un otoñal campus de la UAM.
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E n  p o r t a d a

E n t r e v i s t a
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Calvo, y Judith Jáuregui al piano. Una obra de unos 40 mi-
nutos que permitirá ampliar el escaso repertorio para piano 
y orquesta de clara raíz española.

Una fecha muy importante para el ciclo es el concierto 
anual Música por la Paz, el homenaje al profesor Tomás 
y Valiente…
Todos los años recordamos con emoción al profesor To-
más y Valiente. Este año, el concierto Música por la Paz, en 
colaboración con la Fundación Cultura de Paz y la Facultad 
de Derecho de la UAM, adquiere, aún más, un significado 
especial, puesto que hace 25 años, que fue asesinado por 
ETA en un despacho de nuestra Universidad, un momento 
en el que todos comprendimos que la vida adquiría una 
gran fragilidad en un espacio, como el de la universidad, 
centrado en la convivencia y el conocimiento, una fragi-
lidad que sintoniza muy bien con los tiempos en los que 
vivimos. El concierto va a correr a cargo del Orfeón Donos-
tiarra, porque era una de sus agrupaciones favoritas, que 

interpretará por primera vez obras de compositores rusos 
como Rachmaninov, Mussorgsky o Prokofiev, y continúa de 
Norte a Sur a través de algunos de los autores europeos 
más emblemáticos de la ópera del siglo XIX, como Wag-
ner, Bizet, Gounod, Verdi… El concierto se cierra con la 
fuga solemne de la Petite Messe Solennelle, de Rossini, 
que nos recuerda que el viaje y la vida son siempre tem-
porales.

Como en anteriores ediciones, el Ciclo presenta a 
artistas de elevada categoría interpretativa que por 
primera vez pisan el Auditorio Nacional...
Son muchos los grandes artistas y ensembles que han te-
nido su debut en el Auditorio dentro del Ciclo. Así, en esta 
XLVIII edición, por primera vez escucharemos al Quinteto 
de la Filarmónica de Berlín, junto a Miguel Ángel Tamarit, 
al clarinete; a Sergio Azzolini, uno de los más prestigiosos 
solistas de fagot del momento, que dirigirá a la Orquesta 
Barroca de Sevilla, y a Os Músicos Do Tejo, uno de los 
grupos historicistas más representativos de la música por-
tuguesa que nos presentarán un concierto de fusión entre 
la música barroca y el fado.

Y llegamos a Cervantes, figura capital para usted y que 
siempre tiene presencia de alguna manera u otra en 
algún concierto…
Reivindico a Cervantes como uno de los grandes literatos 
universales que ha servido de fuente de inspiración en la 
música, a lo largo de toda la historia. Puse en marcha esta 
innovadora línea de investigación desde la Universidad 
Autónoma, en el año 2000, a través de proyectos I+D, en 
la actualidad se ha convertido en una referencia interna-
cional en materia de conocimiento. Todas las tempora-
das se programa música de temática cervantina, lo que 
nos ha permitido escuchar muchísimas obras infrecuen-
tes de una gran belleza y realizar mucha recuperación de 
patrimonio musical, en un contundente proceso de trans-
ferencia de conocimiento. Sirva de ejemplo la obertura 
de la ópera de Mercadante Don Chisciotte alle nozze di 
Gamaccio, una recuperación que se interpretó en primer 
lugar para nuestro Ciclo en 2015 por la Orquesta Sinfó-
nica Verum y posteriormente la OCNE al llevó la Festival 
Cervantino de Guanajuato en 2016. En esta temporada 
y dentro del mes de abril, Cervantes estará presente en 
el concierto de Pablo Villegas con la interpretación de 
Suite Escarramán (después de Cervantes), Gallarda de 
Castelnuovo-Tedesco y en el concierto de la Vuelta al 
mundo con Verne, Poter y Welles, en el que podremos 
escuchar obras de Taboada y Penella de la mano de la 
soprano Laia Falcón en una Tarde de teatro con música 
en la radio.

Recuerdo el concierto de la pasada temporada dedi-
cado a Beethoven por Eduardo Fernández, donde se 
mostró de nuevo la inventiva a la hora de programar, 
un asunto que para usted ha sido siempre fundamen-
tal y que lleva haciendo desde hace mucho tiempo, 
cuando parece que ahora están de moda este tipo de 
proyectos…
El concierto de Eduardo Fernández de la temporada pa-
sada, dedicado a Beethoven, fue uno de esos proyectos 
especiales a los que hacía referencia anteriormente, que 
constituyen un factor determinante a la hora de progra-
mar la temporada y que establecí desde mi llegada a la 
dirección del Ciclo. Son proyectos creativos en los que es 
fundamental que el artista salga de su espacio de confort, 
para entrar en una forma de concebir la música basada en 

“Junto a grandes enamorados de nuestra 
programación, también se ha producido una 
renovación constante de públicos, que han 
visto que el ciclo plantea muchos proyectos 
innovadores que generan una comprensión 
de la música y la cultura muy diferente a lo 
que pueden ver en otros conciertos”

“Quiero agradecer a nuestros abonados su constante apoyo en 
estos momentos; nos han dado una lección de vida increíble con su 
entusiasmo, cariño y reconocimiento a nuestro trabajo”, nos relata 

Begoña Lolo en su despacho, en la sede del Centro Superior de 
Investigación y Promoción de la Música.
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un relato y un correlato, que es lo que identifi ca a todo 
el Ciclo y lo hace un ciclo diferente, como así es recono-
cido. Es, en defi nitiva, la capacidad para contar historias, 
sumando conocimiento, arte y ciencia, lo que genera en 
el público un interés añadido, es una forma diferente de 
apelar a su inteligencia y sensibilidad. Debo decir en este 
sentido, que es una experiencia muy enriquecedora poder 
trabajar de esta manera con los artistas, a los que agra-
dezco desde aquí, su siempre excelente disposición con 
el Ciclo.

Y llegamos a la música escénica, que se ha asentado en 
las programaciones del ciclo, con un concierto con la 
proyección de espectaculares imágenes de la Antárti-
da, fruto del proyecto de la UAM… 
La música escénica ha estado presente en el ciclo desde 
mi llegada a la dirección, en la temporada 2012-2013, y hoy 
es uno de sus principales baluartes; fuimos pioneros en el 
Auditorio Nacional al poner en valor la ópera de cámara, 
escasamente programada hasta entonces. Dos proyectos 
marcan el espacio escénico de la 48 edición, el dedicado 
a Bach, con Emilio Moreno y Aarón Zapico al clave, una 
reconstrucción de la música para viola del compositor que 
he propuesto establezca un diálogo con la proyección de 
las insólitas imágenes sobre el misterio de la Antártida. Se 
trata de un proyecto entre ciencia y música, que contará, 
además, con la participación de Jerónimo López, premio 
Príncipe de Asturias y Catedrático de la UAM, que durante 
tres décadas ha realizado sus investigaciones en el Conti-
nente Helado. Un espacio para la refl exión entre música y 
naturaleza. También, el proyecto la Vuelta al mundo con 
Verne, Porter y Welles, la sala de cámara del Auditorio Na-
cional se convertirá en un estudio de radio, que pondrá en 
sintonía un programa que refl eja la fi cción sonora de los 
años 20-30. Escucharemos canciones en francés, alemán, 
inglés, japonés, etc., bajo la dirección y voz de una magní-

fi ca Laia Falcón con Martín Llade, de Radio Clásica, como 
locutor y Alberto Rosado, Estellés, Apellániz e Iturriagoitia 
serán los encargados de realizar la sintonía estelar.

¿Cómo es el público del ciclo? ¿Es fi el, se renueva, está 
vinculado a la Universidad?
El público del Ciclo es muy fi el, constituye una f. Quiero 
agradecer a nuestros abonados su constante apoyo en 
estos momentos. Nos han dado una lección de vida increí-
ble con su entusiasmo, cariño y reconocimiento a nuestro 
trabajo. Hay personas que nos siguen desde hace más de 
30 y 40 años. Y junto a grandes enamorados de nuestra 
programación, también se ha producido una renovación 
constante de públicos, que han visto que el ciclo plantea 
muchos proyectos innovadores que generan una com-
prensión de la música y la cultura muy diferente a lo que 
pueden ver en otros conciertos. Nuestro interés no está 
tanto en que se venga a todo, como que se encuentre el 
lugar de llegada a aquello que a uno le produce un re-
sonar interno, porque eso signifi ca que ha encontrado un 
lugar especial en nuestra propuesta.

Dada la situación, las medidas sanitarias ya sabemos 
que son muy rigurosas en el mundo cultural, pero ¿cuál 
es su propia opinión sobre la situación actual?
El momento actual es especialmente frágil y de gran in-
certidumbre, también en el ámbito de la Cultura. Pero, 
precisamente ahora, más que nunca, no debemos ol-
vidar que la Cultura es un bien esencial que genera ri-
queza colectiva, transmite amor a la belleza, nos enseña 
quiénes somos y quiénes hemos sido, y aporta valores 
esenciales. En estos tiempos es, además, una ayuda sa-
nitaria de primer orden, que nos permite fortalecer la 
salud mental y emocional, algo que considero altamente 
recomendable.

Gracias por su tiempo, ha sido un placer.

El viaje como fuente de conocimiento y como 
metáfora de vida
XLVIII Ciclo de Grandes Autores e Intérpretes 
de la Música

Adquisición de abonos en Auditorio Nacional: 
hasta el 22 de enero
Venta de localidades disponibles desde el 16 noviembre

www.eventos.uam.es

• La Ritirata: Divertimentos para Carlos IV (19 de diciembre)
• Emilio Moreno y Aarón Zapico: The Dark Bach - 

El misterio de la Antártida (30 de enero)
• Orfeón Donostiarra: Música por la Paz, Homenaje 

al profesor Tomás y Valiente (11 de febrero)
• Quinteto de la Filarmónica de Berlín, 

Miguel Ángel Tamarit: De Viena a Praga (6 de marzo)
• Orquesta Barroca de Sevilla, Sergio Azzolini: 

Vivaldi y la Venecia de su época (13 de marzo)

• Laia Falcón: ON AIR, vuelta al mundo con Verne, 
Porter y Welles (11 de abril)

• Pablo Sáinz Villegas: El alma de la guitarra española 
(24 de abril)

• Os Musicos do Tejo: Música Barroca con Fado 
(21 de mayo)

• Orquesta de RTVE, Guillermo García-Calvo, Judith 
Jáuregui: Acento español (10 de junio)

https://eventos.uam.es/52021/detail/xlviii-ciclo-de-grandes-autores-e-interpretes-de-la-musica.html
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Según observa Charles Rosen en su estudio El estilo clásico, al 
hablar de la vida musical vienesa de comienzos de 1800, ésta se 
nutría muy especialmente por “pequeños recitales semiprivados 
que tenían lugar en las casas de la clase media-alta y en las man-
siones de la aristocracia”. Estas sesiones musicales equiparaban 
su importancia a la de los conciertos en las grandes salas cons-
truidas para ese fin y, aún más que en ellas, frecuentemente eran 
testigos de la concurrencia de los más afamados intérpretes y 
compositores de mayor proyección de la época. 
No es de extrañar, por tanto, que buena parte de la música de 
cámara surgida durante esos momentos fuese dada a conocer 
en esas mansiones en sus primeras audiciones. Aún menos debe 
sorprender que los mecenas propietarios de ellas patrocinasen 
la composición de nuevas obras destinadas a ser dadas a cono-
cer en el transcurso de esas sesiones musicales, y además fuesen 
dedicatarios de buena parte de ellas. 

Desde sus primeros años en 
la capital austriaca, Beetho-
ven se sitúa en el centro 
de atención de los círculos 
musicales de la aristocracia 
vienesa, lo que favorece el 
desarrollo de su música de 
cámara, además de su pro-
yección más allá de las fron-
teras del imperio. De toda la 
producción camerística del 

compositor, el corpus de los dieciséis Cuartetos de cuerda ocu-
pa su verdadero centro neurálgico; en realidad, como ya hemos 
apuntado en otras ocasiones, la serie de Cuartetos de cuerda 
conforma uno de los tres grandes bloques en que se fundamen-
ta la producción total del de Bonn; los otros dos son el conjunto 
de las Sinfonías y el de las Sonatas para piano. Ciertamente, los 

cuartetos pueden ser considerados en el punto intermedio situa-
do entre la improvisación propia de su música para piano, y el 
estilo más acabado de sus obras sinfónicas.

Seis Cuartetos Op. 18
Beethoven no acomete la composición de cuartetos de cuerda 
hasta que no ha adquirido una buena experiencia en el campo 
de la música de cámara. Ya han visto la luz sus primeros Tríos 
para cuerda y para piano o sus primeras Sonatas para violín y 
violonchelo, por ejemplo. Se puede considerar, por tanto, una 
vocación tardía. El cuarteto de cuerda era considerado como la 
más elevada y difícil de las formas musicales y el emprendimien-
to de su composición, el momento de la verdad. Además, tras 
lo conseguido por Haydn y Mozart en este terreno, cualquier 
compositor que se adentrase en él debería tener una idea muy 
clara de sus objetivos para no fracasar en el intento.
Beethoven, en su primer contacto con esta forma musical, opta 
por agrupar un número de seis Cuartetos que, definitivamente, 
conforman el inicio de la relación del compositor con un mundo 
que abrirá una infinitud de nuevas posibilidades expresivas en el 
campo musical. Estos seis primeros Cuartetos, como no podía ser 
de otra forma, contienen numerosos ecos procedentes de sus más 
célebres antecesores, pero también poseen ya una muy marcada 
personalidad propia que, si bien aún no deja ver lo que vendrá en 
composiciones futuras, sí nos permite reconocer unas ideas muy 
particulares, embriones de lo que más tarde va a florecer. 
El periodo de composición de estos cuartetos comprende unos 
dos años (entre 1798 y 1800), pero el orden final de publicación 
de la colección no se corresponde con el de su composición; así, 
la sucesión por fecha de conclusión de cada cuarteto nos daría 
la siguiente secuencia: 3º, 1º, 2º, 5º, 6º y 4º. 
El compositor se decidió a comenzar con el compuesto en se-
gundo lugar por su tonalidad (Fa mayor) y el carácter incisivo 

por Rafael-Juan Poveda Jabonero

“Se puede hablar de verdaderos coloquios, conversaciones entre los cuatro instrumentos, algo consustancial a un comunicador nato como fue Beethoven” (en 
la imagen, el Quatuor Ébène, que ha completado recientemente su integral discográfica de los Cuartetos de Beethoven).

BEETHOVEN: LOS CUARTETOS
Conversaciones entre cuatro
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“Los cuartetos se consideran 
el punto intermedio situado 

entre la improvisación propia 
de su música para piano y el 

estilo más acabado de sus obras 
sinfónicas”
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de su primer movimiento, que tiene ciertas semejanzas con el 
movimiento análogo del KV 570 de Mozart. Schuppanzigh, gran 
amigo y violinista, quien da nombre al cuarteto que primeramen-
te puso en escena estas obras, fue quien le propuso este orden 
de publicación defi nitivo. Tras la composición de este Cuarteto, 
el autor dijo: 

“Después de esta prueba de fuego, fi nalmente, sé escribir un 
cuarteto”

Se sabe que Haydn estaba en la primera interpretación de la 
obra, en el palacio de Lobkowitz, y que no le sentó nada bien 
su escucha. A pesar de que fi nalmente estos seis Cuartetos fue-
ron dedicados al famoso mecenas y amigo de Beethoven, en 
un primer manuscrito fi gura el nombre de Karl Amenda, pastor 
luterano gran amigo y confi dente del compositor, que en más de 
una ocasión difícil infundiría ánimo y aliento a su espíritu.
Mucho se han comparado estas seis obras con el estilo de Haydn 
y Mozart. Baste mencionar un hecho que no puede quedar en lo 
meramente anecdótico. La composición del primer cuarteto en 
ser concluido (el Tercero), ocupa las mismas fechas en que se en-
contraba inmerso en la composición de la Patética; una obra ya de 
una gran madurez, que puede ser trasladada a estos Cuartetos.
Por citar algunas de las características que encontramos en estas 
seis obras y que ya nos anuncian el Beethoven que está por ve-
nir, podríamos continuar con el análisis de ese Tercer Cuarteto, 
el primero en ser concluido: por ejemplo, llama ya la atención el 
cuidado del compositor por hacer que no prevalezca ningún ins-
trumento sobre los demás, dando a cada uno su especial impor-
tancia dentro del conjunto; o ese procedimiento tan habitual en 
Beethoven de llevar un único tema a una metamorfosis progre-
siva, como sucede en el tiempo lento de esta misma obra, car-
gándolo de una mayor densidad expresiva en cada una de sus 
fases; o, para terminar, la importancia otorgada al fi nale, que en 
Beethoven pasa a ser el movimiento más importante de la obra. 
En este punto, sí que el compositor se distancia ya plenamen-
te de sus dos grandes y magistrales modelos. Esto lo podemos 
comprobar de forma evidente en el último movimiento del Cuar-
teto n. 6, en el que la introducción denominada “Melancolía” da 
paso al fi nale propiamente dicho. Muchos han querido ver en 
esta introducción una primera idea de la sublime que precede al 
fi nale del Op. 135, el último compuesto por Beethoven.

La etapa media
Lo que el compositor consigue con sus últimos Cuartetos, a me-
nudo nos hace olvidar la importancia del paso que supone en la 
evolución de esta forma musical la composición de los Tres Cuar-
tetos Op. 59. Para empezar, nos encontramos inmersos en una 
de las etapas más fecundamente increíbles de toda la producción 
beethoveniana. Durante esta primera década del siglo XIX, ven la 
luz obras como la Sonata Waldstein y Appassionata, la Tercera y 
Cuarta Sinfonía, el Cuarto Concierto para piano, el Concierto para 
violín, la Sinfonía Pastoral, la Quinta, la Tercera Sonata para violon-
chelo… Y, por supuesto, estos tres Cuartetos de cuerda.
Fueron compuestos entre 1806 y 1807; es decir, desde la pri-
mera colección habían transcurrido seis años. No por ello he-
mos de pensar que el compositor hubiese alejado de su mente 
esta forma musical, sino más bien deberíamos considerar estos 
años como un largo periodo de refl exión, maduración de la for-
ma, que fi nalmente dará como resultado estas tres prodigiosas 
obras. El encargo de componer estos cuartetos lo debemos a 
Andrei Kirilovich Razumowsky, embajador ruso en Viena, de ahí 
el nombre que da título a la colección; en su honor hemos de 
considerar algunos temas rusos que el compositor incluye en de-
terminados momentos de las tres composiciones.
Hacíamos notar al comienzo de este apartado el gran paso apor-
tado por Beethoven en la evolución de la historia del cuarte-
to de cuerda con estas tres partituras. Por una parte, con estas 
obras Beethoven infunde a la música de cámara una amplitud, 

un aliento y una grandeza propios de la sinfonía; pero por otra, y 
no de menor importancia, con ellas el compositor plasma ya su 
muy particular sentido del diálogo musical entre los cuatro ins-
trumentistas; un diálogo que incluirá los monólogos, dúos, tríos 
o tutti que convengan en cada momento. 
Se puede hablar así de verdaderos coloquios, conversaciones 
entre los cuatro instrumentos, algo consustancial a un comunica-
dor nato como fue Beethoven. Su profundo sentido y capacidad 
para contar ideas, imágenes o sentimientos a través del lenguaje 
musical, es trasladada al universo del cuarteto de cuerda a través 
de estas tres obras, y ya no será abandonada por el compositor 
hasta la conclusión del último acorde del Op. 135.
El Primer Cuarteto de la serie se abre con un primer movimien-
to abrumador; pueden distinguirse en él hasta cinco episodios, 
nunca hasta él se había compuesto un movimiento de tal exten-
sión para esta formación instrumental. El segundo movimiento 
se encuentra entre el scherzo, la forma sonata y el rondó con 
desarrollo; el tercero abre el horizonte a una dimensión espiritual 
que nos hace pensar ya en el tiempo lento del Op. 132. Tras este 
Primer Cuarteto, la grandeza del Segundo parece empequeñe-
cer, pero no es así; en realidad cada uno de sus movimientos (ex-
cepto el tercero) puede ser considerado un profundo homenaje 
a la forma sonata trasladada a los cuatro instrumentos. Del Ter-
cero de estos cuartetos valga con citar las palabras que el propio 
Beethoven dejó escritas al margen del último movimiento: 

“De la misma manera que te lanzas al torbellino mundano, así 
también puedes escribir obras pese a las barreras que te impone la 

sociedad. No mantengas más el secreto de tu sordera, ni siquiera en 
tu arte”

Transición
Huelga decir que el público en general asimiló muy mal el conte-
nido de los Cuartetos Razumowsky. La comprensión del paso de 

“Tras lo conseguido por Haydn y Mozart en este terreno, cualquier 
compositor que se adentrase en él debería tener una idea muy clara de sus 
objetivos para no fracasar en el intento”, se afi rma respecto a la publicación 

de los seis primeros Cuartetos Op. 18. 
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gigante dado por Beethoven tan sólo 
estaba al alcance de unos pocos en su 
época, por lo tanto, no gozaron de la 
simpatía de la generalidad de sus co-
etáneos. Dos años más tarde, el com-
positor vuelve a la carga con una obra 
en apariencia menos densa, el Cuarte-
to Op. 74. Si bien no supone ningún 
avance con respecto a los anteriores, 
tampoco encontramos en él más que 
cierto estancamiento, una vuelta al re-
cogimiento del puro estilo camerístico. 
Sin duda, se encuentra en los inicios 
de ese periodo intermedio que supo-
ne una larga transición hasta el deno-
minado “tercer estilo” del compositor, 
del cual esta es una de sus partituras 
más celebradas. La lenta y dubitativa 
introducción del primer movimiento y 
la irrupción de éste muestran procedi-
mientos típicamente beethovenianos; 
luego está el juego de los pizzicatti, con 
esa impresión visual de espejos que se 
reflejan unos en otros: el efecto de las 
arpas, no sólo en este movimiento, sino 
en la transición del scherzo al reposado 
finale. Scherzo de gran fuerza, donde 
parece querer aflorar el espíritu de los 
Op. 59, y en el que no es difícil advertir 
el motivo de la Quinta Sinfonía.
Tras este Cuarteto, el Op. 95, compuesto entre 1810 y 1811 y 
denominado Serioso, se sitúa en la antesala ya del último estilo 
y se nos revela como uno de los más enigmáticos de los dieci-
séis. En realidad, si atendemos al último movimiento, el título de 
“serio” bien puede ser entendido en sentido irónico. Además 
de serio, es singular, pues no encontramos una obra con la que 
pueda ser relacionado en la producción beethoveniana. ¿Quizás 
con la Sonata Op. 101? Aunque el espíritu de Fidelio tampoco 
parece estar lejos. 
El primer movimiento irrumpe con dramática violencia que com-
parte poco espacio con un tema más luminoso. Los sórdidos 
golpes en staccato del violonchelo con que comienza el segun-
do movimiento nos introducen en un mundo fantasmagórico, 
casi delirante, que da paso al grito desesperado del tercero. 
Que esta ya es una música de extremos nos lo confirma el “des-
pejado” e irónico finale que cierra la obra.

El final
Entre 1824 y 1826 Beethoven da vida a sus últimos Cuartetos 
de cuerda. Siguiendo el orden de composición: Op. 127 y Op. 
132, entre 1824 y 1825, Op. 130 y Op. 133 en 1825 y Op. 131 

y Op. 135 en 1826; cinco o seis obras 
(según consideremos la Gran Fuga in-
cluida en el Op. 130 o como compo-
sición independiente) que significarán 
la vanguardia de la música de cámara 
compuesta durante todo el siglo XIX. 
Pero, aún más que eso, quizás con 
estas obras consiguió Beethoven el 
más alto grado de íntima expresividad 
jamás alcanzado en cualquier ámbito 
musical. Hasta entonces nunca habían 
“conversado” así, entre sí, los cuatro 
integrantes del cuarteto de cuerda.
Tomemos como ejemplo la fuga que 
abre el Cuarteto Op. 131. El enuncia-
do del tema es sobrio, cada uno de 
los cuatro instrumentos pasa sobre él 
desnudo, sin más amparo posible que 
el que puedan proporcionarle el resto 
de sus compañeros, pero esto no su-
cede hasta que el tema concluye su 
particular metamorfosis; entonces un 
nuevo motivo vuelve a despojar de sus 
vestimentas a los cuatro instrumentos, 
hasta que su propia metamorfosis le 
lleva a un letargo total del que surge el 
siguiente movimiento. Podríamos pen-
sar que en este Cuarteto se encuentra 
condensada toda la filosofía musical 
del último Beethoven; no puede ex-

trañarnos que Schubert se confesase perdidamente enamorado 
de él. Cada movimiento surge del anterior como así lo hacen los 
diferentes motivos que le componen. Siguiendo procedimientos 
diferentes, la inspiración de Sibelius debe mucho a este Cuarteto; 
véanse especialmente sus últimas Sinfonías o Tapiola, sobre todo 
el primer movimiento de la Sexta. De este modo es imposible se-
parar ningún movimiento del conjunto. Parece como si Beethoven 
hubiese salido con la lección aprendida cuando el editor le impi-
dió publicar el Op. 130 con la Gran Fuga como finale.
Hay una consideración que me gustaría hacer a propósito de 
este Op. 130. Empieza a ser habitual finalizar la obra con la Gran 
Fuga, como fue previsto inicialmente por Beethoven; de este 
modo, pasamos casi sin poder respirar de la expresividad con-
centrada de la Cavatina a la densidad del Op. 133. No sé si el 
efecto global es el más conveniente. Mucho menos conveniente 
es situar el finale alternativo tras la Gran Fuga; creo que tocados 
a continuación uno de otro se excluyen entre sí. Por otra parte, 
soy de los que piensan que el finale alternativo posee calidad e 
intención más que sobradas para cerrar la obra tras la citada Ca-
vatina, actuando además como descompresor de toda la tensión 
contenida en ese fragmento.
Teniendo en cuenta que los últimos acordes del Andante con 
moto, ma non troppo parecen llamar a los severos primeros 
acordes de la Gran Fuga, ¿por qué no situar ésta en ese lugar?, 
después la breve Danza tedesca descomprimiría la tensión para 
abordar con suficiente aliento la expresividad contenida en la 
Cavatina, y el finale alternativo nos proporcionaría el merecido 
“Es muss sein…” con que cerrar la obra. Personalmente, lo he 
escuchado de esta manera, y el efecto obtenido es muy satis-
factorio.      
Decimos que fueron compuestos entre 1824 y 1826, pero la ver-
dad es que ya en 1822 existen apuntes que nos llevan al Op. 127. 
En realidad, se puede decir que, además de pensarlos indivi-
dualmente, los motivos fueron gestados en su cabeza de forma 
conjunta, desarrollando una idea muy clara de lo que quería para 
cada uno de ellos. El encargo que el aristócrata ruso Nikolai Ga-
litzin proporcionó al compositor, le dio la oportunidad de finan-
ciar este proyecto que le estaba rondando la mente desde hacía 
tiempo. En cualquier caso, con Galitzin o sin él, se nos hace difícil 
pensar que Beethoven hubiese dejado en el tintero las ideas que 
desarrolló en estas últimas composiciones.

El Quartetto Italiano, un pilar indispensable para comprender la evolución 
interpretativa de los Cuartetos de Beethoven. 

©
 F

a
r

u
ll

i 1
00

Cartel para A Late Quartet, film de Yaron Zilberman 
(2012).
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Repaso a las integrales discográfi cas

BEETHOVEN: Cuartetos de cuerda 
completos. Cuarteto Húngaro.
Erato · 7 CD · ADD

Algo de arqueología no viene mal para 
conocer de dónde partimos. Hemos 
de tener en cuenta que, en la época 
de estos cuatro instrumentistas, había 
que ser valiente para situarse ante la 
mayor parte de estas partituras.

BEETHOVEN: Cuartetos de cuerda 
completos. Cuarteto Italiano.
Philips · 9 CD · ADD

Haciendo retrospectiva, con estas 
versiones de fi nales de los sesenta y 
comienzos de los setenta, el Italiano 
marcó uno de los grandes puntos 
de infl exión en la historia de la 
interpretación de estas obras.

BEETHOVEN ALREDEDOR DEL 
MUNDO. Los cuartetos de cuerda 
completos. Cuarteto Ébène. 
Erato · 7 CD · DDD

Recién salida del horno, quizás sea 
ésta la última integral en editarse 
hasta ahora. Un tanto desigual, 
mejor los Op. 18 que el resto. 
Cuatro grandes instrumentistas a 
menudo perdidos entre el tejido 
beethoveniano.

BEETHOVEN: Los cuartetos. 
Cuarteto Guarneri. 
Decca · 8 CD · DDD

La primera integral del Guarneri para 
RCA (ahora Sony) ya poseía grandes 
virtudes. Esta nos presenta a un 
cuarteto mucho más maduro, más 
refl exivo, resultado de tratar durante 
años con esta música.

BEETHOVEN: Cuartetos de cuerda 
completos. Cuarteto Alban Berg. 
Dir.: Hugo Käch. 
Emi · 6 DVD · DTS

Son imágenes procedentes de 
sesiones en vivo desde la Konzerthaus 
a comienzos de los años noventa; 
volviendo sobre ellas nos damos 
cuenta de cómo pesan los años sobre 
el Beethoven que nos dejó el Alban 
Berg.

BEETHOVEN: Cuartetos de cuerda 
completos. Cuarteto Artemis.
Virgin · 7 CD · DDD

Casi se puede decir que es la integral 
con la que comenzó el milenio. Ahora 
bien, les llevó una década llevarla 
a término. Versiones atractivas, 
muy actuales, pero algo cortas de 
expresividad en los momentos 
decisivos.

EL CUARTETO DE BUDAPEST 
TOCA BEETHOVEN. Los cuartetos 
de cuerda completos. Cuarteto de 
Budapest. 
Sony · 8 CD · ADD

Supuso un avance importantísimo 
sobre lo que cuartetos como el 
Busch, el Húngaro o el Amadeus 
acostumbraban a hacer con estas 
obras. Quizás sea la primera integral 
que de verdad las hizo justicia.

BEETHOVEN: Cuartetos de cuerda 
completos. Cuarteto Belcea. Dir.: 
Frédéric Delesques. 
EuroArts · 5 DVD · DTS

Como ocurría con el Alban Berg, son 
sesiones desde la Konzerthaus de 
Viena; de 2012 en este caso. Con la 
segunda del Tokyo, la integral más 
seria de lo que llevamos de siglo; muy 
diferentes entre sí además.

BEETHOVEN: Los cuartetos de 
cuerda. Cuarteto Melos. 
DG · 9 CD · DDD

No puede faltar en una relación de 
este tipo la importantísima integral 
del Melos, a pesar de que los 
siempre despistados en cuestiones 
de cuartetos, responsables de la DG, 
la tengan desaparecida en combate.

BEETHOVEN: Cuartetos de cuerda 
completos. Cuarteto Takács.
Decca · 7 CD (DVD +  BDAudio) · DDD

Excepto los Cuartetos de última 
época (a un nivel algo inferior), el 
resto de esta integral es de auténtica 
referencia; muy especialmente los 
Op. 59 y Op. 74. Atención además a 
la reedición que proponemos.

BEETHOVEN: Cuartetos de cuerda 
completos. Cuarteto de Tokyo.
Sony · 9 CD · DDD

El otro gran punto de infl exión en la 
discografía de estas obras, unas dos 
décadas después de lo del Italiano. 
Lo conseguido por el Tokyo en esta 
integral, desde la primera obra a la 
última, es difícilmente superable.

BEETHOVEN: Cuartetos de cuerda 
completos. Cuarteto de Tokyo.
Harmonia mundi · 8 CD · DDD

No podía ser igual que la anterior; el 
cuarteto ya no era el mismo, y no sólo 
porque algunas de las caras habían 
cambiado, pero esta nueva propuesta 
vuelve a fascinar tanto a nuestros 
oídos como a nuestro entendimiento.

10-13 TEMA DEL MES.indd   13 24/11/20   17:06



E n t r e v i s t a

14

Nathalie Stutzmann
Compromiso con la música

Basta con cruzar con ella dos palabras 
para saber que al otro lado del 

teléfono hay una mujer de trato afable, 
extrovertida, con buen sentido del humor 
y buena disposición para la charla. Desde 
el primer momento, se ha impuesto 
su naturalidad. Nathalie Stutzmann es 
una mujer que ha hecho trizas el techo 
de cristal a base de trabajo, empeño 
y valentía. El resultado es una carrera 
musical con una progresión admirable 
y una amplia y exitosa trayectoria 
profesional. Nacida en una familia de 
cantantes (hija única de la soprano 
Christiane Stutzmann y el barítono 
Christian Dupuy), desde su infancia 
su vida estuvo siempre rodeada de 
música, creció entre bambalinas y fosos 
de orquesta soñando con cantar algún 
día como su madre: “Estaba fascinada 
cuando la veía en la Ópera de París y me 
hubiera encantado cantar papeles tan 
bonitos como Butterfly, Tosca y otros. 
Pero era bastante obvio, incluso para mi 
voz hablada infantil, que mi voz era más 
profunda que la de mi madre”. Ejemplo 
de músico completo, Nathalie inició 
muy joven sus estudios de piano, fagot, 
viola y música de cámara. Fascinada con 
el trabajo del director de orquesta, ya 
de adolescente soñaba con dirigir, pero 
tuvo claro, cuando asistía a las clases de 
dirección en el Conservatorio de Nancy, 
que ser mujer era un gran impedimento. 
Así que lo dejó y se decidió por el 
canto. El mismo año que se graduó en 
fagot, comenzó su formación vocal con 
su madre, al año siguiente y antes de 
ingresar en la École d’Art Lyrique de la 
Ópera de París, ganó el Primer Premio 
de Canto en el Conservatorio de Nancy 
y el Concurso Internacional de Canto en 
Bruselas. Durante los próximos años, sus 
cuerdas vocales dirigen su vida como 
aplaudida contralto en escenarios de 
ópera europeos y destacada intérprete 
liederista. Con un consolidado estatus 
como cantante lírica; Nathalie Stutzmann, 
que siempre se consideró un músico que 
cantaba, retomó su sueño de ser directora 
de orquesta y viajó a Helsinki para 
aprender con el legendario maestro de 
maestros Jorma Panula. Hoy goza de una 
bien ganada reputación como directora, 
siempre con las maletas a punto para 
viajar, reclamada como batuta de las 
principales orquestas. Este mes, la chef 
d’orchestre de profunda voz de contralto, 
dirige a la OCNE en el Auditorio Nacional 
de Madrid.

por Lorena Jiménez
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¿Fue idea suya incluir en el programa con la Orquesta 
Nacional de España a Missy Mazzoli, Gluck y Beethoven?
Lo construimos un poco juntos… La orquesta, por supues-
to, quería algo de Beethoven, que es uno de los principales 
compositores en mi repertorio; este año ha sido un año terri-
ble para el pobre Beethoven para celebrar su aniversario…  
Estoy muy feliz de venir a Madrid con su Quinta Sinfonía, que 
es una obra fantástica y fue una sugerencia mía, muy bien 
recibida por la orquesta. Para la primera parte buscamos 
algo original, y cómo voy a dirigir Iphigénie en Tauride en el 
Met el próximo año, surgió la idea de hacer algunos extrac-
tos de Iphigénie, que es una ópera dramática muy bonita y 
encaja muy bien con la furia de la Quinta de Beethoven, por-
que también se puede escuchar esa furia cuando empiezas 
a oír Iphigénie con la orquesta; es muy similar al carácter de 
la Quinta y me pareció interesante esa combinación… Lue-
go, se suponía que iba a hacer la Obertura trágica de Bra-
hms, porque habíamos acordado un programa enteramente 
trágico-dramático, pero me dijeron que iba a tener menos 
músicos a causa del Covid, y sugerí esta colorida obra de 
Mazzoli, que es una destacada compositora muy muy famo-
sa en América y que empieza a ser famosa aquí en Europa 
también… Para mí, es interesante tener a una mujer com-
positora en el programa, porque es importante promover y 
defender a las mujeres artistas, ya que, en el mundo de la 
composición, muchas de ellas han estado en la sombra du-
rante muchos años, y está muy bien que nosotros interprete-
mos también su música. 

Ahora está en Noruega para dirigir el ciclo completo de 
sus Sinfonías junto a su orquesta, la Kristiansand Sym-
phony… ¿Cuál es la mayor dificultad cuando se dirigen 
las Sinfonías de Beethoven?
Esa es muy buen pregunta (risas). La música es increíble; 
cuando haces todas las Sinfonías, la riqueza del material es 
fantástica… Lo que es muy obvio con Beethoven es su fran-
queza, todo es directo, es franco; está tan fundamentado… 
Una de las cosas más importantes es encontrar el sonido co-
rrecto. A mí me gusta conseguir con la orquesta un sonido 
realmente compacto, potente, que muestre esa franqueza… 
Creo que es muy importante no tratar de limpiar en Beetho-
ven, porque es salvaje…  No me gustan las versiones con 
cuatro instrumentistas, porque, para mí, un sonido ligero, 
no funciona con Beethoven… A mí me gusta un sonido real-
mente profundo y lleno de colores y armonías; esto es algo 
muy importante para un director a tener en cuenta. En primer 
lugar, en términos de dificultad, porque la orquesta tiene su 
propio sonido, y tú y tu sonido imaginado de lo que dice la 
partitura es lo que tienes que tratar de llevar a cada orques-
ta… Por supuesto, es un poco más fácil cuando se trata de 
tu propia orquesta que cuando se trata de una orquesta a la 
que vas unos pocos días… Y no podemos olvidar tampoco 
la estructura de la obra, tienes que tener muy clara su arqui-
tectura, porque él siempre te está sorprendiendo; y a veces, 
no es tan fácil construir la larga línea, pero es fascinante y, 
además, se necesita una gran cantidad de energía porque es 
casi inhumano lo que está pidiendo (risas)… Tienes que dar 
el cien por cien, porque es increíblemente exigente; mucho 
más que tocar cualquier obra tardo-romántica… 

También tiene una especial predilección por las Sinfonías 
de Brahms… 
Sí, Brahms es muy especial, y llega realmente al fondo de 
los sentimientos… Hay gente a la que no le gusta mucho, 
tal vez, por esa melancolía, ya que la impronta del Roman-
ticismo alemán es muy fuerte… Quizá, sea por mis orígenes 
alemanes, pero me siento muy cercana a Brahms, Bruckner o 
Strauss por diferentes razones, y es verdad que hago mucho 
las Sinfonías de Brahms… Las melodías en Brahms, las líneas, 
tienen mucho que ver con cómo cantarlas, cómo darles for-
ma… Y creo que todo el trabajo que he hecho como cantan-

te a lo largo de mi vida me ayuda mucho para Brahms… A 
veces, simplemente tienes que cantar bien la frase para que 
la orquesta pueda captar cómo debería ser… 

¿Canta habitualmente en los ensayos?
Sí, sí, lo hago y, sin duda, es una gran ventaja porque ahorras 
mucho tiempo, mucho trabajo… Soy afortunada de poder 
cantarlo, porque he trabajado toda mi vida con mi instru-
mento… Y a la orquesta la verdad es que le encanta porque 
eso hace que las cosas sean muy claras, ya que hay muchas 
cosas que no se pueden describir con palabras y tampoco 
con el lenguaje corporal… Así que canto mucho ese tipo 
de melodías para el fraseo e incluso para la calidad del so-
nido que estoy buscando, cuando necesito mostrar algo… 
Y, ¿sabe?...  He notado, en algunos concursos de jóvenes 
directores, que muy pocos cantan, pero cuando ves vídeos 
de antiguos directores ensayando, te das cuenta de que to-
dos ellos cantan… Carlos Kleiber, Riccardo Muti… Todos los 
grandes directores están todo el tiempo cantando; es algo 
que la nueva generación parece haber perdido… Están muy 
bien entrenados, hacen muchos cursos de técnica y el nivel 
es muy bueno, pero una parte muy importante del director 
de orquesta es hacer cantar a la orquesta…

“Creo que somos 23 directoras vivas titulares de orquesta en todo el 
mundo, lo que es nada, es solo un 3%”, afirma la directora Nathalie 

Stutzmann.

“Es interesante tener a una mujer 
compositora en el programa, ya que, en el 
mundo de la composición, muchas de ellas 
han estado en la sombra durante muchos 
años”
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Se han establecido ciertas normas en las orquestas sinfó-
nicas, impensables en la época pre-vírica,  como vientos 
parapetados por plexiglás, músicos de una misma sección 
alejados unos de otros o directores con mascarilla, ¿esta-
mos perjudicando a la música?
Estuve dirigiendo hasta ahora muchos conciertos con gran-
des distancias, pero nunca tuve que actuar con plexiglás, 
¿tienen esto en Madrid?… También hice conciertos con 
mascarilla, en Milán hicimos la  Novena  así, pero al menos 
en ningún sitio tuve plexiglás, aunque me han dicho algu-
nos colegas directores, entre ellos, mi mentor Simon Rattle, 
que es muy duro, porque los músicos se esfuerzan más en 
generar el sonido y es muy difícil de equilibrar… En estos 
días, tenemos que ser más flexibles y tratar de adaptarnos al 
máximo, pero es terrible porque en música todo tiene que 
ver con escucharse unos a otros, estar cerca y tratar de em-
pastar el sonido juntos… La cara del director es el tercer bra-
zo y es muy importante… Tendré que ser muy expresiva con 
mis ojos (risas). Tengo que confesar que, además, es difícil 
para los directores, porque cuando estás dirigiendo, a veces 
tu corazón puede latir muy rápido en momentos dramáticos 
con la orquesta y cuando tienes la mascarilla, no puedes res-
pirar de forma normal, y tienes la sensación de que casi no 
puedes respirar… Creo que es peligroso… 

¿Cuál es la idea detrás de su último proyecto discográfico 
con Orfeo 55, “Contralto”, para Warner Classics?   
Como la mayoría de ese repertorio lo cantan los contrateno-
res, la gente se olvida que, en realidad, estaba escrito para 
mujeres… Así que pensé que podría ser interesante escu-
char arias muy famosas que la gente imagina que han sido 
escritas para castrati, pero que no fue así, sino que estaban 

escritas para las contraltos de esa época, a las que ya se les 
pagaba menos que a los hombres... Leyendo las cartas de 
Vivaldi, sabemos que amaba la voz de las mujeres, pero tuvo 
que escribir para castrati para conseguir sponsors y dinero… 

Cuando creó Orfeo 55 en 2009, asumió el doble rol de 
cantante y directora, que nada tiene que ver con dirigir 
desde el violín o sentada al clavicémbalo. ¿Es fácil cantar 
y controlar a la orquesta a la vez?
Bueno, por supuesto tienes que ser capaz de ser  multi-
task (risas) y estar a un nivel en el que no tengas problemas 
técnicos y pensar solo en cantar… Desde luego, mi idea fue 
un poco loca, pero simplemente fue un sueño hacer ese tra-
bajo… Siempre hacía el trabajo de directora con la orques-
ta, sin cantar, para prepararla, y una vez que la orquesta era 
consciente de lo que tenía que hacer y de lo que yo que-
ría hacer, empezaba a cantar… Cuando asumí ese reto nos 
conocíamos muy bien, por lo que es más fácil; ya saben lo 
que quieres y simplemente tienes que mirarlos o respirar con 
ellos… Fue algo muy emocionante, y lo volvería a hacer de 
nuevo… Quizá, una vez al año, o en alguna pequeña gira, 
simplemente por el placer de seguir cantando porque mi 
instrumento todavía está en buena forma, así que definitiva-
mente lo haré de nuevo… Y, por supuesto, que es realmente 
difícil, pero yo diría que aporta un enfoque muy moderno 
para este tipo de música de cámara, y lo cierto es que fue 
muy exitoso y gustó mucho al público… Ahora, algunos han 
comenzado a hacerlo y eso es bueno; está bien ser copiada, 
porque significa que la idea fue fantástica… Es muy exigen-
te y hay que estar en plena forma, pero bueno, yo lo estoy 
(risas)…

Ha trabajado Bach como cantante y como directora, y tie-
ne un protagonismo especial en su extensísima discogra-
fía… ¿Para el  cantante, es más fácil Haendel que Bach, 
que tiene una escritura más instrumental?
Sí, es verdad que Bach es muy complicado porque tienes 
que sonar como un instrumento, pero es exactamente el tipo 
de trabajo y de fraseo que he hecho toda mi vida, y lo ado-
ro… Yo diría que Bach es más difícil, pero para mí es más 
fácil (risas)… Bueno, quizá, fácil no sea la palabra, pero con 
él me siento como en casa, es como un buen par de zapa-
tos… Exige una respiración muy amplia, y sin esa respiración 
no puedes cantar Bach; tienes que saber muy bien cómo 
respirar, porque normalmente no tienes tiempo para hacer-
lo, y tienes que manejarlo de una forma especial, pero a mí 
me encanta cantarlo… Como para muchos músicos, Bach es 
realmente mi Dios, y ahora, si en algún momento sigo can-
tando, es Bach y Schubert lo que quiero cantar… Un año sin 
dirigir la Matthäus-Passion es un año perdido; su música es 
simplemente fantástica… es la base de todo… Cuando real-
mente conoces la música de Bach, y yo toqué mucho Bach 
en el piano y canté mucho Bach, es muy interesante cómo 
construye la armonía, y también el pulso, es decir, el ritmo 
orgánico…  Trabajar con Bach te ayuda a la hora de desa-
rrollar tu oído polifónico. Por ejemplo, es muy útil cuando 
diriges Strauss; de hecho, hice recientemente  Also sprach 
Zarathustra, donde tienes todas esas diferentes partes en la 
cuerda, que es totalmente loco… Pero cuando estudias tan-
to la polifonía y el contrapunto con Bach, es muy útil para el 
amplio repertorio alemán que es el centro de mi repertorio… 
Y también te ayuda mucho con Wagner… 

A propósito de Schubert, fue la primera contralto en gra-
bar sus tres famosos ciclos de Lieder: Winterreise, Schwa-
nengesang  y  Die schöne Müllerin. ¿Cómo surgió la 
idea de cantar Winterreise en un registro más grave? 
Cuando tenía 20 años y estaba en la École de l’Opéra de Pa-
ris, conocí a Hans Hotter, que fue mi segundo profesor, des-
pués de mi madre… Como sabe, él fue el mejor Wotan; una 
voz wagneriana… Y fue quien realmente me llevó hacia todo 
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“Muchos nuevos directores están muy bien entrenados, hacen muchos 
cursos de técnica y el nivel es muy bueno, pero una parte muy 

importante del director de orquesta es hacer cantar a la orquesta…”, 
indica la también contralto y ahora directora de orquesta.
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ese repertorio de Lieder de Schubert, Schumann, Brahms… 
Me dijo: “tienes que cantar Winterreise… Ahora quizá sea 
demasiado pronto pero un día harás el ciclo de Schubert… 
Yo quiero escuchar tu Winterreise…”. Yo estaba en plan “¿de 
verdad puedo cantar esto?”. Había crecido con las graba-
ciones de Dietrich Fischer-Dieskau, así que ni siquiera se me 
había ocurrido, pero él insistía: “tú tienes la voz para ello…. 
no me gusta Winterreise cantado con voz de soprano, pero 
para ti, sería maravilloso…”. Y eso me quedó ahí… Y cuando 
ya tenía treinta años, empecé a estudiar de nuevo la partitu-
ra, pero todavía era demasiado pronto; cada año lo intenta-
ba, y de repente, un año pensé, “ahora siento que lo puedo 
hacer…”. Sucede también un poco así con Bach; el largo 
fraseo encaja realmente bien con mi voz…  Para mí, como 
cantante, Winterreise va a ser siempre uno de los momentos 
más importantes de mi vida; cuando cantas esto durante 80 
minutos sin parar, tienes que llegar realmente hasta al final 
de tus fuerzas, como cuando se hace un maratón en deporte. 
Es como dirigir las óperas de Wagner, tienes que ir hasta al 
final de tus fuerzas, y luego, te sientes como si fueras otra 
persona… te cambia… Y dirigir durante cuatro horas la Mat-
thäus-Passion es también toda una experiencia vital…

¿Le gustaría dirigir más ópera?
Sí, combino ambos repertorios y creo que es muy importan-
te, porque es el mismo trabajo, pero no es el mismo trabajo 
(risas)… Por el momento estoy más centrada en el repertorio 
sinfónico, pero trato de mantener como mínimo una produc-
ción operística al año, y me gustaría aumentar un poco más 
mi actividad operística y hacer al menos dos producciones… 
El problema con la ópera es que, hoy en día, cada produc-
ción te lleva muchas semanas en tu calendario... Cuando di-
riges repertorio sinfónico, eres director titular, y luego, ade-
más, tienes otros compromisos como director invitado, y se 
llena el calendario. Y cuando hago ópera quiero estar allí, no 
quiero tener al asistente haciendo mi trabajo durante tres se-
manas… no es mi estilo… Cuando llegó el Covid estaba di-
rigiendo La dama de picas de Tchaikovsky en Bruselas, pero 
tuvimos que parar los ensayos… Por suerte, la producción 
se ha aplazado a septiembre de 2022... He tenido muchas 
peticiones para hacer óperas maravillosas que me encantan, 
como Tosca, Bohème, Aida, Tannhäuser de nuevo… Lohen-
grin o incluso Don Carlos, pero no estaba libre (risas), pero 
por supuesto espero hacer más óperas…

Cuando decidió retomar su sueño de ser directora de 
orquesta, se fue a Helsinki a estudiar con “el maestro de 
maestros”, Jorma Panula, ¿cómo fue esa primera audi-
ción de incógnito que hizo con él?
Yo llegué con el libro de todas las Sinfonías de Brahms, y em-
pecé a dirigir para él y no me paró (risas), lo que ya fue bueno 
(risas)… Y luego, me preguntó si podía permanecer en la ciu-
dad hasta el día siguiente; yo le dije: “Bueno, tengo un avión 
esta noche, pero puedo cambiar mi avión… pero, ¿por qué 
me pide esto?”, y respondió: “porque mañana voy a tener 
la orquesta al completo, así que puedes hacerlo con toda 
la orquesta”. “¿Eso significa que me coge?”, pregunté. Y él 
me dijo con su habitual tono: “¡Por supuesto!” (risas). Estaba 
tan feliz que daba saltos en la calle… Pensé Oh my God!… 
Tengo a Ozawa, tengo a Rattle, y ahora tengo a Panula… 
Así que quizá estaba en lo correcto cuando decidí probar; 
siempre fue mi sueño, pero no quería hacerlo si no estaba 
capacitada para ello… Y él es muy duro, así que cuando dice 
algo positivo es como si fuera un milagro (risas)…

Ahora es una aclamada directora y muy solicitada, pero, 
¿fue difícil abrirse paso siendo mujer y cantante? ¿A una 
mujer directora se le exige más?
Creo que somos 23 directoras vivas titulares de orquesta en 
todo el mundo… Lo que es nada… Es solo un 3%… Cada 
vez vemos más y más mujeres en el podio, pero todavía no 
se ven tantas mujeres directoras en un puesto importante… 
El siguiente paso sería ver también a mujeres directoras en 
puestos de director titular y director musical de una orquesta 
importante... Yo tuve un doble problema, porque era mujer 
y, además, era cantante; y la gente no me tomaba en serio… 
Aunque, en cierto sentido, entiendo esa desconfianza por-
que cuando estás acostumbrado a ver a una mujer que llega 
a cantar con su gran vestido y, de repente, se sube al podio 
y lidera, es una perspectiva muy diferente… Así que tuve 
que demostrarlo todo el tiempo, porque mucha gente pen-
saba “ella fue cantante, ahora ya no quiere cantar, y quiere 
dirigir para estar encima del escenario”, pero también en-
tiendo esa desconfianza, porque muchos instrumentistas hoy 
en día quieren dirigir, como si simplemente fuera un hobby… 
Y al principio me metieron en ese mismo saco y entiendo esa 
reticencia por parte de la orquesta, porque yo misma vi a mu-
cha gente que son fantásticos solistas y músicos, pero que no 
saben dirigir y pretenden ser directores, simplemente por-
que tienen un nombre… Y como mujer, me llevó todavía el 
doble de tiempo demostrarlo, porque al principio no tuve la 
oportunidad… Si hablas con jóvenes directoras de orquesta, 
hoy tienen muchas más oportunidades, pero todavía siguen 
luchando, porque vemos muchas nominaciones recientes 
para puestos importantes con directores hombres muy jóve-
nes que, de repente, se les designa para dirigir destacadas 
orquestas, pero no pasa esto con mujeres directoras. Así que 
fue complicado, pero tengo que decir que tan pronto como 
pude estar en el podio y dirigir, no tuve muchos problemas, 
el problema fue más antes, para conseguir la oportunidad…

Y desde entonces no ha dejado de repetir invitaciones 
para dirigir a las más destacadas orquestas en Europa y 
América…
Sí… Eso es lo mejor…  Lo que me gusta de dirigir es que 
no puedes dirigir solo porque alguien te empuje o porque 
tengas un manager o lo que sea, porque si a la orquesta no 
le gustas, simplemente no vuelves (risas), si te invitan ya es 
algo, pero si la orquesta te vuelve a invitar, ya es buena se-
ñal… 

https://nathaliestutzmann.com 

“Un año sin dirigir la Matthäus-Passion 
es un año perdido; la música de Bach es 
simplemente fantástica, es la base de todo”

Nathalie Stutzmann dirige en diciembre a la Orquesta Nacional de 
España un programa con obras de Beethoven, Gluck y Missy Mazzoli.
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Fatma Said 
La soprano del Nilo

Una nueva voz egipcia irrumpe con 
personalidad en el panorama lírico 

internacional, tras una sólida formación 
europea en programas para nuevos 
intérpretes que, según comenta ella 
misma, son el complemento perfecto a 
los años de conservatorio y un primer 
contacto con la realidad profesional. La 
soprano Fatma Said viajó muy joven, 
con ilusión y el apoyo de su familia, 
de El Cairo a Berlín (el contacto con la 
lengua de Goethe y la música clásica 
lo tenía desde niña al haber estudiado 
en una escuela alemana de su ciudad 
natal), para posteriormente trasladarse 
a Italia y entrar a formar parte de la 
prestigiosa Accademia del Teatro alla 
Scala. Se convertiría así en la primera 
cantante de su país que conseguía 
pisar las tablas de uno de los más 
reconocidos escenarios del mundo. Allí 
compartió veladas con el tenor Juan 
Diego Flórez o la soprano Christiane 
Karg (en una versión francesa del 
Orfeo de Gluck que se puede disfrutar 
en DVD) y debutaba como Pamina, 
dirigida por Ádám Fischer, en La 
flauta mágica (también, con muy 
buenas críticas, en DVD), con la que 
confirmaba su amor incondicional 
por Mozart. Pero su versatilidad, 
que la llevan a enfrentarse con igual 
desenvoltura a la ópera y al más 
íntimo universo de la canción (en su 
agenda siempre hay espacio para los 
recitales), no pasó desapercibida para 
los directivos de Warner, y contaron 
con ella hace un año para que grabara 
con el sello su primer recital, “El 
Nour” (La Luz), un compendio de 
canciones francesas de inspiración 
oriental entre las que se encuentra el 
inconmensurable ciclo Shéhérazade 
de Ravel, canciones españolas 
de Falla, Obradors o Lorca con 
acompañamiento de guitarra y otras de 
su país a las que imprime un personal 
sello, una luz especial, con versiones 
llenas de atractivo. No es desconocida 
para el público español, pues ya ha 
podido cantar en varias ciudades, y su 
ilusión por seguir brillando se destila 
de sus palabras, que también resaltan 
el potencial de las voces egipcias para 
la lírica.

por Pedro Coco Jiménez
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Presenta un disco con un repertorio de canciones muy 
variado, titulado “El Nour”. ¿Cómo surgió la idea de 
agrupar las piezas en su debut para Warner?
Quería presentar algo en este álbum que también represen-
tara mis propios gustos y puntos de vista artísticos. En mis 
recitales de los últimos años, me he dado cuenta de que los 
programas que he elaborado siempre fueron muy diversos. 
Me encantó encontrar el vínculo y los puntos en común entre 
diferentes estilos, idiomas y épocas. Me encanta reunirlos a 
todos en una noche y mostrar las similitudes. De modo que 
esta ha sido la inspiración para crear un álbum que represen-
ta una visión similar a mis propios recitales.

¿Cómo entró en contacto con el repertorio que presenta 
en este disco?
Casi puedo contar una historia completa sobre cada pieza 
de este nuevo registro discográfico para Warner Classics. 
Algunas canciones las conozco desde hace años y otras las 
aprendí justo antes de grabar el álbum. Todo comenzó con 
un concepto de querer explorar cómo la música que se ha 
interpretado muchas veces se puede presentar de diferentes 
maneras, bajo una luz diferente, de ahí el título del álbum, 
“El Nour”. Conecta tres culturas e idiomas (árabe, francesa 
y española) y muestra cuánto, a pesar de las diferencias cul-
turales, geográficas e históricas, tienen en común musical-
mente.

Hablemos de sus primeros años como intérprete. Su viaje 
a Alemania y su estancia en Milán completaron su forma-
ción, ¿qué suponen las academias de los propios teatros, 
como la de La Scala, en comparación con las escuelas de 
música o los conservatorios?
Creo que las dos instituciones de las que formé parte jugaron 
un papel vital en mi carrera y desarrollo musical y creo que 
ambas son muy importantes cuando llegan en el momento 
adecuado. No hubiera podido hacer frente a la academia en 
Milán si no hubiera tenido la educación y preparación que 
tuve previamente en Berlín en la escuela de música. Así que 
creo que unir al programa de un cantante joven, una aca-
demia de ópera o un estudio de ópera después de algunos 
años de entrenamiento vocal, es muy importante. Hace que 
el cantante se enfrente a la vida real de un teatro operísti-
co. Me trataron como a una profesional y pude experimentar 
cómo sería si algún día decidía hacer de la ópera y el teatro 
mi carrera real. Me dio una idea de las dificultades a las que 
podría enfrentarme y la competitividad que tendría que su-
perar hasta convertirme en un artista establecido. Me hizo 
tomar decisiones basadas en la experiencia de la vida y me 
ayudó a comprender mejor cómo es este mundo. Esta edu-
cación es difícil de conseguir en una escuela de música o un 
conservatorio, ya que una escuela de música sigue siendo un 
espacio protegido para cualquier artista joven.

¿Cómo recuerda su debut como Pamina en La Scala? 
¿Hay otro debut que recuerde con afecto?
Recuerdo mi debut como Pamina, en La flauta mágica, por 
supuesto, fue inolvidable. También recuerdo que sentía que 
tenía una gran responsabilidad. Estoy muy feliz y me siento 
muy afortunada de que éste fuera mi primer papel principal 
y en un escenario como La Scala de Milán. Sin duda, es un 
papel que está muy cerca de mi corazón y deseo seguir in-
terpretándolo en los próximos años. También recuerdo mi 
debut como Nannetta en Falstaff de Verdi. Realmente es uno 
de mis papeles favoritos para actuar en el escenario.

Usted ha recibido varios premios en concursos de canto… 
¿Qué aporta al joven cantante presentarse a concursos 
de canto?  
Aprendí mucho de los concursos de canto. Lo que más apren-
dí fue que nunca competiré contra otro cantante. Para mí, los 
concursos de canto siempre significaron competir contra mí 

misma. Siempre lo vi así, nunca sentí la presión “negativa” 
de las competiciones. Siempre fue una presión positiva por-
que quería dar lo mejor de mí. No siempre funcionó de esta 
manera, pero disfruté el desafío de enfrentarme a mí misma. 
Sí, cantar es un deporte, pero el resultado no siempre es tan 
claro como en la final de un partido de tenis, donde siempre 
hay un ganador y un perdedor; no, el resultado en el arte 
suele ser una cuestión de gusto. Participar en concursos de-
finitivamente me abrió muchas puertas en el mundo de la 
música y me dio la oportunidad de actuar en maravillosas 
casas de conciertos. Definitivamente pueden ser de ayuda, 
pero no son el único camino a seguir en la carrera de una 
joven cantante.

¿Intenta encontrar un equilibrio entre el repertorio de cá-
mara y el operístico? ¿Qué prefiere de cada uno de ellos?
Sí, este es un desafío constante porque realmente amo a am-
bos. Siempre que siento que estoy inmersa en un proyecto 
operístico, siento cuánto extraño la música de cámara y los 
recitales, y viceversa. Me encanta hacer ambas cosas y no 
siento una predilección de la una sobre la otra.

Fatma Said ha grabado “El Nour” (La Luz), un compendio de canciones 
francesas de inspiración oriental.

“El Nour conecta tres culturas e idiomas, 
árabe, francesa y española, mostrando 
cuánto, a pesar de las diferencias culturales, 
geográficas e históricas, tienen en común 
musicalmente”
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¿A qué compositores se siente más cercana? ¿Qué com-
positores considera que van bien a su instrumento?
Siempre me sentí muy cerca de Mozart. Es un compositor 
que llegué a cantar desde muy joven. Creo que hay una 
música concreta o un aria de Mozart para cada momento y 
época. Creo que también hay un papel de Mozart para cada 
mujer y cada etapa de la vida de una mujer. Espero poder en-
vejecer con la música de Mozart acompañándome siempre. 
Cantar Mozart para mí también es como tener una lección de 
canto constante. Su música me enseña mucho sobre cómo 
encontrar mi voz libre y cómo mantener una técnica de canto 
saludable. Creo que es un compositor que simplemente no 
se puede evitar por el factor educativo vocal en sus compo-
siciones.

¿Cómo ve el panorama de la formación musical de 
cantantes en Egipto? ¿Piensa que la repercusión de 
su carrera y la posibilidad de haber grabado un disco 
pueden alentar a otros jóvenes egipcios a seguir sus 
pasos?
Bueno, solo puedo esperar eso. Como egipcia tuve la suerte 
de haberme familiarizado con la música clásica desde muy 
joven. Esto no es en absoluto lo habitual en mi país. Creo 
que Egipto tiene un gran potencial para producir grandes 
cantantes de ópera y músicos clásicos en el futuro si el sis-
tema comienza a apoyar más las artes e integra la educa-

ción musical en las escuelas como parte del plan de estudios 
principal. De modo que mi camino definitivamente podría 
alentar a otros jóvenes egipcios, solo si existen los medios 
posibles y si la estructura educativa puede ayudar a esos jó-
venes egipcios a descubrir sus voces operísticas y sus talen-
tos en primer lugar.

Muchos aficionados españoles relacionan rápidamente 
la Ópera de El Cairo con el debut de Alfredo Kraus, que 
tuvo lugar allí hace medio siglo. ¿Cómo es el ambiente 
operístico actual en su ciudad natal?   
El Cairo tiene una gran ópera maravillosa. Lamentablemente, 
la escena operística no es tan fuerte e intensa como la época 
en que Alfredo Kraus vino a cantar en 1956. Fue una época 
completamente diferente para la escena de la ópera clásica 
en Egipto y también fue una época en la que los egipcios es-
taban más familiarizados con la música clásica e iban mucho 
más a la ópera. Sin embargo, ya hay unos cuantos cantantes 
de ópera egipcios en el mundo, no solo yo, de ninguna ma-
nera, que pueden cambiar eso y devolver la ópera al público 
egipcio. Algunos de ellos ya lo están haciendo mucho antes 
de que yo me familiarice con la ópera. No somos muchos, 
pero definitivamente podemos hacer un cambio, a pesar de 
que somos una minoría.

En España ya ha actuado en algunas ciudades… ¿Podría 
hablarnos de la experiencia?
Solo puedo decir que tuve las experiencias más increíbles en 
España. Actué hasta ahora en Palma de Mallorca, Valladolid, 
Bilbao y más recientemente en Barcelona. Cada lugar tenía 
un estilo muy especial y realmente disfruté de todas estas 
experiencias, a pesar de sus diferencias. Estoy deseando vol-
ver el año que viene para actuar en el Palau de la Música de 
Barcelona.

¿Hay nuevos proyectos discográficos a la vista? ¿Qué le 
gustaría grabar?
Estoy en una fase de lluvia de ideas en este momento. Acabo 
de lanzar mi primer álbum y me gustaría tomarme mi tiempo 
para pensar en el próximo proyecto de grabación.

¿Y qué le gustaría interpretar en teatro? ¿Hay un rol 
con el que sueña y para el que piensa que ha llegado el 
momento?
Tengo muchísimas ganas de interpretar dos nuevos papeles 
mozartianos: el rol de Zerlina de Don Giovanni en 2021 en 
Florencia y también estoy totalmente lista para interpretar un 
rol como el de Susanna de Le Nozze di Figaro; realmente 
espero tener esa oportunidad pronto. De lo contrario, una 
Melisande de Debussy también sería un sueño en este mo-
mento de mi carrera.

Será un placer escucharlos, gracias por su tiempo. 

“Lo que más aprendí de los concursos de 
canto fue que nunca competiré contra otro 
cantante; para mí, los concursos de canto 
siempre significaron competir contra mí 
misma”

“Creo que también hay un papel de Mozart para cada mujer y cada 
etapa de la vida de una mujer”, afirma la soprano egipcia.
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29.11.2020 > 23.05.2021
JORDI SAVALL, lira de arco, rabel y rebab • PEDRO ESTEVAN, percusiones
Oriente – Occidente. «Diálogo de las almas»
Teatro Fernando de Rojas • domingo 29 de noviembre de 2020 • 19:00 horas
CUARTETO CASALS • JUAN PÉREZ FLORISTÁN, piano
Johannes Brahms • Ludwig van Beethoven
Teatro Fernando de Rojas • domingo 13 de diciembre de 2020 • 19:00 horas
CUARTETO MANDELRING DE BERLÍN*
Integral de los Cuartetos de Dmitri Shostakóvich I
Teatro Fernando de Rojas • domingo 20 de diciembre de 2020 • 19:00 horas
(*) El Cuarteto Mandelring de Berlín es el conjunto de cámara residente del II Círculo de Cámara
CUARTETO COSMOS • LLUÍS CLARET, violonchelo [CONCIERTO EXTRAORDINARIO]
Johann Sebastian Bach • Anton Webern • Franz Schubert
Sala de Columnas • domingo 17 de enero de 2021 • 19:00 horas
Precio único: 25 € [los abonados tendrán un descuento especial del 50% sobre el precio de la entrada]
PIOTR ANDERSZEWSKI, piano
Johann Sebastian Bach
Teatro Fernando de Rojas • domingo 28 de febrero de 2021 • 19:00 horas
CUARTETO MANDELRING DE BERLÍN*
Integral de los Cuartetos de Dmitri Shostakóvich II
Teatro Fernando de Rojas • domingo 7 de marzo de 2021 • 19:00 horas
VIVICA GENAUX, mezzosoprano • GIGI PINARDI, guitarra
Capriccio: Temi e Variazioni
Obras de G. Paisiello, C. F. Zelter, J. F. Reichardt, F. Hensel, H. Duparc, E. Häussler, M. Bevilacqua, 
G. S. Mayr, C. Gounod, R. Hahn, M. Carafa, G. Donizetti y G. Rossini
Teatro Fernando de Rojas • domingo 14 de marzo de 2021 • 19:00 horas
ANDRÈ SCHUEN, barítono • DANIEL HEIDE, piano
Franz Schubert
Teatro Fernando de Rojas • domingo 21 de marzo de 2021 • 19:00 horas
CUARTETO MANDELRING DE BERLÍN*
Integral de los Cuartetos de Dmitri Shostakóvich III
Teatro Fernando de Rojas • domingo 11 de abril de 2021 • 19:00 horas
TRÍO ARBÓS
Concierto proyección de cine mudo con música en vivo (segunda edición)
College (1927), James W. Horne y Buster Keaton, con música original de Stephen Prutsman
Teatro Fernando de Rojas • domingo 25 de abril de 2021 • 19:00 horas
CUARTETO MANDELRING DE BERLÍN*
Integral de los Cuartetos de Dmitri Shostakóvich IV
Teatro Fernando de Rojas • domingo 09 de mayo de 2021 • 19:00 horas
ARCÁNGEL, cantaor • ACCADEMIA DEL PIACERE • FAHMI ALQHAI, viola da gamba y dirección
Las idas y vueltas: músicas mestizas
Teatro Fernando de Rojas • domingo 23 de mayo de 2021 • 19:00 horas

• Las LOCALIDADES SUELTAS para los dos conciertos del mes de diciembre de 2020 y el concierto extraordinario del 17 de enero de 2021 se podrán 
adquirir desde el 25 de noviembre.

• ABONO 2021: incluye los 8 conciertos que se celebrarán durante el primer semestre de 2021 (desde el concierto de Piotr Anderszewski [28/02], hasta 
el concierto de Arcángel y la Accademia del Piacere [23/05]). Precios desde 70€

• CALENDARIO DE VENTA (primer semestre 2021)
• Abonados actuales del II Círculo de Cámara 2020/21: del 20 de enero de 2021 al 3 de febrero de 2021.
• Nuevos abonados al II Círculo de cámara 2020/21: del 8 de febrero de 2021 al 21 de febrero de 2021.
• Las localidades sueltas (si las hubiere) para los restantes conciertos del ciclo que se celebrarán en el primer semestre de 2021 se podrán adquirir: 

desde el 22 de febrero de 2021.
Venta de abonos y localidades e información completa en: www.circulobellasartes.com y taquilla del CBA
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Para degustarlo con Hashi

por Gonzalo Pérez Chamorro

El encuentro entre escritores y 
músicos es habitual, la ópera y sus 
libretos lo constatan. Pero ya es 
menos usual que estas relaciones 
(en este caso, con un músico-intér-
prete) fructifi quen en un libro, co-
mo son estos entretenidos encuen-
tros entre Haruki Murakami (escritor 
con un trasfondo muy musical en 
sus novelas, postulado cada año 
para el Nobel)  y Seiji Ozawa, publi-
cado primorosamente por la edi-
torial de Murakami, Tusquets. Otro 
cantar es la edición, que contiene 
numerosos errores en la traducción 
e impropios para el editor (se habla 
del “Anillo del Ring” de Wagner, 
que la introducción orquestal en un 
concierto antes de la entrada del 
solista sea traducida como “ober-
tura” o “Tannhäuser trata de una 
historia sobre una competición de 
canciones”, la traducción de com-
petición es poco acertada y quizá no sea esa la trama prin-
cipal de Tannhäuser como sí de Los maestros cantores…; 
como estas, hay varias frases dudosas y con desatinadas 
traducciones).

Cuestiones de traducción aparte, el enfoque de la con-
versación entre amigos convierte el libro en una lectura 
fácil, distendida, para cogerlo cómodamente con hashi 
o palillos japoneses para sushi. No es un libro donde se 
transmitan cuestiones fi losófi cas de la música, ni revelacio-
nes al lector que le hagan subrayar los pasajes; su carácter 
repetitivo es constante y su simplicidad se apoya en que 
Ozawa, en realidad, no es un músico que interese al lector 
por su carácter fi losófi co. Imaginemos cómo habría dado 
de sí un libro de conversaciones con directores como Muti, 
Barenboim o Rattle, o entre los más jóvenes con Dudamel, 

Jurowski o Currentzis. Ozawa cuen-
ta cosas, pero su sencillez y a veces 
su desconocimiento de materias 
que presuponíamos decepciona al 
lector (no sabía, como gran mahle-
riano, de las pioneras grabaciones 
del Mahler de Mengelberg; o aun 
peor, del antisemitismo -¿omisión 
intencionada?- de la Filarmónica de 
Viena con Mahler en los años sesen-
ta, ya que da razones inconsistentes 
acerca de lo poco interpretado del 
checo por los vieneses en aquellos 
tiempos…), que espera más de al-
guien que ha dirigido orquestas 
de tanto fuste (se habla mucho de 
Chicago, Boston, la Saito Kinen y 
las Filarmónicas de Berlín y Viena). 

Murakami enfoca las charlas des-
de la discografía (es un coleccio-
nista “compulsivo”) y en las graba-
ciones se llega a Bernstein, Karajan 
o Kleiber con facilidad, aunque se 
echa de menos que Seiji bese por 
donde ha pisado su maestro Len-

ny… Un buen apartado sobre el jazz desvela el lado más 
literario de Murakami, quien “gana” esta partida de ajedrez 
musical, especialmente cuando asiste a los encuentros 
musicales en Suiza que organiza anualmente Ozawa, y se 
desvive escuchando y contando la música de cámara, con 
profesores como Robert Mann: “El sonido del Cuarteto 
Juillliard tal vez no sea muy del gusto de los europeos -in-
dica Murakami-. Los europeos prefi eren una atmósfera más 
ambigüa, más vaga -contesta Ozawa”. 

Música, solo música
Autores: Haruki Murakami y Seiji Ozawa

Tusquets Editores, 329 páginas

www.tusquetseditores.com

En torno a Beethoven con la Orquesta y Coro Nacional de España

seguramente vayamos a vivir o hayamos vivido, por lo que 
el mensaje fraternal de la obra impactará y emocionará aún 
más a los oyentes. Los solistas serán Lucy Crowe, Cristina 
Faus, Christian Elsner y Audun Iversen. 

El mes incluye también en la OCNE los satélites 4 y 5 (1 
y 14 de diciembre, respectivamente).

Durante diciembre, la Orquesta y Coro Nacional de Es-
paña tiene programados sus Sinfónicos 10 y 11, ambos con 
la presencia de Beethoven, un referente en la OCNE. El pri-
mero de ellos será dirigido por quien es entrevistada en es-
tas páginas, la directora Nathalie Stutzmann, que además 
de la quinta de las quintas (nos entendemos…), Stutzmann 
propone Sinfonia (for Orbiting Spheres) de Missy Mazzoli y 
una selecció n de la ó pera Ifi genia en Tá uride de Gluck, con 
la soprano Elizabeth Watts (11 al 13 de diciembre).

El siguiente Sinfónico es la prolongación perfecta del 
anterior, ya que si la Quinta de Beethoven es la quinta, 
la Novena de Beethoven es la novena. Del 17 al 20 de 
diciembre (se añade un concierto adicional el día 17), 
Juanjo Mena será el encargado de hacer sonar esta colosal 
música en los días previos a la Navidad más especial que 

Orquesta Nacional de España / 
Nathalie Stutzmann & Juanjo Mena

Solistas: Elizabeth Watts, Lucy Crowe, Cristina Faus, Christian 
Elsner y Audun Iversen

 Obras de Beethoven, Mazzoli, Gluck
Auditorio Nacional de Música 

(Sala Sinfónica)

http://ocne.mcu.es/
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A c t u a l i d a d
M a g a z i n e

Mozart en el Teatro Real, por Navidad

Segunda temporada de Círculo de Cámara

como punto final en mayo a la segunda temporada de 
Círculo de Cámara, la Accademia del Piacere, dirigida por 
Fahmi Alqhai, junto al cantaor Arcángel.

www.circulobellasartes.com 

El Cuarteto Mandelring se tomará muy en serio su residencia en 
Círculo de Cámara, interpretando la integral de los Cuartetos de 

Shostakovich.
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El Círculo de Bellas Artes presentó el ciclo Círculo de 
Cámara. En la rueda de prensa intervinieron Valerio Rocco 
Lozano (director del CBA), José Guirao (director general de 
la Fundación Montemadrid) y Antonio Moral (director artís-
tico del ciclo). Avalado por la excelente acogida de público 
y crítica que recibió Círculo de Cámara en su primera tem-
porada, se apuesta de nuevo por una programación en la 
que destacan las más importantes agrupaciones y solistas. 
Antonio Moral ha diseñado doce conciertos dominicales 
que comenzaron en noviembre y que se celebrarán con 
todas las medidas de seguridad e higiene, atendiendo a 
las recomendaciones establecidas por las autoridades sa-
nitarias (control de aforo, mantenimiento de la distancia de 
seguridad, ventilación del espacio y obligatoriedad del uso 
de mascarillas higiénicas).

El ciclo cuenta con el Cuarteto Mandelring, fundado 
en 1983 en Berlín, como cuarteto de cámara residente. 
Interpretarán la integral de los Cuartetos de Shostakovich, 
cuya grabación les situó como conjunto referencia en el 
compositor soviético.

Entre los restantes intérpretes de esta segunda edición, 
están Jordi Savall acompañado de Pedro Estevan (con-
cierto ya celebrado en noviembre), Cuarteto Casals y Juan 
Pérez Floristán (diciembre), Cuarteto Cosmos y Lluís Claret 
(enero), el pianista Piotr Anderszewski (febrero), Vivica Ge-
naux y el guitarrista Gigi Pinardi (marzo), el barítono Andrè 
Schuen con Daniel Heide (marzo), el Trío Arbós (abril) y, 

Don Giovanni, estrenado en Praga en 1787, fue la 
ópera mozartiana más celebrada durante el siglo del 
Romanticismo, aunque para ello debiera neutralizarse su 
carácter buffo. Disfrutado mil y una veces como un sim-
pático fantoche, Don Giovanni no ha dejado de plantear 
en tiempos recientes nuevas preguntas en torno a su trá-
gico final y a la compleja posición que ocupan realmente 
sus conquistas femeninas, bien sea como cómplices, 
víctimas o redentoras. La producción dirigida por Claus 
Guth, estrenada en el Festival de Salzburgo en 2008, que 
podrá verse en el Teatro Real de Madrid desde el 18 de 
diciembre, profundiza en todas estas cuestiones, ubi-
cando la acción en un oscuro bosque donde la acción 
dramática fluye como en un sombrío sueño e infligiendo 
al protagonista una herida con lejanas reminiscencias 
tristanescas, que le emplazará desde el principio de la 
obra a un cara a cara con la muerte.

Esta producción de la Staatsoper de Berlín, proce-
dente del Salzburger Festpiele, con el Coro y la Orques-
ta Titulares del Teatro Real, con dirección musical de Ivor 
Bolton, cuenta con los siguientes cantantes: Christopher 
Maltman, Adrian Eröd, Tobias Kehrer, Goran Juric, Bren-
da Rae, Adela Zaharia, María José Moreno, Mauro Peter, 
Airam Hernández, Anett Fritsch, Federica Lombardi, 
Erwin Schrott, Marko Mimica, Krysztof Baczyk, Cody 
Quattlebaum, Louise Alder y Marina Monzó.

www.teatroreal.es 
Claus Guth presenta su Don Giovanni en el Teatro Real desde el 18 de 

diciembre.

©
 M

o
n

ik
a
 r

it
te

r
sh

a
u

s

22-23 MAGAZINE.indd   23 24/11/20   17:09



Imagen: pacodesign

Auditorio Nacional  
de Música (ANM)

Museo Nacional  
Centro de Arte Reina Sofía  
(MNCARS)

Teatro de la Zarzuela

Centro  
Nacional 

de Difusión 
Musical

Regala la mejor 
música por Navidad

Taquillas del ANM 
Teatro de la Zarzuela
Teatros del INAEM 
entradasinaem.es 
985 67 96 68

VENTA DE locAliDADEs: desde el 27 de noviembre de 2020. 
AUDITORIO NACIONAL DE MÚSICA. Sala de Cámara: de 10€ a 20€ | Sala Sinfónica: Universo Barroco: de 15€ a 40€. Bach Vermut: 5€, <30 años: 3€  
ConCiertoS extraordinarioS. Sala Sinfónica: de 12€ a 40€, según concierto | Sala de Cámara: de 10€ a 20€ 
TEATRO DE LA ZARZUELA. xxVii Ciclo de Lied: de 4€ a 35€

entradas último minuto (<30 años y desempleados) 60% de descuento en las entradas disponibles, si las hubiere, desde una hora antes de los conciertos (excepto Bach Vermut). 
Compra exclusiva en taquillas del anM o del teatro de la Zarzuela, respectivamente.                                                                                           Consultar otros descuentos en cndm.mcu.es

cndm.mcu.es

UNiVERso BARRoco

ANM | sala sinfónica  

ConCIerto extraordInarIo 
21/03/21 19:00h | cAFÉ ZiMMERMANN 
J. S. Bach: Integral de loS Conciertos 
de Brandemburgo

17/01/21 19:00h | JAKUB JÓZEF oRliŃsKi 
Contratenor | il GiARDiNo D’AMoRE 
Eroi. Battaglia tra lo strumento e la voce

07/02/21 19:00h | Al AYRE EsPAÑol 
EDUARDO LÓPEZ BANZO Clave y dIreCCIón 

M. espada, S. Puértolas y l. Caihuela SoPranoS 
M. Beaumont MezzoSoPrano | v. Cruz Barítono 
a. de literes: Júpiter y Semele

21/02/21 19:00h | THE KiNG’s coNsoRT  
& cHoiR | ROBERT KING dIreCtor | C. Sampson  
y e. owen SoPranoS | r. Blaze Contratenor 
C. daniels y B. Hulett tenoreS | M. Brook BaJo  
g. F. Haendel: Esther

07/03/21 19:00h | VoX lUMiNis 
FREiBURGER BARocKcoNsoRT 
oBraS de C. Bernhard, a. Steffani y H. I. F. von Biber

28/03/21 19:00h | EURoPA GAlANTE 
FABIO BIONDI dIreCtor 
M. lys SoPrano | v. genaux, g. Bridelli  
y d. galou MezzoSoPranoS | l. de donato BaJo 
a. vivaldi: Argippo

23/05/21 18:00h | lA cETRA 
BARocKoRcHEsTER BAsEl 
ANDREA MARCON dIreCtor 
e. Baráth SoPrano | B. taylor Contralto 
C. vistoli y C. Mena ContratenoreS 
J. Sancho tenor | J. a. lópez Barítono 
g. F. Haendel: Giulio Cesare in Egitto

 ANM | sala de cámara | 19:30h 

ConCIerto extraordInarIo 
27/01/21 | HEsPÈRioN XXi 
JORDI SAVALL vIolaS da gaMBa y dIreCCIón  

Europa musical. Del Renacimiento al Barroco

14/01/21 | BENJAMiN AlARD Clave 
J. S. Bach: Clavier Übung I (SeleCCIón)

10/02/21 | AccADEMiA BiZANTiNA 
OTTAVIO DANTONE dIreCtor | d. galou MezzoSoPrano 
Vivaldi sacro e profano

23/02/21 | lEs ARTs FloRissANTs 
Madrigales del Libro VI de Carlo Gesualdo  (vI)

26/02/21 | TiENTo NUoVo 
IGNACIO PREGO Clave y dIreCCIón 
n. rial SoPrano | M. Steger FlautaS de PICo 

De la naturaleza

11/03/21 | il GARDElliNo  
MARCEL PONSEELE oBoe y dIreCCIón 
oBraS de J. d. Heinichen, J. d. zelenka  
y g. P. telemann

24/03/21 | BENJAMiN AlARD Clave 
J. S. Bach: Clavier Übung I (SeleCCIón)

15/04/21 | lA REAl cÁMARA 
EMILIO MORENO vIolín y dIreCCIón 
Bolonia, 1708 | oBraS de F. J. de Castro y g. torelli

29/04/21 | lA RiTiRATA 
JOSETXU OBREGÓN vIolonCHelo y dIreCCIón 
a. amo SoPrano | g. Bridelli MezzoSoPrano  
Cantatas profanas de Alessandro Scarlatti 

08/05/21 | VEsPREs D’ARNADÍ 
DANI ESPASA Clave y dIreCCIón 
v. genaux MezzoSoPrano 
oBraS de J. a. Hasse, J. d. zelenka, J. d. Heinichen  
y J. g. Pisendel 

19/05/21 | il GiARDiNo ARMoNico  
GIOVANNI ANTONINI FlautaS de PICo y dIreCCIón 

Música y músicos emigrantes en la Europa 
del Renacimiento y el primer Barroco

 
 
BAcH VERMUT

ANM | sala sinfónica | 12:30h 

16/01/21 | iVETA APKAlNA órgano

20/02/21 | AlBERTo sÁEZ PUENTE órgano  
coRo iNFANTil DE lA sociEDAD coRAl 
DE BilBAo 
20/03/21 | BENJAMiN AlARD órgano 
24/04/21 | GUNTHER RosT órgano

08/05/21 | PAolo oRENi órgano 
e. Sandoval presentadora

05/06/21 | oliViER lATRY órgano 

 
 
ANDAlUcÍA FlAMENcA

ANM | sala de cámara | 19:30h 

22/01/21 | JosÉ VAlENciA  
y RAFAEl DE UTRERA CantaoreS 
19/02/21 | AlBA MoliNA Cantaora  

19/03/21 | PEDRo ‘El GRANAÍNo’ Cantaor

16/04/21 | RYcARDo MoRENo  
y DiEGo DEl MoRAo guItarraS 

07/05/21 | MARÍA TERREMoTo Cantaora

 

 

 

FRoNTERAs

ANM | sala sinfónica | 20:00h 

ConCIertoS extraordInarIoS

22/03/21 | MAX RicHTER ENsEMBlE 
Infra & The Blue Notebooks
18/04/21 | UTE lEMPER  
A rendez-vous with Marlene 
 
ANM | sala de cámara | 19:30h 
 

11/01/21 | VÍKiNGUR ÓlAFssoN piano 
Claude Debussy / Jean-Philippe Rameau 
05/02/21 | ANToNio sERRANo armónica 
PABlo MARTÍN cAMiNERo violone y contrabajo 
DANiEl oYARZABAl clave, órgano, clavinet  

y Fender rhodes  

Bach y «Bach» 

17/02/21 | MARiA RoDÉs  
Antología de canciones
27/03/21 | MoisÉs P. sÁNcHEZ ENsEMBlE 
Béla Bartók Black & White
23/04/21 | KATiA GUERREiRo  
La melancolía del Atlántico

XXVii ciclo DE liED

Teatro de la Zarzuela | 20:00h

25/01/21 | FloRiAN BoEscH Barítono  
MALCOLM MARTINEAU PIano  
F. Schubert: Winterreise

08/02/21 | cHRisTiAN GERHAHER Barítono  
GEROLD HUBER PIano 
oBraS de r. Schumann y C. debussy

15/03/21 | BEJUN MEHTA Contratenor  
JONATHAN WARE PIano 
oBraS de W. a. Mozart, F. J. Haydn, l. van Beethoven,  
B. Britten y Rückert-Lieder de g. Mahler

12/04/21 | cHRisToPH PRÉGARDiEN tenor  
ROGER VIGNOLES PIano  
F. Schubert: Die schöne Müllerin 

17/05/21 | NÚRiA RiAl SoPrano  
ANDREAS STAIER FortePIano  
oBraS de W. a. Mozart, F. J. Haydn y M. Clementi 

14/06/21 | FloRiAN BoEscH Barítono  
MALCOLM MARTINEAU PIano 
e. Krenek: Reisebuch aus den österreichischen  
Alpen

JAZZ EN El AUDiToRio

ANM | sala sinfónica | 20:00h

ConCIerto extraordInarIo 
16/05/21 | BRAD MEHlDAU TRio
 
ANM | sala de cámara | 20:00h 

15/01/21 | ENRico PiERANUNZi - EURosTARs 
TRio
04/02/21 | ANDREA MoTis QUiNTET
20/02/21 | ABE RÁBADE TRio 
20/03/21 | THE cooKERs 
10/04/21 | VAlENciA JAZZ ToP 7
28/04/21 | JoEY cAlDERAZZo piano 
JoHN PATiTUcci contrabajo

 
 
sERiEs 20/21

MNcARs | Auditorio 400 | 19:30h

Entrada libre hasta completar el aforo permitido 

18/01/21 | siGMA PRoJEcT 
oBraS de J. Magrané*, M. Hidalgo, H. arias Parra, l. 
lim* y r. garcía-tomás* 

01/02/21 | TRÍo isiMsiZ 
oBraS de W. rihm, l. Boulanger, F. Coll*,  
t. takemitsu y d. Shostakóvich

15/02/21 | cUARTETo DioTiMA 
oBraS de J. Magrané, r. Saunders y M. Mochizuki

22/02/21 | ENsEMBlE o Vos oMNEs 
XAVIER PASTRANA dIreCtor 
oBraS de J. desprez y J. Magrané

01/03/21 | KATHlEEN BAlFE vIolonCHelo 

taller de mujeres compositoras 
oBraS de d. Pérez Custodio, C. díez Fernández,  
M. J. arenas Martín, M. d. Serrano Cueto,  
a. Bofill levi, B. arzamendi zeziaga,  
M. del C. asenjo-Marrodán, a. teruel Medina,  
r. oteo Fernández y M. del P. Miralles Castillo

29/03/21 | sPANisH BRAss 
oBraS de l. Berio, C. Halffter, M. de alvear*,  
n. núñez Hierro, W. lutosławski, Á. gallego,  
d. Colomé y v. garcía 

19/04/21 | NoEliA RoDilEs PIano 
oBraS de F. Schubert y J. Magrané*

26/04/21 | siNFoNiETTA DE lA EscUElA 
sUPERioR DE MÚsicA REiNA soFÍA  
BALDUR BRÖNNIMANN dIreCtor 
oBraS de l. F. rizo Salom, g. Benjamin,  
g. Paraskevaídis y a. Schoenberg

10/05/21 | ARcÁNGEl Cantaor 
lETiciA MoRENo vIolín 
UXÍA MARTÍNEZ BoTANA ContraBaJo  
AGUsTÍN DiAssERA PerCuSIón 
M. Sotelo: A mitad del camino de la vida*

24/05/21 | ENsEMBlE TÉlÉMAQUE 
RAOUL LAY dIreCtor 
B. Peyré SoPrano 
o. Pauls aCtor y dIreCtor de eSCena 

oBraS de J. M. lópez lópez*, J. Bell, É. Haan,  
J. Magrané* y F. Ferro*

* estrenos absolutos 
 

 
 licEo DE cÁMARA XXi

ANM | sala de cámara | 19:30h 

ConCIerto extraordInarIo 
14/04/21 | sHEKU KANNEH-MAsoN 
vIolonCHelo 
isATA KANNEH-MAsoN PIano 
oBraS de l. van Beethoven, B. Britten y F. Bridge

13/01/21 | cUARTETo DoRic 
BENJAMiN GRosVENoR PIano  
oBraS de W. a. Mozart, g. Fauré y e. elgar 

29/01/21 | NiKiTA BoRiso-GlEBsKY vIolín   
MAXiM RYsANoV vIola 
NAREK HAKHNAZARYAN vIolonCHelo 
NiKolÁi lUGANsKY PIano 
oBraS de g. Fauré, J. Brahms y r. Schumann 

11/02/21 | cUARTETo GERHARD 
oBraS de C. debussy, r. Humet y B. Bartók

02/03/21 | RENAUD cAPUÇoN vIolín  
BEATRicE RANA PIano 
oBraS de S. Prokófiev y r. Schumann

23/03/21 | cUARTETo EMERsoN 
oBraS de a. Borodin, P. I. Chaikovski  
y d. Shostakóvich 

09/04/21 | isABEllE FAUsT NoNETo 
oBraS de l. van Beethoven y J. Brahms

22/04/21 | cUARTETo BElcEA 
 AMiHAi GRosZ vIola  
oBraS de F. Mendelssohn, J. Phibbs y J. Brahms 

13/05/21 | cUARTETo TAKÁcs 
obras de F. J. Haydn, B. Britten y J. Brahms 

02/06/21 | cUARTETo scHUMANN 
KATHARiNA KoNRADi soprano 
obras de J. S. Bach, J. Widmann y r. Schumann 

09/06/21 | cUARTETo EliAs  
MARK PADMoRE tenor  
J. Baillieu piano 
oBraS de F. J. Haydn, g. Fauré y r. v. Williams

Temporada 2021 - localidades ya a la venta
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Imagen: pacodesign
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de Música (ANM)

Museo Nacional  
Centro de Arte Reina Sofía  
(MNCARS)
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Centro  
Nacional 

de Difusión 
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Regala la mejor 
música por Navidad

Taquillas del ANM 
Teatro de la Zarzuela
Teatros del INAEM 
entradasinaem.es 
985 67 96 68

VENTA DE locAliDADEs: desde el 27 de noviembre de 2020. 
AUDITORIO NACIONAL DE MÚSICA. Sala de Cámara: de 10€ a 20€ | Sala Sinfónica: Universo Barroco: de 15€ a 40€. Bach Vermut: 5€, <30 años: 3€  
ConCiertoS extraordinarioS. Sala Sinfónica: de 12€ a 40€, según concierto | Sala de Cámara: de 10€ a 20€ 
TEATRO DE LA ZARZUELA. xxVii Ciclo de Lied: de 4€ a 35€

entradas último minuto (<30 años y desempleados) 60% de descuento en las entradas disponibles, si las hubiere, desde una hora antes de los conciertos (excepto Bach Vermut). 
Compra exclusiva en taquillas del anM o del teatro de la Zarzuela, respectivamente.                                                                                           Consultar otros descuentos en cndm.mcu.es

cndm.mcu.es

UNiVERso BARRoco

ANM | sala sinfónica  

ConCIerto extraordInarIo 
21/03/21 19:00h | cAFÉ ZiMMERMANN 
J. S. Bach: Integral de loS Conciertos 
de Brandemburgo

17/01/21 19:00h | JAKUB JÓZEF oRliŃsKi 
Contratenor | il GiARDiNo D’AMoRE 
Eroi. Battaglia tra lo strumento e la voce

07/02/21 19:00h | Al AYRE EsPAÑol 
EDUARDO LÓPEZ BANZO Clave y dIreCCIón 

M. espada, S. Puértolas y l. Caihuela SoPranoS 
M. Beaumont MezzoSoPrano | v. Cruz Barítono 
a. de literes: Júpiter y Semele

21/02/21 19:00h | THE KiNG’s coNsoRT  
& cHoiR | ROBERT KING dIreCtor | C. Sampson  
y e. owen SoPranoS | r. Blaze Contratenor 
C. daniels y B. Hulett tenoreS | M. Brook BaJo  
g. F. Haendel: Esther

07/03/21 19:00h | VoX lUMiNis 
FREiBURGER BARocKcoNsoRT 
oBraS de C. Bernhard, a. Steffani y H. I. F. von Biber

28/03/21 19:00h | EURoPA GAlANTE 
FABIO BIONDI dIreCtor 
M. lys SoPrano | v. genaux, g. Bridelli  
y d. galou MezzoSoPranoS | l. de donato BaJo 
a. vivaldi: Argippo

23/05/21 18:00h | lA cETRA 
BARocKoRcHEsTER BAsEl 
ANDREA MARCON dIreCtor 
e. Baráth SoPrano | B. taylor Contralto 
C. vistoli y C. Mena ContratenoreS 
J. Sancho tenor | J. a. lópez Barítono 
g. F. Haendel: Giulio Cesare in Egitto

 ANM | sala de cámara | 19:30h 

ConCIerto extraordInarIo 
27/01/21 | HEsPÈRioN XXi 
JORDI SAVALL vIolaS da gaMBa y dIreCCIón  

Europa musical. Del Renacimiento al Barroco

14/01/21 | BENJAMiN AlARD Clave 
J. S. Bach: Clavier Übung I (SeleCCIón)

10/02/21 | AccADEMiA BiZANTiNA 
OTTAVIO DANTONE dIreCtor | d. galou MezzoSoPrano 
Vivaldi sacro e profano

23/02/21 | lEs ARTs FloRissANTs 
Madrigales del Libro VI de Carlo Gesualdo  (vI)

26/02/21 | TiENTo NUoVo 
IGNACIO PREGO Clave y dIreCCIón 
n. rial SoPrano | M. Steger FlautaS de PICo 

De la naturaleza

11/03/21 | il GARDElliNo  
MARCEL PONSEELE oBoe y dIreCCIón 
oBraS de J. d. Heinichen, J. d. zelenka  
y g. P. telemann

24/03/21 | BENJAMiN AlARD Clave 
J. S. Bach: Clavier Übung I (SeleCCIón)

15/04/21 | lA REAl cÁMARA 
EMILIO MORENO vIolín y dIreCCIón 
Bolonia, 1708 | oBraS de F. J. de Castro y g. torelli

29/04/21 | lA RiTiRATA 
JOSETXU OBREGÓN vIolonCHelo y dIreCCIón 
a. amo SoPrano | g. Bridelli MezzoSoPrano  
Cantatas profanas de Alessandro Scarlatti 

08/05/21 | VEsPREs D’ARNADÍ 
DANI ESPASA Clave y dIreCCIón 
v. genaux MezzoSoPrano 
oBraS de J. a. Hasse, J. d. zelenka, J. d. Heinichen  
y J. g. Pisendel 

19/05/21 | il GiARDiNo ARMoNico  
GIOVANNI ANTONINI FlautaS de PICo y dIreCCIón 

Música y músicos emigrantes en la Europa 
del Renacimiento y el primer Barroco

 
 
BAcH VERMUT

ANM | sala sinfónica | 12:30h 

16/01/21 | iVETA APKAlNA órgano

20/02/21 | AlBERTo sÁEZ PUENTE órgano  
coRo iNFANTil DE lA sociEDAD coRAl 
DE BilBAo 
20/03/21 | BENJAMiN AlARD órgano 
24/04/21 | GUNTHER RosT órgano

08/05/21 | PAolo oRENi órgano 
e. Sandoval presentadora

05/06/21 | oliViER lATRY órgano 

 
 
ANDAlUcÍA FlAMENcA

ANM | sala de cámara | 19:30h 

22/01/21 | JosÉ VAlENciA  
y RAFAEl DE UTRERA CantaoreS 
19/02/21 | AlBA MoliNA Cantaora  

19/03/21 | PEDRo ‘El GRANAÍNo’ Cantaor

16/04/21 | RYcARDo MoRENo  
y DiEGo DEl MoRAo guItarraS 

07/05/21 | MARÍA TERREMoTo Cantaora

 

 

 

FRoNTERAs

ANM | sala sinfónica | 20:00h 

ConCIertoS extraordInarIoS

22/03/21 | MAX RicHTER ENsEMBlE 
Infra & The Blue Notebooks
18/04/21 | UTE lEMPER  
A rendez-vous with Marlene 
 
ANM | sala de cámara | 19:30h 
 

11/01/21 | VÍKiNGUR ÓlAFssoN piano 
Claude Debussy / Jean-Philippe Rameau 
05/02/21 | ANToNio sERRANo armónica 
PABlo MARTÍN cAMiNERo violone y contrabajo 
DANiEl oYARZABAl clave, órgano, clavinet  

y Fender rhodes  

Bach y «Bach» 

17/02/21 | MARiA RoDÉs  
Antología de canciones
27/03/21 | MoisÉs P. sÁNcHEZ ENsEMBlE 
Béla Bartók Black & White
23/04/21 | KATiA GUERREiRo  
La melancolía del Atlántico

XXVii ciclo DE liED

Teatro de la Zarzuela | 20:00h

25/01/21 | FloRiAN BoEscH Barítono  
MALCOLM MARTINEAU PIano  
F. Schubert: Winterreise

08/02/21 | cHRisTiAN GERHAHER Barítono  
GEROLD HUBER PIano 
oBraS de r. Schumann y C. debussy

15/03/21 | BEJUN MEHTA Contratenor  
JONATHAN WARE PIano 
oBraS de W. a. Mozart, F. J. Haydn, l. van Beethoven,  
B. Britten y Rückert-Lieder de g. Mahler

12/04/21 | cHRisToPH PRÉGARDiEN tenor  
ROGER VIGNOLES PIano  
F. Schubert: Die schöne Müllerin 

17/05/21 | NÚRiA RiAl SoPrano  
ANDREAS STAIER FortePIano  
oBraS de W. a. Mozart, F. J. Haydn y M. Clementi 

14/06/21 | FloRiAN BoEscH Barítono  
MALCOLM MARTINEAU PIano 
e. Krenek: Reisebuch aus den österreichischen  
Alpen

JAZZ EN El AUDiToRio

ANM | sala sinfónica | 20:00h

ConCIerto extraordInarIo 
16/05/21 | BRAD MEHlDAU TRio
 
ANM | sala de cámara | 20:00h 

15/01/21 | ENRico PiERANUNZi - EURosTARs 
TRio
04/02/21 | ANDREA MoTis QUiNTET
20/02/21 | ABE RÁBADE TRio 
20/03/21 | THE cooKERs 
10/04/21 | VAlENciA JAZZ ToP 7
28/04/21 | JoEY cAlDERAZZo piano 
JoHN PATiTUcci contrabajo

 
 
sERiEs 20/21

MNcARs | Auditorio 400 | 19:30h

Entrada libre hasta completar el aforo permitido 

18/01/21 | siGMA PRoJEcT 
oBraS de J. Magrané*, M. Hidalgo, H. arias Parra, l. 
lim* y r. garcía-tomás* 

01/02/21 | TRÍo isiMsiZ 
oBraS de W. rihm, l. Boulanger, F. Coll*,  
t. takemitsu y d. Shostakóvich

15/02/21 | cUARTETo DioTiMA 
oBraS de J. Magrané, r. Saunders y M. Mochizuki

22/02/21 | ENsEMBlE o Vos oMNEs 
XAVIER PASTRANA dIreCtor 
oBraS de J. desprez y J. Magrané

01/03/21 | KATHlEEN BAlFE vIolonCHelo 

taller de mujeres compositoras 
oBraS de d. Pérez Custodio, C. díez Fernández,  
M. J. arenas Martín, M. d. Serrano Cueto,  
a. Bofill levi, B. arzamendi zeziaga,  
M. del C. asenjo-Marrodán, a. teruel Medina,  
r. oteo Fernández y M. del P. Miralles Castillo

29/03/21 | sPANisH BRAss 
oBraS de l. Berio, C. Halffter, M. de alvear*,  
n. núñez Hierro, W. lutosławski, Á. gallego,  
d. Colomé y v. garcía 

19/04/21 | NoEliA RoDilEs PIano 
oBraS de F. Schubert y J. Magrané*

26/04/21 | siNFoNiETTA DE lA EscUElA 
sUPERioR DE MÚsicA REiNA soFÍA  
BALDUR BRÖNNIMANN dIreCtor 
oBraS de l. F. rizo Salom, g. Benjamin,  
g. Paraskevaídis y a. Schoenberg

10/05/21 | ARcÁNGEl Cantaor 
lETiciA MoRENo vIolín 
UXÍA MARTÍNEZ BoTANA ContraBaJo  
AGUsTÍN DiAssERA PerCuSIón 
M. Sotelo: A mitad del camino de la vida*

24/05/21 | ENsEMBlE TÉlÉMAQUE 
RAOUL LAY dIreCtor 
B. Peyré SoPrano 
o. Pauls aCtor y dIreCtor de eSCena 

oBraS de J. M. lópez lópez*, J. Bell, É. Haan,  
J. Magrané* y F. Ferro*

* estrenos absolutos 
 

 
 licEo DE cÁMARA XXi

ANM | sala de cámara | 19:30h 

ConCIerto extraordInarIo 
14/04/21 | sHEKU KANNEH-MAsoN 
vIolonCHelo 
isATA KANNEH-MAsoN PIano 
oBraS de l. van Beethoven, B. Britten y F. Bridge

13/01/21 | cUARTETo DoRic 
BENJAMiN GRosVENoR PIano  
oBraS de W. a. Mozart, g. Fauré y e. elgar 

29/01/21 | NiKiTA BoRiso-GlEBsKY vIolín   
MAXiM RYsANoV vIola 
NAREK HAKHNAZARYAN vIolonCHelo 
NiKolÁi lUGANsKY PIano 
oBraS de g. Fauré, J. Brahms y r. Schumann 

11/02/21 | cUARTETo GERHARD 
oBraS de C. debussy, r. Humet y B. Bartók

02/03/21 | RENAUD cAPUÇoN vIolín  
BEATRicE RANA PIano 
oBraS de S. Prokófiev y r. Schumann

23/03/21 | cUARTETo EMERsoN 
oBraS de a. Borodin, P. I. Chaikovski  
y d. Shostakóvich 

09/04/21 | isABEllE FAUsT NoNETo 
oBraS de l. van Beethoven y J. Brahms

22/04/21 | cUARTETo BElcEA 
 AMiHAi GRosZ vIola  
oBraS de F. Mendelssohn, J. Phibbs y J. Brahms 

13/05/21 | cUARTETo TAKÁcs 
obras de F. J. Haydn, B. Britten y J. Brahms 

02/06/21 | cUARTETo scHUMANN 
KATHARiNA KoNRADi soprano 
obras de J. S. Bach, J. Widmann y r. Schumann 

09/06/21 | cUARTETo EliAs  
MARK PADMoRE tenor  
J. Baillieu piano 
oBraS de F. J. Haydn, g. Fauré y r. v. Williams

Temporada 2021 - localidades ya a la venta
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Daniel Levy, conocido por nuestros 
lectores por su amplia y reconocida 

trayectoria internacional (fue portada en 
RITMO en marzo de 2020), homenajea 
a Beethoven de la mejor manera, 
conversando con él en Diálogo con 
Beethoven, un libro firmado por el 
pianista en el que “deseo que, aparte de 
escuchar y apreciar su música excelsa, 
puedan llegar también al oído sus 
palabras directas, sin filtros ni críticas 
y opiniones de ningún tipo”. A esta 
publicación añade una grabación con las 
Sonatas para piano ns. 5, 8, 14, 32 y los 
Adagios de las ns. 1 y 3.

En su último libro presenta un diálogo 
con Beethoven… No le habrá sido fácil 
dar con él, puesto que en Viena se le 
conocía por sus continuas mudanzas… 
Por no hablar de su mal genio…

Por suerte pude dar con él... Y hace ya 
bastante tiempo. Creo que más uno se 
dedica a algo o a alguien, más se nos 
acerca y confía. Y puedo decir que no se 
ha mudado de mis manos y de mi cora-
zón en este largo período transcurrido en 
el estudio de sus Sonatas, Conciertos y 
Tríos. Para alguien tan ocupado en crear 
y con los dilemas y terribles problemas de 
salud que vivió, el “mal genio” le es per-
mitido. Hoy muchos tienen tan solo mal 
genio y viven enojados con el mundo sin 
ser genios, ni mucho menos.

Si en realidad Beethoven pudiera estar 
hoy en día entre nosotros, ¿qué cree 
que le sorprendería más de esta socie-
dad?

Por su carácter impulsivo y a la vez com-
pasivo, le sorprenderían muchísimas co-
sas. Entre las peores, la falta de coheren-
cia entre lo que se dice y lo que se hace, 
entre lo que se piensa y la realidad de las 
cosas. Aunque esto no es nuevo. Estimo 

que se retiraría en medio de un bosque, 
sería un protector acérrimo de la Natu-
raleza, y se desilusionaría de los varios 
Napoleones de la época. Le desagradaría 
todo lo que se hace sin esfuerzo y estudio 
y no recorrería los senderos fáciles. Des-
pués de lo que lo sorprendería seguiría 
revolucionando la cultura o lo que queda 
de ella.

Afirma que “a 250 años de su nacimien-
to, toda celebración realizada sin una 
profunda sinceridad minimiza su lega-
do”…

Sí, y lo reafirmo. Nos hemos habitua-
do a celebrar sin verdadero júbilo, con 
agendas y calendarios para centenarios 
y bicentenarios. Las intenciones general-
mente han hecho prevalecer el aspecto 
comercial y productivo, que si bien no 
debe descuidarse, no es por cierto el 
tema central para evocar el recuerdo de 
un gran hombre. Afirmo esto porque, 
aunque las chocolatinas Mozart austriacas 
son muy sabrosas, la línea de tendencia es 
la de insuflar y olvidar una hora después 
de un festejo. No va a ser jamás el caso de 
Beethoven, porque es seguramente quien 
menos necesita de calendarios para ser 
celebrado. La celebración verdadera es 
como la que Schumann y Liszt buscaron 
cuando pidieron de erigir un monumento 
a su genio, con un entusiasmo profundo 
en el significado del homenajear.

¿Tiene la percepción de que se ho-
menajea al busto o a la escultura más 
que al significado y trascendencia de 
su obra?

Creo que el significado y trascendencia 
de su obra han sido como eclipsados, y 

como el nombre es tan resonante en el 
mundo, resulte que nos baste nombrarlo 
para pensar en haber dicho todo. Por lo 
que quedan en general homenajes muy 
periféricos, cuando el público y tantos 
amantes de la música están sedientos por 
conocer lo importante. Me parece que 
aunque el camino sea más arduo, sería 
grandioso que alguna vez fuese posible 
poner al alcance de la gente algunos 
significados más profundos de los que 
el mercado ofrece. Lo que nos ayudaría 
a un tipo de escucha liberada de lo que 
creemos conocer y de tantas superestruc-
turas, como las tres etapas, la sordera y 
tantas otras que no ayudan a penetrar en 
su corazón. Llevaría esto a una nueva edu-
cación musical.

¿Qué pretende dar al lector con estos 
diálogos beethovenianos?

En verdad no tengo pretensiones. Deseo 
solo que, aparte de escuchar y apreciar su 
música excelsa, puedan llegar también al 
oído sus palabras directas, sin filtros ni crí-
ticas y opiniones de ningún tipo. Es como 
hacer silencio de tantas buenas biografías 
y análisis temáticos, para decir: callemos y 
escuchemos su voz, su filosofía, su pensa-

Daniel Levy
En diálogo directo con Beethoven

por Gonzalo Pérez Chamorro

“El libro tiene su núcleo en un diálogo imaginario, más allá del tiempo y del espacio, pero que tiene 
respuestas fidedignas suyas, sin nada que se acerque a lo fantástico”, afirma el pianista Daniel Levy.
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E n c u e n t r o s
E n t r e v i s t a

“Si Beethoven viviera en 
nuestros días, se retiraría en 
medio de un bosque, sería 
un protector acérrimo de la 
Naturaleza y se desilusionaría 
de los varios Napoleones de 
la época”

“Deseo solo que, aparte de 
escuchar y apreciar su música 
excelsa, puedan llegar 
también al oído sus palabras 
directas, sin filtros ni críticas y 
opiniones de ningún tipo”
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miento. Eso es lo mejor que puede pasar. 
Y que cuando se deba citar algo, sean sus 
palabras, sin traductores ni embajadores, 
por mejores que fuesen.

Entiendo que usted quiere devolver a 
alguien que le ha dado tanto…

Devolver es tributar, rendir homenaje. 
Esto sí. Y cada día que pasa estoy más 
de acuerdo con lo que Schubert dijo de 
Beethoven, que debía aún pasar mucha 
agua bajo el Danubio, antes de enten-
der en parte lo que nos legó. Quiere se-
guramente decir que aún no hemos en-
tendido completamente ni su fuente de 
inspiración ni el alcance de su música, y 
estamos todavía en el período de lo téc-
nico. Furtwängler lo expresó claramente, 
nos sentimos como titanes para lo técnico 
y novatos para lo espiritual. Gran despro-
porción.

¿Cómo se articula el libro?

El libro tiene su núcleo en un diálogo 
imaginario, más allá del tiempo y del es-
pacio, pero que tiene respuestas fi dedig-
nas suyas, sin nada que se acerque a lo 
fantástico. A este se agregan varias partes 
en donde sus alumnos, muchos grandes 
músicos y poetas, hablan de Beethoven. 
Y otros temas como sus improvisaciones y 
forma de tocar, la idea de esperanza y va-
lores, impresas en las memorias de quie-
nes tuvieron el privilegio de escucharlo.

La humanidad está en deuda infi nita con 
quien le ha dado tanto. ¿Quién es Bee-
thoven en 2020 y por qué es lo que es?

La deuda es infi nita y lo inaudito (no oído) 
de su obra es inmenso. Es un maestro 
de humanidad. Un ejemplo de fuerza de 
voluntad y de trascendencia o transfor-
mación de su mal, de sus pruebas en el 
mundo, en algo milagroso, que es el es-
cuchar en el silencio. Solo pensar e ima-
ginar cómo procedió para realizar su más 
altas creaciones en ese estado, nos haría 
comprender y empatizar por un instante 
cuál fue su propósito y porqué representa 
algo único para el mundo y la civilización.  
Alguna vez dijo que la intención con las 
obras que componía no era la de hacer 
divertir sino la de hacer aparecer al hom-
bre nuevo. Nada más indicado y necesa-
rio para este 2020 sin igual. Habrá que 
ver si aparte de citarlo lo entendemos y 
actuamos.

A este libro añade dos grabaciones con 
algunas de sus Sonatas para piano…

Son dos grabaciones que he hecho en 
Londres, ciudad que tanto ayudó a Bee-
thoven en sus últimos años de vida. En 
ellas hay varias Sonatas. Las ns. 5, 8 y 14 
en el primer volumen. En la segunda gra-
bación he incluido la Op. 111 y dos Ada-
gios de las Sonatas Op. 1 ns. 1 y 3, que 
representan para mí obras completas en 
un movimiento y a su vez el punto inicial 
de ese gran arco que se concluye con la 
Sonata n. 32, en solo dos movimientos 
que dicen todo acerca de la vida y del ser 
humano como tal.

Como pianista, ¿hay un antes y un des-
pués en el instrumento con la llegada 
de Beethoven?

Mi maestro me hacía trabajar las Sona-
tas como si fuesen cuartetos de cuerda. 
Creo, como Beethoven mismo dice, que 
él no estaba contento con el sonido de 
los pianos de su época y es entendible el 
porqué. El Broadwood no le daba grandes 
satisfacciones y el Streicher le permitió un 
tono más convincente. Él amaba el canta-
bile e instruía a sus pocos alumnos cómo 
lograrlo, cosa que no necesitaba para sus 
Sinfonías y Cuartetos, que cantaban como 
voces. No amaba tampoco, como decía 
los Allegri di Bravura, desconfi ando de ese 
tipo de pianismo falsamente virtuoso. Lo 
que es cierto es que con sus Variaciones 
Diabelli y la Hammerklavier da a luz todo 
el repertorio que viene después de él, en 
particular el de Schumann, Liszt y Brahms. 
El piano hecho para cantar y encantar.

El aniversario beethoveniano y toda una vida 
dedicada al estudio de su obra, ha culminado en 
este libro y en esta grabación de Sonatas para 

piano de Beethoven por Daniel Levy.

E n c u e n t r o s
E n t r e v i s t a

Diálogo con Beethoven
Autor: Daniel Levy

Edición de Academia 
Internacional de Eufonía

www.academyofeuphony.com
Se puede adquirir en:

Mandala Ediciones
www.mandalaediciones.com
C / Treviño 9 - bajo izquierda

28003 Madrid
Tel.: 91 755 3877

Beethoven: Sonatas para 
piano ns. 5, 8, 14, 32 y 

Adagios de las ns. 1 y 3. 
Daniel Levy, piano. 2 CD 

(Edelweiss)
www.edelweissemission.com

Lea un extracto del diálogo imaginado entre Daniel Levy (DL) y Ludwig van Beethoven (LvB):
DL: Componiendo varias obras contemporáneamente, ¿puede decirnos algo más sobre su realización efectiva 
sin que se sobreponga una con otra y puedan mantenerse intactas las ideas fundamentales?

LvB: Llevo mis pensamientos por un largo tiempo antes de escribirlos. Mientras tanto mi memoria es tan confi able 
que estoy seguro que nunca olvidaré, aún con el pasar de los años, un tema que alguna vez se me haya ocurrido. 
Cambio muchas cosas, descarto otras y las trato nuevamente hasta estar satisfecho. Entonces inicia en mi cabeza el 
desarrollo en cada dirección, y dado que conozco exactamente lo que quiero, la idea fundamental nunca me abando-
na, sino que más bien crece y surge ante mí. Veo y oigo el cuadro en toda su extensión y dimensiones, presentándose 
ante mi mente en su forma precisa y quedándome así la labor de escribir, la que es rápidamente realizada cuando 
dispongo de tiempo, ya que a veces sigo otra obra, pero nunca confundiéndola con otra.
Me preguntará usted de donde provienen mis ideas. Esto no puedo decirlo con certeza. Ellas llegan no convocadas, 
en forma directa o indirecta. Las puedo aprehender con mis manos, afuera, al aire libre, en los bosques, mientras 
camino, en el silencio de la noche, muy temprano por las mañanas, incitado por los estados de ánimo que son tra-
ducidos en palabras por el poeta, y por mí en tonos que suenan, rugen y me invaden, hasta que los haya plasmado 
en notas.

26-27 ENCU/ENTRE Daniel Levy.indd   27 24/11/20   17:10



28

T ras aquella grabación llamada 
“Passio”, con la que nos encontramos 

con la excepcional agrupación vocal The 
Zurich Chamber Singers, el conjunto 
dirigido por Christian Erny, con el que 
conversamos, estrena nueva grabación 
en el sello Berlin Classics, “O Nata Lux”, 
experiencia inolvidable para el oyente, 
que descubre obras desde Thomas Tallis 
a las nuevas creaciones de Rhiannon 
Randle y Marcus Paus. 

Tras su viaje por las sombras en “Pas-
sio”, su nueva grabación “O Nata 
Lux” parece entrar en un mundo más 
reconfortante…
Sí, es así en cierto modo. Ahora bien, es 
cierto que “Passio” también tenía un as-
pecto reconfortante, el cual se motivaba 
por el anuncio de la Pascua. Pero por 
supuesto, con la Navidad ya presente, 
con el nacimiento del Redentor, con “O 
Nata Lux” se accede a un terreno más 
confortable y de mayor esperanza.

De nuevo parte desde Thomas Tallis, 
para llegar a la música de nuestros 
días… Háblenos un poco de la elec-
ción de las obras del CD…
El programa está basado en dos textos 
latinos, O Nata Lux y Magnum mys-
terium. Ambos los escuchamos en el 
marco de Thomas Tallis y Tomás Luis 
de Victoria, y simultáneamente en dos 
obras contemporáneas del compositor 
británico Rhiannon Randle y del norue-
go Marcus Paus. Estos dos textos esta-
blecen el marco amplio del programa, 
mientras que entre ellos nos conducimos 
a través de la historia de Navidad con 
tres bloques de villancicos tradicionales. 
Comenzamos con tres cantos de Advien-
to, luego seguimos con tres canciones 
pastoriles y fi nalmente llegamos a las 
tres canciones de Navidad. Así, el pro-
grama se presenta casi como una ópera, 
con los dos grandes bloques como arias 
y los bloques de canciones como los re-
citativos que cuentan la historia.

De estas músicas, una recomendación 
de un track para que el oyente haga 
“click” y lo busque en las plataformas 
digitales…
Ahora mismo recomendaría a los lecto-
res que escucharan el disco de principio 
a fi n… Pero si debiera recomendar es-
pecialmente una obra, sería O Nata Lux, 
la nueva creación de Rhiannon Randle.

Dos obras abren un arco temporal, 
ambas con el mismo título: O Nata 
Lux, de Thomas Tallis, y el encargo es-
pecial a Rhiannon Randle por su con-
junto, The Zurich Chamber Singers…
Colocar dos perspectivas, que están tan 
separadas en el tiempo, una al lado de 
la otra es, por supuesto, una experiencia 
de escucha enormemente interesante. 
Esta yuxtaposición impone naturalmente 
una cierta presión sobre el compositor 
contemporáneo, el que recibe el en-
cargo de componer una nueva obra. 
Aquí, sin embargo, el enorme sentido 
del estilo y la comprensión histórica de 
Randle se hace evidente, ya que a me-
nudo se refi ere muy sensiblemente a la 
sonoridad del Renacimiento, por lo que 
ciertos aspectos brucknerianos también 
se pueden encontrar en la composición.

La luz que brilla en la portada del CD 
y que ilumina el título, ¿puede ser 
la esperanza que se busca en estos 
tiempos de Covid-19...
Ciertamente lo espero. En momentos 
co mo los que estamos viviendo hoy en 
día, es un pensamiento hermoso que 

uno pueda rendir un homenaje a la es-
peranza y al bienestar de la gente al sa-
car un disco como este. El programa se 
centra más en el aspecto reconfortante 
y milagroso de la Navidad que en el la-
do festivo y alegre, por lo que esto, por 
sí solo, encaja bien en nuestros tiempos 
actuales de crisis global.

Christian Erny, director de The Zurich Chamber Singers
O Nata Lux, el milagro de la Navidad

por Blanca Gallego

www.christianerny.com 
www.zurichchambersingers.com 

The Zurich Chamber Singers, conjunto vocal de referencia que dirige Christian Erny.

 

E n c u e n t r o s
E n t r e v i s t a

“Si Passio tenía un aspecto 
reconfortante, con la 
Navidad ya presente, en 
O Nata Lux se accede a un 
terreno más confortable y de 
mayor esperanza”

“El estilo y la comprensión 
histórica de Rhiannon Randle 
es muy cercano 
a la sonoridad del 
Renacimiento y a ciertos 
aspectos brucknerianos”
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“Esencia es un intento de plasmar mi 
personalidad musical y artística a través 

de estas obras que llevan años creciendo 
y madurando a la vez que yo lo hacía, y 
que de alguna manera ya forman parte de 
mi ser musical”, nos relata en la presente 
entrevista el joven y brillante guitarrista 
Pablo Menéndez, en un delicadísimo registro 
discográfi co con trascripciones propias de 
Mozart y obras de Rodrigo, Pujol y Sor.

Es su primer trabajo discográfi co, ¿cómo 
surgió la idea de grabar este disco? ¿Y 
cómo ha resultado la experiencia?
La idea del disco nació el pasado diciembre 
en Portugal, durante el Festival de Guitarra 
de Guimaraes, al que yo había sido invitado 
para hacer un concierto. Allí coincidí con un 
buen amigo, Javier García Verdugo, que me 
comentó que acababa de montar un estudio 
de grabación y se ofreció a grabarme. En 
aquel momento yo tenía bastantes proyec-
tos a la vez, y la idea de grabar se quedó 
en el cajón. Cuando nos confi naron y se 
empezaron a caer todos los conciertos en di-
recto, decidí que era un buen momento para 
rescatar la idea del disco. La experiencia ha 
sido intensa, con mucho trabajo detrás, pero 
sin duda ha producido unos resultados gra-
tifi cantes; estoy muy satisfecho de haberlo 
llevado adelante.

¿El orden de las obras que confi guran el 
disco es arbitrario o guardan algún tipo de 
hilo conductor?
No exactamente un hilo conductor, pero 
sí que tiene un sentido. No es casualidad 
que el disco se abra con la Sonata Giocosa 
de Rodrigo y que se cierre con la Fantaisie 
élégiaque de Sor. Estas dos obras me llevan 
acompañando muchos años, y son habitua-
les en mis programas de concierto. Las Tres 
Piezas Españolas de Pujol también lo son. 
De ahí viene en parte el título del disco, 
“Esencia”, como un intento de plasmar mi 
personalidad musical y artística a través de 
estas obras que llevan años creciendo y 
madurando a la vez que yo lo hacía, y que 
de alguna manera ya forman parte de mi 
ser musical.

En el disco aparecen unas transcripcio-
nes propias de la ópera La fl auta mágica 
de Mozart, basadas en una obra de Sor, 
¿cómo fue el proceso que siguió? 
Una semana antes del confi namiento, repre-
sentaron la ópera en Córdoba, ciudad en la 
que actualmente vivo. Tengo contacto muy 
estrecho con algunos de los artistas que par-
ticiparon en esta representación y viví todo 
el proceso muy de cerca. Así que tras asistir 
a la función, decidí que iba a estudiar los 
arreglos que tiene Sor de varios números de 
La fl auta mágica. Sin embargo, al comenzar 
a leerlos me di cuenta de que había muchas 
diferencias respecto a la música original de 

Mozart. Así que, aprovechando las semanas 
de confi namiento, decidí consultar el manus-
crito original de Mozart, del año 1791, y hacer 
mi propia transcripción de esos seis números 
partiendo de dicho manuscrito. La verdad que 
fue un proceso tremendamente laborioso, 
pero muy bonito, y que disfruté muchísimo. 
No puedo esconder que soy un mozartiano 
empedernido. La belleza de la música de 
Mozart es algo indescriptible, tan pura, tan 
simple y compleja al mismo tiempo... 

Se podría decir entonces que está intere-
sado en transcribir para guitarra…
Sí, estoy muy interesado en ello. La trans-
cripción es un proceso que nos permite 
ampliar de gran manera el repertorio guita-
rrístico, y nos da la oportunidad de abordar 
obras de grandes compositores, que por 
desgracia no escribieron música original 
para nuestro instrumento. De esta manera, 
es posible interpretar música de una calidad 
altísima que de otra forma sería inaccesible 
para los guitarristas. En mi opinión, permi-
te abrir el mundo de la guitarra a nuevos 
públicos, que pueden sentirse interesados 
por este tipo de repertorio, y no tanto por 
el repertorio tradicional para guitarra. No 
es lo mismo ir a ver un concierto con obras 
de Bach, Mozart, Beethoven, Schumann…, 
que uno con obras de Tárrega, Dyens, Car-
levaro… No pretendo menospreciar a esos 
compositores ni mucho menos, puesto que 
todos han tenido su valor histórico para 
el instrumento, pero creo que es hora de 
abrirse a nuevos públicos, y eso pasa por 
expandir nuestro repertorio y aproximarlo 
al de otros instrumentos.

¿Ha tenido ya oportunidad de presentar el 
disco en directo?
Sí, ya ha hecho varios conciertos con el 
repertorio del disco. En octubre estuve to-

cando en la Metallener Saal del Musikverein 
de Viena, y en el Palacio de Congresos de 
Uppsala, en Suecia. En ambos conciertos 
toqué la música que he grabado en mi dis-
co. Asimis-
mo, en no-
viembre realicé una presentación ofi cial del 
mismo en Madrid, en la tienda “Guitarras 
de Luthier”. Hay previstas más fechas, pero 
todo está a la espera de la situación sani-
taria actual. Por ejemplo, en julio de 2021, 
tengo prevista una fecha en Nueva York, en 
el Carnegie Hall, fruto de un concurso que 
gané el pasado año. Sería una oportunidad 
muy bonita poder presentar allí la música 
que he recogido en este disco.

¿Queda en el horizonte la idea de hacer 
otro álbum? 
Sí, esa idea siempre está ahí. Me gustaría en 
un futuro dedicar un álbum a la música del 
Barroco, otra de mis pasiones. Además, in-
cluiría varias de mis propias transcripciones. 
Esperemos que esa idea se pueda materiali-
zar en un futuro próximo.

Pablo Menéndez
La Esencia de la guitarra

por Lucas Quirós

https://pablomenendezguitar.es 

 @pmenendezguitar

El guitarrista Pablo Menéndez afi rma que se siente muy interesado en el arte de la transcripción 
para guitarra.
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El casalQuartett acaba de lanzar en 
el sello Solo Musica dos nuevas 

grabaciones, Beethovens Welt 1799-
1851 (“El mundo de Beethoven”) y 
Ballads & Quintets, con el pianista y 
compositor Fazil Say, con obras del 
propio Say y de Schumann. Para ello 
hablamos con el violonchelista del 
Cuarteto Casal, Markus Fleck.

Estamos de doble enhorabuena, ya que 
tienen dos nuevas grabaciones en el mer-
cado, ambas en Solo Musica…
Y es más que sufi ciente, ya que es poco 
usual publicar seis CD en un margen de 
apenas dos semanas. Por una parte, el 
estuche de cinco CD de Beethoven y sus 
contemporáneos junto a los Quintetos con 
Fazil Say. El proyecto Beethoven nos ha 
mantenido involucrados durante aproxi-
madamente cuatro años, mientras que la 
grabación junto a Fazil Say fue más bien el 
resultado espontáneo de varios conciertos 
que ofrecimos juntos.

Vayamos por partes, primero con la cola-
boración con un músico de la talla del com-
positor y pianista Fazil Say, que incluye los 
Quintetos con piano de Schumann y el del 
propio Fay, “The moving Mansion”…
Lo que es la suma de una fascinante mezcla 
de muy diferentes estados de ánimo en for-
ma de quintetos con piano. Está la famosa 
obra maestra de Schumann en el repertorio 
de música de cámara, y el de Fazil Say, una 
narración musical de la pasión de Atatürks 
por la conservación de la naturaleza, sal-
vando un árbol de ser cortado. Una pieza 
muy colorida con muchos efectos sonoros 
maravillosos, hermosas melodías y emoción 
rítmica. También tocamos tres Baladas muy 
románticas de Say, originales para piano 
solo, su Op. 12.

Y el segundo registro es un cofre con “El 
mundo de Beethoven: 1799-1851”, una 
selección de cuartetos de cuerda en torno 
al genio de Bonn… 
El cual no fue sólo un asteroide singular 
cayendo del cielo a la tierra sin conexión 
con su tiempo y con sus coetáneos compo-
sitores... Sus logros revolucionarios se deri-
vaban por estar imbuido en su tiempo y por 
la música que lo rodeaba, por ese motivo 

hemos querido mostrar parte de la increíble 
variedad de compositores y composiciones 
durante la vida de Beethoven en Viena.

Una curiosidad, por qué se llaman “Casal”, 
ya saben que en España tenemos al Cuar-
teto Casals…
El cual ha sido una de nuestras fi jaciones 
durante nuestros estudios con el Cuarteto 
Alban Berg en Colonia. En realidad, nuestro 
nombre está vinculado a un apellido en la 
región de los Grisones de Suiza.

¿Dónde está su repertorio principal?, por-
que el Clasicismo parece ser un pilar de 
su trabajo, si recordamos las grabaciones 
tituladas “Birth of the String Quartet”…
Sí, este es el repertorio central en el que nos 
encontramos. Y la increíblemente vasta mú-
sica perdida u olvidada durante ese período, 
cuando nació el cuarteto de cuerda como 
tal. Pero en realidad estamos buscando en 
todas las direcciones posibles y nos encanta 
la inspiración que se puede derivar de todos 
los diferentes períodos musicales y la diver-
sidad de estilos presentes. Música de alta 
calidad para cuarteto de cuerda se puede 
encontrar en todas partes; es algo que man-
tiene nuestra curiosidad bien despierta.

Han tenido conciertos en España, como 
en la Fundación Juan March de Madrid. Y 
hablando de conciertos, con la pandemia 
y el confi namiento, ¿cómo hicieron para 
ensayar?
Después del primer confi namiento y de 
la recuperación de una lesión en el bra-
zo izquierdo de nuestro primer violín Felix 
Froschhammer, en realidad hemos estado 
muy ocupados con los ensayos conjuntos. 
Desde noviembre, por desgracia, estamos 
una vez más reubicando actividades que 

estaban planifi cadas y que no se han podido 
materializar. Pero tenemos que permanecer 
optimistas y defender nuestro arte y lo que 
puede dar éste a la gente, aún más en estos 
tiempos difíciles y en los meses que vienen 
por delante.

casalQuartett
Doble tanto discográfi co

por Blanca Gallego

http://casalquartett.ch

“En Beethovens Welt hemos querido mostrar parte de la increíble variedad de compositores y 
composiciones durante la vida de Beethoven en Viena”, afi rma Markus Fleck, chelista del casalQuartett.
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“La grabación junto a Fazil 
Say fue más bien el resultado 
espontáneo de varios 
conciertos que ofrecimos 
juntos”
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Desarrollado para crear y aportar valor, el 
piano Boston es para los que buscan algo di-

ferente, fuera de lo común y que no se conforman 
con la media. Boston es un instrumento de alto 
rendimiento fabricado para los más exigentes. 
Es un producto de Steinway & Sons que se ha 
ido posicionado y tomando protagonismo en las 
últimas décadas como una de las fi rmas más rele-
vantes para los músicos en el ámbito profesional, 
educativo y uso privado. Se trata de un instrumen-
to versátil, capaz de adaptarse y mimetizarse con 
el músico. Actualmente es la mayor competencia 
en el mercado de las gamas artesanales de los 
principales fabricantes japoneses y alemanes de 
gama alta. La nueva serie “Performance Edition 
II” no ha tardado en poner de manifi esto una su-
perioridad técnica y una capacidad de proyección 
acústica única, afi anzándose con fuerza al merca-
do dentro del mundo de la música y del piano. Su 
gran éxito básicamente viene de su origen, de su 
ADN. Los ingenieros de Steinway desde el inicio 
lo han concebido como un piano profesional 
partiendo desde la visión y aspiraciones del piano 
Steinway e implementando toda la genética del 
coloso de los pianos. A este instrumento profe-
sional se le ha integrado todo el know how y la 
experiencia de casi 170 años fabricando “el mejor 
piano posible”, absorbiendo toda la genética, 
obsesión por la perfección y continuo afán de 
mejora y evolución.

Las comparaciones son odiosas
Actualmente las gamas artesanales de las fi rmas 
niponas y otros fabricantes a nivel mundial han 
intentado crear líneas de producto superiores 
partiendo desde el modelo y prestaciones de un 
piano básico, y quizás ha sido este el motivo de 
no haber terminado de asentarse ni haber llega-
do a la excelencia. En todos estos años, no han 
conseguido hacer sombra a otras fi rmas premium. 
“Para hacer un piano especial, no basta con 
cambiar a una mejor lana para los martillos, poner 
mejores bordones y subirle el precio”, reza Patrick 
Hinves, el director técnico de Steinway & Sons 
(Hinves) en España. “Lo que ha hecho Boston 
es todo lo contrario. Ha creado este instrumento 
implementando la más avanzada ingeniería y 
tecnología, desde la base de un Fórmula 1, el 
piano Steinway & Sons. El resultado: un Fórmula 
1 adaptado a la vida profesional del pianista en 
su día a día”. Esto nos asegura que no se trate 
de un piano común “embellecido” sino de un 
piano genuino y con carácter. Su consistencia y 
robustez, apoyados por la tecnología aplicada y 
los acabados que ofrece el fabricante, hacen que 
tenga una de las mejores relaciones en cuanto a 
calidad y precio del mercado.

Con el piano Boston, el pianista tiene el 
soporte, la certeza y el respaldo de Steinway 
en todo el proceso de compra, servicio técnico, 
garantía y postventa. Solo un producto acorde 
a la excelencia puede llevar detrás una fi rma tan 
exigente.

En España, el último conservatorio que ha 
apostado por Boston poniendo entre sus aulas y 
salas 13 pianos Boston verticales y de cola ha sido 
el Conservatorio Superior de Música de Aragón 
(CSMA) y desde el primer momento nos han 
trasladado su emoción y satisfacción con la elec-
ción. Este centro ha elegido nombrar a una de 
sus salas, “Auditorio Boston”, en honor al piano 
que preside este salón de actos, concretamente 

por Santiago Hinves

un cola Boston GP-193, uno de sus modelos 
estrella. 

Características técnicas únicas
Sus prestaciones permiten un control sobre los 
pianissimos óptimos y una fuerza y cuerpo en 
los medios y graves que sorprenden. Todos los 
Boston de cola están basados en el emblemático 
Steinway & Sons A-188, por lo que la superfi cie de 
tabla armónica y la caja acústica es más ancha que 
en pianos del mismo largo de otros fabricantes, 
dando lugar a una sonoridad mayor y la sensación 
de estar tocando un piano de un modelo por en-
cima que el de la competencia. El timbre y un so-
nido han sido creados desde cero, con la intención 
de ampliar la paleta cromática de los matices del 
sonido. Hay pianistas que cuando los tocan por 
primera vez son capaces de escuchar registros que 
no les han conseguido encontrar en otros pianos. 
Los pianos verticales Boston, en todos sus mode-
los, tienen un panel de ampliación de sonido cuya 
patente de Steinway & Sons solo se encuentra en 
estos pianos. Con esta característica, al igual que 
pasa con los pianos de cola, el sonido se proyecta 
creando una dimensión sonora en 3D.

Longevidad, durabilidad, estabilidad, robustez 
Al igual que Steinway en sus pianos, el encordado 
de los pianos Boston se hace a baja tensión, tra-
duciéndose en una menor presión ejercida en su 
estructura y en consecuencia mayor longevidad 
del piano. Esta escala de encordado infl uye muy 
positivamente en la calidad de sonido que se 
vuelve muy equilibrado y dinámico en todos los 
registros con un mayor sostenido. La estructura 
de los pianos Boston es otra patente genuina de 
Steinway & Sons. Sus barrajes tanto en los pianos 
de cola como verticales tienen el mismo diseño, 
siendo mucho más costoso de fabricar pero 
aportando una robustez que junto con el clavijero 
Octagrip ®, da lugar a una estabilidad de afi na-
ción a lo largo de su vida por encima de la media.

Ensamblaje y producción
El ensamblaje de Boston se lleva a cabo en una 
de las plantas que tiene Kawai en Japón, siendo 
este el punto en común de las dos marcas. Kawai 

tiene una buena mano de obra e instalaciones 
para este ensamblaje. La maquinaria de piano 
Boston no incorpora plástico en ninguna de sus 
partes, y la geometría de la mecánica, las paten-
tes, estructura, materiales, controles de calidad 
etc., es aportado y controlado por Steinway, sien-
do el único objetivo esta colaboración abaratar 
los costes de producción fabricando el piano en 
Japón ya que no sería viable hacerlo con los mis-
mos costes en Hamburgo. Una vez ensamblados, 
Steinway recibe cada piano Boston al Centro de 
Calidad y Preparación de Hamburgo (CCP), a 100 
m de la fábrica Steinway, para terminar los ins-
trumentos. Se destina una media de 20 horas en 
cada modelo para trabajar en toda la regulación 
y ajustes de la mecánica, afi nación y entonación, 
controles de calidad, de acabados..., por lo que 
solo cuando un instrumento Boston cumple las 
exigencias y los estándares de calidad que marca 
Steinway & Sons, deja el CCP para ser expuesto 
en las tiendas de pianos y exposiciones que tiene 
repartidas por todo el mundo. Si todavía no ha  
tenido la posibilidad de poner tus manos en el 
teclado de un piano Boston, es una de las cosas 
que todo pianista debería de plantearse en algún 
momento de su carrera.

Boston es un piano genuino y con carácter, desarrollado de forma única e individual con el objetivo 
expreso de cumplir las expectativas y exigencias que solo los pianos de alta gama pueden ofrecer.

El piano Boston (de Hinves Pianos) 
Made to Create

https://hinves.com/ 
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Nuevas propuestas artísticas para 
nuevos tiempos. Esta es la premisa 

que maneja el tenor riojano Antón Ar-
mendariz para los últimos proyectos en 
los que trabaja y participa. Aunque en 
puridad, no ha sido la situación actual 
la que le ha llevado a este terreno, sino 
que este deseo de explorar nuevas pro-
puestas artísticas es fruto de una honda 
refl exión sobre su profesión.

Flexibilidad, resiliencia, esos térmi-
nos llevan girando en su cabeza desde 
hace mucho tiempo, en un afán por 
actualizar un terreno tan tradicional 
como el de la lírica, para acercarla a ese 
público que la amaría si la conociera.

Resultado de este esfuerzo es su pro-
ducción Viaje de invierno, espectáculo 
que Armendariz presenta el próximo 
mes de enero en uno de los festivales 
más madrugadores del panorama ar-
tístico español: el Festival Actual 2021, 
en Logroño.

Recuerdos del pasado
En este nuevo montaje del Winterreise, 
ciclo de poemas de W. Müller que mu-
sicó Franz Schubert, el personaje poé-
tico que lo articula se desdobla en tres 
personajes diferentes, tres vagabundos 
que llegan a un paraje anodino y triste. 
En esa noche a la intemperie, luchando 
contra el frío exterior, metáfora del va-
cío existencial y de la crisis de valores 
actual, los tres vagabundos encuentran 
entre la basura objetos que les traerán 
recuerdos de su pasado.

En la nueva producción que se pre-
senta en Actual 2021 se ha hecho una 
selección de entre las 24 canciones ori-
ginales, enlazadas con un texto original 
que sirve de hilo conductor de la histo-
ria que se desarrolla en escena. El autor 
de este texto es Carles García, sobre 
una idea original de Antón Armendariz: 

“Vi necesario este texto, para hacer 
entendible el alemán original de las 
canciones de Schubert, incluir unas 
partes habladas que expliquen las 

canciones. Una vez tomada la decisión, 
tras varias reuniones con Carles García, 
surgió la idea de estos tres personajes, 

que en realidad es uno solo”

El ciclo original de Schubert está 
pensado para ser interpretado por un 
solo cantante acompañado del piano, 
en el marco de una sala de concierto 
y sin escenografía, un clásico recital de 

por Silvia Pons

cámara. Pero en esta producción se ha 
querido ofrecer un espectáculo diferen-
te: tres artistas se unen para crear una 
producción única y original, en la que 
se mezcla la música de Schubert con la 
poesía de W. Müller y el texto teatral de 
Carles García. Un actor (Carles García), 
un cantante (Antón Armendariz) y un 
pianista (Rinaldo Zohk), dan vida a ese 
elusivo Vagabundo protagonista del ci-

Antón Armendariz 
Un Winterreise para tiempos de incertidumbre

El tenor Antón Armendariz afi rma que “el 
deseo de explorar nuevas propuestas artísticas 

es fruto de una honda refl exión sobre su 
profesión”.

Sección Escenarios Insólitos del Festival Actual 2021
Cuándo: 4 y 6 de enero a las 18 h y a las 20 h

Dónde: Aparcamiento subterráneo del Riojaforum de Logroño

Ficha artística
Vagabundo 1 - Antón Armendariz Díaz (tenor)

Vagabundo 2 - Carles García (actor)
Vagabundo 3 - Rinaldo Zohk (piano)

https://produccionesliricas.com

clo de canciones original, un único per-
sonaje visto desde puntos de vista dife-
rentes, en lo que radica la singularidad 
del proyecto y su talante innovador.

En palabras de Antón Armendariz, 
alma del proyecto: “Viaje de invierno 
es un trabajo de experimentación en la 
que unimos diversos elementos artísti-
cos (la poesía, el canto lírico, el teatro), 
bajo un manto de espectáculo único y 
original. Hay que tener en cuenta qué 
dentro de este parámetro experimen-
tal, queremos apartarnos de las salas 
de teatro tradicionales para explorar 
nuevos escenarios. Por esto, la produc-
ción está pensada para ser puesta en 
escena en un local vacío, un aparca-
miento abandonado, un lugar donde 
este Vagabundo podría pasar la noche, 
resguardado del frío de la noche. De 
esta forma, el público recibirá de una 
manera más directa todo el signifi cado 
del discurso artístico”.

Tiempos de incertidumbre
Se trata de una propuesta artística que 
apela a los tiempos de incertidumbre 
en los que vivimos, pero también a las 
eternas incógnitas que preocupan al 
ser humano. Como dice Armendariz:

“Viaje de invierno es la historia del 
ser humano. Cada uno de nosotros 
podemos ser los protagonistas de 

esta historia, por eso es tan actual y 
adecuado al momento en que vivimos. 
Un llamamiento al respeto por los que 

somos distintos, refl ejados en quien 
nada tiene, los vagabundos”
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El compositor Horacio Vaggione (Cór-
doba, Argentina, 1943) conquistó el 

XVII Premio SGAE de la Música Iberoame-
ricana “Tomás Luis de Victoria” que otorga 
la Fundación SGAE para reconocer el 
legado del compositor de origen ibe-
roamericano que haya contribuido sustan-
cialmente al enriquecimiento del acervo 
musical de los pueblos a través de su obra 
creativa.
La paralización del sector cultural, provo-
cado por la crisis sanitaria desencadenada 
por el Covid-19, imposibilitó la celebración 
de la ceremonia de entrega del galardón, 
prevista para la pasada primavera. Ahora, 
la Fundación SGAE reinterpreta esta cita 
en formato online (disponible en su canal 
de YouTube) con las palabras de Horacio 
Vaggione y un concierto de sus obras 
destacadas.
El pianista Alberto Rosado y el clarinetista 
Antonio Lapaz interpretan para la ocasión 
las piezas PHASES (2001), para clarinete, 
piano y electrónica, y TAR (1987), para 
clarinete bajo amplifi cado y cinta electró-
nica. El concierto ya puede verse de forma 
gratuita en el canal de YouTube de la Fun-
dación SGAE. 
Además, en el vídeo se puede escuchar la 
laudatio en su honor, escrita por el compo-
sitor José Manuel López López, al mismo 
tiempo que Juan José Solana, presidente 
de Fundación SGAE, felicita y reconoce la 
labor de Vaggione.

“En esta ocasión, el jurado designó 
a Horacio Vaggione por la riqueza de 
su catálogo (que ostenta más de 80 

composiciones instrumentales, electrónicas 
y mixtas) y por la transcendencia de su 
obra como creador de nuevos sonidos. 
Como sabéis, las condiciones sanitarias 

por las que atravesamos debido a la 
pandemia provocada por el Covid-19 nos 

obliga a actualizar el formato y ofrecer este 
encuentro de forma digital. Sin embargo, 
no por ello dejaremos de disfrutar de una 

gala emocionante”
(Juan José Solana)

“Me faltan las palabras para describir lo 
que siento, me siento muy honrado por-
que este es un premio muy importante, 
de larga tradición hispánica pero también 
universal. Siempre he estado ligado a la 
fi gura de Tomás Luis de Victoria como 
autor, pero ahora puedo decir que formo 
parte de la tradición de su polifonía”, de-
claraba Vaggione al conocer la noticia el 
diciembre pasado. 

“En familia”
Vaggione, que confesó sentirse “en fami-
lia” al recibir este reconocimiento, cuenta 
en su trayectoria con más de 50 tex-

por Fundación SGAE

tos publicados y 80 obras instrumentales, 
electrónicas y mixtas que le han servido 
para ser considerado pionero en el de-
sarrollo de la música con las nuevas tec-
nologías. “Un compositor de referencia 
en el presente, pero destacado no solo 
por sus composiciones fi nales sino por el 
trabajo con las sonoridades como materia 
naciente”, tal y como ha manifestado el 
compositor Luis de Pablo, presidente del 
jurado que ha encumbrado la carrera de 
Vaggione.

Riqueza de su catálogo
El jurado decidió concederle el premio 
“por la riqueza de su catálogo, que in-
cluye composiciones electroacústicas, 
instrumentales y mixtas, por la transcen-
dencia de su obra, que abre caminos en 
la creación de sonidos, por su aportación 
a la renovación del pensamiento musical 
dentro y fuera del ámbito iberoamericano, 
y por su capacidad de inspirar a las nuevas 
generaciones de músicos”.
El jurado de esta XVII edición ha estado 
compuesto por el compositor Luis de 
Pablo; el crítico musical Álvaro Guibert, 
la investigadora y Doctora en Historia y 
Ciencias de la Música Itziar Larrinaga, la 
violonchelista e investigadora rusa y resi-
dente en México Evguenia Roubina y la 
presidenta de la Asociación Argentina de 
Musicología Irma Ruiz.

El compositor Horacio Vaggione, XVII Premio SGAE de la Música Iberoamericana 
“Tomás Luis de Victoria”.

Horacio Vaggione 
XVII Premio SGAE “Tomás Luis de Victoria” en ceremonia online

 

Premio SGAE “Tomás Luis de Victoria”
Fue instituido por la Fundación SGAE y la 
Sociedad General de Autores y Editores 
(SGAE) en 1996 bajo la Presidencia de 
Honor de Sus Majestades los Reyes de 

España. La elección del ganador, a cargo 
de un jurado internacional, se lleva a 

cabo a partir de un listado de candidatos 
presentados por instituciones musicales o 
culturales de prestigio que deben avalar 

los méritos de cada uno. El galardón está 
dotado con 20.000 euros.

Anteriores ganadores
El compositor Horacio Vaggione es el 

último ganador del Premio SGAE de la 
Música Iberoamericana “Tomás Luis de 

Victoria” en 2019. El autor argentino sucede 
en el palmarés al cubano Harold Gramatges 

(1996), al español Xavier Montsalvatge 
(1998), al peruano Celso Garrido-Lecca 

(2000), al venezolano Alfredo del Mónaco 
(2002), al español Joan Guinjoan (2004), al 
brasileño Marlos Nobre (2005), al español 

Antón García Abril (2006), al argentino 
Gerardo Gandini (2008), al español Luis de 
Pablo (2009), al cubano Leo Brouwer (2010), 
al español Josep Soler (2011), al mexicano 
Mario Lavista (2013), al argentino Alcides 

Lanza (2014) y a los españoles Xavier 
Benguerel (2015), Tomás Marco (2016) y el 

portorriqueño Roberto Sierra (2017).

Ceremonia online
https://youtu.be/j8wKijkpr6A

33 ENCU/REPOR Sgae.indd   33 24/11/20   17:14



34

Daniel Pinteño, violinista y director 
de Concerto 1700, acomete 2021 

con ilusión ante los nuevos proyectos 
discográficos y con la esperanza de 
recuperar el tiempo perdido en forma de 
conciertos aplazados. Pero antes, debe 
completar este difícil año cerrándolo con 
tres conciertos en el Festival de Música 
Antigua de Úbeda y Baeza, el Festival 
Música Antigua Aranjuez y la Sociedad 
Filarmónica de Lugo.

¿Ahora que estamos viendo el final a 
este 2020 puede hacer balance de lo 
que ha supuesto este año tan compli-
cado para Concerto 1700 y para usted? 
¿Se han cumplido algunas de las metas 
artísticas que tenía cuando arrancó el 
año?
Nuestro año 2020, supongo que como 
el de tantos otros, empezó con muchos 
proyectos ilusionantes que se vieron sú-
bitamente truncados por esta terrible en-
fermedad que ha puesto patas arriba el 
mundo. Una gran parte de nuestra tem-
porada de conciertos estaba condensada 
entre los meses de marzo y junio, así que 
se puede imaginar el golpe que supuso 
el confinamiento para nosotros. Durante 
el mes de marzo recibía cancelaciones o 
aplazamientos a diario y la incertidumbre 
se cernía sobre el sector. Tenía que tras-
ladar esas malas noticias a los músicos y 
sinceramente no era plato de buen gusto. 
Muchos de los que trabajamos en el sec-
tor de la música antigua somos freelance, 
es decir, si no trabajamos, no tenemos 
ingresos. Todavía tenemos en diciembre 
algunos compromisos pendientes, pero 
volviendo a los objetivos marcados para 
2020, podemos estar relativamente con-
tentos, ya que hemos mantenido una 
actividad musical aceptable para lo que 
podíamos prever en los meses de marzo y 
abril. Adicionalmente nos hemos volcado 
en la faceta discográfica aprovechando 
los meses de verano para acometer dos 
proyectos que verán la luz en 2021.

¿Qué compromisos le quedan para este 
último mes de 2020?
En diciembre, si todo va bien, tendremos 
tres conciertos repartidos por diferentes 
puntos de la geografía española. Nues-
tra primera cita musical será dentro del 
Festival de Música Antigua de Úbeda y 
Baeza (este 6 de diciembre), con un exi-
gente programa centrado en la escuela 
de violinistas que reinó en la Hofkapelle 
de Dresde durante más de 150 años. Es un 
repertorio no especialmente conocido por 
el gran público, donde podemos encon-
trar nombres como Farina, Walther, Wes-
thoff, Heinichen, Weiss o Pisendel. Este 
programa ha sido posible gracias al apoyo 
del CNDM que quería en esta temporada 
rendir un homenaje a la música de Sajonia. 
Tras esto cambiamos de tercio y viajamos 
al Madrid del último tercio del siglo XVIII 
con un concierto muy bonito centrado en 
la música de Boccherini, Haydn y Brunetti, 
con dos citas, el 13 y 19 de diciembre. Es 
un repertorio que hemos trabajado en 
profundidad y con el que disfruto muchí-
simo. Con él visitaremos el Teatro Real 
Carlos III de Aranjuez dentro del Festival 
Música Antigua Aranjuez. Es un Festival al 
que le tengo mucho cariño porque siem-
pre han tenido una apuesta decidida por 
los músicos jóvenes y por el patrimonio 
español. Da la particularidad de que este 
teatro es prácticamente contemporáneo a 
la música que interpretamos, con lo que le 
da un valor añadido a la experiencia mu-
sical. La última cita del mes la tendremos 
si todo va bien con el mismo programa en 
la programación de la Sociedad Filarmó-
nica de Lugo el 19 de diciembre. Espero 
que las nuevas restricciones que parece 
se están implementado en cada territorio 

español no afecte a alguna de las fechas. 

Como bien decía la actividad musical se 
retomó lentamente durante el verano y 
se ha conseguido mantener hasta aho-
ra sin demasiados contratiempos. ¿Se 
debe esto a las medidas que se han ido 
tomando en el sector para garantizar 
una cultura segura?
En nuestro caso, la actividad se retomó a 
partir de julio gracias a la apuesta decidida 
por la cultura que ha hecho en todo mo-
mento la Consejería de Cultura de la Co-
munidad de Madrid. Tenemos muchísimo 
que agradecer a Pepe Mompeán y todo el 
equipo de la Consejería porque sin ellos 
posiblemente muchos grupos habríamos 
desaparecido. Como la Comunidad de 
Madrid hay otras administraciones loca-
les y autonómicas que han conseguido 
mantener latiendo al ralentí la cultura de 
este país, demostrando en todo momento 
que realmente la cultura es segura. No es 
simplemente un eslogan. Es un hecho. En 
nuestro caso siempre hay acceso ordena-
do, el público está sentado y distanciado, 
es obligatorio el uso de mascarillas en 
todo momento tanto para público como 
para intérpretes, etc. Ojalá en todos los 
espacios públicos se actuara con la misma 
responsabilidad.

Durante el confinamiento muchos músi-
cos se volcaron en realizar directos o re-
transmisiones de microconciertos. ¿Cree 
usted que el consumo virtual de concier-
tos ha llegado para quedarse? 
No creo que el modelo de microconcier-
tos que vivimos durante el confinamiento 
vaya a ser mayoritario. Se dio durante un 
periodo muy concreto en el que la música 
en directo no podía llegar a las salas de 

Daniel Pinteño, director de Concerto 1700
Ante un ilusionante 2021

por Lucas Quirós

“La preparación, producción, coordinación y logística que conlleva una grabación discográfica es una 
tarea ardua y agotadora”, afirma Daniel Pinteño, director y violinista de Concerto 1700.
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“Nos hemos volcado en 
la faceta discográfica 
aprovechando los meses de 
verano para acometer dos 
proyectos que verán la luz en 
2021”
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concierto. Dicho esto, creo que mientras 
duren las restricciones de movilidad y las 
limitaciones de aforo conviviremos con 
un modelo híbrido de concierto donde 
en muchos casos haya público en directo 
y público virtual desde su casa. Esto es 
algo que ya hemos visto durante 2020, 
aunque sinceramente a día de hoy he visto 
muy pocos streamings con una calidad 
aceptable. Esto no consiste solo en tener 
muchas cámaras sino en que la toma de 
sonido sea perfecta, para ello se necesitan 
el número adecuado de micrófonos, pero 
sobre todo se necesita contar con un téc-
nico de sonido familiarizado con el tipo de 
música que va a trabajar. En nuestro caso 
música antigua. Las emisiones en directo 
permiten no perder el carácter efímero y 
fugaz que tiene un concierto. Esto es algo 
que no se debe perder. Con esto el oyente 
puede tener siempre la sensación certera 
de estar viviendo una experiencia única 
e irrepetible. No soy muy partidario de 
grabar conciertos completos y mantener-
los colgados en redes para la eternidad. 
En el futuro habrá que estudiar los límites 
legales de estas emisiones y grabaciones 
destinadas a redes sociales, porque creo 
que es un terreno todavía sin acotar; con-
sidero que en muchas ocasiones se pue-
den estar conculcando algunos derechos 
individuales y profesionales. El tiempo lo 
dirá, pero estoy seguro que si se mantiene 
esta tendencia se legislará para establecer 
un marco legal claro de actuación.

Me comentaba que durante 2020 han 
aprovechado para centrarse en algunos 
proyectos discográfi cos. ¿De qué se 
trata y cuándo están previstos los lan-
zamientos?
Exactamente, llevábamos meses trabajan-
do en esos proyectos y pese a la situación 
epidemiológica decidí apostar por ellos. 
Para el que no lo conozca de primera ma-
no, la preparación, producción, coordina-
ción y logística que conlleva una grabación 
discográfi ca es una tarea ardua y agotado-
ra. Partiendo de lo más básico: encontrar 
un sitio donde grabar. En España y para ser 
más concreto en Madrid, aunque parezca 
mentira por la cantidad de sitios de los que 
dispone, es prácticamente imposible en-
contrar un espacio donde un grupo pueda 
desarrollar una labor de residencia artística. 
Disponer de un espacio cedido, como el 
que disfrutan nuestros colegas en otros 
países de nuestro entorno, supondría para 
nosotros dar un auténtico paso de gigante 
a la hora de encontrar una estabilidad al 
proceso creativo porque tendríamos un 
espacio donde desarrollar proyectos, en-
sayos y grabaciones. Lamentablemente, las 
administraciones públicas, que son las que 
gestionan la mayoría de espacios, están hi-
perburocratizadas y no quieren involucrarse 
en ello. Supongo que piensan que les 
ocasionan más molestias que benefi cios, 
cuando realmente es todo lo contrario.

Pero han conseguido grabar dos discos…
Pese a todas las difi cultades sobreveni-
das, hemos conseguido grabar durante el 
verano dos discos de los que estoy espe-

cialmente orgulloso. El primero, centrado 
en la música para alto de Antonio Literes 
(1674-1747), junto al fantástico contratenor 
Carlos Mena. Con Carlos he conseguido 
entenderme muy bien y la música fl uye 
sin problemas. Este CD se llevó a cabo 
con el apoyo de una Beca Leonardo que 
me concedió la Fundación BBVA. Verá la 
luz en el primer tercio de 2021 y espera-
mos presentarlo en concierto de manera 
simultánea. El segundo, algo más intimo, 
recoge una selección muy interesante de 
música de cámara a cargo de Gaetano 
Brunetti (1744-1798), que no se había gra-
bado en disco anteriormente y que será 
presentado a mediados de año.

Por lo que veo sigue su apuesta por la 
música de la España del siglo XVIII... 
¿Seguirá siendo uno de los pilares fun-
damentales de Concerto 1700 para el 
año 2021?
Sin duda lo será. Todo el que me conoce 
sabe de mi apuesta decidida por la recu-
peración y difusión de la música barroca 
española. Más allá de las modas, estoy 
convencido de la enorme calidad de nues-
tro patrimonio musical. No lo veo como 
un acto de chovinismo, sino como un 
ejemplo de justicia hacia obras y autores 
que permanecen en el olvido. Esta calidad 
es palpable y lo constato tras cada uno 
de nuestros conciertos cuando el público 
se acerca para felicitarnos por la belleza 
y nos anima a continuar rescatando del 
abandono nuestro patrimonio. Me gusta-
ría reseñar que esta labor de recuperación 
se debe siempre al trabajo conjunto que 
realizamos los intérpretes junto a la co-
munidad musicológica que tiene mucho 
que decir al respecto. Esta apuesta por la 
música barroca española no va a cambiar 
en 2021 y seguiremos llevando la música 
de autores como José de Torres, Antonio 
Literes, José de Herrando, Juan Francés 
de Iribarren o Francisco Hernández Illana, 
entre otros, allá donde haya un progra-

mador valiente que quiera explorar el 
maravilloso terreno musical que hay fuera 
del canon establecido.

Siguiendo con los planes de futuro, su-
pongo que los aplazamientos que su-
frieron en 2020 tendrán su refl ejo en 
una reprogramación en el próximo año. 
¿Se están reprogramando todos los 
conciertos que no se pudieron realizar 
durante el confinamiento?
No todos los conciertos se encuentran re-
programados a día de hoy. Es verdad que 
la mayoría de los festivales y promotores 
han apostado, a mi entender de manera 
acertada, por establecer una nueva fecha 
y después tomar una decisión en función 
de la situación una vez llegada la fecha. 
El problema con el que nos encontramos, 
y del que se habla poco, es que vamos 
a tener una temporada repartida en dos 
años, lo que signifi ca la mitad de actividad 
y por ende la mitad de facturación. Pon-
gamos el caso de que en 2020 no estabas 
programado en un festival que tuvo que 
ser aplazado por la emergencia sanitaria. 
Esto conllevará con total seguridad que 
para la edición de 2021 tampoco estés 
en cartel, ya que el organizador, como 
es lógico, tiene la obligación moral de 
reprogramar esos conciertos aplazados. 
Pese a todo soy optimista porque tanto 
administraciones como promotores están 
siendo sensibles en este aspecto y están 
reprogramando la gran mayoría de con-
ciertos aplazados.

Concerto 1700 / Diciembre de 2020

• Festival de Música Antigua de Úbeda y Baeza /
6 de diciembre

• Festival Música Antigua Aranjuez /
13 de diciembre

• Sociedad Filarmónica de Lugo /
19 de diciembre

www.concerto1700.com
http://danielpinteno.com

Durante la grabación del disco centrado en la música de Antonio Literes, junto al contratenor
Carlos Mena. 
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Los cincuenta años que nos separan del fallecimiento 
del violinista y compositor catalán Joan Manén (1883-1971) 
nos invitan, e incluso nos obligan, a reivindicar su contri-
bución como intérprete, investigador y creador. No lo ha-
remos, sin embargo, desde la revisión biográfi ca, desde la 
enumeración de su catálogo o desde la tradicional actitud 
reverencial hacia las fi guras del pasado que las condena 
a perpetuar su hieratismo. La larga trayectoria de Manén 
le permitió construir un perfi l poliédrico, en el que el co-
nocimiento de la teoría se aunaba con la experimentación 
práctica, la inquietud por la investigación y el empeño di-
vulgativo. Es precisamente esta voluntad de transmitir su 
conocimiento, de comunicar su visión interpretativa, la que 
nos permite hablar de él como contribución viva, como ar-
tista indudablemente avanzado a su época. 

La relación que Joan Manén mantuvo con la revista 
RITMO entre 1933 y 1966 motivó la publicación de varios 
artículos de obligada relectura, pues suponen una sincera 
declaración de intenciones por parte del violinista catalán. 
Trazando de forma inversa la vía que acostumbra a guiar 
los procesos de investigación performativa, las palabras 
del propio violinista en sus diversas colaboraciones con 
RITMO servirán como punto de partida en la descripción 
de su visión sobre aspectos pedagógicos, performativos y 
estéticos, de la que buscaremos el refl ejo en las ediciones 
críticas que nos ha legado, en la recepción hemerográfi ca 
de sus actuaciones y, especialmente, en la sensibilidad que 
emana del sonido de sus grabaciones.

“Empezad vuestra carrera artística en el extranjero, 
violinistas de nuestra patria. España no es aún un país 

idóneo para el solista, como no lo es para el compositor 
de óperas, puesto que no posee su Teatro Nacional, tantas 

veces suplicado, que las represente”

Y así fue como, durante toda su carrera, Joan Manén i 
Planas combinó las actuaciones en España con las visitas a 
teatros latinoamericanos y europeos. Reverenciado como 
prodigio del violín desde la más temprana infancia, la exi-
gencia técnica y expresiva de sus actuaciones en teatros, 
cafés e, incluso, ante la Infanta Isabel, auguraba ya en esta 
primera etapa un brillante futuro como intérprete. 

Al refl exionar muchos años más tarde (RITMO, octubre 
1965, p. 4) sobre la edad idónea para comenzar el estudio 
del violín, Manén reconocía que no debía hacerse después 
de los nueve años, bajo la justifi cación de que, antes de la 
adolescencia, el alumno hubiera ido “creciendo” junto al 
instrumento, adaptando su desarrollo físico (muscular, ner-
vioso y motor) a la práctica instrumental. 

Ya durante su juventud, la prensa de 1901 relata el re-
greso del violinista a Barcelona tras una gira alemana de 

33 conciertos que había culminado con la fundación de un 
coro que, bautizado con el propio nombre del violinista, 
interpretaba algunas de sus primeras composiciones. 

“El aplauso al virtuoso me decía muy poco; yo creo que 
el hombre debe servir para algo más que para interpretar. 

Nuestra obligación es crear”

Así se manifestaba Manén en la entrevista concedida a 
La Esfera en junio de 1915. Sin embargo, su refl exión toma-
ba un tinte amargo al considerar la recepción que su obra 
tenía en España. 

En 1903, los estrenos de dos de sus óperas en el Gran 
Teatre del Liceu habían confi rmado su carrera compositiva. 
De acuerdo con sus palabras, esta música pretendía “dar 
forma a pensamientos que sin ella no saldrían a la superfi -
cie y para hacer sensible el verdadero sentido de la palabra, 
por sí sola impotente para describir un estado puramente 
interno”. La preocupación por la ausencia de un “Teatro 
Nacional”, un género operístico que dotara de expresión 
propia a la verdadera esencia lírica de una nación. 

Esta idea, la de la construcción de un canto a partir del 
lenguaje del pueblo, emana de la refl exión clásica según la 
cual son la musicalidad y acentuación naturales del habla 
las que deben determinar el discurso puramente musical. 
Manén retoma así la refl exión de Pedrell y, tras presentar 
su drama Giovanna di Napoli (estrenada el 22 de enero de 
1903) sobre texto italiano, se inicia en la elaboración de sus 
propios textos preparando un libreto catalán para Acté (3 
de diciembre de 1903), estrenada más tarde en Dresde, 
Berlín y Leipzig: “Era la primera obra española que se ha 
estrenado en Alemania […], donde no hay prejuicios por no 
haber uno nacido allí”. 
Podemos tratar de justifi car la situación que motivaba este 
desencanto desde un complejo análisis de factores políti-
cos, sociales, culturales y estéticos que imperaban a princi-
pios del siglo XX. Sin embargo, lo cierto es que hoy, con el 
eco de esta tristeza resonando ya durante más de un siglo, 

A Joan Manén en el 50 aniversario de su fallecimiento
“No aguardéis milagros en vuestra carrera: solo el saber cuenta” 

por Nieves Pascual León *

“El profundo respeto que Manén manifi esta 
por el legado de Beethoven se entiende 
desde su propia faceta como violinista y 
compositor”

Joan Manén (1883-1971), según una fotografía reproducida en RITMO 
de abril de 1957.
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con unas estructuras culturales de índole totalmente dife-
rente, el patrimonio musical propio (pasado y, especialmen-
te, contemporáneo) requiere esta asunción de conciencia, 
responsabilidad y compromiso que ya entonces reclamaba 
Manén, y a cuya voz se ha unido un numeroso coro de mu-
sicólogos, intérpretes y, por supuesto, compositores. 

“Fueron solamente necesarios respeto y buen conocimiento 
[…] para que la obra, por decirlo así, se terminara de 

sí misma. No requería el trabajo más que una delicada 
atención, a fi n de no inmiscuir, de no infi ltrar elementos 

extraños al estilo claro y sencillo que el autor practicaba”

La aportación de Manén a la edición musical es, sin 
duda, una de sus contribuciones más relevantes, más mo-
dernas. Estas palabras, extraídas del prólogo a su edición 
crítica de la Pieza de concierto para violín y orquesta de 
Beethoven (Viena, Universal Edition, 1929), descubren su 
fi rme voluntad de no traicionar el espíritu que el compo-
sitor revela a través de la escritura. Este profundo respeto 
que Manén manifi esta por el legado de Beethoven se en-
tiende desde su propia faceta como violinista y compositor. 

Manén era consciente, por un lado, de las licencias que 
el intérprete asumía en la práctica sobre el texto escrito; sin 
embargo, su faceta compositiva le hacía refl exionar sobre 
la necesidad de formular una restitución sonora del men-
saje escrito que fuera coherente con la idea del composi-
tor. De este modo, a pesar de la inevitable aportación que 
conlleva toda recuperación (especialmente ante una obra 
que, como este Konzerstück de Beethoven, de 1788, del 
que solo se conservaba, inacabado, el primer movimiento), 
su voluntad de limitar la “aportación personal” del editor o 
del intérprete, pretendía asegurar que la restitución sono-
ra no se alejara del carácter o afecto bajo el cual se había 
concebido la música.

El Manén editor
Por otra parte, esta faceta de Manén como editor demues-
tra la familiaridad del violinista con el estudio de las fuen-
tes. La vinculación con la editorial vienesa Universal-Edition 
culminaba en la ya citada restauración de la obra de Bee-
thoven. Sin embargo, esta colaboración se había iniciado 
en la década de 1910 a través de la edición de tres gran-
des obras: los Conciertos Primero y Cuarto de Henri Vieux-
temps y el Segundo Concierto de Niccolò Paganini. Fueron 
estas dos fi guras las que impregnaron también su faceta 
como editor durante las dos siguientes décadas, a través 
de pequeñas piezas de concierto que, como veremos a 
continuación, exhibía también en sus recitales. 

Es evidente que Manén sentía una gran fascinación por 
compositores como Sarasate, Vieuxtemps y, especialmen-
te, Paganini. De algunos de los comentarios expresados en 
sus artículos para RITMO se deduce que refl exionaba sobre 
su ágil golpe de arco o sobre la estabilidad de su postu-
ra. De este modo, las ediciones que emprende de I Palpiti 
(1913), de las Variaciones sobre un tema del Mosè de Ros-
sini (1913), de los Caprichos 9 y 24 (1922 y 1915, respectiva-
mente) o de Le streghe (1936) suponen, en cierto modo, un 
tributo al compositor italiano: una re-vivencia de su escritu-
ra a través de un nuevo prisma que, desde la admiración, 
buscaba dar respuestas interpretativas a las exigencias de 
este repertorio.

“Inauguro siempre mis programas con la obra de peso. 
El público la digiere mejor que a la mitad o al fi nal de un 

concierto”

Los ejemplos que Manén aporta como modelos de progra-
ma de recital constan de tres partes, práctica muy habitual 
durante las primeras décadas del siglo XX que se extendió 
hasta tiempos bastante recientes. En ocasiones, en las ac-
tuaciones de un dúo, las segundas partes solían reservarse 
a la interpretación de obras para piano solo, de modo que 
el pianista pudiera mostrar sus cualidades como solista, 
mientras que en la primera y en la tercera parte solía re-
legarse al rol de acompañante. Sin embargo, Manén man-
tiene su presencia sobre el escenario a lo largo de las tres 
partes que articulan sus recitales: hábil conocedor de la 
capacidad de atención del público, sitúa la obra de mayor 
envergadura al inicio del programa, cerrándolo con piezas 
más breves de carácter virtuosístico con las que asegurar el 
favor del aplauso fi nal. 

Nótese, por otra parte, la popularidad del repertorio 
incluido en el recital. Es evidente que uno de los factores 
decisivos a la hora de diseñar las temporadas de conciertos 
era el potencial económico de las sociedades, dependien-
te, a su vez, de la cuantía de las cuotas y el número de so-
cios; el favor de estos estaba determinado en gran medida 
la inclusión de obras que, de forma general, agradaran y 
aseguraran una mayor venta de entradas. 

De este modo, predomina la literatura clásica y román-
tica, con pinceladas de autores españoles que suponían 
un guiño al público autóctono. Citemos, como curiosi-
dad, la prevención que Manén expresaba en relación a la 
inclusión de “sonatas de cámara” en conciertos de violín, 
pues “pertenecen […] a audiciones caseras o, a lo más, a 
reuniones restringidas”. Resulta claro que su concepto de 
recital solista no comprendía el protagonismo compartido 
con el pianista: era su violín el que recogía la atención de la 
audiencia, manifestación de su visión romántica de la insti-
tución concertística. 

“Manén mantiene su presencia sobre el 
escenario a lo largo de las tres partes que 
articulan sus recitales: hábil conocedor de 
la capacidad de atención del público, sitúa 
la obra de mayor envergadura al inicio 
del programa, cerrándolo con piezas más 
breves de carácter virtuosístico con las que 
asegurar el favor del aplauso fi nal”

Coro Manén (La Ilustración artística, año XXI, nº 1006, p. 248).
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E n s a y o / A c t u a l i d a d
J o a n  M a n é n

“Algunos al tocar hacen toda suerte de visajes, contraen 
sus facciones o las afean con guiños intencionados, 

mímicas para ganarse la atención o admiración del oyente. 
Creen con ello aparentar […] que se desprenden del 
mundo terrenal y se elevan, inspirados, a regiones de 

sublime espiritualidad ¡Farsantes!”

Sorprende la actualidad de esta crítica, que coincide 
al mismo tiempo con una demanda ya formulada desde 
mediados del siglo XVIII. La interpretación natural convie-
ne, en primer lugar, al ejecutante y su manera de concebir 
musicalmente la partitura, pues afecta directamente a la 
tensión muscular, y, con ella, a la agilidad de los dedos o al 
movimiento del arco. Por otra parte, estas poses forzadas 
y gestos nerviosos perjudican también la variable visual y 
escénica de la interpretación musical. 

Al analizar la postura corporal adoptada por el violinis-
ta se comprueba cómo, efectivamente, la naturalidad rige 
en su distribución del peso desde el hombro y en la fl e-
xibilidad de sus articulaciones. Es el contenido, la música 
en sí, el centro de la interpretación; la incomodidad que 
pudiera sentir el violinista a partir de la difi cultad técnica 
de un pasaje queda, por tanto, oculta bajo su apariencia 
serena que permite que el oyente no desvíe su atención 
hacia una eventual manifestación de la insolvencia técnica 
del intérprete. 

A lo largo de sus cinco artículos sobre “problemas del 
violín” publicados en la revista RITMO entre octubre de 
1965 y marzo de 1966, Manén expone algunas de las bases 
de la pedagogía del instrumento (I), desarrolla un detalla-
do comentario sobre la postura física que debe adoptar el 
intérprete y sobre la técnica de mano izquierda (II), expo-
ne algunas directrices sobre la técnica de mano derecha, 
esto es, sobre el manejo del arco (III) y describe la actitud 
del intérprete en el momento de presentar la obra ante el 

público (IV), con especial atención al factor del miedo es-
cénico (V). 

A través del sonido de sus grabaciones, pioneras algu-
nas de ellas en la industria discográfi ca, resulta interesan-
te comprobar la aplicación práctica de sus convicciones 
teórico-interpretativas sobre la verdadera ejecución del 
repertorio. De este modo, los comentarios sobre técnica 
expuestos en estos artículos suponen la declaración del 
posicionamiento artístico de Joan Manén y comportan fre-
cuentemente una profunda refl exión estética. 

Legado fonográfi co
De entre las grabaciones que nos ha legado Manén me 
gustaría destacar aquí sus versiones de los Conciertos para 
violín de Beethoven y Mendelssohn para el sello Gramófo-
no, fi lial barcelonesa de la discográfi ca británica His Mas-
ter’s Voice. Las grabaciones fueron registradas desde fi na-
les de julio de 1916 hasta junio de 1917. Recientemente, el 
Museu de la Música de Barcelona reivindicaba el valor de 
estos registros sonoros recuperados a partir de tres discos 
no comerciales, copia del máster que la discográfi ca envió 
al artista tras su grabación para que hiciera las comproba-
ciones pertinentes previamente a la comercialización. 

Estos discos proceden de la colección del propio violi-
nista, legada al museo en la década de 1960. Destaca espe-
cialmente la grabación (si bien incompleta) del Concierto 
para violín en re mayor Op. 61 de Beethoven (1806), pues 
supone el primer registro sonoro de la obra conocido hasta 
la fecha, muy anterior a las veneradas versiones de Joseph 
Wolfsthal (1925) y Fritz Kreisler (1926). 

Para Manén, el uso del vibrato estaba íntimamente relacio-
nado con su misión: ayudar a que el violín “cantara”, imitando 
“en lo practicable las modulaciones y el vibrato de los gran-
des cantantes”. En este sentido, también la articulación, es 
decir el fraseo, respira inspirado por la naturalidad de la me-
lodía vocal. Otro de los rasgos más llamativos es su gusto por 
el portamento, es decir el cambio de posición o movimiento 
longitudinal de la mano izquierda a lo largo de la cuerda en el 
que se utiliza de forma consecutiva el mismo dedo. 

Tras un concierto en el salón del Conservatorio de Mú-
sica de Valencia el 2 de junio de 1908, el crítico del diario 
Las Provincias califi caba al joven Manén como “un gran 
artista; un gran sensitivo, que posee además una técnica 
formidable […]. Allí trinos de rapidez e igualdad increíbles, 
allí distancias salvadas con facilidad que asombra, y dobles 
y triples cuerdas, y velocidades imposibles… Pero sobre 
todo esto el acento, aquella pureza de sonidos, ¡y má s 
especialmente aquella emoción del canto, aquella incom-
parable emoción!”. Muchos años más tarde, al refl exionar 
Manén sobre su trayectoria, sobre su vinculación con el ins-
trumento y con la composición, confesaba con humildad 
que no se reconocía en estas palabras. 

“Ni la soberbia ni la tosquedad hagan presa en vosotros 
por más que el éxito os favorezca”

El público y la crítica erigieron a Manén como el gran violi-
nista que, efectivamente, fue. Sin embargo, hoy, cincuenta 
años después de su partida, todavía estamos a tiempo de 
reivindicar su faceta compositiva mientras el timbre de su 
violín que brota de sus grabaciones nos revela la profundi-
dad de una personalidad musical única a la que, induda-
blemente, debemos una atención urgente. 

* Catedrática de Musicología del Conservatorio Superior de Mú-
sica de Valencia

“De entre las grabaciones que nos ha legado Manén, me gustaría 
destacar sus versiones de los Conciertos para violín de Beethoven 

y Mendelssohn para el sello Gramófono, fi lial barcelonesa de la 
discográfi ca británica His Master’s Voice”.

 
“A lo largo de sus cinco artículos sobre 
problemas del violín, publicados en RITMO 
entre octubre de 1965 y marzo de 1966, 
Manén expone algunas de las bases sobre 
el instrumento”
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En 1836, Robert Schumann publicó en la Neue Zeitschrift 
für Musik la reseña de una partitura que le había sor-
prendido gratamente. Su título, Air russe varié Op. 17; 

su autora, una compositora y pianista francesa por entonces 
prácticamente desconocida. “Si un joven pianista me presenta 
unas variaciones como estas de Louise Farrenc, yo le elogiaré 
calurosamente, pues testimonian un talento apreciable y una 
buena formación. Se trata de pequeños estudios, quizá reali-
zados todavía bajo la mirada del profesor, pero sus líneas son 
seguras y están perfectamente concebidas para la ejecución. 
En una palabra, están tan bien acabadas que es imposible no 
amarlas, más aun cuando un muy ligero perfume romántico las 
rodea”. 
Louise Farrenc debió agradecer sin duda el espaldarazo que 
esas palabras significaron en su carrera, pero, como no mucho 
tiempo después confirmaría, su talento no iba a limitarse al 
piano. Al igual que le pasó al mismo Schumann, o a Johan-
nes Brahms, las colecciones pianísticas de variaciones, rondós 
y piezas de carácter fueron solo una especie de etapa prepa-
ratoria tras la cual abordar metas más altas en la música de 
cámara y sinfónica. La diferencia respecto a esos maestros es 
que Farrenc era mujer y, como tal, hubo de superar las trabas y 
prejuicios de su tiempo.
Jeanne-Louise Dumont, como se llamaba originalmente, vino 
al mundo en 1804 en el seno de una familia de artistas (su pa-
dre, Jacques-Edme Dumont, fue un escultor que llegó a ganar 
el Premio de Roma) y en un barrio de París, la Sorbona, en el 
que se respiraba una atmósfera liberal y entregada a todo tipo 
de artes. La música no era una excepción y así, a los seis años, 
empezó a estudiar solfeo y piano con una discípula de Muzio 
Clementi, Cécile Soria. 

Conservatorio de París
Sus dotes llamaron tanto la atención, que con quince años 
Louise consiguió entrar en el Conservatorio de París, donde re-
cibió clases de armonía de Antonín Rejcha hasta que, en 1821, 
la joven contrajo matrimonio con el flautista Aristide Farrenc. 
En otros casos, lo más probable es que ahí hubiera acabado 
toda la carrera musical de Louise. Si no fue así fue porque Aris-
tide supo apreciar el talento de su esposa y decidió que sería 
un error imperdonable dejarlo enclaustrado en el hogar. 
El matrimonio se embarcó entonces en una gira de conciertos 
por toda Francia en la que interpretaban repertorio para flauta 

y piano, además de las pie-
zas que Louise había em-
pezado a componer. Mas 
también ahí Aristide fue cla-
rividente y supo que en esa 
pareja artística el que debía 
pasar a un segundo plano 
era él. Y eso fue lo que hizo: 
dejó los conciertos, fundó 
una editorial, Éditions Fa-
rrenc, para publicar, entre 
otras, las obras de su espo-
sa y se convirtió en algo así 
como su agente. 
Louise pudo reemprender 

entonces las lecciones con Rejcha, no solo de armonía, sino 
también de contrapunto, fuga e instrumentación, si bien esas 
clases fueron ahora particulares, pues tales enseñanzas esta-
ban vedadas a las mujeres en el conservatorio. Ese nuevo pe-

riodo de formación solo se vio interrumpido en 1826, año en 
que Louise dio a luz una hija, Victorine.

Renombre en París
Durante ese tiempo, Louise compuso sobre todo piezas de lu-
cimiento para piano, muchas de ellas basadas en arias operís-
ticas de moda, como las Variations brillantes sur un thème de 
La Cenerentola de Rossini Op. 5 o el Rondeau sur des thèmes 
d’Euryanthe de Weber Op. 11. Gracias a ellas fue ganando re-
nombre en París, lo que le permitió dar el arriesgado paso de 
abordar las grandes formas de la tradición. 
Un primer testimonio de ello fueron las dos oberturas orques-
tales Opp. 23 y 24 que compuso en 1834, seguidas por los dos 
quintetos con piano Op. 30 (1839) y Op. 31 (1840). La experien-
cia adquirida con esos trabajos se plasmó en la Sinfonía n. 1 
en do menor Op. 32, escrita en 1841 y estrenada en 1845. Para 
pasmo de un crítico que asistió a esa audición, la obra demos-
traba “que una mujer podía seguir con éxito el espinoso y serio 
camino de los Haydn, Mozart y Beethoven”… Esa referencia 
a los maestros de la Primera Escuela de Viena no era gratuita: 
ese fue precisamente el modelo que tomó Farrenc tanto en su 
música orquestal como en la de cámara. Farrenc aún escribió 
dos Sinfonías más, una en Re mayor, su Op. 35 (1845), y otra en 
Sol menor, el Op. 36 (1847), su obra maestra en el género.
La muerte en 1859 de su hija Victorine llevó a Farrenc a abando-
nar prácticamente la composición. Desde entonces y hasta su 
muerte en 1875 se consagró a enseñar piano en el Conservatorio 
de París y a publicar, junto con su esposo, Le Trésor des pianis-
tes, una antología de piezas para clave y piano desde el siglo XVI 
hasta la mitad del siglo XIX que ocupa veinte volúmenes.

40

Louise Farrenc
por Juan Carlos Moreno

C o m p o s i t o r e s

“Louise Farrenc debió 
agradecer sin duda el 

espaldarazo que las elogiosas 
palabras de Robert Schumann 

significaron en su carrera, 
pero, como no mucho tiempo 

después confirmaría, su talento 
no iba a limitarse al piano”

La compositora Louise Farrenc era mujer y, como tal, hubo de superar las 
trabas y prejuicios de su tiempo (retrato anónimo, Bibliothèque nationale 

de France).
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•  Sinfonía n. 1. Oberturas n. 1 y 2. Grandes variations 
sur un thème du comte Gallenberg. Jean Muller, 
piano. Solistes Européens, Luxembourg / Christo-
ph König.

 Naxos. DDD. 

•  Sinfonías n. 2 y 3. Solistes Européens, Luxembourg 
/ Christoph König.

 Naxos. DDD. 

•  Noneto. Variations concertantes sur un air suisse. 
Trío con clarinete. Philippe Bernold, fl auta; Romain 
Guyot, clarinete; François Leleux, oboe; André Ca-
zalet, trompa; Gilbert Audin, fagot; Guillaume Su-
tre, violín; Miguel da Silva, viola; François Salque, 
violoncelo; Vincent Pasquier, contrabajo.

 Naïve. DDD. 

•  Sexteto. Trío con clarinete. Trío con piano. Linda Di 
Carlo, piano. OperaEnsemble.

 Brilliant Classics. DDD. 

•  Quintetos con piano n. 1 y 2. Linos Ensemble.
 CPO. DDD. 

•  Sonata para violín y piano n. 2. Sonata para violon-
celo y piano. Mary Ellen Haupert, piano; Nancy Oli-
veros, violín; Kirsten Whitson, violoncelo.

 Centaur. DDD. 

•  Air russe varié. Les italiennes. Souvenir des Hugue-
nots. 30 estudios (selección). Joanne Polk, piano.

 Steinway and Sons. DDD. 

•  1804 Nace el 31 de mayo en París.
•  1810 Empieza a recibir lecciones de armonía y piano. 
•  1819 Estudia armonía bajo la dirección de Antonín 

Rejcha.
•  1820 Compone sus primeras obras para piano, princi-

palmente variaciones, rondós y piezas de carácter.
•  1821 Contrae matrimonio con el fl autista Aristide Fa-

rrenc. Juntos realizan una gira de conciertos por Fran-
cia. 

•  1826 Nace su única hija, Victorine, que será también 
pianista.

•  1834 Escribe su primera obra orquestal, la Obertura en 
mi menor Op. 23.

•  1841 Compone la Sinfonía n. 1, que será estrenada 
cuatro años más tarde con éxito en Bruselas.

•  1842 Empieza a trabajar como profesora de piano en 
el Conservatorio de París. 

•  1845 Los 30 études dans tous les tons majeurs et 
mineurs Op. 26 son adoptados por el conservatorio 
como método ofi cial para las clases de piano. 

•  1849 Se estrena en París la Sinfonía n. 3.
•  1850 El éxito logrado por el Noneto le vale la igualdad 

salarial con sus colegas de conservatorio.
•  1859 Victorine, la hija de los Farrenc, muere en París.
•  1861 Se inicia la publicación de Le Trésor des pianis-

tes.
•  1865 Fallece Aristide Farrenc. 
•  1869 Por segunda vez en su carrera, recibe el Prix 

Chartier que otorga la Academia de Bellas Artes. 
•  1875 Muere el 16 de septiembre en París.

•  Variations brillantes sur la cavatina d’Anna Bolena de 
Donizetti. Air russe varié. Variations sur un thème du 
comte Gallenberg. Variations brillantes sur un thème 
du Colporteur. Biliana Tzinlinkova, piano.

 Paladino. DDD.

C o m p o s i t o r e s

En 1842, Louise Farrenc se convirtió en la segunda 
mujer, tras Hélène de Montgeroult, en ser nombra-
da profesora del Conservatorio de París. Entró así en 
el departamento de piano de la institución, en el que 
se encargó de enseñar la práctica de ese instrumento 
no al conjunto de alumnos, sino tan solo a las mujeres, 
pues las clases estaban separadas por sexos. No era 
esa la única discriminación que se hacía en el conser-

vatorio: por el solo hecho de ser 
mujer, Farrenc no podía impartir 
clases de composición. Su suel-
do, además, era sensiblemente 
inferior al de su colega de de-
partamento, Henri Herz. Farrenc 
se embarcó entonces en una 
lucha por intentar cambiar esa 
situación. Fue una lucha larga, y 

ello a pesar de que su renombre como compositora y 
pedagoga solo hacía que crecer. Así, en 1845, sus 30 
Études dans tous les tons majeurs et mineurs Op. 26 
(1838) fueron adoptados por el conservatorio como mé-
todo de referencia para la enseñanza del piano, aunque 
sin que ello se viera acompañado de un reconocimiento 
económico en lo que al salario se refi ere. Farrenc solo 
consiguió la igualdad salarial en 1850, cuando su None-
to Op. 38 para quinteto de viento y cuarteto de cuerda 
obtuvo un éxito tan incontestable que a la dirección del 
conservatorio no le quedó más remedio que hacer jus-
ticia a las reclamaciones de su profesora.

Hacia la igualdad salarial

“En 1842, Louise 
Farrenc se convirtió en 

la segunda mujer en ser 
nombrada profesora del 
Conservatorio de París”
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La memoria de los pueblos debe mantenerse viva, eso lo sa-
bemos, para soñar el futuro desde nuestros aciertos y erro-
res. En ese ejercicio necesario, siempre es saludable recorrer 

los caminos más acertados de nuestra historia y también los la-
berintos más oscuros, por donde han transitado seres humanos 
deleznables y perversos. 
Precisamente, por ese respeto a la memoria siempre viva de una 
sociedad, volvemos la mirada al pasado reciente de Chile, al trau-
ma irreparable del golpe de estado, ejecutado por una dictadura 
cívico-militar que, con el tiempo, demostró ser de una crueldad 
sólo comparable a las grandes tiranías de la historia.
El 11 de septiembre de 1973, con el golpe dado por las Fuerzas 
Armadas, se desplomó la trabajosa construcción de la República 
y el estado de derecho que la sustentaba. Más de 160 años de 
vocación republicana terminaban con el bombardeo de la casa 
de gobierno, llevado a cabo por pilotos de la Fuerza Aérea de 
Chile. Y un presidente de la República muerto, dentro de ese 
edifi cio emblemático. Con este quiebre profundo e insondable 
de nuestra democracia, comenzó una ola de terror, crueldad y 
muerte, puesta en marcha por un totalitarismo delirante y san-
guinario, que consideraba a compatriotas como enemigos que 
debían ser eliminados. Muchas historias de dolor, persecución, 
tortura y asesinato, cubrieron la patria con la sangre de hombres 
y mujeres que se unieron al sueño de Salvador Allende, por hacer 
de Chile un país más justo, en el que la dignidad del pueblo fuera 
respetada por encima de todo el interés económico de las clases 
dominantes, herederas de un pasado conservador, oligárquico y 
latifundista, que tenían sumido al país en un profundo subdesa-
rrollo. 
Una de esas historias de dolor y muerte es la de Víctor Jara, un 
artista sobresaliente en el contexto nacional e internacional. Más 
que un cantautor o director de teatro, se trata de un hombre lle-
no de sensibilidad artística, que se expresaba en diversas mate-
rialidades musicales, discursivas, plásticas o visuales. Su talento 
genuino y múltiple, como el de Violeta Parra, lo convirtió en un 
regalo, una buena noticia para Chile, América Latina y el mundo. 
Su amor por la vida, expresado en la familia, el pueblo y su arte, 
lo hacía brillar como un símbolo de paz y de alegría desde estas 
tierras australes.

Agonía y muerte del artista
Una de las miles de víctimas de la represión, torturados, vejados 
y asesinados, fue Víctor Jara. El 11 de septiembre del 73 escuchó 
el último discurso del presidente Allende, desde La Moneda, se 
despidió de su esposa Joan y emprendió el camino recorrido a 

su lugar de trabajo; la Uni-
versidad Técnica del Estado, 
hoy Universidad de Santiago 
de Chile. Iba premunido de 
la única arma que conocía, 
su guitarra, para seguir can-
tando y convocando a sus 
estudiantes y compañeros 
profesores, en la resistencia 
pacífi ca y activa a la dictadu-
ra, que enfrentaba con ex-
trema violencia sus primeras 
horas en el poder.
Fue una noche de acecho y 
terror, en la que las patrullas 
militares cercaron el recinto 

universitario, para atacarlo fi nalmente la mañana del miércoles 
12 de septiembre. Víctor Jara era una de las casi 600 personas 
que estaban en el recinto. Detenidos con violencia, fueron tras-
ladados al Estadio Chile, convertido en centro de detención, tor-

tura y muerte. Ahí comenzó la agonía del artista, entre culatazos, 
patadas e insultos, intuyó el desplome de lo que habían tratado 
de construir, en pos de un Chile mejor para los más oprimidos. A 
la llegada al Estadio Chile, es reconocido por un ofi cial que co-
mienza con un castigo físico brutal. Patadas en su cabeza y cuer-
po, repetidas con una bestialidad indescriptible, terminan por 
romperle la cabeza, de la cual emana sangre de manera profusa, 
cubriendo su rostro hasta la hora fi nal, que no tardaría en llegar. 
La tortura continúa durante los días 13 y 14 de septiembre. Se 
producen algunos “descansos”, en los que otros presos lo ven 
muy mal herido y tratan de darle algo de comer para que resista. 
Con la esperanza de que algunos puedan salir libres, Víctor escri-
be un último poema, un mensaje al mundo, a su querido pueblo, 
mujer e hijas. Se trata de un puñado de versos, atravesados por el 
dolor que dan cuenta de la agonía y la muerte próxima: 

“Canto que mal que sales cuando tengo que cantar espanto / 
Espanto como el que vivo, espanto como el que muero”

El sábado 15 de septiembre de 1973 todo termina. Al anochecer, 
emerge la imagen fantasmagórica de 30 o 40 cadáveres, apilados 
en un recinto cercano a la salida del estadio. Uno de esos cadá-
veres es el de Víctor Jara. Las últimas torturas sobre su cuerpo 
moribundo le quebraron las manos junto a más golpes e insultos. 
Testigos presenciales señalan que el artista dejó de existir fi nal-
mente, producto de una bala en la cabeza, disparada por uno de 
los militares que, junto a sus compañeros, jugaba a la ruleta rusa 
para eliminar a este prisionero. 
La madrugada del 16 de septiembre de 1973, dos pobladoras 
que vivían cerca del Cementerio Metropolitano de Santiago, en-
cuentran en un sitio eriazo seis cuerpos sin vida. Uno de ellos era 
el de Víctor Jara. Posteriormente, en el Instituto Médico Legal, se 
constató que el cuerpo tenía 44 impactos de bala, 2 de ellos en 
la cabeza, 6 en las piernas, 14 en los brazos y 22 en la espalda. 
Somos cinco mil, se titula el último poema de Jara, escrito en 
esos últimos días de horror y agonía y en él nos termina diciendo 
con angustia: “Cuánta humanidad con hambre, frío, pánico, do-
lor, presión moral, terror y locura”.

42

La canción infi nita de Víctor Jara
por Jorge Brower Beltramin

“Víctor Jara iba premunido 
de la única arma que conocía, 

su guitarra, para seguir 
cantando y convocando a sus 

estudiantes y compañeros 
profesores, en la resistencia 

pacífica y activa a la dictadura, 
que enfrentaba con extrema 

violencia sus primeras horas en 
el poder”

Víctor Jara, músico, cantautor, profesor, escritor y director de teatro 
chileno, fue asesinado por la dictadura militar chilena en 1973.
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El artista notable, extremadamente sensible y amante de su pue-
blo, de su mujer e hijas, tenía 40 años. Estaba en una etapa de 
plena madurez y compromiso con la vida y con su arte. Los agen-
tes del Estado, militares defensores de la patria, le dispararon 
casi un proyectil por año de vida. En total, 44 tiros para 40 años 
de trabajo, superación, creación y amor. La muerte triunfó esos 
días de fría primavera, pero la luz de la vida volvió rápidamente, 
porque la partida del hombre, músico, poeta, actor, nos dejó su 
obra inmortal, que reafi rma día a día la presencia insustituible de 
Víctor Jara en comunión con su amado pueblo.

Lo que no entendió la dictadura
Antes de referirnos al crimen de lesa humanidad que consumó la 
dictadura sobre el artista y que se repitió en miles de compatrio-
tas, tanto en Chile como en el extranjero, es necesario decir que 
la breve e inconclusa cronología de hechos que hemos expuesto, 
siempre es necesaria. Ha sido escrita cientos de veces y debe ser 
escrita otras tantas más, como la repetición de una oración, como 
un mantra litúrgico sanador y liberador. La memoria histórica lo 
exige y debemos ser disciplinados en el recuerdo de esta hora 
trágica que tan fuerte golpeó el alma de Chile. Además, la herida 
y el daño permanecen, no sólo en las víctimas sobrevivientes y 
sus seres más queridos, sino también en el corazón de un pueblo 
que, desde el desgarro más profundo nos dice: ¡nunca más!
En nuestra narración/exposición no hemos mencionado nom-
bres, identidades de quienes llevaron a cabo este crimen alevo-
so. Éstos ya han sido identifi cados hace mucho tiempo. Ofi cia-
les como el teniente Pedro Barrientos; el teniente Edwin Winter, 
apodado “El Príncipe”, fi guran como quienes torturaron direc-
tamente a Víctor Jara y le dieron muerte, por mano propia o por 
una orden a un subalterno. También sabemos que el comandante 
Cesar Manríquez Bravo, jefe del campo de prisioneros instalado 
en el Estadio Chile, fue el primer procesado por el asesinato del 
artista. Todo esto, en el marco de la sanguinaria dictadura enca-
bezada por Augusto Pinochet. 
Sin embargo y más allá de la condición criminal de estos sujetos, 
nos interesa detenernos un momento en la lógica del extermi-
nio puesta en marcha por la dictadura, respecto de un enemigo 
construido desde una óptica ideológica aberrante. La evidencia 
más concreta y dolorosa al mismo tiempo, es el propio cuerpo 
de Jara, mancillado y destruido más allá de toda posibilidad para 
infringir dolor, agonía y muerte. El odio, la ira y bestialidad con la 
que se actuó, está en cada uno de los 44 balazos acertados, en 
las manos quebradas (manos con las que ejecutaba su música en 
su querida guitarra) y su cabeza destrozada, con la que soñaba un 
Chile mejor para los que menos tenían. La lógica del exterminio, 
en su expresión más delirante, pensaba en este enemigo como 
si fuese una plaga a la que había que aplicar una dosis mayor de 
pesticidas, para que no volviera a aparecer. 
Lo que no entendió la dictadura, es que la obra del artista poten-
cia su nombre y el de su trabajo en un grado exponencial, siendo 
la tortura y la muerte violenta, los hechos desde los que arranca 
la presencia inabarcable del artista y su legado. Razón tenía el 
poeta nicaragüense Ernesto Cardenal cuando escribió: 

“Creyeron que te / mataban con una orden / de ¡fuego! / 
Creyeron que te enterraban /

Y lo que hacían / era enterrar una semilla”

Los incriminados en el asesinato de Víctor Jara, Barrientos, Win-
ter y otros, podrán negar toda su vida el haber estado en el lugar 
en que se cometió este y otros crímenes, o podrán decir que eran 
parte de una estructura jerárquica y que sólo obedecían órdenes. 
En tal caso, como señala Arendt, respecto al criminal de guerra 
nazi Adolf Eichmann, estaríamos frente a una explicación que 
banaliza el mal, ocultándolo en protocolos burocráticos, para fi -
nalmente aceptar que estos agentes del estado sólo cumplieron 
órdenes. No obstante, sabemos en nuestra condición de seres 
humanos, que crímenes como el de Jara, tanto en su concep-
ción como en su ejecución, 
obedecen a la movilización 
de los instintos más viles y 
destructivos que es posible 
imaginar. Estos sólo pueden 
ser expresados desde fana-
tismos y radicalismos, donde 
la existencia de un otro que 
piensa distinto, es una ame-
naza inminente.
Víctor Jara murió durante los 
tormentosos días posterio-
res al golpe de estado, ocu-
rrido en Chile el 11 de septiembre de 1973. Su voz y su guitarra 
se callaron sólo un momento. Después, miles de voces y de gui-
tarras lo traen de regreso al presente y al futuro de nuestra patria 
y del mundo. De este modo, el artista nos regala una canción 
infi nita, para que todos los seres humanos amantes de la paz la 
sigan cantando en cualquier tiempo y lugar. 

Jorge Brower Beltramin es Vicedecano de Investigación y Postgrado 
en la Facultad Tecnológica de la Universidad de Santiago de Chile

“En Somos cinco mil, último poema de Jara, escrito en esos días de horror 
y agonía, relata: Cuánta humanidad con hambre, frío, pánico, dolor, 

presión moral, terror y locura”.
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“Víctor Jara murió durante los 
tormentosos días posteriores 

al golpe de estado; su voz y 
su guitarra se callaron sólo un 
momento, después, miles de 

voces y de guitarras lo traen de 
regreso al presente y al futuro 

de nuestra patria y del mundo”
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Ópera
El Palau de les Arts de Valencia ha hecho historia con el estreno 
en España de la única ópera de György Kurtág (1926), Fin de 
Partie, basada en la obra homónima de Beckett: “Esa especie 
de confi namiento tuvo algo que ver con estos tiempos que vi-
vimos: mascarillas en el foso, incluido el director, toda esa an-
gustia existencialista estuvo magistralmente plasmada en una 
música de extraordinaria factura”. Por su parte, en Sevilla subió 
a escena un Così fan tutte (en la imagen superior), en el que la 
idea escénica fue “en torno a mantras contemporáneos como 
machismo, empoderamiento femenino, completados con otros 
como la culpabilidad innata masculina (una fi delidad que ellos 
incumplen de manera natural)”. 
Nada tuvo que ver otro Così, en este caso llamado Covid fan 
tutte por la Opera Nacional de Finlandia: “El plan de montar una 
Walkiria tuvo que ser postergado por culpa de un virus, del cual, 
la Ópera de Finlandia se vengó ridiculizándolo con esta origina-
lísima ópera-cabaret” […] “Ferrando y Guglielmo nos aseguran 
que el virus no llegará a Finlandia, antes que Don Alfonso les 
advierta que sin embargo no estaría mal discutir sobre las alter-
nativas de inmunidad de rebaño, encierro o cuarentena”. 
Y por destacar una ópera muy esperada, la gran Rusalka de 
Christof Loy en el Teatro Real con la protagonista de Asmik Gri-
gorian (imagen inferior), “que ha compuesto vocal y teatralmen-
te una Rusalka de antología”.

Más críticas en la web www.ritmo.es pestaña Auditorio
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Discos
Naxos en DVD y Capriccio en CD han coincidido en publicar 
la fantástica ópera El príncipe de Homburg de ese espléndido 
autor operístico que fue Hans Werner Henze, proveniente de 
las funciones que tuvieron lugar en la Staatsoper de Stuttgart 
en marzo de 2019. “Se trata de una admirable interpretación 
musical, impelida por el continuado vigor dramático que sabe 
imprimir el director Cornelius Meister, quien se afi rma como un 
magnífi co intérprete del repertorio contemporáneo. En el sóli-
do reparto vocal sobresale la pareja protagonista (ambos en la 
imagen), el príncipe encarnado por el barítono Robin Adams y la 
soprano Vera-Lotte Böcker como su prometida”.

Más críticas en la web www.ritmo.es pestaña Discos

Ritmo.es
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que se enteraron de que iban a actuar apenas cuatro horas 
antes de que se alzara el telón. Los dos cumplieron satisfac-
toriamente.

En el foso, Josep Pons fi rmó una lectura muy cuidada en 
los detalles, al mismo tiempo que teatralmente viva y atenta 
a resaltar lo que de dramático y giocoso tiene la partitura. En 
defi nitiva, una velada fría en lo escénico, cálida y animada en 
lo musical y, sobre todo, dominada por esa lucha de la cultura 
por vencer cualquier obstáculo y aportar algo de luz y espe-
ranza a estos tiempos que nos ha tocado vivir.

P.D.: El mismo día que escribí y mandé estas líneas, la cultura hubo 
fi nalmente de parar. Esa tarde el Gran Teatre del Liceu envió una nota 
en la que confi rmaba la suspensión de todas sus actividades hasta el 
24 de noviembre, a causa de las nuevas restricciones aprobadas por 
la Generalitat. Esta representación de Don Giovanni, por tanto, fue la 
última que pudo verse. 

Juan Carlos Moreno

Christopher Maltman, Adam Palka, Miah Persson, Ben Blis, Véro-
nique Gens, Luca Pisaroni, Toni Marsol y Sara Blanch. Orquestra 
Simfònica i Cor del Gran Teatre del Liceu / Josep Pons. Escena: 
Christof Loy. Don Giovanni, de Wolfgang Amadeus Mozart.
Gran Teatre del Liceu, Barcelona.

Todos somos Terezin

Düsseldorf

El Don Giovanni de la resistencia

Barcelona
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A gran altura brilló la soprano Miah Persson como Donna Anna.

No, no será esta una temporada fácil para teatros ni audi-
torios. A las consabidas limitaciones de aforo se une una si-
tuación cambiante que obliga a adaptarse sobre la marcha. 
La primera ópera escenifi cada del Liceu en este curso, el Don 
Giovanni mozartiano, es una buena muestra de ello: la aplica-
ción del toque de queda a las 22 horas en Cataluña supuso no 
solo adelantar la hora de la representación, sino también llevar 
a cabo cortes drásticos en el segundo acto para acabar antes 
de esa hora, de modo que del sexteto se pasó directamente 
al dueto “O statua gentilissima”, para acabar a la romántica, 
con el hundimiento del protagonista en los infi ernos. Por si eso 
fuera poco, en la función del 28 de octubre hubo que sustituir 
a los cantantes que encarnaban a Zerlina y Massetto por un 
positivo de covid de la soprano Leonor Bonilla… Ante este 
cúmulo de circunstancias, el solo hecho de que pudiera levan-
tarse el telón ya es digno de aplauso (las cancelaciones de las 
funciones restantes se aplicaron después de esta función -nota 
del editor-).

La versión funcionó mejor en lo musical que en lo escénico, 
pues la puesta en escena de Christof Loy, centrada como está 
en la psicología de los personajes, saca poco provecho a la 
escenografía y resulta extrañamente pobre y fría en escenas 
como la fi esta en el palacio de Don Giovanni y, sobre todo, la 
del banquete. En esta, el libertino y su criado son los únicos 
personajes que aparecen, y ello con el telón bajado a sus es-
paldas.

El reparto brilló a un notable nivel. Loy hace que Don Gio-
vanni sea un personaje ya envejecido, casi decrépito en el se-
gundo acto, a pesar de lo cual Christopher Maltman dio una 
lección de cómo abordar el papel y darle una amplia gama de 
matices, del autoritarismo señorial al cinismo o la seducción. 
Luca Pisaroni como Leporello estuvo excelente, tanto en la 
parte escénica como en la vocal, mientras que el Don Ottavio 
de Ben Blis destacó por su depurada línea y el Comendador 
de Adam Palka convenció por la plenitud y temple de su voz. A 
gran altura brillaron también Miah Persson como Donna Anna 
y Véronique Gens como Donna Elvira, ambas seguras y muy 
musicales. Mención aparte merecen Toni Marsol y Sara Blanch, 
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“El mayor acierto de la nueva puesta en escena de Düsseldorf (Ilaria 
Lanzino y Emine Güner) fue evitar alusiones históricas concretas a 

victimarios y víctimas”.

El Kaiser de Atlantis, una ópera para siete cantantes y or-
questa de quince, fue creada por dos artistas hacinados en el 
tifus y el hambre poco antes de morir en una cámara de gas. Y 
la Deutsche Oper am Rhein la ha presentado este otoño fren-
te a un público de máscaras y sanitariamente distanciado en 
comodísimas poltronas.

La parábola de una Muerte que se pone en huelga cuan-
do el Kaiser Overall (literalmente: “Emperador de todos 
lados”) declara una guerra de todos contra todos, es una 
de las tantas parodias que montaron los prisioneros de Te-
rezin, la ciudad checa amurallada donde los prisioneros ju-
díos creaban teatro y música mientras los nazis preparaban 
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su destino fi nal. Sólo que en este caso el compositor Viktor 
Ullmann y su libretista Peter Kien fueron demasiado lejos al 
componer para el heraldo de Overall una proclama bélica 
fácilmente reconocible como una versión desfi gurada del 
himno alemán. La censura obligó la suspensión de los en-
sayos y el 17 de octubre de 1944, Ullmann y Kien partieron 
a Auschwitz en el transporte que vació a Terezin de sus más 
célebres artistas. 

El mayor acierto de la nueva puesta en escena de Düssel-
dorf (Ilaria Lanzino y Emine Güner) fue evitar alusiones histó-
ricas concretas a victimarios y víctimas. Más bien rescataron 

la universalidad de la obra 
con una visualización abs-
tracta y de un fondo negro, 
del cual emergen cuerdas 
tensas y brillantes como las 
del violín o la mandolina, 
proyectadas al proscenio 
como una tela de araña 
que a veces parece atra-
par a los solistas. Salvo a 

dos de ellos, que más bien parecen manejar el encordado: la 
Muerte (que en alemán es masculina) y Arlequín (expresiva-
mente cantados por Luke Stoker y David Fisher). 

Al comienzo, ambos aparecen harapientos y cansados en 
su sardónico dúo sobre los tiempos pasados, donde la risa 
y la tragedia alternaban en un ciclo de guerra y paz, tal vez 
cruel, pero nunca nihilista. Cuando el heraldo (una excelente 
Kimberlei Boettger-Soller) ordena la guerra general en nom-
bre del Kaiser, la Muerte se desprende de su cuerda para 
ponerse una bata y observarlo todo desde un sillón. También 
sonríe al público ocasionalmente al ver como el emperador 
se enfurece cuando sus burócratas le informan sobre un fusi-
lado ochenta y dos minutos antes, cuya muerte “es inminen-
te y se la espera en cualquier momento”. Con voz de clarín, 
Emmet O’Hanlon interpreta un Overall que los dos conde-
nados de Terezin perdonan generosamente sobre el fi nal: 
para terminar su huelga la muerte exige que el Emperador le 
entregue su propia vida, y éste lo hace con lírica aceptación. 
Las cuerdas han caído, y Arlequín y la muerte han abando-
nado sus harapos para presentarse lozanos y vestidos en sus 
mejores galas. 

Principal mérito de Axel Kober y los solistas de la Sinfóni-
ca de Düsseldorf fue balancear un cinismo subversivo con el 
lirismo de momentos como el inspirado dúo de dos soldados 
que terminan amándose, luego de haber tratado de matarse 
(Sergei Khomov y Anke Krabber). O ese fi nal que neutraliza el 
himno alemán con otro fragmento también germánico, y des-
fi gurado pero reconocible, un coro de Bach donde los márti-
res de Terezin nos recuerdan “el mandamiento más sagrado”: 
“No tomar el nombre de la Muerte en vano”. 

Más que protestar por su inminente asesinato, los autores 
de El Kaiser de Atlantis prefi rieron abrazar su destino con un 
ataque implacable y vital, pero también imperecedero y trans-
cendente en su compasión y universalidad. Porque, fi nalmen-
te, todos somos Terezin, gracias a Peter Kien y Viktor Ullmann. 

Agustín Blanco Bazán 

Emmett O’Hanlon, Thorsten Grümbel, Luke Stoker David Fischer, 
Sergej Khomov, Anke Krabbe Kimberle, Boettger-Soller. Orquesta 
Sinfónica de Düsseldorf / Axel Kober. Escena: Ilaria Lanzino y Emi-
ne Güner. El Kaiser de Atlantis, de Viktor Ullmann. 
Deutsche Oper Am Rhein, Düsseldorf.

Covid fan tutte 

Helsinki

“En Terezin, la ciudad checa 
amurallada donde los 
prisioneros judíos creaban 
teatro y música, los nazis 
preparaban su destino fi nal”

El plan de montar una Walkiria tuvo que ser postergado por 
culpa de un virus, del cual, la Ópera de Finlandia se vengó 
ridiculizándolo con esta originalísima ópera-cabaret. La mú-
sica fue de Mozart, con fragmentos principalmente de Così 
fan tutte, pero también de Don Giovanni y La fl auta mágica. 
Todos ellos fueron cantados con un texto de Minna Lindgren 
genialmente adaptable a la perceptiva ambivalencia del dram-
ma-giocoso mozartiano para parodiar situaciones diferentes, 
pero similarmente cargadas de hipocresía y estupidez. 

Por ejemplo: el “aura amorosa” de Ferrando es reformatea-
do por Tuomas Katajala como serenata desde la calle y bajo la 
ventana de una mamá que no puede ver, ¡justo en el Día de la 
Madre! Pero los mayores de setenta encuentran su abanderada 
en la Despina de Karita Mattila. Al comienzo de su transposición 
de “Una donna a quindici anni”, la vemos como una viejecilla 
apoyada en un andador, molesta pero todavía inhibida por las 
miradas de bronca que re-
cibe cuando sale a la calle. 
Hasta que termina explo-
tando en un rondó donde 
nos informa que no quiere 
ni el celibato, ni que la pro-
tejan. Enseguida se zampa 
una vodka y una raya de co-
caína para concluir bailando 
una pole dance con el faro-
lito que iluminó la serenata 
de Ferrando y un fondo de 
cielo estrellado. 

En los tres tríos de la escena inicial, Ferrando y Guglielmo nos 
aseguran que el virus no llegará a Finlandia, antes que Don Al-
fonso les advierta que sin embargo no estaría mal discutir sobre 
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La Despina de Karita Mattila, que “se zampa una vodka y una raya de 
cocaína para concluir bailando una pole dance con el farolito que iluminó la 

serenata de Ferrando y un fondo de cielo estrellado”.

“Ferrando y Guglielmo nos 
aseguran que el virus no 
llegará a Finlandia, antes que 
Don Alfonso les advierta que 
sin embargo no estaría mal 
discutir sobre las alternativas 
de inmunidad de rebaño, 
encierro o cuarentena”
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¡Género grande... Papanastasius!

Madrid

las alternativas de inmunidad de rebaño, encierro o cuarentena. 
Y en lugar de “Una bella serenata”, los dos amantes reafi rman 
su decisión de combatir la amenaza proclamando con aparato-
so heroísmo su apoyo a una acción gubernamental que se con-
vierte en centro mismo de la parodia: en “Sento oh Dio!”, los 
solistas se hacen gobernantes al colocarse cada uno detrás de 
un podio, imitando las ruedas de prensa de ministros y exper-
tos; la ridiculez de las instrucciones ofi ciales se acentúa cuando, 
en lugar de “Di scrivermi ogni giorno”, recibimos instrucciones 

similarmente balbucean-
tes: “trabajen en su casa, 
cierren las escuelas, no 
viajen al exterior, cuiden 
a los viejecillos”, etc. En 
respuesta, el fondo del 
escenario se ilumina con 
un masivo Zoom en el 
cual un rebaño de hom-
bres y mujeres entonan 
la marcha de “alla gloria 
militar” con consignas 
que nos hacen acordar a 
esas absurdas proclama-
ciones de “guerra contra 
el virus”: “¡Salud pública 

por encima de todo! ¡A comprar papel higiénico y gel hidroal-
cohólico de manos! ¡A cerrar las fronteras!”.

Y así sigue esta parodia, con Despina administrando la va-
cuna antivirus en lugar de los imanes de Mesmer y luego como 
un escribano quejándose de no poder usar la mano de obra 
barata de los inmigrantes, mientras pide más estímulos fi nan-
cieros. El Papageno de Waltteri Torikka se queja de la máscara 
y (no el candado) que le impiden hablar, y Miina-Liisa Värelä 
y Johanna Rusanen cantan desde su encierro furiosas alter-
nativas a “Comme scoglio” y “Smanie Implacabile”. La farsa 
alcanza su mayor negrura cuando el Don Alfonso de Tommi 
Hakala se transforma en un Leporello vestido de esquiador y 
en, una apócrifa aria del catálogo, advierte a los fi neses sobre 
la multiplicación de casos en los Alpes y el número de conta-
giados en otros países. 

Esa-Pekka Salonen 
Luego de haber comenzado con el preludio al primer acto de 
La Walkiria, Esa-Pekka Salonen se vuelve un director de or-
questa obedientemente mozartiano bajo las instrucciones dic-
tatoriales de una genial asistente de regie (Sanna-Kaisa Palo), 
que enfurece a los cantantes con sólo ordenarles cantar en 
fi nés: “¡A ver si todavía pueden leer en este idioma! ¡Y agra-
dezcan que todavía tienen trabajo!” 

La más afectada es Mattila que, ella misma nos lo informa, 
ha vuelto a la patria por haberse quedado sin trabajo interna-
cional. Y alrededor de todos ellos, un virus representado por 
una solista de ballet vestida de rojo (Natasha Lommi), se em-
peña en distribuir rosas del mismo color a este gran elenco 
de cantantes locales, todos ellos tan entusiastas en su tarea 
de reírse de sí mismos y su esperanza fi nal de poder volver a 
cantar a Wagner en un futuro tal vez no muy lejano. 

Agustín Blanco Bazán 

Karita Mattila, Waltteri Torikka, Miina-Liisa Värelä, Johanna Ru-
sanen, Tommi Hakala, Natasha Lommi, etc. Dirección orquestal: 
Esa-Pekka Salonen. Según la idea de Minna Lindgren y Jussi Nikkilä 
sobre Così (Covid) fan tutte, de Wolfgang Amadeus Mozart.
Ópera Nacional de Finlandia, Helsinki.
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“La farsa alcanza su mayor 
negrura cuando el Don 
Alfonso de Tommi Hakala se 
transforma en un Leporello 
vestido de esquiador y en, 
una apócrifa aria del catálogo, 
advierte a los fi neses sobre 
la multiplicación de casos 
en los Alpes y el número de 
contagiados en otros países”
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“La pareja protagonista, Ruth Iniesta y Carlos Álvarez, unió a su generosa 
voz, el dominio de carácter y situación en la progresión de cada una de sus 

escenas”.

Unos bien conservados treinta años de vida cumplió la pro-
ducción del Teatro de la Zarzuela dirigida por Emilio Sagi de, 
está sí, casi nonagenaria (ochentaiséis abriles, o noviembres, 
para ser exactos) montaje escénico de La del manojo de rosas.

Sainete lírico en dos actos con libreto de Francisco Ramos 
de Castro y Anselmo Cuadrado Carreño en una reposición 
que rezumó vitalidad fl orida y exquisita para una trama que no 
ha perdido su actualidad, tanto en lo personal como en lo sim-
bólico del acervo hispano. Eso sin hablar de la variopinta par-
titura de Pablo Sorozábal. Música que toca con frescura todos 
los palos, propios y ajenos.

A la salida, entre bu-
tacas y pasillos, encendi-
dos elogios llevados por 
la emoción del momento: 
“Producción para el recuer-
do…” o “para la historia...”; 
“No he visto nada igual... 
¡ni en Broadway!”; “¡Pa-
panastasius, qué ópera!”... 
Y esto aun cuando no con-
siguieron en su momento, 
algo que quedará en el debe del público del día de estreno, 
un bis cuando lo quiso y reclamó. Bis de “Madrileña bonita” 
que hubiera destrozado su coherencia e intensidad dramática, 
pero que hubiera dado gusto a quien justifi có, nutrió, alentó, 
sostuvo, sostiene y sostendrá este género por siempre: el pú-
blico (en posteriores funciones el bis sí se materializó -nota del 
editor-). Y ya en el caso de La del manojo de rosas: el público 
madrileño, el público del Chamberí de Pablo Sorozábal y de 
todos los Madriles que aquí quieran verse “refl ejaos”: “¡Mi 
Madrí, que es mu grande!”.

Todo un acierto en tiempos de pandemia. La ovación más 
entusiasta y prolongada que he presenciado en este tiempo... 
y de largo. Una ovación en los consabidos saludos fi nales que 
levantó a gran parte de la platea, sostenida in crescendo para 
todos y cada uno de los cantantes y actores, coro, director mu-
sical y orquesta, pero que se multiplicó a la salida del director 
de escena, rompiendo, por cierto, alguna que otra estadística 
en este sentido. Una ovación, en suma, que olía a homenaje a 
un género y a los que trabajan en él a este nivel de excelencia: 
la zarzuela… ¡Género grande... Papanastasius!

“Esta reposición de La del 
manojo de rosas rezumó 
vitalidad fl orida y exquisita 
para una trama que no ha 
perdido su actualidad, tanto 
en lo personal como en lo 
simbólico del acervo hispano”
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Magnífi ca Rusalka

Madrid 

“Asmik Grigorian se movió por la escena con una naturalidad pasmosa; 
era Rusalka y se hace difícil pensar en otra cantante que hoy le pueda 

disputar el cetro en este papel”.
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Christof Loy es de los pocos directores de escena actuales 
que respeto, esté o no de acuerdo con sus propuestas. Tiene 
una concepción del teatro austerísima. Sus representaciones 
suelen ser muy similares, vestuarios en negro y blanco, deco-
rados de colores grisáceos, iluminaciones frías, total ausen-
cia de cualquier representación de la naturaleza, siguiendo la 
tendencia tantos años ya instalada entre los registas de que 
lo que sugiere la música no hay que reiterarlo en la escena. 
Pero en el lado positivo encontramos direcciones de escena 
milimétricamente medidas, caracterización minuciosa de los 
personajes y una inteligentísima reelaboración de los libre-
tos. 

Loy traslada la acción de Rusalka de un claro de un bos-
que a la luz de la luna al foyer de un teatro en decadencia 
que es el reino de Vodnik, el Espíritu de las aguas, padre de 
las ninfas que habitan en el río y por supuesto de Rusalka. Las 
ninfas, bailarinas de ballet, deambulan por el escenario feli-
ces, sin embargo Rusalka yace en un lecho con un pie venda-
do, lo que le impide acompañar a sus hermanas. Rusalka no 
puede bailar porque se ha contaminado de un sentimiento 
ajeno al mundo al que pertenece, el amor a un humano y de-
sea convertirse en una mortal, lo que la impide participar en 
los juegos de sus hermanas incólumes a deseos semejantes. 
A pesar de las advertencias de Vodnik de los peligros que 
supone su deseo, ya que los humanos, aunque tengan un 
alma de la que ellos, los seres míticos carecen y no puedan 
ir al cielo cuando mueren, son un cumulo de pecados. Ru-
salka no se da por vencida y acude a la bruja Jezibaba para 
que cumpla sus deseos. Jezibaba es en esta representación 
la taquillera del teatro. Rusalka logra cumplir su sueño pero 
a cambio se ve privada del habla y condenada a que si su 
enamorado, un supuesto príncipe, la traiciona, tendrá que 
pagar su engaño con la vida. 

Loy hace malabares con estos hilos y ayudado por la ex-
celente escenografía de Johannes Leiacker, consigue un es-
pectáculo extraordinario, pero no tan redondo como Capric-
cio. Echo de menos un poco más de poesía; parece un poco 
excesivo convertir la fi esta en el palacio en una verdadera 
orgía, aunque totalmente justifi cada, como muestra de la 
vulgaridad de los humanos, además así evita un folklorismo 
quizá hoy obsoleto, aunque sea evidente en la música que 
está sonando en ese momento. También echo en falta la pre-
sencia de la naturaleza, a excepción de esas rocas que inva-
den la escena y por las que ya no corre el agua, desecada por 

la inconsciencia humana y el ciervo abatido por el capricho 
de un cazador.

Pero el espectáculo no habría alcanzado su altísimo nivel 
si Loy no hubiese utilizado los mimbres de los que disponía 
para montar una pieza de relojería sin fi suras y unos intérpre-
tes entregados como pocas veces he visto en un escenario: 
Sebastiá Peris, brillante como el cazador; Mael Esteve como 
el guardabosques y Juliette Mars como el pinche de cocina, 
bordaron sus papeles con una reinterpretación de los perso-
najes cómicos de las películas mudas. Muy musicales y ex-
quisitas escénicamente las tres ninfas de Julietta Aleksayan, 
Rachel Kelly y Alyona Abramova.

Karita Mattila, una vez más demostró que, aunque el tiem-
po afecte a las cuerdas vocales, no lo hace a las dotes escé-
nicas de una grande como ella. Fue una princesa extranjera 
poderosa en lo vocal, arrolladora en lo escénico. Desple-
gando una sensualidad arrolladora y una presencia digna de 
una nórdica de Fellini. Katarina Dalayman, todavía bien de 
medios vocales, encarnó una Jezibaba también un tanto fe-
llinesca. Maxim Kuzmin-Karavav comenzó con algunas vaci-
laciones, pero posteriormente encarno un Vodnik autoritario 
y convincente. Quizá su voz es demasiado lírica para el per-
sonaje, pero es bellísima, redonda y su presencia escénica es 
impecable. Eric Cutler merece una mención aparte, ya que 
encaró la endemoniada partitura del príncipe con bravura. 
Su voz carece del empuje necesario que requiere el perso-
naje y en el dúo fi nal se le percibió cansado, pero en el lado 
positivo hay que tener en cuenta que cantó con muletas, tras 
una operación del tendón de Aquiles días antes. Además su 
entrega al personaje fue total y emocionante.

Y Asmik Grigorian… La soprano lituana, a la que había 
tenido la oportunidad de ver en Marie de Wozzeck y en Sa-
lome, no me parecía ese portento del que hablaba todo el 
mundo, pero de sabios es rectifi car y reconozco que ha com-
puesto vocal y teatralmente una Rusalka de antología. Su voz 
es extensa y recorre el teatro como un cuchillo, sus agudos 
son impecables, su zona central rica en armónicos y, además, 
es una interprete fuera de serie. Su Rusalka bailó de puntas, 
como una verdadera bailarina, se movió por la escena con 
una naturalidad pasmosa; era Rusalka y hace difícil pensar 
en otra cantante que hoy le pueda disputar el cetro en este 
papel. Quizá prefi era una Rusalka más etérea, pero esto no 
disminuye un ápice la gran interpretación de la lituana.

Excesiva, pero excelentemente resuelta la coreografía de 
Klevis Elmazaj. Convertir la fi esta en el palacio en una orgía 
es algo muy de hoy y consecuente con el enfoque de la obra 
de Loy, pero muy poco con el de la música de Dvorák. El 
coro tuvo algún desajuste, pero en conjunto bien, como casi 
siempre. Ivor Bolton me resultó un poco decepcionante. La 
orquesta respondió a sus indicaciones con la precisión acos-
tumbrada, pero el maestro no estuvo inspirado para lograr 
resaltar todos los matices de la maravillosa partitura; hubo 
energía, a veces excesiva, pero su lirismo careció de inten-
sidad, no logró ni sumergirme en el mundo feérico ni apa-
sionarme con la tragedia humana. Quizá en próximas repre-
sentaciones Bolton estará más inspirado. Resumiendo, una 
magnífi ca representación en su conjunto.

Francisco Villalba

Asmik Grigorian, Karita Mattila, Katarina Dalayman, Maxim 
Kuzmin-Karavav, Eric Cutler, etc. Orquesta y Coro del Teatro 
Real / Ivor Bolton. Escena: Christof Loy. Rusalka, de Antonín 
Dvorák.
Teatro Real, Madrid.
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La pareja protagonista, Ruth Iniesta y Carlos Álvarez (Joa-
quín y Ascensión), unió a su generosa voz, el dominio de ca-
rácter y situación en la progresión de cada una de sus escenas, 
romanzas o concertantes con excepcional desempeño conjun-
to desde aquel amago de bis hasta el fi nal. Un desempeño lle-
vado en andas, eso sí, por una audaz escenografía que remitía 
felizmente a lo fílmico.

Por su parte, Ricardo (tercero en discordia), Capó y Clarita 
(dúo cómico): Vicenç Esteve, David Pérez Bayona y Sylvia Pa-
rejo, compaginaron sus roles cantantes con convincentes dosis 
teatrales y vis cómica en la pareja. Aunque para vis cómica, la 
desarrollada por Espasa, Ángel Ruiz: ¡Chapeau, Papanastasius! 
Y así Doñas y Dones: Milagros Martín (Mariana), Enrique Baque-
rizo (Daniel), César Sánchez (Pedro), etc.; todos, junto con la Or-
questa de la Comunidad de Madrid y Coro del Teatro, dirigidos 
puntualmente desde el foso por Guillermo García Calvo.

Luis Mazorra Incera

Ruth Iniesta, Carlos Álvarez, Vicenç Esteve, David Pérez Bayona, 
Sylvia Parejo, Ángel Ruiz, Milagros Martín, Enrique Baquerizo, 
César Sánchez etc. Orquesta de la Comunidad de Madrid y Coro 
del Teatro de la Zarzuela / Guillermo García Calvo. Escena: Emilio 
Sagi. La del manojo de rosas, de Pablo Sorozábal. 
Teatro de la Zarzuela, Madrid.

Fastuoso e inexacto real ballet 

París

Le Ballet royal de la Nuit (El real ballet de la noche) es el 
título dado en 1653 al espectáculo en honor del rey francés 
Luis XIV (de 15 años de edad), que posee el estilo de lo que 
se llamará la ópera-ballet, con divertimentos bailados y canta-
dos. De la obra original no quedan sino fragmentos, la trama 
general, la parte de violín, algunas arias (que no se sabe de 
quién son)... A partir de estas fuentes, Sébastien Daucé ha te-
nido la intención de dar vida al conjunto, lo cual no es una 
reconstitución (como él mismo lo reconoce) con un trabajo de 
reescritura y composición de las partes medias y con páginas 
musicales tomadas de compositores de la época (Jean de 
Cambefort, Antoine Boësset, Louis Constantin, Michel Lam-
bert, pero también los italianos Luigi Rossi -extractos de su 

Orfeo- y Francesco Cavalli -¡extractos de Ercole Amante, sin 
embargo posterior de nueve años!). 

¿Por qué no? Aunque parece dudoso que el espectáculo ori-
ginal haya incluido libretos en lengua italiana… El resultado de 
este montaje constituye una velada de un espectáculo de más 
de cuatro horas (con el entreacto), repartido en cuatro veilles 
(vigilias o actos) y El amanecer del sol fi nal (como se debe para 
el Rey Sol), en torno a una alegoría de diferentes temas mitoló-
gicos, todo ello dividido en veintisiete entradas instrumentales 
(momentos de baile) y múltiples intervenciones vocales. Un re-
torno a los fastos del ballet 
cortesano del gran siglo 
francés.

Es un placer escuchar 
estas músicas variadas, a 
pesar de que no se pue-
da hablar de autenticidad 
histórica. Además, la pro-
ducción escénica lo reúne 
todo para seducir. El parisino Teatro de los Campos Elíseos 
retoma la que había estrenado en 2017 en el teatro de la 
ciudad de Caen en Normandía, seguida de otras dos reposi-
ciones en la ciudad de Dijon en Borgoña y en Versalles cerca 
de París (es de notar que la función prevista, en versión de 
concierto, el día 16 de octubre de 2020 en el Teatro Real fue 
cancelada por difi cultades en el traslado de los artistas a Ma-
drid). 

La realización escénica y las coreografías se deben a Fran-
cesca Lattuada, con muchos movimientos y volantes, en una 
estética actual aportada por un vestuario colorido y atractivo 
en la ausencia de todo decorado sobre un escenario vacío 
pero cerrado por una gran pantalla (ya emitiendo luz, ya re-
cibiendo proyecciones). El espíritu de la obra y del lujo en su 
época, con bailarines, malabaristas y acróbatas, pero en una 
concepción de hoy en día.

El reparto vocal cumple perfectamente, con el canto feme-
nino seguro de Lucile Richardot, Violaine Le Chenadec, Caro-
line Weynants, Ilektra Patiopoulou, Caroline Dangin-Bardot, 
Perrine Devillers, Deborah Cachet, y algunos solistas mascu-
linos más discretos pero bien perfi lados, David Tricou, Etien-
ne Bazola, Renaud Bres y Nicolas Brooymans. El bailarín Sean 
Patrick Mombruno plantea por su parte con prestancia una 
participación mayor (el mismísimo Luis XIV). Coro diáfano y 
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El Teatro de la Zarzuela repuso la ovacionada producción de La del manojo 
de rosas de Emilio Sagi.
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La realización escénica y las coreografías se deben a Francesca Lattuada, 
que lo reúne todo para seducir.

“Es un placer escuchar estas 
músicas variadas de Le Ballet 
royal de la Nuit, a pesar de 
que no se pueda hablar de 
autenticidad histórica”

“¡Es lo mío, sí señor! Todo el mundo dice, cuando se sorprende: 
«¡Caramba!», y «Caramba» fue un banderillero matritense; pues yo 
digo: ¡Papanastasius!, que fue un estadista de Grecia…” [Espasa]
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orquesta en concordancia, uno y otro del conjunto Corres-
pondances, bajo la batuta atenta de su director Sébastien 
Daucé.

Pierre-René Serna

Lucile Richardot, Violaine Le Chenadec, Caroline Weynants, Ilektra 
Patiopoulou, David Tricou, Etienne Bazola, etc. Ensemble Corres-
pondances / Sébastien Daucé. Escena: Francesca Lattuada. Le 
Ballet royal de la Nuit. 
Théâtre des Champs-Élysées, París.

Regreso semipresencial del Così

Sevilla

miento femenino”, completados con otros como la culpabili-
dad innata masculina (“una fi delidad que ellos incumplen de 
manera natural”) o incluso inventarse un “viaje introspectivo 
de los cuatro jóvenes, quienes llegarán a reencontrarse con 
su niño interior”. Esto último para justifi car la proyección de 
imágenes de niñ@s/adolescentes en equívocas actitudes, 
que distrajeron más que aportaron, o la idea de que los pre-
tendientes habrían pasado la noche anterior en un burdel 
para celebrar su despedida de solteros, de manera que el 
reproche fi nal de infi delidad a sus novias resultase luego más 
injusto. Y se podó la obra mozartiana, pero brotó de la nada, 
en cambio, el People de Barbra Streisand, suponemos que 
como “obertura” del segundo acto. 

En estos 30 años de vida del Teatro han pasado por él gran-
dísimas producciones provenientes de los mejores teatros del 
mundo junto a propuestas propias, tan increíbles como el an-
terior Così; por eso, las del todo-vale deberían redirigirse a 
otro tipo de teatro y público, y no consentir que lleguen a su 
escena.

Voces y dirección orquestal
Las voces y la dirección orquestal, en cambio, resultaron ex-
celentes. Goikoetxea fue una Fiordiligi extraordinaria, no sólo 
por la amplitud y holgura de su registro de lírica, precioso por 
lo demás, sino por una técnica que le permitió sortear con 
seguridad y desahogo los “escollos” tanto dramáticos, como 
técnicos, habida cuenta de los tremendos saltos interválicos 
que exige su rol. Y además mostró pleno dominio del fi ato (y 
aquí comparte mérito con la Dorabella de Beaumont), como 
pudimos oír en “Ah guarda sorella”, momentos en los que 
también se incluyen unos ribetes colorísticos al fi nal de las 
largas notas tenidas. Aunque muy distintas físicamente, estas 
“hermanas” ofrecieron una fraternidad vocal extraordinaria, 
por cuanto la belleza del canto también de Beaumont coin-
cidía con la cercanía tímbrica de ambos registros, de manera 
que brillaron tanto en solitario como en los dúos que protago-
nizaron. La verdad es que su registro también exige más de lo 
habitual, porque su tesitura también comparte notas agudas, 
y todo interpretado con gran gusto, precioso fraseo y una téc-
nica irreprochable. 

Despina completa el trío femenino con una vivaracha líri-
co-ligera Natalia Labourdette, que imprimió a su canto esa do-
sis de picante, mujer de mundo y mucha soltura. Los agudos 
tampoco fueron un problema para ella, que colocó con plena 
sufi ciencia. 

Los hombres también acertaron fundamentalmente en 
todo. Anduaga resultó ser un Ferrando de registro fi broso, po-
tente, al que se le podía pedir en algún momento más delica-
deza, pero que nos encaja con ese militar que está dispuesto 
como sea a “conquistar” a su amada, y que también se movió 
con seguridad en el falsete. Puso pasión y coraje en el famoso 
dúo de amor con Fiordiligi (justo donde termina el juego y 
se despierta la pasión). Más corpulento en físico y voz fue el 
Guglielmo de Mechlinski, aunque su recio registro no llegaba 
a cristalizar en dureza, sino que había una coloración distintiva 
y carnosa en él. La verdad es que pensamos en Don Alfonso 
como en Sarastro: un personaje de autoridad de registro gra-
ve, aunque necesita elevarse cuando interviene en los núme-
ros de grupo. De Candia cumplió con ello desde un registro 
de barítono atenorado.

El foso lo iluminó por completo el director mejicano 
Ló pez-Reynoso, que desde la obertura supimos que al menos 
la música estaría a salvo. Acaso de estar tan pendiente de la 
partitura pudieron escapársele algunas entradas y que se pro-
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“Sabemos que las inmersiones de los directores de escena en el mundo 
operístico se limitan a una visión superfi cial de la obra, entusiasmados 

ante la idea de verse refl ejados en su invención narcisista”, nos relata la 
presente crítica.

El Maestranza abría su programación lírica de esta tempo-
rada con una ópera que no se veía en el Teatro desde hacía 25 
años, de los 30 que va a cumplir. Fue aquella una producción 
propia de una inteligencia acorde a la profundidad de los pla-
nos superpuestos de otro de los viajes iniciáticos tan caros a 
Mozart, Così fan tutte, en este caso el que conduciría a unos 
jóvenes a través de la experiencia (a priori) lúdica del intercam-
bio de parejas para probar la fi delidad de sus amadas, cuya 
teatralidad inicial irá dejando paso a las veras, tanto en los sen-
timientos como en el desarrollo de su planteamiento. 

En aquella ocasión Luc Bondy partía de una apuesta mini-
malista, un escueto ciclorama, que sin embargo le permitiría ir 
desarrollando toda la humana complejidad planteada por Da 
Ponte/Mozart de manera extraordinaria. Stephan Kunze habla-
ba de la obra como “un juego (peligroso) con las leyes natu-
rales del corazón humano, un experimento científi co en forma 
de comedia”.

Sabemos que las inmersiones de los directores de escena 
en el mundo operístico se limitan a una visión superfi cial de la 
obra, entusiasmados ante la idea de verse refl ejados en su in-
vención narcisista; pero si a ello añadimos una excesiva juven-
tud y un desconocimiento de la materia en cuestión, la cosa 
se agrava. Sólo así se puede explicar la alegría con la que en 
esta ocasión el director escénico fue podando arias, tríos o 
quintetos, o cómo fue reduciendo su idea escénica en torno 
a mantras contemporáneos como “machismo”, “empodera-

46-52 AUDITORIO.indd   51 24/11/20   17:22



C r í t i c a
A u d i t o r i o

dujera algún desajuste puntual, pero en general su idea del 
clasicismo vienés resultó la de gran categoría, seguido por una 
orquesta verdaderamente a su nivel.

Todo lo que salía de ese foso eufónico (que le agradecere-
mos toda la vida a don Aurelio del Pozo Serrano) eran notas 
cargadas de emoción, de expresividad, de lirismo, que acom-
pañaban musitando como un amante o que intervenían con 
arrobo ante la turbación. Fueron claras cuando las texturas se 
enredaban y tejieron un aterciopelado manto en arias o reci-
tativos acompañados. Las maderas se oyeron con la claridad 
parecida a tocar una a una, pero con la belleza de hacerlo a 
la vez. La trompeta supo asordinarse y la trompa armonizarse 
con delicadeza entre los metales. A la cuerda sólo le faltó ha-
blar, porque de cantar no paró. Sólo la reducción drástica en 
el último momento del aforo (estamos seguros que necesa-
riamente), entristeció el momento, al no poder compartir esta 
música con todos los melófi los que lo hubieran querido.

Carlos Tarín

Vanessa Goikoetxea, Maite Beaumont, Natalia Labourdette, Xa-
bier Anduaga, Simon Mechlinski y Roberto de Candia. Coro de la 
A. A. del Teatro de la Maestranza / Íñigo Sampil. Real Orquesta 
Sinfónica de Sevilla / Iván López-Reynoso. Escena: Rafael R. Villa-
lobos. Così fan tutte, de Wolfgang Amadeus Mozart. 
Teatro de la Maestranza, Sevilla. 

¿Inicio de partida?

Valencia

este importante trabajo. No dejemos de señalar que los com-
positores locales también deberían poder estrenar, al menos 
pequeñas producciones, cada temporada. No podemos redu-
cirnos a lo ya “excelente”. También habría que dar cabida a la 
existencia y la supervivencia de los de aquí. Algunos acabarían 
siendo “excelencia” si dispusiesen de un camino que transitar. 
El tiempo nos dirá si se trató de un proyecto puntual, como 
en las anteriores intendencias, o si, por el contrario, supuso el 
inicio de una verdadera línea de actuación.

En la puesta en escena de Pierre Audi, todo sucedió en el 
exterior de una vivienda unifamiliar. La escenografía de Chris-
tof Hetzer nos mostró la reducción icónica de una casa de 
madera con tejado a dos 
aguas, pero con cierto as-
pecto metálico. Los únicos 
cuatro personajes no mos-
traron ninguna ilusión ni 
nada que hacer salvo con-
vivir a disgusto y expresar 
resentimientos hasta que 
les llegase la muerte. El an-
ciano Hamm, ciego, paralí-
tico y adicto a los calman-
tes, que no dejó de proferir 
reproches hacia su sirviente 
y hacia sus padres, fue en-
carnado imponentemente por el bajo Frode Olsen. 

Sus progenitores, ambos amputados de miembros inferio-
res, vivían en dos cubos de basura fuera de la casa y fueron 
lo más dulce de la velada expresándose su amor. La contral-
to Hilary Summers interpretó a Nell, quien murió sin que lo 
percibieran los demás tras regalarnos su hermoso timbre. Su 
marido Nagg, el tenor Leonardo Cortellazzi, aportó gran ex-
presividad. Ambos nos dieron quizá la escondida moraleja: 
quien se preocupa por la felicidad del otro es quien puede 
experimentar cierta felicidad. El sirviente cojo Clov, no dejó 
de moverse y amenazó con marcharse, pero permaneció atra-
pado en ese espacio por razones psicológicas. Lo interpretó 
magnífi camente el barítono Leigh Melrose. Todos los cantan-
tes asumieron una enorme responsabilidad escénica por el 
alto grado de estatismo. ¡Bravo!

Esa especie de confi namiento tuvo algo que ver con estos 
tiempos que vivimos. Mascarillas en el foso, incluido el direc-
tor, toda esa angustia existencialista estuvo magistralmente 
plasmada en una música de extraordinaria factura. Muy lejos 
del horror vacui sónico tan frecuente en muchas propuestas 
contemporáneas, los tempi y silencios fueron apropiados para 
describir la ancianidad. La mayor parte del tiempo se usó la 
orquesta, con brillante concepción tímbrica y sin abundantes 
técnicas extendidas, de manera camerística. No se le pueden 
poner peros a la interpretación. La Orquestra de la Comunitat 
Valenciana colosal. Incuestionable su extraordinaria aptitud 
para lo contemporáneo bajo la buena infl uencia del minucioso 
e impecable director Markus Stenz, especialista que ya asumió 
la dirección musical del estreno milanés.

El resultado global impresionante y esperanzador. Felicita-
ciones a todos los implicados. 

Ferrer-Molina

Frode Olsen, Leigh Melrose, Hilary Summers y Leonardo Cortella-
zzi. Orquestra de la Comunitat Valenciana / Markus Stenz. Escena: 
Pierre Audi. Fin de Partie, de György Kurtág.
Palau de les Arts, Valencia.
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“En la puesta en escena de Pierre Audi, los únicos cuatro personajes no 
mostraron ninguna ilusión ni nada que hacer salvo convivir a disgusto y 

expresar resentimientos hasta que les llegase la muerte”.

Por tercera vez en la historia, un teatro acogió la progra-
mación de la única ópera del prestigioso compositor húngaro 
György Kurtág (1926), Fin de Partie, estrenada en La Scala de 
Milán en 2018 y basada en la obra homónima de Beckett. Ese 
tercer teatro fue El Palau de les Arts de Valencia (en la web de 
RITMO puede leerse también la crítica de Gonzalo Pérez Cha-
morro). Esto supuso un acontecimiento cultural de absoluta 
relevancia internacional que llegó de la mano de Jesús Iglesias 
en su segunda programación. El hecho de que fuera la pri-
mera ópera de un compositor vivo en la gran sala de Les Arts 
nos obliga a hacer algunas refl exiones. Por eso, agradecemos 
y felicitamos al nuevo director por traer a Valencia y a España 

“Esa especie de 
confi namiento tuvo algo que 
ver con estos tiempos que 
vivimos: mascarillas en el foso, 
incluido el director, toda esa 
angustia existencialista estuvo 
magistralmente plasmada en 
una música de extraordinaria 
factura”
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Tal como el propio Sergey 
Malov explica, su historia per-
sonal con el violoncello da 
spalla (instrumento de cuerda 
que posee una quinta cuerda 
adicional), comenzó cuando 
escuchó a Pau Casals en un 
disco de vinilo de la colección 
de su padre. Posteriormente y 
tras conocer las grabaciones 
de las denominadas “inter-
pretaciones históricamente 
informadas” de varias colec-
ciones de danzas, así como el 
descubrimiento del proyecto 
de recuperación de este instru-
mento por parte del construc-
tor de violines Dmitry Badiarov, 
ese vínculo entre el pasado y 
el presente cobró otro senti-
do para él. Se trata, por tanto, 
de una grabación discográfi ca 
de un importante contenido 
emocional que conmemora los 
trescientos años de esta colec-
ción de suites.

Con golpes de arco y arti-
culaciones ligeras y delicadas, 
con un vibrato moderado y 
equilibrado y algunos orna-
mentos añadidos a los indi-
cados e incluso a los acordes 
que siempre se asumen en el 
discurso sonoro de una forma 
muy natural y espontánea, Ma-
lov demuestra su gran habili-
dad técnica con el instrumen-
to, eliminando todo atisbo de 
la difi cultad que pueda proyec-
tar el hecho de que se toca ho-
rizontalmente, con el arco en 
vertical y sujeto al hombro del 
intérprete con una cinta. 

Por decisión propia, ha 
omitido las repeticiones de las 
danzas que conforman las seis 
Suites con la intención de man-
tener la claridad de la forma y 
considerar su interpretación 
como un todo a modo de gran 
historia que nos hace llegar 
con gran precisión, lucidez y 
personalidad.

María del Ser

BACH: 6 Suites para cello solo. Sergey Malov, 
violoncello da spalla. 
Solo Musica SM343 • 74’ • DDD
 ★★★★★
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La sección de crítica de 
discos de RITMO le ofre-
ce comentarios, análisis, 
comparaciones, estudios y 
ensayos de las novedades 
discográfi cas y reediciones 
que mensualmente pre-
senta el mercado nacional 
e internacional, en forma-
do audio (CD) y audiovisual 
(DVD-BR), tanto en soporte 
físico como en edición "on-
line" desde Internet. 

En los cuadros inferiores 
indicamos el detalle de 
las descripciones que se 
utilizan en la califi cación 
de calidad y de valoración 
técnica de cada disco co-
mentado. 
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Grabación efectuada en di-
ciembre de 2018 en directo del 
Oratorio de Navidad de Bach. 
Está realizada en la iglesia de 
Santo Tomás de Leipzig, el mis-
mo lugar, junto a la iglesia de 
San Nicolás de la misma ciu-
dad, en donde se escuchó por 
primera vez tan magna compo-
sición. Además, los intérpretes 
son los sucesores directos de 
la estirpe de Johann Sebastian 
Bach, el Thomanerchor de Lei-
pzig y Gotthold Schwarz, actual 
Kantor de la Iglesia de Santo 
Tomás, decimoséptima perso-
na en ocupar después de Bach 
dicho puesto, junto a la afama-
da Gewandhausorchester Lei-
pzig. Si a todo esto sumamos 
la sabiduría y expresividad de 
Gotthold Schwarz junto a la 
natural interpretación del coro 
de la obra del compositor ger-
mano, se obtiene una interpre-
tación en vivo que todo buen 
melómano debiera disfrutar 
aunque no se alcance siempre 
la excelencia técnica. 

Así, la interiorización del 
texto y su prosodia (aunque 
está subtitulado en siete idio-
mas) son impecables, y trans-
miten al espectador toda la 
profundidad que encierran las 
oraciones y refl exiones bíblicas 
de esta monumental obra, des-
tacando sobremanera la fi gura 
del Evangelista, el soberbio 
tenor Patrick Grahl, de un re-
gistro natural de haute-contre 
y de bellísimo timbre, que des-
grana el texto con una proso-
dia, expresión y musicalidad 
dignas de alabanza. Asimismo, 
la afamada soprano Dorothee 
Mields nos deleita con su dulce 
y preciosa voz en sus formida-
bles arias.

El resto del elenco vocal 
solista es de una solvencia re-
marcable y en todo momento 
nos ofrece una fantástica lo-
cución del texto. La alto Elvira 
Bill tiene una especial facilidad 
para transmitir la dulzura de 
momentos sublimes como la 

de su aria “Bereite dich, Zion”. 
Además, el bajo Klaus Häger 
nos muestra una gran implica-
ción emocional que atrapa al 
oyente, a la vez que se agrade-
ce la veteranía de un aguerrido 
Markus Schäfer en sus comple-
jísimas arias.

Thomanerchor Leipzig, coro 
formado casi exclusivamente 
por niños en las cuerdas de so-
prano y alto, también se obser-
va a alguna niña, que continua 
la tradición eclesiástica de los 
tiempos de Bach, está com-
puesto además por adolescen-
tes en los tenores y en los bajos. 
Todos ellos son alumnos del 
famoso colegio de Santo Tomás 
de Leipzig, algo que nos permi-
te imaginar cómo sonaban estas 
partes corales originalmente. Su 
conjunción, afi nación, dicción y 
disciplina son espléndidas, a 
la vez que son destacables sus 
dos celestiales tiples que inter-
vienen como eco y ángel, a la 
vez que los fragmentos en los 
que se reduce en abundancia 
su número podemos observar a 
unos valientes y fabulosos can-
tores.

La orquesta, al no estar 
compuesta de músicos con 
instrumentos originales, nos 
ofrece una interpretación a la 
que cada vez estamos menos 
acostumbrados, sobre todo 
en la articulación y fraseo de 
la cuerda, pero que cuenta con 
unos magnífi cos profesionales, 
destacando especialmente a 
los tres solistas de oboe y cor-
no inglés, poseedores de una 
dulzura y expresión sublimes.

Si a todo esto sumamos 
una magnífi ca toma de sonido 
realizada por Aleksandra Ke-
riene · en varios formatos, PCM, 
Dolby y DTS, además en 5.1, lo 
que permite al oyente disfru-
tar de una experiencia sonora 
realmente fantástica, no nos 
queda más que recomendar 
ávidamente su compra para 
poder disfrutar, al menos, de 
una fantástica experiencia en 
esta extrañísima Navidad que 
se nos avecina. 

Simón Andueza

BACH: Oratorio de Navidad. Dorothee 
Mields, Elvira Bill, Patrick Grahl, Markus 
Schäfer, Klaus Häge, Clemens Sommerfeld 
Jannes Arndt. Thomanerchor Leipzig, Gewan-
dhausorchester Leipzig / Gotthold Schwarz. 
Accentus ACC20479 • 2 DVD 
• 151’ • DTS • Subt. Esp. 
  ★★★★★ R S

NUEVA NAVIDAD DESDE LEIPZIG
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Volumen 32 de la integral 
de las Cantatas de Bach que la 
fundación suiza lleva realizando 
desde 2006, y que está previsto 
completar en 2027. En esta oca-
sión con dos de las más bellas 
Cantatas profanas, algo muy 
extraño en su producción pre-
eminentemente sacra, la BWV 
208 Was mir behagt, ¡ist nur 
die muntre Jagd!, denominada 
Cantata de Caza, y la BWV 212 
Mer hahn en neue Oberkeet o 
Cantata Burlesca o Campesina.

Las interpretaciones son 
de un altísimo nivel y pode-
mos destacar la espléndida 
BWV 208 por su espectacular 
orquestación, fabulosamente 
desempeñada por instrumen-
tos tan complejos como son las 
trompas naturales (qué pulcri-
tud y virtuosismo en la primera 
aria de la soprano) o por unas 
deliciosas fl autas de pico ab-
solutamente ensoñadoras que 
arropan a la solista en la delicio-
sa aria “Schafe können sicher 
weiden”. En cualquier caso, to-
dos los músicos de la orquesta, 
muy camerística eso sí, al estar 
conformada por un solo instru-
mentista por parte en todas sus 
secciones, son intachables.

Los solistas vocales son 
igualmente de una calidad 
magnífi ca, contando con los 
solistas Johannette Zomer, Ma-
rie Luise Werneburg, Raphael 
Höhn, Sibylla Rubens, Dominik 
Wörner y el incombustible Pe-
ter Kooji, que desempeñan una 
siempre expresiva e impecable 
labor. Todos ellos son dirigidos 
de una forma realmente entu-
siasta desde el clave por uno de 
los ideólogos de este asombro-
so proyecto, Rudolf Lutz.

Una integral muy a tener en 
cuenta y que compite sin des-
merecer con las ya considera-
das como referenciales.

Simón Andueza

Beethoven se puede con-
siderar el primero en tratar de 
igual ambos instrumentos. La 
tendencia general era utilizar 
el cello como continuo o ins-
trumento bajo; Haydn y Mo-
zart, en sus Tríos, continuaron 
usando el cello principalmen-
te como doble del teclado. 
Beethoven lo logra aquí dán-
dole su propio y recientemen-
te desarrollado estilo pianís-
tico, grande, casi orquestal, 
como también otorgándole 
al cello un aire de esplendor, 
al mismo tiempo íntimamente 
lírico y grandiosamente dra-
mático.

Difícil lo tienen estos dos 
jóvenes solistas, sobre todo 
teniendo en cuenta las gra-
baciones antológicas que les 
preceden (Rostropovich-Ri-
chter, Casals-Serkin...). Las dos 
primeras Sonatas, compuestas 
en 1796, son algo inusuales 
en su estructura. Aquí logran 
sacar dos bellísimos adagios 
de movimientos iniciales que 
preceden a dos movimientos 
rápidos expansivos y llenos de 
enorme virtuosismo. La Op. 
69, compuesta en 1808, es un 
equilibrio precioso entre el 
virtuosismo y la solemnidad 
artística, el juego entre ambos 
instrumentos está maravillo-
samente logrado en todas y 
cada una de sus secciones e 
intervenciones.

Con las últimas Sonatas, 
de 1815, nos muestran un ex-
plorador de las posibilidades 
instrumentales, de su atractivo 
musical y de abrir un camino 
a la exploración formal hacia 
las grandes agrupaciones de 
cuerda. Solo se echa en falta, 
como en otras ocasiones, las 
series de Variaciones, con las 
que Beethoven completaba 
toda su producción para este 
dúo instrumental. Hubiera 
sido un disco completo.

Luis Suárez

BACH: Cantatas BWV 208 y BWV 212. Johan-
nette Zomer, Marie Luise Werneburg, Raphael 
Höhn, Peter Kooji. Coro y Orquesta del J.S. 
Bach-Stiftung / Rudolf Lutz (clave).
J.S. Bach-Stiftung B885 • 61’ • DDD
 ★★★★★

BEETHOVEN: Las Sonatas para cello y piano. 
Adolfo Gutiérrez Arenas, cello. Christopher 
Park, piano.
Odradek Records 4007 • 2 CD • 113’ • DDD
 ★★★★
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De puntillas y en silencio, 
con esa humildad que le ca-
racterizó siempre, nos dijo 
adiós uno de los últimos 
gigantes de la dirección 
orquestal: Bernard Haitink. 
Como si se hubiera olido la 
que se avecinaba, en el ve-
rano de 2019 decidía a sus 
90 años colgar los guantes 
de boxeo (y con 65 sobre 
el podio). Para escribir su 
carta de despedida eligió 
la mejor pluma posible, una 
resplandeciente Filarmónica 
de Viena de insultante belle-
za y rotundidad, con la que 
rubricó sus últimas ofrendas 
en Salzburgo, Londres y Lu-
cerna.

Nos llega ahora la del 
Festival austríaco (28 agos-
to), a cuyo término la or-
questa le nombró “Miem-
bro de Honor”. Muy debi-
litado corporalmente, pero 
con la mente aún fresca y 
viva (no llega a abrir la par-
titura sinfónica), un Haitink 
con garrota se decantó por 
dos de sus eternos caballos 
de batalla, el Cuarto de los 
Conciertos para piano de 
Beethoven y la Séptima Sin-
fonía de Bruckner, para dar 
el último abrazo.

El insulso y previsible 
Emanuel Ax sustituyó al te-
clado a un indispuesto Mu-
rray Perahia. Lástima, pues 
su fl ácida e inexpresiva lec-
tura fue un quebradizo vi-
drio (pulcro y delicado, eso 
sí) frente al descomunal y 
viril despliegue sonoro del 
holandés y sus secuaces. 
Sin nervio ni músculo. Sin 
electricidad ni combustión 
interna. Aunque siendo 
plenamente consciente del 
privilegio que supone tocar 
junto a esta tropa, como 
lo demuestra a la conclu-
sión del primer movimiento 
cuando se le escapa de los 
labios un suspirante “won-
derful”. 

En el destensado Andan-
te, los vieneses demuestran 

que si algún día organiza-
ran un mundial, su “selec-
ción” de cuerda lo ganaría 
de calle (qué fragancias tan 
deliciosamente centroeu-
ropeas). Por desgracia, no 
incluyen la propina que Ax 
ofreció tras los aplausos, el 
Vals Brillante Op. 34/2 de 
Chopin, mucho más intere-
sante que su Beethoven.

Sorprende que un hom-
bre que tiene a la vista el 
fi nal del túnel exponga una 
Séptima tan serena, optimis-
ta y apaciguadora, con una 
sutil melancolía sin dolor ni 
tristeza, de timbres cálidos, 
relajados contrastes y textu-
ras contenidas y equilibra-
das (qué bien expone las di-
ferentes voces). Como si en 
su despedida quisiera que 
le recordásemos con una 
sonrisa de agradecimiento 
hacia esa música que tanto 
le dio en su carrera. Una vi-
sión esperanzadora y parsi-
faliana, de intensos colores 
otoñales. Lo suyo no es mís-
tica, sino contemplación. 

Los vieneses (Haitink les 
deja a su aire en algunos 
pasajes) tocan el cielo en el 
monumental Adagio (coci-
nado magistralmente a fue-
go lento y a cuyo término 
les lanza un beso de agra-
decimiento), con un fraseo 
expresivo y aristocrático que 
eriza el vello. Eterno. Tras 
una larga ovación el maes-
tro se escabulle llorando del 
brazo de su mujer Patricia. Y 
es que tiene que ser doloro-
sísimo renunciar a manejar 
los mandos de una maqui-
naria sonora de tan insultan-
te perfección y belleza. 

Javier Extremera

BEETHOVEN: Concierto para piano y 
orquesta n. 4. BRUCKNER: Sinfonía n. 7. 
Emanuel Ax, piano. Orquesta Filarmónica 
de Viena / Bernard Haitink. 
CMajor 802208 • DVD • 116’ • DTS 
  ★★★★★ R

EL ADIÓS DE UN GIGANTE
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Aunque los números de 
opus que se otorgaron a es-
tas páginas camerísticas de 
Beethoven fueron los Opp. 
132 y 130, realmente se trata 
del segundo y el tercero de sus 
seis últimos Cuartetos de cuer-
da, escritos en 1825. Según 
varios especialistas en su obra, 
están asociados a los senti-
mientos y emociones más ínti-
mas e incluso más contradicto-
rias del compositor, como si se 
tratara de una representación 
de su enfermedad, la sordera.

En este sentido, el enfoque 
que los miembros del Tetzlaff 
Quartett han otorgado a su in-
terpretación con tempos más 
vivos y personales que los que 
encontramos en otras graba-
ciones consideradas de refe-
rencia, generan matices y fuer-
tes contrastes sin permitir que 
disminuya la tensión armónica 
o que se fragmenten o yuxta-
pongan los elementos de los 
que constan y que los caracte-
rizan, mantienen la apertura de 
las líneas melódicas del Cuar-
teto Op. 130 y la delicadeza, la 
ternura y la belleza incidental 
de los momentos más recogi-
dos del Op. 132. Además, con 
el empleo moderado del vibra-
to consiguen que no se pierda 
el aire lúgubre al que se aso-
cian ambos cuartetos.

Puesto que se puede con-
siderar difícil añadir algo más 
a lo ya dicho musicalmente en 
otros registros discográfi cos, 
tanto con la dinámica como 
con la variedad de texturas y 
sonoridades con las que conci-
ben este movimiento, la Gran 
Fuga Op. 133 (fi nal original del 
Cuarteto Op. 130), obtienen 
un resultado rico y equilibrado 
que permite una escucha de 
las cuatro voces con gran cla-
ridad.

María del Ser

Fantástica grabación de 5 
Sonatas para violín y bajo con-
tinuo de Domenico Dall’Oglio, 
virtuoso violinista y compositor 
italiano (ca.1700, Padua) que se 
trasladó en 1735 a San Peters-
burgo, vibrante ciudad cultural 
durante el siglo XVIII, junto a su 
hermano Giuseppe, violonche-
lista y laudista, en donde per-
maneció veintinueve años en su 
Corte Imperial.

La colección de 12 Sonatas 
compuesta en San Petersbur-
go, publicada en París en 1738, 
contiene imaginativa música 
con sorpresivos cambios en las 
armonías y melodías, mezclan-
do los estilos italiano y francés. 
Exprime en ellas todas las ca-
pacidades técnicas del violín y 
del arco. Además, incluye, sor-
prendentemente, elementos 
del folklore y tradiciones rusas. 
Maria Krestinskaya es asimismo 
una virtuosa del violín barroco 
y una apasionada en descubrir 
los tesoros musicales ocultos 
de Rusia.

El oyente descubrirá la fas-
tuosa interpretación de Kres-
tinskaya con una depurada 
técnica que le permite disfrutar 
de todas y cada una de las dia-
bluras de Dall’Oglio con una 
impecable afi nación y un bello, 
delicado y expresivo sonido en 
estas piezas de infl uencia vival-
diana y tartiniana, tanto en los 
preciosos momentos lentos con 
un bello sonido y un elegante 
fraseo, como en los rápidos, con 
el dominio absoluto del arco 
y de la mano izquierda en los 
enrevesados pasajes veloces.
El bajo continuo no desmere-
ce en absoluto de la violinis-
ta, utilizándose curiosamente 
el bassetto, pequeño violone 
que permite muchos cambios 
de color y expresión, y que fue 
empleado por Giusseppe D’all 
Oglio en la Corte Rusa.

Simón Andueza

BEETHOVEN: Cuartetos de cuerda Opp. 132 
& 130/133. Tetzlaff Quartett.
Ondine ODE1347-2D • 2 CD • 87’ • DDD
 ★★★★★ S

DALL’OGLIO: Sonatas para violín. Maria Krest-
inskaya, violín. Grigory Krotenko, bassetto, Imbi 
Tarum, clave y órgano. 
Pan Classics PC10378 • 63’ • DDD
 ★★★★★
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Esta grabación está to-
mada durante una repre-
sentación de la compañía 
de la Staatsoper de Viena 
con ocasión de una gira por 
varias ciudades de Austria, 
en la Volkhaus de Mürzzus-
chlag, una pequeña ciudad 
de Estiria, el 30 de marzo de 
1977. Digo esto porque el 
pequeño teatro en el que se 
representa crea un ambien-
te muy adecuado para esta 
ópera. La obra está cantada 
en alemán (salvo la serenata 
del tercer acto, “Com’è gen-
til”, que está en el idioma 
original), cosa no inhabitual 
en aquella época en la que 
no había sobretítulos. En 
todo caso, por muy buenas 
que sean estas adaptaciones 
de idioma, siempre hacen 
que la ópera pierda algo y 
en este caso la transcripción 
al alemán hace que pierda 
mucho de su frescura origi-
nal.

En el reparto destaca la 
actuación de una Edita Gru-
berova con 31 años, en la 
plenitud de sus facultades, 
con un asombroso dominio 
de la coloratura y del agudo, 
muy alejada de sus últimas y 
penosas actuaciones. De sus 
graves no hablo, pues nunca 
destacó en ellos; no hay más 
que fi jarse en sus interpreta-
ciones de la Reina de la No-
che, en las que solo canta la 
mitad de arriba. 

Luigi Alva, con cincuenta 
años, ya no estaba en su me-
jor momento; su voz no tenía 
ya la frescura y agilidad pri-
mitivas. En 1979, la primera y 
única vez que le vi en direc-
to, en un Elisir en Roma, sin 
conocer su edad, le hubiese 
echado 10 o 15 años más. A 
pesar de todo hay que reco-
nocerle su maestría y, ade-
más, la soltura y claridad con 
que se desenvuelve en ale-
mán. Oskar Czerwenka, Don 
Pasquale, y Hans Helm, Doc-
tor Malatesta, aunque no tie-
nen unas grandes voces, son 
dos de esos cantantes que, 

perteneciendo a la compa-
ñía de la Wiener Staatsoper, 
han desarrollado una carre-
ra, si no brillante, al menos 
en una línea uniforme, con 
una aceptable escuela en el 
canto en alemán. Otra cosa 
es en la ópera italiana y eso, 
aquí, aun cantando en ale-
mán, les pasa la factura. Sin 
embargo, es de destacar 
en ellos su pericia tanto en 
los recitativos, que hacen 
con claridad y musicalidad, 
como en su faceta de acto-
res, cualidades no infrecuen-
tes en la escuela alemana. 

La dirección musical de 
Héctor Urbón es correc-
ta, viva, al servicio de los 
cantantes, y la orquesta, 
reducida al mínimo en el 
foso de ese pequeño tea-
tro, suena con fi rmeza. En 
cuanto a la parte escénica, 
bajo la dirección de Helge 
Thoma, la escenografía de 
Matthias Krajl y el vestuario 
de Evelyn Frank, hoy en día 
puede resultar excesivamen-
te convencional y anticua-
da, pero en aquellas fechas 
eran pocos los directores de 
escena que, en el mundo 
de la ópera, se atrevieran a 
romper las normas tradicio-
nales, especialmente para 
una representación en un 
teatro de provincias, y te-
niendo esto en cuenta, se 
puede considerar a esta pro-
ducción como aceptable. La 
toma de video permite apre-
ciar muy bien el desarrollo 
de la representación y aun-
que las fotos de la cubierta 
y del folleto están en blanco 
y negro, debo advertir que la 
grabación es en color.

Enrique López-Aranda

DONIZETTI: Don Pasquale. Oskar 
Czerwenka, Edita Gruberova, Hans Helm, 
Luigi Alva. Wiener Staatsoper / Héctor 
Urbón. Escena: Helge Thoma. 
Naxos 2.110659 • DVD • 120’ • PCM 
  ★★★

UNA GRUBEROVA CON 31 AÑOS
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Rusalka no se estrenó en Rei-
no Unido hasta 1950, y hubo que 
esperar hasta 1983 para una pro-
ducción que arraigara. Por aquí 
tampoco somos tan conocedo-
res de este título (esperemos 
que ahora sí, con este DVD y con 
la producción que el Teatro Real 
subió a escena el pasado mes 
de noviembre), excepto la famo-
sa Aria de la luna, y del resto de 
la producción de Dvorák, otros 9 
títulos, mejor ni nombrarlos. Ya 
cuando se estrena en 1901 va a 
la contra de la corriente verista 
que arrasaba también Praga con 
este cuento de hadas que tiene 
una carga de profundidad de 
ideas mayor de la otorgada. 

En cualquier caso, su música 
es tan bella que hasta la difi cul-
tad del idioma checo se puede 
superar, y aún más con el excel-
so elenco aquí presentado, con 
una magnífi ca Sally Matthews 
como Rusalka y un tenor que, 
limando algún desajuste, podría 
ser un buen tenor lírico, Evan 
Leroy Johnson como Príncipe. 
Frente a tanto disparate escé-
nico al que algunos registas nos 
han acostumbrado, la imagi-
nación al servicio de la música 
de Melly Still sin cambiar ni el 
tiempo ni el espacio del cuento 
de Kvapil, es un alivio, además 
de un tremendo impacto visual 
(solo por ver la recreación del 
mundo subacuático ya merece 
la pena la visualización). 

El joven Ticciati detalla todo 
el entramado motívico y tímbrico 
de un Dvorák en plenos poderes 
creativos en esta representación 
del 7 de agosto de 2019 del Fes-
tival de Glyndebourne.

Jerónimo Marín

Siete obras (ocho si inclui-
mos la Kleine Kammermusik) 
en las que Hindemith lleva a 
cabo un profundo estudio tím-
brico y armónico en base a las 
posibilidades de las diferentes 
combinaciones de instrumen-
tos entre sí. Nos encontramos 
inmersos en la década de los 
años veinte del pasado siglo; 
el soporte de la orquesta tra-
dicional, apoyado en las cuer-
das, a dado paso a otras posi-
bilidades insospechadas. Tan-
to el Hindemith teórico como 
el compositor empleó gran 
parte de su vida en desarrollar 
una práctica musical nueva y 
coherente con su época. 

Estos “conciertos de Bran-
deburgo del siglo XX”, como 
muchos han venido a conside-
rar, suponen el “credo” musi-
cal de un compositor que ya 
en aquella década de los años 
veinte buscaba sus propias so-
luciones a las cuestiones musi-
cales suscitadas en su época. 

Es muy posible que la im-
portancia de estas composi-
ciones, al igual que sucede 
con el resto de la producción 
del compositor, no haya sido 
del todo reconocida a día de 
hoy, por lo que cada nueva 
grabación de las mismas debe 
ser recibida con júbilo. No se 
ha hecho esperar la publica-
ción del segundo volumen de 
la integral que Eschenbach, 
junto a una orquesta de jóve-
nes, grabó al comienzo del ve-
rano de 2019 (un año después 
del anterior); como a propó-
sito de aquel primer volumen 
decíamos, nos encontramos 
ante las más recomendables 
versiones que se hayan hecho 
de estas obras en conjunto.

Rafael-Juan Poveda Jabonero 

Entre los ilustres predece-
sores de Johann Sebastian 
Bach, se cuentan los herma-
nos Johann Philipp Krieger 
(1649-1725) y Johann Krieger 
(1752-1735). El primero es algo 
más conocido, pero Johann 
no tanto, por lo que debe ser 
recibida con entusiasmo esta 
grabación que reúne la inte-
gral de su obra para teclado, 
conservada en dos coleccio-
nes, publicadas en Núremberg 
en 1697 y 1699. La primera, 
Sech Musicalische Partiten, 
contiene, como su título indi-
ca, seis partitas para clavicém-
balo, que marcan un hito en la 
evolución del género desde 
Froberger hasta su culmina-
ción con Bach y Haendel. La 
segunda, titulada Anmuthige 
Clavier-Übung, es decir, Gentil 
ejercicio de teclado, incluye 
piezas para órgano y clavicém-
balo al estilo de la escuela de 
Alemania del Sur. No en vano 
Krieger fue condiscípulo de 
Pachelbel. 

El sevillano Alejandro Casal 
emplea para esta modélica 
grabación una copia del único 
clavicémbalo que se conserva 
del fabricante Chrinstian Vater 
(1679-1756), fechado en 1738, 
y el órgano de la Seo de Faro, 
en el Algarve, construido en 
1715-16 por João Henriques 
Hulemcampo, es decir, Jo-
hann Heinrich Hullenkampf, 
un organero alemán afi ncado 
en Portugal, y remodelado 
en 1767. Se trata de un singu-
lar instrumento que combina 
las características del órgano 
germánico con las de órgano 
ibérico, entre éstas, la trompe-
tería “en chamada”.

Salustio Alvarado

DVORÁK: Rusalka. Sally Matthews, Evan Leroy 
Johnson, Alexander Roslavets, Patricia Bardon, 
etc. The Glyndebourne Chorus. London Phil-
harmonic Orchestra / Robin Ticciati. Escena: 
Melly Still.
Opus Arte OA1302D • DVD • 153’ • DTS
 ★★★★★ R

HINDEMITH: Kammermusik ns. 4-7. Kronberg 
Academy Soloists. Schleswig-Holstein Festival 
Orchestra / Christoph Eschenbach.
Ondine ODE1357-2 • 73’ • DDD
 ★★★★★ R S

KRIEGER: Integral de la obra para clavicém-
balo y órgano. Alejandro Casal, clavicémbalo 
y órgano.
Brilliant Classics 95873 • 2 CD • 134’ • DDD
 ★★★★
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No deja de sorprender 
gratamente el continuado 
incremento de una disco-
grafía ya de por sí amplia 
como la de Morton Feld-
man. Este CD incluye el 
décimo registro de Coptic 
Light, algo inédito en el 
ámbito de la música con-
temporánea, mientras que 
en el caso de String Quar-
tet and Orchestra, segura-
mente debido al singular 
efectivo instrumental que 
su título enuncia con su-
maria neutralidad, se trata 
de una segunda graba-
ción. 

Ambas partituras son 
características del último 
Feldman, si bien de dura-
ciones más reducidas que 
las desmesuradas dimen-
siones habituales en su 
catálogo. Eso no impide 
que alcancen esa singu-
lar cualidad de un tiempo 
suspendido, en el que la 
música parece eludir cual-
quier parámetro tradicio-
nal de desarrollo temático 
o, incluso, de direccionali-
dad. 

Los sonidos, que en 
el caso de Coptic Light 
se alían con una tímbrica 
mercurial de misteriosa 
delicadeza, y que en String 
Quartet and Orchestra 
cuestionan toda frontera 
entre los establecidos for-
matos de cámara y orques-
ta, exigen una lectura tan 
meticulosa como atenta 
a sus sutiles infl exiones y 
pulsaciones, algo que los 
intérpretes de este regis-
tro, especialistas absolu-
tos en el repertorio con-
temporáneo, logran con 
espléndidos resultados.

David Cortés Santamarta

FELDMAN: Coptic Light; String Quar-
tet and Orchestra. Cuarteto Arditti. 
Orquesta Sinfónica de la Radio de Viena 
/ Michael Boder y Emilio Pomàrico.
Capriccio C5378 • DDD • 53’
 ★★★★★
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Una de las principales vir-
tudes de la compositora Lori 
Laitman es la brillante des-
cripción musical que hace del 
texto en sus composiciones. El 
dúo clarinete-voz formado por 
Denise Gainey y Kristine Hurst 
así lo transmite en la presente 
grabación para Naxos.

Con los ciclos de cancio-
nes I Never Saw Another But-
terfly y su secuela The Secret 
Exit, este álbum contribuye 
al crecimiento del repertorio 
que aborda el tema del Ho-
locausto. Mientras que las 
letras del primer ciclo traslu-
cen las experiencias de niñas 
y niños presos en campos de 
concentración, los poemas 
de la segunda parte son obra 
de Nelly Sachs, Premio Nobel 
de Literatura en 1966. El clari-
nete introduce casi todas las 
piezas en ambas colecciones, 
resaltando por su sutileza al 
deslizarse en torno a la voz de 
manera impecable.

La canción que da nombre 
al último ciclo de Laitman (Li-
ving In The Body) goza de es-
pecial relevancia en el conjun-
to, pues la autora la recitó en 
el funeral de su propia madre. 
En ella, como en el resto de 
canciones, hay que destacar 
la perfecta articulación de la 
soprano, quien parece escul-
pir cada una de las sílabas del 
texto.

En torno a este eje cen-
tral, el disco comienza con el 
inquietante Un seul para cla-
rinete solo, revelando así la 
atmósfera introspectiva que 
nos aguarda. Finalmente, la 
grabación se cierra con la es-
peranzadora Winter Rain, dan-
do un aliento de calma a quien 
la escucha.

Sakira Ventura

A muchos sorprenderá la 
propuesta de la directora de 
escena Mariame Clément, bien 
conocida por el público espa-
ñol, de Oviedo a Sevilla, para 
este Don Quichotte que el Fes-
tival de Bregenz proponía en su 
edición de 2019 como espec-
táculo alternativo al del gran 
escenario del lago. En cuadros 
que no parecen tener cone-
xión alguna, se nos hace ver 
que siempre ha habido y habrá 
Quijotes entre nosotros, desde 
los tiempos de Cervantes hasta 
el mundo actual, y para ello se 
vale de diferentes contextos, ya 
sea la oficina o la misma calle. 

Una propuesta arriesgada 
pero que se disfruta, especial-
mente por la cuidada dirección 
de actores y la buena presta-
ción vocal de sus protagonis-
tas; desde el rotundo y seguro 
Quichotte del cada vez más 
consolidado bajo Gábor Bretz, 
que refleja todos sus estados 
anímicos con sorprendente 
madurez, hasta el seductor ins-
trumento de la mezzosoprano 
Anna Goryachova, que con un 
aterciopelado timbre se acer-
ca mucho a lo que espera el 
aficionado de Dulcinée. Asi-
mismo, el barítono David Stout 
es un polifacético Sancho que 
sabe bien destacar en los mo-
mentos que Massenet reservó 
para su lucimiento. 

El resto del reparto se des-
envuelve en general con soltu-
ra, dirigido con buen hacer y un 
estudiado juego dinámico por 
el joven maestro Daniel Cohen.

Pedro Coco Jiménez

Escuchar una de las obras 
más bellas de despedida del 
mundo en estos tiempos pan-
démicos tiene algo de maso-
quismo, pero su escucha apor-
ta algo más que dolor ante el 
abandono de este mundo lle-
no de vanidades y obsesiones 
pequeñas que no nos dejan 
sentir la grandeza de cualquier 
vida humana, aporta consuelo. 
El mismo Mahler tuvo una vida 
muy dura incluso para los es-
tándares de su época y todo lo 
volcó en esta música sublime. 

Hoy en día no hay orquesta 
mala que se acerque a grabar, 
bien en vivo bien en estudio, 
si no hay una calidad tremen-
da, y por ello no sorprende el 
nivel de cada solista y el con-
junto todo de la Orquesta de 
la Radio de Berlín. Dean Smith 
supera la difícil prueba de sus 
tres números con sobresalien-
te, y con una voz aún fresca y 
flexible. Algo más se nota el 
paso del tiempo en la mezzo 
Sarah Connolly, pero compen-
sa con la profundidad de su 
canto. 

La versión de Vladimir Ju-
rowski, cada día con más en-
jundia en su dirección, está 
plena de detalles, con una de-
lectación en el correcto fraseo 
y una elección de tempi que 
le permite destacar cualquier 
timbre y matiz. Pero lo real-
mente sorprendente de esta 
grabación del 14 de octubre 
de 2018 es la toma sonora: 
hasta hoy nunca se ha podi-
do escuchar cada timbre tan 
diferenciado (¡pero si se es-
cucha con nitidez absoluta la 
mandolina!), y con esa calidez 
abrazadora.

Jerónimo Marín

Piae Cantiones es una ra-
reza que sólo podía haber 
visto la luz bajo los auspicios 
de Alia Vox Diversa, la co-
lección del sello de Savall 
creada para acoger creacio-
nes independientes. Bajo la 
dirección artística de Andrew 
Lawrence-King, este original 
registro recoge una selección 
de las más de setenta piezas 
vocales impresas en 1582 en 
la ciudad alemana de Grei-
fswald bajo la supervisión del 
estudiante Theodoricus Petri 
Rutha. Es una colección de 
piezas sacras, principalmen-
te navideñas en sueco y latín 
cuya cronología abarca des-
de el siglo X hasta el XVI. En 
origen fueron agrupadas por 
Jaakko Suomalainen, maestro 
de catedral finesa de Turku y 
reimpresas en Inglaterra en 
los siglos XIX y XX, siempre 
como repertorio navideño. Su 
influencia ha dejado huella en 
compositores como Michael 
Praetorious o John Rutter. 

El grupo finlandés Utopia 
Chamber Choir tiene una larga 
trayectoria en Música Antigua 
desde su fundación en 2001, 
que abarca desde el periodo 
medieval hasta el Barroco. 
Cuenta con una plantilla am-
plia de casi veinte cantantes 
profesionales y amateur. El 
propio Lawrence-King inter-
viene en el también nutrido 
grupo instrumental con el 
arpa, el salterio y el órgano. La 
disparidad en la calidad de las 
voces (mejores las femeninas), 
queda paliada por la riqueza 
instrumental y su uso inteli-
gente. Un entretenido ejem-
plo de la herencia musical de 
la Europa hanseática.

Mercedes García Molina

LAITMAN: The Secret Exit, I Never Saw 
Another Butterfly, etc. Denise Gainey / Kristine 
Hurst-Wajszczuk.
Naxos 8.559890 • 53' • DDD
 ★★★★ S

MAHLER: Das Lied von der Erde. Dame 
Sarah Connolly. Robert Dean Smith. Rundfunk-
Sinfonieorchester Berlin / Vladimir Jurowski.
Pentatone PTC7186760 • 63’ • DDD
 ★★★★ S

MASSENET: Don Quichotte. Gábor Bretz, 
David Stout, Anna Goryachova, Léonie Renaud, 
etc. Coro Filarmónico de Praga y Orquesta 
Sinfónica de Viena / Daniel Cohen. Escena: 
Mariame Clément.
CMajor 754008 • DVD • 125’ • DTS
 ★★★★

PIAE CANTIONES. Utopia Chamber Choir / 
Andrew Lawrence-King.
Alia Vox AV9932 • 74' • DDD
 ★★★★
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En una exigente explora-
ción de la complejidad como 
la emprendida por el compo-
sitor español Alberto Posadas 
(n. 1967) es casi natural que la 
imagen del laberinto se erija 
en una metáfora privilegiada 
de su estética. Esa construc-
ción que, sin ser caótica (por 
el contrario, el laberinto sue-
le ser resultado de la máxima 
racionalidad), se resiste a una 
percepción única y unifi cada, 
ofreciendo a aquel que se in-
terna en ella una permanente 
sensación de pérdida o extra-
vío, es el explícito referente 
que, a través de algunas de 
sus modulaciones históricas 
(Creta, Borges o Escher), Po-
sadas recoge en un extenso 
ciclo destinado a un orgánico 
tan singular como el cuarteto 
de saxofones. 

La intrincada y rigurosa es-
critura instrumental tiene algo 
de exhaustiva en su voluntad 
por registrar todas las posibles 
multiplicidades que tal combi-
nación, y sus extendidas técni-
cas de emisión, pueden llegar 
a alcanzar. La complejidad 
estructural, apoyada en la apli-
cación de modelos matemáti-
cos, reclama una escucha en 
continuada tensión, impelida y 
obligada por las perpetuas os-
cilaciones y transformaciones 
del devenir sonoro. 

De igual manera, sólo unos 
intérpretes en los que se con-
jugue un irreprochable vir-
tuosismo con un compromiso 
absoluto, como es el caso del 
conjunto Sigma Project, pue-
den efectuarlo. Una música 
ardua, pero no por ello menos 
necesaria.

David Cortés Santamarta

Es una buena noticia que, 
además del catálogo operísti-
co, Naxos y el Festival Rossini 
de Bad Wildbad se decidan 
a registrar las cantatas que 
el compositor de Pesaro pro-
dujo a lo largo de su carrera. 
Esta nupcial napolitana de Le 
Nozze di Teti e di Peleo es sin 
duda la más redonda, por la 
belleza de las melodías y, so-
bre todo, por la destreza que 
se exige a los solistas en sus 
breves roles. 

Existen en el mercado es-
tupendas grabaciones a las 
que se suma ahora la que nos 
ocupa a un nivel similar, con 
un respetable plantel del que 
despuntan en la sección fi nal 
las interpretaciones de las dos 
diosas, Cerere y Giunone. 

La soprano Leonor Boni-
lla borda con su perfecta co-
loratura, su buen gusto y su 
seguridad en el agudo la que 
es la pieza estrella de la com-
posición, “Ah non potrian re-
sistere”, que aquí ejecuta de 
maravilla y nos hace desear 
más Rossini por su parte. Asi-
mismo elegante es la breve in-
tervención de Marina Compa-
rato, con un bello timbre que 
empasta perfectamente con 
el de su compañera en el deli-
cioso dúo de presentación. 

Del resto, destaca la entre-
ga del tenor Mert Süngü como 
Teti en su aria inicial, con una 
buena gestión de sus recur-
sos y un estupendo acompa-
ñamiento del director Pietro 
Rizzo, que consigue un pulso 
muy acorde con la pieza.

Pedro Coco Jiménez

POSADAS: Poética del laberinto. Sigma 
Project. 
Wergo 73902 •  DDD • 55’ 
 ★★★★★

ROSSINI: Le nozze di Teti e di Peleo. Eleonora 
Bellocci, Mert Süngü, Leonor Bonilla, Marina 
Comparato, Joshua Stewart. Górecki Chamber 
Choir y Virtuosi Brunensis / Pietro Rizzo.
Naxos 8.574282 • 58’ • DDD
 ★★★★
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Continúa la serie de óperas 
breves de Dynamic desde el Ma-
ggio Musicale, aunque esta vez se 
trata de dividir en tres DVD inde-
pendientes el famoso Trittico de 
Giacomo Puccini, que no se veía 
en Florencia desde hacía más de 
tres décadas. Así, a lo largo del 
verano y el otoño han aparecido 
las tres óperas que formaron par-
te de las funciones de noviembre 
de 2018 en dicho teatro, una por 
una, dando la oportunidad al 
afi cionado selectivo de hacerse 
con la que más le pueda intere-
sar. Además, el título suponía la 
vuelta de Maria José Siri, el mayor 
atractivo vocal de la producción, 
tras una ausencia en las tablas 
fl orentinas de aproximadamen-
te un lustro. Después de varios 
años interpretando roles de más 
calado dramático, su instrumento 
le permite delinear una intensa 

Giorgetta que brilla especialmen-
te a medida que avanza Il Tabarro. 
A su lado, un Angelo Villari de 
mimbres más ligeros de los que 
en principio precisa Luigi, aunque 
con intención teatral, y un Franco 
Vasallo maduro y muy centrado 
en los matices y el drama de Mi-
chele. 

Pero es en Suor Angelica don-
de despliega la soprano uruguaya 
todo su potencial: se mueve aquí 
con total soltura, permitiéndole a 
su sugerente timbre más matices 
(el juego dinámico es rico y muy 
adecuado al rol) y trasladando 
una sincera evolución actoral al 
público que responde con entu-
siasmo al fi nal de la ópera. La suya 
es una Angelica muy en línea con 
la tradición, sabiendo bien dosifi -
car canto y teatro. Por su parte, la 
italiana Anna Maria Chiuri, ya un 
lujo como Frugola, plasma con 
unos generosos medios y gran 
solidez dramática toda la autori-
dad de la Zia Principessa. El resto 
del reparto, así como los coros 
femeninos y de voces blancas del 
teatro, contribuyen también a la 
buena marcha musical de un título 
que el director llena de detalles.

La estrella indiscutible, como 
suele ocurrir cuando se habla de 
Gianni Schicchi, es el personaje 
que le da nombre, aquí un bajo 
bufo muy carismático con muchas 
horas de vuelo y perteneciente a 
una gran tradición teatral: el na-
politano Bruno de Simone. Con 
esta carta de presentación, no 
extraña que la recreación dramá-
tica sea redonda, y, con ella, la 
vocal; aunque su terreno sea el 
belcantista y el barroco, aprove-
cha mucho de estos para meterse 
al público en el bolsillo. Está ro-
deado de jóvenes cantantes en 
su mayoría (algunos estudiantes 
de la academia del propio teatro) 
y se aprecia sin grandes alardes 
una homogeneidad en el reparto. 

La escena es minimalista y con 
similar estructura para los tres tí-
tulos, y en la vertiente musical, 
queda patente la versatilidad de 
Valerio Galli, con su lectura trepi-
dante, intensa e irónica para cada 
una de las óperas.

Pedro Coco Jiménez

PUCCINI: Il Tabarro. Franco Vasallo, Angello 
Villari, Maria José Siri, Antonio Garés, Anna 
Maria Chiuri, etc. Suor Angelica. Maria José 
Siri, Anna Maria Chiuri, Costanza Fontana, 
Marian Ogii, Anna Malavasi, etc. Gianni 
Schicchi. Bruno de Simone, Francesca Longa-
ri, Anna Maria Chiuri, Dave Monaco, Antonio 
Garés, etc. Orquesta y Coro del Maggio 
Musicale Fiorentino / Valerio Galli. Escena: 
Denis Krief. 
D y n a m i c  3 7 8 7 2 - 3 - 4  •  3 
DVD • 54’/60’/54’ • DD 5.1 
  ★★★

TRITTICO FLORENTINO
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Joyce DiDonato explica 
que cuando Yannick Nézet-
Séguin le propuso que inter-
pretaran juntos Winterreise y 
comenzó a estudiar la obra se 
obsesionó con una pregunta: 
¿qué pasa con ella, la joven 
que habló de amor? Y pensó 
en crear su propia historia: 
quizá él le envió las últimas 
páginas de su diario antes 
de desaparecer. Así es como 
canta la mezzo Winterreise, 
interpretando a esa ella que 
lee los escritos. Para aquellos 
que estén de acuerdo con la 
expresión “un Lied (un ciclo, 
en este caso) es como una 
ópera en miniatura”, esta pro-
puesta resultará muy atractiva; 
quienes piensen que, a dife-
rencia de la ópera, el Lied se 
interpreta pero no se actúa, la 
mirarán con recelo.

DiDonato es una buena 
cantante que utiliza en este 
papel que ella ha creado sus 
recursos operísticos, para lo 
bueno y para lo malo; por de-
cirlo de alguna manera, al ciclo 
no le falta dramatismo (al cual 
se suma Nézet-Séguin con en-
tusiasmo), y Erstarrung o Irrli-
cht son dos buenas muestras, 
pero le sobra vibrato. Pero, 
sobre todo, que le falta a la 
interpretación es introspec-
ción; no es casualidad que la 
palabra ich recorra incesante 
el ciclo desde el primer verso; 
yo es lo más importante de 
Winterreise. 

¿Para quién es este disco, 
entonces? Diría que para 
quienes gusten de escuchar 
el ciclo manteniendo las 
distancias; no tanto para 
quienes suelen acompañar al 
caminante en su viaje.

Sílvia Pujalte Piñán

¡Cuidado con la escucha de 
los discos sin haberse leído las 
notas del cuadernillo! De sor-
presa y casi escándalo auditivo 
fue la reacción ante la Sexta 
Sinfonía aquí incluida. ¿En qué 
estaba pensando el octogena-
rio Holliger para dirigir de esta 
manera con tanto cambio de 
tempo dentro de la integral 
que está llevando a cabo?

Al leer las notas de Ro-
man Brotbeck se hizo la luz. 
Schubert, quien anheló toda 
su vida abrirse camino como 
compositor de óperas (en 
1816 ya tenía seis escritas), fra-
casó en su empeño porque en 
esos años Rossini (1818) estre-
nó en Viena Tancredi y sepul-
tó cualquier intento de ópera 
diferente. Ese furor rossiniano 
también se plasmó en la es-
critura schubertiana, y prueba 
de ello es tanto la Obertura 
en estilo Italiano D 590, en 
su uso de los motivos breves 
repetidos, técnica propia de 
Rossini, como en la Sinfonía n. 
6 D 589, donde encontramos 
ese mismo frenesí orquestal 
donde la cuerda crea una in-
cesante alfombra sonora en la 
que los vientos entran y salen, 
y se incrementa el tempo con 
las repeticiones. 

Holliger trata con exquisi-
to balance este Schubert à la 
Rossini, marcando también lo 
que es propiamente schuber-
tiano, es decir, con un cierto 
distanciamiento irónico. Schu-
bert nunca pudo escuchar en 
vida esta Sexta Sinfonía, y me-
nos en esta versión de sonrisa 
afectuosa.

Jerónimo Marín

SCHUBERT: Winterreise. Joyce DiDonato, 
mezzosoprano. Yannick Nézet-Séguin, piano.
Erato 19075822952 • 74' • DDD
 ★★★

SCHUBERT: Sinfonías ns. 4 & 6. Obertura 
en estilo italiano. Kammeroschester Basel / 
Heinz Holliger.
Sony Classical 19075814412 • 73’ • DDD
 ★★★★

Novedades en DG/Univer-
sal realmente sorprendentes 
(enviadas a la redacción me-
diante descarga digital). Por 
un lado, probablemente nos 
encontremos ante uno de los 
discos del año. El doble CD 
que Daniil Trifonov dedica al 
piano ruso de inicios del siglo 
XX. Impagable. Por otro lado, 
el meritorio esfuerzo, aunque 
estéril, de la mezzo letona Eli-
na Garanca por consolidarse 
también (no hay duda de que 
lo es en el repertorio operísti-
co) como una reputada liede-
rista. La versatilidad en estilos, 
idiomas y formas, con resulta-
dos auténticamente perso-
nales, ha estado al alcance 
de muy pocos cantantes 
(Fischer-Dieskau, Domingo, 
Norman…). Y Garanca no es 
uno de ellos. Pudiera parecer 
que esta incursión en disco 
en los Lieder de Schumann o 
Brahms fuera su primera apro-
ximación. No es así. Garanca 
lleva muchos años cantando 
el ciclo de Schumann, a lo 
largo del mundo. Pese a ello, 
su versión de Frauenliebe 
und Leben es plana, imper-
sonal y carente de la múltiple 
motivación emocional que 
se desprende de los textos 
de von Chamisso. Al lado 
de Norman, Fassbaender o 
Baker (con un Barenboim de 
acompañante, insuperable), 
no tiene prácticamente nada 
que aportar. 

Algo mejor en Brahms, 
aunque nuevamente las ver-
siones de Jessye Norman, en 
comparación directa, dibujan 
la parquedad estilística de la 
letona. Por cierto, Norman 
nuevamente acompañada al 
piano por Barenboim (creo 
se alaba poco, en relación 
a otras cualidades suyas, su 
gran labor como acompañan-
te en el Lied alemán…).

Otra cosa es la edición de 
Trifonov. Los Conciertos para 
piano de Scriabin y el Segun-
do de Prokofi ev, con un acom-
pañamiento de antología de 
Gergiev y sus huestes del Ma-

riinsky, se sitúan entre las gra-
baciones más interesantes de 
las obras en muchos años. So-
bre todo, el polémico (en su 
estreno) y rompedor Concier-
to de Prokofi ev. Efervescencia 
juvenil y rupturista en la obra 
y, también, en el intérprete. 
Como pocas veces hemos 
escuchado. Pero el programa 
es capaz de mejorar en las 
obras para piano solo. Don-
de nuevamente en Prokofi ev 
(su versión de la Sonata n. 8 
es de una intensidad incom-
parable…) y, sobre todo, en 
Stravinsky Trifonov es capaz 
de reinventarse mejorando 
sus ya conocidas capacidades 
interpretativas en este reper-
torio. Hace casi cuatro años 
le escuchamos en Madrid una 
versión de los Tres movimien-
tos de Petrushka que fueron 
puro fuego. En esta nueva 
versión, como también suce-
de en la Suite del Pájaro de 
fuego, el piano de Trifonov es 
menos pirotécnico y mucho 
más cuidadoso en la recrea-
ción musical de los temas. 
Trifonov navega en las brumas 
de Stravinsky con momentos 
de auténtica originalidad. 
La carrera de Trifonov sigue 
consolidándose con una rec-
titud encomiable. Mostrando 
una personalidad creciente y 
una naturalidad en la recrea-
ción musical entre las más 
marcadas de su generación. 
El disco se titula Silver Age 
(Edad de plata, en relación a 
la etapa cultural posterior a la 
revolución rusa), aunque yo 
lo habría titulado oro molido. 
Máxima recomendación.

Juan Berberana

SCHUMANN: Frauenliebe und Leben. 
BRAHMS: Lieder seleccionados de Opp. 
3, 63, 107, 72, 94, 47 y 96. Malcolm Marti-
neau, piano. Elina Garanca, mezzo.
DG 4839210 • DDD • 57’ 
  ★★★

SILVER AGE. Obras de PROKOFIEV, STRA-
VINSKY, SCRIABIN. Daniil Trifonov, pia-
no. Orquesta del Teatro Mariinsky / Valery 
Gergiev.
DG 4835331 • 2 CD • DDD • 2 h 25’ 
 ★★★★★ R
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54-65 DISCOS A-Z.indd   60 25/11/20   14:12



61

C r í t i c a
D i s c o s  A - Z

La música de Schumann, 
muy especialmente su produc-
ción orquestal, no concede 
treguas. El intérprete (direc-
tor en este caso) debe tener 
una idea muy clara de lo que 
ve en el pentagrama, y una 
muy decidida capacidad para 
transmitirlo, o de lo contra-
rio la empresa naufraga irre-
mediablemente. No sirve de 
mucho tratar de buscar “ori-
ginalidades” aquí y allá, fijar 
la atención en determinados 
detalles, si la poderosa estruc-
tura formal “schumanniana” 
queda desatendida. A Roth le 
sucede más o menos esto. Sus 
versiones parecen conjuntos 
de fragmentos unidos entre sí 
sin una lógica que haga de to-
dos ellos algo coherente. Más 
bien, encontramos a menudo 
pasajes que son castigados 
con las ocurrencias de un di-
rector que se muestra mucho 
más acertado cuando se olvi-
da de ser original, limitándose 
a leer (no más) lo escrito en el 
pentagrama.

Esta versión de la Prime-
ra Sinfonía del compositor es 
una buena muestra de lo que 
queremos decir; una sucesión 
de pasajes inconexos entre sí y 
tratados muy superficialmente 
de forma individual.

Con la Cuarta la cosa se 
agrava incluso al elegir la ver-
sión de 1841, a todas luces 
inferior a la definitiva; aunque, 
si se quiere una buena inter-
pretación de ella, es mejor 
acudir a Holliger (Audite). Ya 
que se incluye esta versión, 
quizás este disco anuncie una 
integral de la obra orquestal 
de Schumann. Si así es, lamen-
tablemente no ha comenzado 
con buen pie.

Rafael-Juan Poveda Jabonero

El destino mantienes uni-
dos discográficamente estas 
dos creaciones camerísticas, 
que tienen en común haber 
sido alumbradas por dos com-
positores ajenos por completo 
a la música de cámara y cen-
trados cada uno en una parce-
la específica, donde brillaron 
como es bien sabido: Verdi en 
la ópera y Sibelius en la músi-
ca orquestal, aunque este últi-
mo hizo alguna que otra obra 
más de mérito en este género. 
Este destino no parece sepa-
rarlos por mucho que pase el 
tiempo, ya que hay varios re-
gistros previos donde ambas 
obras conviven juntas, como 
por ejemplo en la modélica 
grabación del Melos (Harmo-
nia Mundi) o la menos feliz del 
Juilliard (Sony). Esta del Verta-
vo es muy disfrutable, que sir-
ve para conocer a una forma-
ción escandinava formada por 
cuatro experimentadas instru-
mentistas suecas de reputada 
fama en su país. 

Si Verdi es afrontado des-
de una óptica menos cantable 
y “operística” de lo habitual 
(destacan principalmente su 
aspecto enérgico y los con-
trastes de tensiones), en Si-
belius adaptan una sonoridad 
muy intensa, como si la mini 
orquesta que plantea Sibelius 
en las líneas y texturas de los 
cuatro instrumentos pidiera 
a gritos una mayor presencia 
sonora. La presentación, en la 
ya cada vez más habitual cajita 
de cartón, y el sensacional so-
nido, hacen de este disco una 
opción más que válida de es-
tos dos oasis de la música de 
cámara de sus creadores.

Gonzalo Pérez Chamorro

SCHUMANN: Sinfonías ns. 1 y 4. Gürzenich-
Orchester Köln / François-Xavier Roth.
Myrios Classics MYR028 • 55’ • DDD
 ★★

SIBELIUS: Cuarteto de cuerda Op. 56 “Voces 
Intimae”. VERDI: Cuarteto de cuerda en mi 
menor. Vertavo String Quartet.
Lawo LWC1201 • 53’  • DDD
 ★★★★
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¿Ha llegado la hora de esta 
preterida obra maestra de Ver-
di? Simon Boccanegra nunca ha 
sido comprendida ni aceptada 
dentro del catálogo verdiano 
y ha sido arrinconada por su 
sombrío argumento y orquesta-
ción, a pesar de que la versión 
defi nitiva es de 1881 cuando la 
pluma del maestro plasmaba su 
pensamiento con exactitud. Fas-
cinado por ella desde hace años 
por su intenso drama humano, 
encontramos aquí la versión que 
debe rescatarla. Todo encaja: el 
elenco vocal es inmaculado, con 
un Luca Salsi en estado de gra-
cia como Simon, Rebeka como 
Amelia Grimaldi, ya consolidada 
como una de las mejores sopra-
nos actuales; René Pape que 
sigue manteniendo ese color 
vocal único y Castronovo como 
Gabriele Adorno, sacando todo 
el partido posible a su papel en 
esta ópera donde el tenor no se 
erige en el protagonista prime-
ro. 

Gergiev, director extremo, 
dirige de manera volcánica y 
apasionada a la siempre única 
Wiener Philharmoniker, con di-
námicas extremas al servicio del 
drama. La puesta en escena de 
Kriegenburg para ese masto-
dóntico espacio que es el Fest-
pielhaus salzburgués, complica-
do de llenar, explica bien el dra-
ma con un uso más que notable 
de la luminotecnia y un vestuario 
y decorado con colores neutros. 
Y todo servido en esta graba-
ción del verano de 2019 en re-
solución 4K. Todo ha conspirado 
para servirnos una de las mejo-
res grabaciones en vídeo de una 
ópera de esta temporada.

Jerónimo Marín

Nadie sabe aún qué pudo 
mover a un Vivaldi de sesenta 
y dos años a dejar su Venecia 
natal para marchar a Viena. 
Quizá el ansia de un nuevo 
público para sus óperas, un 
patrón importante o ambas 
cosas. Al arribar Viena en-
contró cercenadas todas sus 
expectativas con la muerte 
del emperador Carlos VI y los 
teatros cerrados por el luto. En 
la miseria y un mes antes de 
morir malvendió quince Con-
ciertos para violín al conde 
italiano Vinciguerra Tommaso 
Collalto. Los Collalto eran de 
origen veneciano afi ncados 
en Moravia y tenían entre sus 
posesiones el castillo de Brno 
y allí, en “il Castello”, quedó 
esta colección de Conciertos 
de los que se han perdido la 
mitad. Los manuscritos origi-
nales se hallan en la Biblioteca 
Nacional de Turín. 

Compuestos ya en una eta-
pa de plena madurez, entre 
1720 y mediados de la década 
de 1730, constituyen un verda-
dero tesoro que aúna el dra-
matismo de la ópera con la es-
tilización armónica y melódica 
del Style Galant. Las exigentes 
partes del violín solista, plaga-
das de saltos, adornos y ritmos 
sincopados encuentran su hor-
ma en el apabullante virtuosis-
mo de Alessandro Tampieri. 
Ágil en la ornamentación, 
fl exible y sutil en el fraseo, ob-
tiene una riqueza de matices 
impresionante. La Accademia 
Bizantina le da la réplica con 
un sonido dúctil, ora suntuoso, 
ora chispeante, reforzado por 
el creativo continuo de Tizia-
no Bagnati con el archilaúd y 
Ottavio Dantone con su clave 
Grimaldi. Espectacular.

Mercedes García Molina

VERDI: Simon Boccanegra. Luca Salsi, Marina 
Rebeka, René Pape, Charles Castronovo. Coro y 
Orquesta de la Ópera de Viena / Valery Gergiev. 
Escena: Andreas Kriegenburg.
Un i te l -CMajor  802608  •  DVD 
• 142’ • 4K Ultra HD • DTS
 ★★★★★ R

VIVALDI: Concerti per violino VII “Per il cas-
tello”. Alessandro Tampieri, violín. Accademia 
Bizantina / Ottavio Dantone.
Naïve OP7078 • 73’  •  DDD
 ★★★★★ S
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Decía en la reseña del Vol. 
2 de esta colección dedicada a 
Dietrich Fischer-Dieskau que la 
selección de grabaciones mos-
traba el trabajo intenso del ba-
rítono por divulgar el repertorio 
menos conocido. En el Vol. 3 
esta pasión se centra en el siglo 
XX, con cinco discos, dedicado 
cada uno a un compositor.

El CD 1 es una rareza, un re-
cital que el barítono y Hartmut 
Höll dedicaron íntegramente a 
Maurice Ravel; pocos se pro-
graman así hoy en día. El disco 
tiene su interés, como lo tiene 
cualquier grabación de Fischer-
Dieskau, pero no es lo más 
adecuado si se trata de descu-
brir el repertorio del composi-
tor; sus Histoires naturelles son 
muy personales (seguramente 
demasiado) y no hay una gran 
afi nidad entre el cantante y los 
ciclos de canciones populares. 

El último ciclo, Don Qui-
chotte à Dulcinée, compuesto 
en 1933, coincide en el tiempo 
con buena parte de los Lieder 
de Paul Hindemith que el can-
tante y Aribert Reimann selec-
cionaron para el recital que 
ocupa el CD 2; un disco de mu-
cho interés, entre otras cosas 
por el acercamiento que hace 
Hindemith a los poetas “de 
siempre” (Hölderlin, Rückert 
o Brentano en alemán; Blake 
o Shelley en inglés, en cancio-
nes compuestas en 1942, en el 
exilio).

Los dos discos siguientes 
son para Wolfgang Fortner y 
Hermann Reutter, un proyecto 
académico surgido en la Ho-
chschule der Künste de Berlín, 
donde eran profesores tanto 
Fischer-Dieskau y Reimann 
como el alumno de ambos, 
Axel Bauni. De Fortner se re-
cogen la mayoría de sus can-
ciones, aunque Fischer-Dieskau 
sólo interpreta Terzinen von 
Hugo von Hofmannsthal; el res-
to las interpretan alumnos de 
la Hochschule acompañados 
por Bauni; Christopher Lincoln 
y Ralph Lukas se reparten las 
canciones de Shakespeare, 
mientras que Stella Doufexis 
canta el ciclo de Neruda, con 

difi cultades evidentes en la 
pronunciación. 

El CD 4 recoge canciones 
compuestas por Reutter entre 
1947 y 1972; son piezas varia-
das y seguramente también 
con el lenguaje más asequible. 
La primera parte la canta Doris 
Soffel, mientras que la segunda 
va a cargo de nuevamente de 
Fischer-Dieskau y Reimann. 

El último disco incluye dos 
obras del propio Reimann de-
dicadas a su amigo Dietrich. El 
compositor ha arreglado para 
cuarteto de cuerda Lieder de 
Brahms, Mendelssohn o Schu-
mann, y en el CD 5 escucha-
mos un ciclo compuesto por 
él mismo para esta formación, 
Unrevealed, con textos de Lord 
Byron; es una obra que merece 
audiciones repetidas y atentas, 
porque nos dará muchas ale-
grías. El segundo ciclo, Shine 
and Dark, con acompañamien-
to para piano (mano izquierda) 
tiene poemas de James Joyce, 
y aquí conviene hacer un inciso: 
los textos están incluidos en el 
booklet (sin traducción, como 
en toda la serie), mientras que 
los del ciclo Chamber Music, 
del mismo poeta, no lo están, 
por deseo de sus herederos; 
no se indican los motivos, pero 
permítanme mostrar mi perple-
jidad cuando los herederos de 
un artista impiden la difusión 
de su obra.

Las grabaciones de estas 
obras son de 1988 y 1989, y el 
resto de las de Fischer-Dieskau 
son todas de los años ochenta 
(el resto son diez años poste-
riores). Como apuntaba en la 
reseña del primer volumen, son 
interpretaciones de un cantan-
te en los últimos años de su 
carrera; la voz ha sufrido el des-
gaste lógico, pero la sabiduría 
está intacta (también sigue ahí 
el manierismo, cada vez más 
acusado). Se tenga más o me-
nos afi nidad con su canto en 
esta etapa, o incluso con el 
repertorio, este volumen es el 
testimonio de la última época 
de un artista imprescindible.

Sílvia Pujalte Piñán

DIETRICH FISCHER-DIESKAU. LIED EDI-
TION (VOL. 3). Obras de RAVEL, HINDE-
MITH, FORTNER, REUTTER y REIMANN. 
Dietrich Fischer-Dieskau, barítono. Stella 
Doufexis y Doris Soffel, mezzos. Christopher 
Lincoln, tenor. Ralf Lukas, bajo-barítono. 
Hartmut Höll, Aribert Reimann y Axel Bauni, 
piano. Cherubini Quartett. 
Orfeo C994205 • 5 CD • 5 h 16' • ADD/DDD 
  ★★★★

EL MAESTRO, TERCERA PARTE
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La idea de “disco-concep-
to”, una grabación ordenada 
en torno a una idea central, 
es propia sobre todo del rock 
pero, como bien sabrán los 
lectores, se puede trasladar 
al Lied. Fremde Heimat (un tí-
tulo de difícil traducción, algo 
así como “Hogar forastero”, 
que tiene algo de oxímoron) 
encaja en esta categoría, y el 
cantante explica en el booklet 
el porqué de las canciones 
elegidas para narrar un viaje 
que emprende el yo poético 
llevado por su sed de aventu-
ras; al fi nal del disco, saciada 
esta sed, volverá a casa.

El recorrido nos lleva por 
tierras de habla alemana, con 
excepciones británica (Peter 
Warlock) y americana (Char-
les Ives); desde los primeros 
tiempos de la canción (Franz 
Schubert) hasta la actualidad 
(Albin Fries), con algún hallaz-
go como la canción tradicional 
Deine Händ mecht i gspian 
que cierra el disco.

Rafael Fingerlos tiene una 
voz bonita y una línea de 
canto elegante y se entiende 
bien con su pianista, Sascha 
El Mouissi pero, pese a que 
sus interpretaciones son co-
rrectas, e incluso escuchamos 
algunas tan bonitas como Ach, 
Lieb, ich muss nun scheiden o 
Wie rafft ich mich auf, el disco 
no acaba de levantar el vuelo. 
Quizá falta más imaginación 
en las manos del pianista o 
más matices en la voz del can-
tante, o alguna aventura más 
en el viaje, algo que convierta 
el disco en claramente reco-
mendable; una chispa que, 
esperemos, podría surgir en 
el próximo proyecto del joven 
dúo.

Sílvia Pujalte Piñán

Contemporáneo de Marco 
Polo (1254-1324), Šams al-Dı̄n 
Abū ‘Abd Allāh Muh. ammad 
ibn Muh. ammad ibn Ibrāhı̄m al-
T. angi, es decir, “el tangerino”, 
conocido como Ibn Bat.t.ūta 
(1304-1377), fue un viajero ma-
grebí, cuyos casi treinta años 
de andanzas a lo largo y ancho 
del mundo por aquel entonces 
conocido quedaron recogidas 
en el libro comúnmente deno-
minado Rih. la, es decir, Viaje. 

En dos CD incluidos en un 
precioso libro ilustrado, esta 
vez heptagloto, pues a los 
idiomas habituales viene a 
unirse el árabe, Jordi Savall y 
su grupo nos ofrecen un peri-
plo musical por las tierras visi-
tadas por el infatigable aven-
turero, con partes recitadas en 
inglés, francés y árabe, junto 
con ejemplos sonoros que van 
desde el Mediterráneo has-
ta la China. Particularmente 
llamativo es el corte n. 16 del 
primer CD, en el que fi gura la 
versión primigenia y devota 
de una canción que en el año 
1960 puso de moda el can-
tante egipcio Georges Wadı̄‘ 
“Bob” ‘Azzām (1925-2004), 
con una descacharrante letra 
que comenzaba: “Chérie je 
t’aime, chérie je t’adore, como 
la salsa de pomodoro”.

Grabación muy oportuna 
para recordarnos la importan-
cia que ha tenido la música 
en el Islam, y tanto más aho-
ra, cuando ciertos sectores 
de integristas cerriles e into-
lerantes, basándose en una 
interpretación torticera de 
la aleya 64 de la azora 17 del 
Corán, han decidido declarar-
la “h. arām”.

Salustio Alvarado

No sólo en la memoria de 
todo amante de la música fran-
cesa, sino de cualquier cinéfi lo 
está la escena de Tous les Matins 
du monde en la que Marin Ma-
rais dirige con gesto adusto a 
Les Vingt-Quatre Violons du Roi. 
Justamente el lugar donde se 
grabó esta inolvidable escena es 
la Galerie Dorée de la Banque de 
France que celebra su trescien-
tos aniversario con la edición de 
este lujoso DVD en formato libro. 

La idea artística corresponde 
a Julien Chauvin, uno de los mú-
sicos más camaleónicos del pa-
norama musical francés actual, 
violinista fundador y director de 
Le Concert de la Loge Olym-
pique y miembro del Quatuor 
Cambini-Paris. 

Julien Chauvin ha ido tren-
zando piezas de Marais, Char-
pentier, Lully, Rameau y de auto-
res no franceses como Haendel, 
Haydn, Mozart y Boccherini con 
las escenas de la decoración de 
la galería. Las dos formaciones 
se mueven con sorprendente 
adaptabilidad y con una calidad 
musical excepcional, desde el 
Barroco hasta el Clasicismo, de 
la sinfonía a la música de cámara 
o de lo sacro a lo profano, siem-
pre acordes con las imágenes 
que la impecable realización va 
presentando. 

Las partes vocales de frag-
mentos de ópera u oratorio las 
interpreta bravamente la jo-
vencísima soprano belga Jodie 
Devos, de voz ligera y cristalina, 
perfecta para las coloraturas. Y 
emocionantes hasta la lágrima 
resultan los solos de Justin Taylor 
con el clave y Thomas Dunford 
con el archilaúd. Un placer para 
los sentidos y el intelecto.

Mercedes García Molina

FREMDE HEIMAT. Lieder de BRAHMS, MA-
HLER, WOLF, STRAUSS, etc. Rafael Fingerlos, 
barítono. Sascha El Mouissi, piano.
Oehms Classics 1711 • 54' • DDD
 ★★★

GALERIE DORÉE. Obras de BOCCHERINI, 
COUPERIN, CHARPENTIER, HAENDEL... 
Le Concert de la Loge Olympique, Quatuor 
Cambini-Paris / Julien Chauvin.
Bel Air Classiques BAC171 • DVD • 77' • DD 5.1
 ★★★★★

IBN BAT. T. ÜT. A, EL VIAJERO DEL ISLAM. 
Azizoğlu, Rajery, Mauillon, Sangaré, Forcano. 
Hespèrion XXI / Jordi Savall.
Alia Vox AVSA9930 • 2 CD • 146' • DDD
 ★★★★ S P
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Si bien “Deh, vieni alla 
fi nestra” de la ópera Don 
Giovanni de Mozart es, sin 
duda, la más conocida de 
todas las arias con man-
dolina obligada, no es, ni 
mucho menos, la única. 
Prueba de ello es la presen-
te grabación (la más recien-
te de una serie de Deutsche 
Harmonia Mundi dedicada 
a este repertorio), que nos 
ofrece arias de ópera para 
tal combinación instrumen-
tal de Tommaso Traetta 
(1727-1779), Baldassare Ga-
luppi (1706-1785), Genaro 
Manna (1715-1779), Fran-
cesco Bartolomeo Conti 
(1681-1732) y Antonio Lotti 
(1667-1740), completándo-
se el programa con los co-
nocidos Conciertos RV 532 
y RV 425 de Antonio Vivaldi 
(1678-1741) y la no tan co-
nocida Sonata en mi me-
nor para mandolina, violín 
y bajo continuo de Carlo 
Arrigoni (1697-1744) y unas 
variaciones anónimas sobre 
La Folía. 

Este disco alemán de 
Deutsche Harmonia Mundi, 
pero con solistas españo-
les, la soprano manresana 
Nuria Rial, quien a estas al-
turas ya no necesita pane-
gírico alguno, y los mando-
linistas Juan Carlos Muñoz 
y Mari Fe Pavón, estrellas 
del conjunto de cámara 
Artemandoline, prosigue, 
como se ha dicho más arri-
ba, la exitosa serie del re-
gistros del sello teutón dis-
tribuido por Sony Classical 
consagrados a dar a co-
nocer el riquísimo y hasta 
ahora bastante ignorado 
repertorio de la mandolina 
barroca y clásica. 

Salustio Alvarado

LA FRAGANCIA DE VENECIA. Obras de 
TRAETTA, GALUPPI, MANNA, CONTI, 
LOTTI, VIVALDI, ARRIGONI. Nuria Rial, 
soprano. Artemandoline.
DHM 19439743812 • 69' • DDD
 ★★★★
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Los aficionados verdianos 
están de enhorabuena con 
este disco que recoge quince 
canciones del compositor, la 
mitad de las que compuso. Y 
lo están tanto por poder escu-
char este repertorio como por 
hacerlo con las buenas inter-
pretaciones de Carmen Solís y 
Rubén Fernández Aguirre.

Las romance di camera no 
eran piezas concebidas “a dos 
voces” (voz y piano) en torno a 
un poema, como el Lied, sino 
piezas de inspiración clara-
mente operística que busca-
ban el lucimiento de la voz. Y 
Carmen Solís les hace justicia 
y se luce con su voz generosa, 
su fraseo y su calidez. El pa-
pel del piano es más ingrato, 
cosas del género (aunque a 
veces Verdi le concede mo-
mentos especialmente afortu-
nados, como en Nell’orror di 
notte oscura), y Rubén Fernán-
dez Aguirre destaca también 
en su papel discreto, aunque 
parezca una contradicción.

Las canciones eran tam-
bién una forma de promoción 
para un joven compositor que 
aspirase a triunfar en la ópe-
ra, y así escuchamos al Verdi 
pre-Nabucco (1842) e incluso 
al pre-Oberto (1839), con pie-
zas que ya anticipan lo que 
vendrá, como Non t’acostare 
all’urna. Buena parte de las 
canciones son de los años 40, 
y un par están compuestas en 
torno al 1870, entre ellas una 
de las más conocidas, Stor-
nello. Amores imposibles y 
desgracias varias recorren la 
grabación, más o menos los 
temas que encontramos en las 
óperas de Verdi, con pasajes 
aquí y allá que también nos las 
recuerdan musicalmente.

Sílvia Pujalte Piñán

Un concierto delicioso en el 
que el carismático Jonas Kauf-
mann se mete en el bolsillo a 
un público austriaco caluroso 
y entusiasta. Este DVD que 
publica Sony Classical un año 
después de la aparición en el 
mercado de Wien en CD, es 
el complemento perfecto para 
los aficionados al arte del te-
nor alemán, con un programa 
que prácticamente reproduce 
las pistas del disco y que, ade-
más, incluye algunas piezas ins-
trumentales y la colaboración 
asimismo de la soprano Rachel 
Willis-Sørensen. A ella esta vez 
se le permite lucirse además 
en solitario con una bellísima 
interpretación del Vilja-Lied de 
La viuda alegre de Lehár. 

Con una actitud más extro-
vertida que en el estudio, ob-
viamente por las circunstancias 
del directo, el buen hacer de 
Kaufmann queda patente des-
de el aria de la straussiana Fan-
ny Elssler. Su personal timbre 
va muy bien a la opereta, y se 
permite múltiples matices que 
hacen que el recorrido por el 
repertorio resulte un exquisito 
y muy logrado viaje musical. 

Lo acompañan ahora en 
él no la Filarmónica de Viena 
sino una Prague Philharmonia 
también muy implicada en la 
celebración, que reproduce 
perfectamente la simpar at-
mósfera vienesa a las órdenes 
del atento Jochen Rieder; éste 
es a su vez pianista en la últi-
ma canción, la más moderna 
“Der Tod, das muss ein Wiener 
sein”.

Pedro Coco Jiménez

El sello Orfeo está de cele-
bración, lleva casi medio siglo 
ofreciendo grabaciones desde 
su sede alemana y ha decidido 
recordarnos lo nutrido de su 
catálogo vocal con un compen-
dio de algunos de sus mejores 
recitales en una caja de diez 
discos.

El plantel es de primera, y 
en la recopilación se dan cita 
varias generaciones de can-
tantes que, en su repertorio o 
presentando rarezas, firman 
interpretaciones de altísimo 
nivel. Espectacular es el recital 
Tchaikovsky de Julia Varady, 
cuyo instrumento vence al más 
insensible por la calidez y la en-
trega. El que fuera su marido, 
se mide con Carlo Bergonzi en 
un programa de dúos de gran 
intensidad teatral, algo que 
tampoco falta en los discos de 
Brigitte Fassbaender o Grace 
Bumbry, absolutas maestras en 
cada una de las intervenciones, 
ya sea en los roles de soprano 
o en los de mezzo. 

Las también carismáticas 
Agnes Baltsa y Edita Grube-
rova muestran lo mejor de sus 
instrumentos en belcanto y sir-
ven de bisagra con la otra ge-
neración, a la que pertenecen 
Piotr Beczala, con su celebrado 
recital verdiano, Adrianne Pie-
czonka, con un Wagner lírico 
y elegante, y Krassimira Stoya-
nova, cuyo nutrido debut en el 
sello es perfecto de inicio a fin.

Para finalizar, además de la 
ópera, hay espacio para el te-
rritorio de la canción italiana 
con un temperamental Franco 
Bonisolli.

Pedro Coco Jiménez

Los festivales de verano 
centroeuropeos al aire libre, 
aun con los riesgos que implica 
la imprevisible meteorología, 
son siempre un atractivo plan, 
especialmente si al espléndido 
marco, natural en la mayoría de 
las ocasiones, se añaden popu-
lares nombres de la lírica. Así, 
no es de extrañar que las tele-
visiones o cines se empiecen a 
interesar por retransmitir los es-
pectáculos más prometedores, 
para, si todo sale según lo es-
perado, comercializarlos como 
en el caso que nos ocupa. 

En la ya famosa gala de 
Graffenegg, por la que se han 
paseado nombres como Ter-
fel, Peretyatko, Hvorostovsky o 
Garifullina en los últimos años, 
se dan cita en esta ocasión la 
ascendente soprano Pretty 
Yende, con su bello timbre, se-
guros agudos y variado reper-
torio, y el ya consagrado Jose-
ph Calleja, un tenor que con su 
personales mimbres y cuidado 
fraseo resulta más convincente 
en Puccini que en Verdi. 

Es una pena que, probable-
mente por cuestiones de agen-
das, solo se interprete un dúo 
entre los dos solistas, un senti-
do “Parigi, o cara” que anticipa 
(para entusiasmo de muchos, 
prometedoramente) el debut 
como Violetta de la artista su-
dafricana.

Por su parte, la sensibilidad 
de la joven violonchelista neer-
landesa Harriet Krijgh queda 
patente en su breve interven-
ción, interpretando con segu-
ridad y variedad de acentos 
“Les larmes de Jacqueline” de 
Offenbach. 

Pedro Coco Jiménez

LA SEDUZIONE. Canciones de VERDI. Carmen 
Solís, soprano. Rubén Fernández Aguirre, piano.
IBS Classical IBS192019 • 56’ • DDD
 ★★★★

LEGENDARY VOICES. Diversas arias de BELLI-
NI, HAENDEL, MOZART, STRAUSS, VERDI, 
WAGNER, etc. Agnes Baltsa, Piotr Beczala, 
Carlo Bergonzi, Franco Bonisolli, Grace Bumbry, 
Brigitte Fassbaender, Dietrich Fischer-Dieskau, 
Edita Gruberova, Adrianne Pieczonka, Krassi-
mira Stoyanova, Julia Varady. Varias orquestas 
y directores.
Orfeo C200021 • 10 CD • 544’ • DDD
 ★★★★★ H R

MEIN WIEN. JONAS KAUFMANN. Obras de 
LEHÁR, J. STRAUSS II, ZELLER, etc. Jonas 
Kaufmann, tenor, PKF - Prague Philharmonia 
/ Jochen Rieder.
Sony Classical 19439734009 • DVD • 97’ • DTS
 ★★★★★

MIDSUMMER NIGHT’S GALA GRAFFENEGG. 
Pretty Yende, Joseph Calleja y Harriet Krijgh. 
Tonkunstler Orchestra / Yutaka Sado.
CMajor 749108 • DVD • 76’ • DD 5.0 
 ★★★★
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El pasado año se cumplían 
los cincuenta años del debut 
de Plácido Domingo en la Are-
na de Verona, escenario que 
pisó por primera vez como te-
nor a los 28 años y por partida 
doble, como Calaf y como Don 
Carlo. Su versatilidad y resis-
tencia quedaban ya patentes 
entonces, aunque pocos po-
drían imaginar que cinco déca-
das después se le homenajease 
en una gala en la que asumiría 
en exclusiva roles de barítono. 
Se cumplían diez años además 
del cambio de cuerda con el rol 
que cierra el espectáculo y que 
quizás sea el que más interiori-
zado tiene: Simon Boccanegra. 

A su lado, una siempre 
atenta al estilo y muy entrega-
da Anna Pirozzi brilla especial-
mente como doliente Amelia, 
aunque estremece del mismo 
modo con la arrepentida Abi-
gaille de Nabucco en el bellí-
simo lamento del cuarto acto. 

El resto de los participantes 
en la gala son asimismo voces 
que acompañan con frecuencia 
a Domingo en sus representa-
ciones, especialmente el tenor 
Arturo Chacón Cruz, que tiene 
oportunidad de lucirse con las 
arias de Macduff y Gabriele.

Muy cuidada y de rico jue-
go de contrastes la dirección 
de Jordi Bernàcer, que parece 
encontrarse cómodo en el re-
pertorio verdiano. Por su parte, 
una puesta en escena esencial 
y polivalente y un juego de 
proyecciones consiguen llenar 
el enorme espacio escénico de 
manera efectiva.

Pedro Coco Jiménez

La refi nada y bella voz del 
joven tenor cordobés, Pablo 
García-López, con uno de los 
mejores pianistas acompañan-
tes del panorama actual, Au-
relio Viribay, nos ofrecen una 
mezcla efi caz de canciones 
favoritas del panorama musi-
cal español que nos resultan 
familiares, como los ejemplos 
de Toldrá (Seis Canciones Cas-
tellanas) o Esplá (Cinco Can-
ciones Playeras), y canciones 
relativamente desconocidas 
(del jiennense Joaquín Reyes 
Cabrera y del cordobés Ramón 
Medina) que ayudan a hacer 
de este un programa especial-
mente atractivo. Además se 
junta un estimable trabajo de 
ingeniería de sonido, notándo-
se una bella transparencia en 
cada pista. El intérprete canta 
en su lengua materna y se nota 
en la perfecta modulación que 
hace que los poemas sean per-
fectamente plausibles para el 
escuchante, y en estilos musi-
cales y modismos que han es-
tado en sus oídos durante toda 
la vida, con unos resultados 
más que correctos en todos los 
sentidos y tremendamente sa-
tisfactorio de escuchar. 

No hay poca poesía solo 
en la elocuencia de cada par-
titura que suena tan elegante 
y apasionada como lo hace 
en el corazón de la conjunción 
entre musico y poeta. La ele-
gancia asimismo del pianista 
es brillante y sensible a partes 
iguales, mostrando una gran 
musicalidad en el fraseo, ade-
cuándose en todo momento 
a las características de la voz 
cantante. 

De agradecer es el libreto 
con las menciones biográfi cas 
a los “no tan conocidos” com-
positores, que ayuda a disfrutar 
aún más si se cabe de la pro-
ducción de ellos elegida.

Luis Suárez 

Debut discográfi co de Pa-
cifi c MusicWorks Orchestra, 
formación estadounidense de 
instrumentos de época, fundada 
por Stephen Stubbs, quien tras 
permanecer en Europa durante 
treinta años ha regresado a su 
Estados Unidos natal para delei-
te de sus compatriotas. El CD es 
un homenaje a John Beard, te-
nor favorito de Georg Friedrich 
Haendel durante sus últimos 
veintisiete años de vida. Haen-
del ideó para Beard constantes 
arias y personajes en todos sus 
oratorios ingleses posteriores a 
Esther.

Aaron Sheenan es el tenor 
escogido por Stubbs para encar-
nar a la musa, espléndida idea, 
puesto que Sheenan encarna el 
ideal de tenor haendeliano con 
su voz plena pero no demasiado 
grande, con el vibrato justo para 
permanecer en el estilo, con un 
buen fi ato que permita abordar 
los largos fraseos de sus melo-
días y con un timbre lo bastante 
elegante y lo sufi cientemente 
heroico como para abordar los 
grandes roles de sus oratorios.

A esta sabia elección de su 
protagonista hay que sumar la 
formidable orquesta que ha lo-
grado formar Stubbs, con una 
sección de violines impecable 
liderada de un modo óptimo por 
la violinista Tekla Cunningham, 
mientras que Stubbs da mues-
tras de su sapiencia dirigiendo 
férreamente al bajo continuo, 
siempre presente y que resulta 
una sólida e implacable motriz 
de Pacifi c MusicWorks Orches-
tra.

La elección de unas fantás-
ticas arias de oratorios como 
Alexander’s Feast, Israel in Egypt, 
Samson o Messiah, junto a la in-
clusión de dos de sus deliciosos 
Concerti Grossi, da como resul-
tado un extraordinario registro.

Simón Andueza

PLÁCIDO DOMINGO. 50 YEARS AT THE 
ARENA DI VERONA. Escenas de Nabucco, 
Macbeth y Simon Boccanegra de VERDI. 
Plácido Domingo, Anna Pirozzi, Arturo Chacón 
Cruz, Marko Mimica. Orquesta y Coro de la 
Arena de Verona / Jordi Bernàcer.
CMajor 755008 • 2 DVD • 154’ • DD 5.1
 ★★★★

RUTAS. Obras de TOLDRÁ, ESPLÁ, JOAQUÍN 
REYES, RAMÓN MEDINA. Pablo García-López, 
tenor. Aurelio Viribay, piano. 
La Cúpula Music • DDD • 50’ 
 ★★★★★ S R

TOTAL ECLIPSE: MUSIC FOR HANDEL’S TE-
NOR. Obras de HAENDEL. Aaron Sheehan, 
tenor. Pacific MusicWorks Orchestra / Tekla 
Cunningham, violín y directora. Stephen Stubbs, 
laúd, guitarra y director. 
Naxos 8.573914 • 68’ • DDD
 ★★★★★
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SoRyang nos presenta 
en su primer compacto para 
Gramola tres pesos pesa-
dos del piano romántico. La 
coreana afi ncada en Austria 
comienza su tremendo re-
cital con la Sonata Patética 
de Beethoven, en una ver-
sión que sorprende en su 
primer movimiento. Hay un 
fraseo muy natural, donde 
cada motivo se expresa por 
sí solo con una intención 
defi nida y un papel claro, 
formando un discurso muy 
coherente. Ayudada por un 
estupendo uso de los dife-
rentes volúmenes, resulta 
contundente y delicada a 
partes iguales, adaptándo-
se al carácter de la música 
perfectamente. Lástima que 
el Adagio se eche a perder 
por una velocidad algo ele-
vada y un cantabile insufi -
ciente; el Rondó está bien 
tocado en general, pero tie-
ne detalles aquí y allá que 
pueden sonar caprichosos. 

La Fantasía Wanderer 
de Schubert nos muestra 
el lado más virtuoso de 
SoRyang, que es capaz 
de convertir el torrente in-
acabable de notas en un 
bello conjunto expresivo, 
muy apasionado. Quizás el 
Adagio central no esté a la 
misma altura, perdiéndose 
parte de lo conseguido. 

Finalmente, la Sonata 
n. 3 de Schumann queda 
en el tercer puesto del po-
dio; esta música demanda 
grandes dosis de pasión, y 
SoRyang no consigue pene-
trar en el maravilloso mun-
do sonoro del de Zwickau. 
Daniel Barenboim, Claudio 
Arrau y Vladimir Horowitz 
siguen siendo, respectiva-
mente, las referencias en 
estas colosales obras.

Jordi Caturla González

SORYANG. Obras de BEETHOVEN, 
BRAHMS, SCHUBERT y SCHUMANN. 
SoRyang, piano.
Gramola 99179 • 74’ • DDD
 ★★★/★★★★
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Con vistosas obras de Paquito 
D’Rivera junto a clásicas músicas 
de George Gershwin, el pianista 
y director Wayne Marshall prosi-
gue con su defensa a ultranza del 
compositor de la Rhapsody in Blue, 
incluida en una frenética interpre-
tación. 

Estos intérpretes españoles (Mari-
na Pardo, mezzo; Rubén Menén-
dez Larfeuil, viola y Miguel Huer-
tas, piano), nos ofrecen un her-
moso disco con Lieder inusuales 
de Bridge, Loeffler y los capitales 
Zwei Gesänge Op. 91 de Brahms, 
llevados por un camino de sincera 
melancolía. 

Toda una sorpresa la joven pia-
nista italo-germana Sophie Pacini, 
que ofrece un Mozart de belleza 
incomparable (Sonata KV 310 y 
Variaciones KV 256), así como un 
Schubert de profunda hondura 
y coherencia (Sonata D 784). Sin 
duda, una pianista a seguir. 

En Unus Mundus, disco con crea-
ciones pianísticas contemporáneas, 
Eunmi Ko desarrolla toda su inteli-
gencia interpretativa, destacando 
Tiento de Batalla del español Ale-
jandro Román o la obra que da títu-
lo al disco, de Ingrid Stölzel.

BORN TO PLAY GERSHWIN. Paquito D’Rivera. 
Wayne Marshall, piano y director. WDR 
Funkhausorchester.   
Avi Music AVI8553007 • DDD • 73’

★★★

LES FLEURS DU MAL. Obras de LOEFFLER, 
BRIDGE, BRAHMS. Trío Spleen. 
Ar ia  Class ics  •  DDD • 58’

★★★★ P

RIMEMBRANZA. Obras de MOZART, SCHU-
BERT… Sophie Pacini (piano). 
Myrios AVE301 • DDD • 76’

★★★★/★★★★★

UNUS MUNDUS. Eunmi Ko (piano).  
Innova  037  •  DDD •  55 ’ 

★★★★

Primeras grabaciones mundiales 
de estas obras del compositor 
brasileño, en las que destacan el 
colorido y la constante transfor-
mación. Con interpretaciones que 
destacan estas virtudes, este es un 
disco que supone un paso más en 
la música brasileña. 

Como estudiante de Balakirev 
y Rimsky, Semyon Alexeyevich 
Barmotin (1877-1939) desarrolló su 
carrera bajo los primeros años del 
régimen bolchevique y su música 
desprende la tensión de la época. 
En este disco se interpretan de 
manera admirable los 20 Preludios 
Op. 12 y las Variaciones Op. 1.

Segundo volumen de la obra para 
piano del compositor croata Bla-
goje Bersa, con evidentes influen-
cias del folklore balcánico y de la 
escuela clásica vienesa centroeu-
ropea, no en vano desarrolló su 
formación en la capital de Austria. 

Tres obras concertantes de Ca-
margo Guarnieri, compositor fun-
damental para entender la música 
brasileña, que va más allá de Villa-
Lobos. Con la colaboración esta-
tal, estos discos se perfilan como 
antológicos para el país sudame-
ricano.

ALMEIDA PRADO: Piano Concerto n. 1, Au-
rora & Concerto Fribourgeois. Sonia Rubinsky 
(piano). Minas Gerais Philharmonic Orchestra / 
Fabio Mechetti.  
Naxos 8.574225 • DDD • 72’

★★★

BARMOTIN: Música para piano. Christopher 
Williams (piano). 
Grand Piano GP799 • DDD • 77’

★★★

BERSA: Obras para piano (vol. 2). Goran 
Filipec (piano). 
Grand Piano GP832 • DDD • 67’

★★★

GUARNIERI: Choros I, Seresta. Olga Kopylova, 
Alexandre Silvério, Cláudia Nascimento, Davi 
Graton. Sinfónica do Estado de São Paulo / 
Isaac Karabtchevsky. 
Naxos 8.574197 • DDD • 58’

★★★

C r í t i c a
D i s c o s  B u f f e t  l i b r e

Sección breve de crítica discográfica elaborada por Blanca Gallego, Silvia Pons y Lucas Quirós.

I n s t r u m e n t a l

Una buena noticia para los aman-
tes del piano poco frecuente que 
Naxos de comienzo a la integral 
de Herbert Howells, compositor 
que necesita mayor difusión más 
allá de Gran Bretaña, donde goza 
de prestigio. Este volumen contie-
nen las románticas Summer Idyls 
de 1911. 

Okiñena se ha dejado seducir por 
el último piano de Liszt, sin duda 
el más íntimo y ausente del adorno 
de romanticismo y virtuosismo de 
su autor. Interpretaciones muy tra-
bajadas y estudiadas, que mere-
cen su escucha atenta, sin la inten-
ción de desbancar a las grandes 
versiones de estas obras postreras.  

Como era habitual en algunos de 
los directores del siglo XX, sus 
propias obras las mantenían bajo 
“secreto”, a la espera que intér-
pretes, en este caso paisanos de 
Constantin Silvestri, las hicieron 
valer como merecen, tal es el caso 
de esta curiosa integral. 

Considerado heredero de Shos-
takovich, Boris Tishchenko, fa-
llecido en 2010, despliega esas 
características en estas tres obras, 
siendo el Concierto para arpa Op. 
69 de ambiciosas dimensiones y 
una obra emblemática para el ins-
trumento.  

HOWELLS: Música para piano (vol. 1). 
Matthew Schellhorn (piano). 
Naxos 8.571382 • DDD • 66’

★★★★ 

LISZT: Obras para piano. Josu Okiñena, piano. 
Sony Classical 19075946362 • DDD • 72’

★★★★

SILVESTRI: Obras para piano completas. 
Luiza Borac (piano). National Radio Orchestra 
Bucharest / Rossen Gergov. 
Profil PH20028 • 2 CD • DDD • 2h 38’

★★★

TISHCHENKO: Harp Concerto, To My Brother, 
Testament. International Parisian Symphony 
Orchestra / Mikhail Suguko.       
Naxos 8.579048 • DDD • 53’

★★★ 
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¿No es esto uN sueño?
La pregunta que se hace 

a sí mismo el príncipe de 
Homburg al final del drama de 
Kleist cuando, a punto de ser 
ejecutado por su indisciplina 
frente a las severas normas 
militares, parece que su con-
dena fuera a ser conmutada, 
adquiere sin embargo una ma-
yor ambigüedad en la recrea-
ción que el compositor Hans 
Werner Henze y su libretista, 
la gran escritora austríaca In-
geborg Bachmann, realizaron 
en su ópera homónima, de 
1958. Ese instante se mantie-
ne en un turbador suspenso, 
como si el hipotético perdón 
no fuera sino la última de las 
alucinaciones de un joven que, 
extraño sonámbulo, diluye las 
fronteras de una realidad inso-
portable con las proyecciones 
oníricas de su fantasía. 

Los dos creadores se apro-
ximaron a uno de los textos 
fundacionales del romanticis-

mo en medio de un sombrío 
contexto histórico como el 
de la posguerra, en el que la 
confrontación crítica con los 
crímenes del nacionalsocia-
lismo se soslayaban, ocultos 
bajo los perfiles del “milagro 
económico alemán”. 

Henze y Bachmann, en los 
años iniciales de esa suerte 
de exilio en Italia, país que 
habrían de elegir como pa-
tria adoptiva, percibieron el 
alegato de Kleist contra el 
militarismo prusiano como 
una profética crítica de lo que 
finalmente había culminado 
en el autoritarismo del Tercer 
Reich. El estado de continua-
da ensoñación del príncipe 
suponía además, para ambos, 
un excepcional paradigma de 
la propia disposición creadora 
y de sus búsquedas estéticas, 
impulsadas por un anhelo de 
belleza pero incapaces de sus-
traerse a las nocivas huellas 
de la historia contemporánea. 
Y ello a través de un género, 
como el de la ópera, que pre-
cisamente en esa coyuntura 
era anatemizado por los ada-
lides de la vanguardia musical. 

Soberbia partitura
Todas esas dimensiones se 
alían en una soberbia partitu-
ra en la que Henze exhibe la 
fascinación que durante ese 
periodo siente por el gran le-
gado belcantista, cuyos pará-
metros y soluciones permean 
una escritura vocal que, sin 

resultar derivativa, se inserta 
con asombrosa perfección en 
un lenguaje donde también se 
demuestra la fecunda asimila-
ción por parte del compositor 
de unas lecciones dodecafó-
nicas readaptadas y filtradas 
gracias a un extraordinario 
temperamento dramático 
que, ajeno a imposiciones, sa-
be adecuarlas a las exigencias 
y funciones expresivas que la 
ópera demanda. De hecho, la 
confrontación entre los extáti-
cos raptos oníricos del prínci-
pe y la inflexible disciplina del 
mundo militar se establece, en 
términos musicales, a través 
de la dialéctica entre el rigor 
serial asociado a este último 
con episodios de una exaltada 
libertad armónica y melódica, 
donde emergen momentos 
de una estremecedora belle-
za, como el aria del príncipe 
“Nun, o Unsterblichkeit, bist 
du ganz mein”, cuya miste-
riosa consistencia vocal, casi 
desmaterializada, está acecha-
da por presagios y promesas. 

El presente registro pro-
cede de las funciones que 
tuvieron lugar en la Staatsoper 
de Stuttgart en marzo de 2019 
y ha sido simultáneamente pu-
blicado en CD por Capriccio 
y en formato audiovisual por 
Naxos. Se trata de una admi-
rable interpretación musical, 
impelida por el continuado 
vigor dramático que sabe im-
primir el director Cornelius 
Meister, quien se afirma como 
un magnífico intérprete del 
repertorio contemporáneo. En 
el sólido reparto vocal sobre-
sale la pareja protagonista, 
el príncipe encarnado por el 
barítono Robin Adams y la so-
prano Vera-Lotte Böcker como 
su prometida. 

Más cuestionable es la pro-
ducción escénica, algo errática 
en sus soluciones y ganada por 
una estética feísta que ha ter-
minado por imponerse como 
un tópico recurso, poco eficaz 
por cuanto parece agotado su 
potencial provocativo, y que es 
omnipresente en demasiados 
teatros alemanes. La compara-
ción con la ejemplar propues-
ta del recientemente fallecido 
Nikolaus Lehnhoff, de comien-
zos de los 90 y también editada 
en DVD (Arthaus), resulta, en 
ese sentido, categórica. 

A pesar de ello, una más 
que bienvenida oportunidad 
para reencontrarse con una 
obra que reafirma la entidad 
de ese espléndido autor ope-
rístico que fue Hans Werner 
Henze.

David Cortés Santamarta
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Hans Werner Henzer e Ingeborg Bachmann, compositor y libretista, 
respectivamente, de El príncipe de Homburg.

HENZE: El príncipe de Homburg. Vera-
Lotte Böcker, soprano; Robin Adams, 
barítono; Stefan Margita, tenor; Helene 
Schneiderman, mezzo; Michael Ebbec-
ke, barítono; Friedemann Röhlig, tenor. 
Staatsorchester Stuttgart / Cornelius 
Meister. Escena: Stephan Kimmig.
Capriccio C5405 • 2 CD • DDD • 108’ 
Naxos 2110668 • DVD • 114’ • PCM 
 HHHHH

“Henze y Bachmann 
percibieron el 
alegato de Kleist 
contra el militarismo 
prusiano como una 
profética crítica de 
lo que finalmente 
había culminado en 
el autoritarismo del 
Tercer Reich”

“Emergen 
momentos de una 
estremecedora 
belleza, como el aria 
del príncipe ‘Nun, 
o Unsterblichkeit, 
bist du ganz mein’, 
cuya misteriosa 
consistencia vocal, 
casi desmaterializada, 
está acechada 
por presagios y 
promesas”

www.musicadirecta.es
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salzburgo, 100 años de óperas

Para tratar de cerrar la 
herida abierta que la 

Primera Guerra Mundial 
dejó en la abatida Austria, 
cuatro eminencias cultura-
les de la época, Hugo von 
Hofmannsthal, Max Rein-
hardt, Franz Schalk y Alfred 
Roller, con Richard Strauss 
como “jefe de operacio-
nes” en la sombra, idearon 
la creación de un festival en 
1919 que acogiera a las éli-
tes culturales y devolviera el 
esplendor perdido, pero no 
en la imperial Viena, sino en 
Salzburgo, la ciudad natal 
de Mozart. 

Desde entonces, peregri-
nos con una cartera abultada 
en busca de la élite musical 
centroeuropea viajan verano 
tras verano tras cien años 
a un Festival que se ha ido 
renovando, modificando y 
adaptando a cada época, 
incluyendo desde las som-
bras nacionalsocialistas de 
la Segunda Guerra Mundial 
o la posguerra, a las déca-
das donde bajo la inflexible 
dirección de Herbert von 
Karajan, Salzburgo presumía 
de ser el mejor Festival del 
mundo. Para ello, si en San-
tiago de Compostela tienen 
al apóstol, en Salzburgo tie-
nen a la Filarmónica de Viena 
como orquesta residente, su-
ficiente reclamo para que el 
peregrinaje anual tuviera su 
razón de ser artística. 

Y es esta orquesta esplen-
dorosa la que protagoniza 
ocho de las diez óperas que 
se han incluido en esta ca-
ja, con grabaciones en vivo 
desde Salzburgo entre 2008 
(Otello) y 2019 (Simon Boc-
canegra, también reseñado 
aisladamente en la página 62 
por Jerónimo Marín). Desco-
nozco los motivos de la selec-
ción, si por títulos infrecuen-
tes (Fierrabras), por montajes 
gloriosos (Der Rosenkavalier 
de Kupfer), por direcciones 
orquestales irrepetibles (Mu-
ti en Otello) o por la con-
junción de un todo (Pique 
Dame de Jansons). También 
se ha querido mantener una 
cronología operística, des-
de el barroco con Theodora 
de Haendel (es un oratorio 

llevado al foso), al siglo XX 
menos vanguardista de Ri-
chard Strauss (dos títulos: 
Salome y Der Rosenkavalier) 
y Janácek (Caso Makropulos). 
Sin olvidar al hijo predilecto 
(La flauta mágica) y a Rossini 
(Italiana), sorprende la au-
sencia de Wagner o Puccini, 
por citar quizá los dos pilares 
operísticos no representados 
en esta caja, aunque el ale-
mán, como bien me apuntó 
Francisco Villalba, no ha sido 
plato habitual en Salzburgo, 
quizá porque los destellos de 
Bayreuth están demasiado 
cerca.

Comencemos por orden 
cronológico. La Theodora del 
tándem Ivor Bolton / Christof 
Loy es una delicia, a pesar de 
la excesiva imaginación del 
director teatral, pero en con-
junto, totalmente disfrutable, 
si se soportan los excesos del 
hoy consagrado Loy en 2009. 
La flauta mágica es quizá lo 
menos destacable, a pesar 
de sus virtudes, pero sigue 
siendo, en cierto modo, una 
ópera maldita en escena, que 
ni la dirección plana de Cons-
tantinos Carydis ni la circense 
escena miope de Lydia Steier 
(en realidad no sabe qué 
decir) la elevan a los alta-
res que siempre se merece 
(decepciona el Sarastro de 
Goerne). En cambio, no hay 
otra opción mejor para la 
bella Fierrabras de Schubert, 
producción basada en la pro-
pia historia que se cuenta en 
la ópera (¡milagro!) de Peter 
Stein e inmaculada dirección 
musical de Ingo Metzmacher 
(2014). 

Una delicia es L’italiana 
in Algeri, que tiene a Ceci-
lia Bartoli como factótum, 
además de la chispeante 
puesta en escena de Moshe 
Leiser & Patrice Caurier y 
la encendida dirección de 
Jean-Christophe Spinosi a su 
orquesta barroca Ensemble 
Matheus, con pulso rossi-
niano y un variado espectro 
de matices (2018). Respecto 
a Simon Boccanegra, Ger-
giev la dirige pensando en 
una conspiración política a 
modo de Boris Godunov, im-
primiendo una tensión sinfó-

nica excesiva, si pensamos 
además en las dimensiones 
exorbitantemente grandes 
del Festpielhaus, quizá no 
era la mejor idea para la 
oscura cantabilità de esta 
gran obra maestra (Salsi y 
Pape bordan sus papeles). 
En cambio, salvo por el neu-
tro Antonenko como Otello, 
Muti sí que despliega toda 
su sabiduría y enriquece aún 
más la partitura, acercándola 
al Wagner de Tristan (final 
del Acto I) y dotándola de 
un fuego que solo Carlos Ál-
varez, como magistral Yago, 
está a su altura. Además, este 
Otello apátrida de Stephan 
Langridge se ve muy bien.

Otra interpretación que 
no cojea por ninguna de sus 
patas principales es la Dama 
de Picas que en 2018 dirigió 
Mariss Jansons, en la que 
ha sido su gran aportación y 
testamento operístico, digna 
de figurar entre lo mejor que 
se ha hecho con esta colosal 
ópera. Inolvidable la escena 
de Hanna Schwarz como la 
Condesa, acariciando el tor-
so desnudo de un Hermann 
valientemente defendido por 
Brandon Jovanovich. Hans 
Neuenfels, con sus más y 
sus menos, no evita que por 
momentos uno no entienda 
algunas cosas, pero no hace 
aguas en los instantes claves 
de la ópera.

Descomunal, de una ener-
gía, precisión y entrega abso-
luta es la dirección musical 
de Salonen (2011) para El 
caso Makropulos de Janácek, 
que cuenta con la intere-
santísima regie de Christoph 
Marthaler (se desenvuelve 
bien en los complejos mun-
dos psicológicos de algunos 
títulos del siglo XX) y una pro-
tagonista de Angela Denoke 
que literalmente devora el 
papel de Emilia Marty. 

Strauss y Welser-Möst
Las dos óperas de Richard 
Strauss tienen a Franz Wel-
ser-Möst como oficiante al 
frente de la incomparable 
Filarmónica de Viena, que 
por sí sola ya asume casi todo 
el interés de estos registros. 
Pero el bueno de Franz diri-

ge con brillo e imaginación 
(no tiene el swing de Car-
los Kleiber ni el punch de 
Solti), aunque la opulencia 
sonora desplegada en Salo-
me se filtra por el escenario 
del Festpielhaus, impropio 
para recoger y mantener la 
sonoridad de los habituales 
teatros de ópera. La ahora 
triunfadora en la Rusalka del 
Teatro Real, Asmik Grigorian, 
hizo una Salome que le sir-
vió de carta de presentación 
internacional, pese a que el 
criptograma escénico plan-
teado por Romeo Castellucci 
sigue sin resolverse… Nada 
de esto ocurre en el bellísimo 
Caballero de la Rosa, sobre 
el que me permito citar las 
palabras de Álvaro del Amo 
sobre esta producción, que 
creo no puede explicarse 
mejor: “El muy veterano Ha-
rry Kupfer (Berlín, 1935) ha 
conseguido que la ópera de 
Strauss, parecía que encor-
setada en la doble rigidez 
de una época muy precisa y 
un libreto tan magistral como 
estricto, despegue el vuelo 
para regresar con todas las 
calidades del original, des-
entrañadas desde la lucidez, 
la melancolía y el desencanto 
del presente”. 

Gonzalo Pérez Chamorro

100 ANIVERSARY EDITION. SALZBURG 
FESTIVAL. Simon Boccanegra, Salome, 
L’italiana in Algeri, Pique Dame, Die 
Zauberflöte, Otello, Der Rosenkavalier, 
Vĕc Makropulos, Fierrabras, Theodora. 
Freiburg Baroque Orchestra; Vienna Phil-
harmonic Orchestra. Ensemble Matheus 
/ Bolton, Carydis, Gergiev, Jansons, 
Metzmacher, Muti, Salonen, Spinosi, 
Welser-Möst.
CMajor-Unitel 755608 • 17 DVD • 26h 
23’ • PCM / DTS • Subt. Esp (8 óperas) 
 HHHHH P
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Múnich, 5 de junio de 1992. 
Por el 80 cumpleaños de 

Sergiu Celibidache se ha pro-
gramado el Concierto en sol de 
Ravel. Como impagable copro-
tagonista, ese Cary Grant del 
piano que fue Arturo Benedetti 
Michelangeli (72 años por en-
tonces). La velada promete ser 
histórica. Los chicos de Sony 
están preparados para inmor-
talizar el evento. Han acudido 
críticos y afi cionados de todos 
los rincones. Uno de ellos asegu-
ra que merece la pena los 1.200 
kilómetros recorridos. Se respi-
ra un ambiente más propio de 
una secta religiosa. Los efusivos 
aplausos fi nales apuntan a que la 
cosa ha ido bien. El solista regala 
una Mazurka de propina al oc-
togenario director. ¡Una locura! 
El público le espera fuera de 
la Gasteig para vitorearle. Don 
Arturo saluda fugazmente antes 
de subirse al coche. Al parecer 
Celibidache está muy enfada-
do. Discute con el personal de 
sala. También con Cord Garben, 
productor y asistente personal 
de Michelangeli. Algo parece 
no haber ido tan bien. El pianis-
ta ha ordenado que destruyan 
inmediatamente la grabación. 
Garben se acerca al hotel y tras 
17 años de íntima colaboración 
es despedido. ¿Qué demonios 
ha pasado?

Con este hitchcockiano 
arranque, más propio de un 
thriller que de un documental, 
se inicia el fascinante retrato 

novelesco y cinematográfi co de 
“Más allá de la perfección: Ar-
turo Benedetti Michelangeli”, 
una de las mejores películas que 
han pasado por estas páginas en 
mucho tiempo y que nos sirve 
además para honrar su memoria 
en este 2020 en el que estamos 
conmemorando el centenario de 
su nacimiento. Un músico irre-
petible, de esos que aparecen 
muy de cuando en cuando, que 
ha lucido siempre una cegadora 
aureola sobre la cabeza, pues 
para muchos fue el gran dios del 
teclado del siglo pasado. 

El fi lme intenta desvelarnos 
cómo un músico, inaccesible y 
asceta, con caprichos propios 
de una diva, capaz de suspender 
un recital por no haber aireado 
antes la sala y, lo más sorpren-
dente, poseedor de un reperto-
rio tan escueto y limitado, pudo 
ejercer esa enorme fascinación 
sobre toda una generación de 
oyentes, que en sus recitales 
parecían entrar en trance. Su 
privilegiado control técnico, esa 
exquisita pulsación repleta de 
pureza sonora, su precisión en el 
ataque, la exuberante gama de 
colores, la elegancia en la forma, 
el sentido tan especial que ad-
quiría el sonido y su inigualable 
uso del pedal, mezclado con su 
hollywoodiano porte y esa inal-
terable postura frente al teclado 
convirtieron a este príncipe del 
ultra pianissimo en un icono del 
piano de todos los tiempos.

Buceo biográfico
El documental, además de 
Múnich, posee varios portones 
geográfi cos por el que intentar 
atravesar su laberinto existen-

cial. El primero, esa Brescia que 
lo vio nacer y que le confi rió su 
origen nobiliario como demues-
tra la partida de bautismo: Artu-
ro Francesco Andrea Giovanni 
Maria Benedetti conde Miche-
langeli. Tras visitar la casa donde 
discurrió su infancia, hablamos 
con su transportista (siempre 
viajaba con su Steinway), hoy 
reconvertido en tendero, que 
nos asegura que el maestro una 
vez llegó a perder dos kilos de 
peso durante un concierto. Tal 
era el fragor con el que se en-
tregaba en batalla. Con 19 años 
gana el Concurso de Ginebra. 
El presidente del jurado, Al-
fred Cortot, sentenciaba que 
estábamos ante el nuevo Liszt. 
Viajamos hasta el neoyorqui-
no Chinatown con Harry Chin, 
poseedor de multitud de gra-
baciones piratas del italiano. 
La que nos hace escuchar nos 
sacude el alma. Un registro del 
recital ofrecido en Bordeux en 
1988, donde (mientras despacha 
Debussy) pide socorro tras sufrir 
un ataque al corazón. Un par 
de médicos que había entre el 
público lograron que su carrera y 
su vida no concluyeran allí.

Cord Garben, quien le dirigió 
en algunos de los Conciertos de 
Mozart grabados para DG, es el 
principal motor narrativo. En el 
sótano de su casa desempolva-
mos ocho cintas de vídeo con 
ensayos en Bremen. Un tesoro 
a descubrir. Somos incómodos 
testigos de cómo las gastaba el 
maestro, que no duda en abron-
car al primerizo director frente a 
su orquesta. 

En Florencia visitamos la ca-
sa de una condesa amiga, que 
revela la fascinación que tenía 
por los coches y la velocidad. 
“Conducía como un loco, siem-
pre a 300 km/h.”. Corben viaja 
hasta la vieja tienda de Angelo 
Fabbrini, al que lleva más de 20 
años sin ver. Aparte de ser su afi -
nador, también ejercía funciones 
de “psicólogo” personal de la 
estrella. Nos revela que tenía un 
oído propio de los superhéroes. 
Una vez detectó un pequeñísimo 
problema escondido en el fi eltro 
de uno de los macillos.

Última etapa
Para cerrar el círculo viajamos 
hasta su casa en Pura, junto al 
lago Lugano, su última morada 
tras abandonar Italia por proble-
mas con el fi sco. Para mostrár-
nosla nadie mejor que el nuevo 
inquilino, Vladimir Ashkenazy. El 
ruso le conoció de adolescente 
en Varsovia como jurado del 

UN SIGLO CON EL CONDE MICHELANGELI

BEYOND PERFECTION: THE PIANIST 
ARTURO BENEDETTI MICHELANGELI. 
Un documental de Syrthos J. Dreher & 
Dag Freyer.
CMajor 755208 • DVD • 79’ • PCM 
• Subtítulos: inglés, italiano, alemán, 
japonés y coreano
     ★★★★★R

C r í t i c a
D i s c o s  d o c u m e n t a l e s

“Arturo Benedetti Michelangeli fue un músico irrepetible, de esos que 
aparecen muy de cuando en cuando, que ha lucido siempre una cegadora 

aureola sobre la cabeza, pues para muchos fue el gran dios del teclado 
del siglo pasado”.

 

“Se necesita toda una vida, 
para aprender a hacer algo 

bien” (Arturo Benedetti 
Michelangeli)

Concurso Chopin (1955), donde 
injustamente quedó segundo. 
En protesta, se negó a estampar 
su rúbrica en el diploma. “Yo te 
fi rmo el de ganador… ese no”. 
Aparte de su voluminosa dis-
coteca, Ashkenazy nos muestra 
el estudio donde practicaba al 
piano, asegurando (en un gesto 
de humildad) que él no toca aquí 
para hacerlo mejor, sino más 
bien para ver si se le pega algo 
de ese halo que aún debe vagar 
por la sala.

Rodeado de jovencitas y 
con su eterno cigarrillo entre 
los labios repasamos su única 
aportación compositiva al mun-
do (unos arreglos de canciones 
populares dedicados al coro al-
pino de la SAT) y su elogiable 
labor pedagógica en ese Luga-
no convertido en santuario suizo 
de peregrinación. “El saber y la 
experiencia es un derecho, no 
un privilegio”, reclama en una 
entrevista televisiva.

Antes de concluir, al fi n se 
desvela qué diablos sucedió en 
la capital Bávara. En el Adagio, 
el despiste de uno de los ilumi-
nadores provocó que uno de 
los focos se apagara dejando en 
penumbra la parte derecha del 
teclado. Pese al desconcierto, 
ABM consiguió acabar la obra. 
Es lo que tiene ser un genio, que 
ni el caprichoso destino puede 
derribarlos. Al menos nos que-
da el consuelo de la grabación 
londinense (diez años antes) que 
puede verse incluso en YouTube. 
Y todo, imaginamos, por obra y 
gracia de la infalible fl uorescen-
cia británica.

Javier Extremera
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Luis Cobos
Presidente de la Sociedad de Artistas e Intérpretes o Ejecutantes de España (AIE)

¿Cómo comenzó en la gestión musical?
Mi incursión en la gestión fue casual y no la busqué . Mis compañeros de 
profesión me animaron y después de darles tres negativas acepté . A pesar 
de los viajes y el intenso trabajo, mi compromiso social y la necesidad de 
conseguir derechos y reconocimiento de la propiedad intelectual de los 
artistas me motivó  y aquí estoy.

¿Qué personajes le han infl uenciado más?
Entre los muchos a los que admiro: mi abuelo, labrador, molinero, ecologis-
ta y fi lósofo; Leonardo Da Vinci, polí mata renacentista, inventor, maestro del 
arte, la fi losofí a, la ciencia y la mú sica; Wilhelm Furtwä ngler, tal vez genial 
compositor, director y comunicador. Y otros muchos... 

¿Qué signifi ca la música para usted?
Es casi un todo. Es una forma de vida y una posibilidad de vivir emociones 
y transmitirlas. Aldous Huxley  dijo: “Aparte del silencio, lo único que puede 
expresar lo inexpresable es la música”. Lo suscribo. 

¿Tiene el público más interés en escuchar a los intérpretes o al re-
pertorio?
No tengo una respuesta única a esta pregunta. Los dos elementos convi-
ven naturalmente. Sin obras no habrí a inté rpretes, incluso en el Jazz. Sin 
inté rpretes las obras serí an papeles inertes. 

¿Es sufi ciente la música en estado puro o el público pide más estímulos 
que enriquezcan su experiencia de concierto? 
No sé si hay música en estado puro. “Las notas escritas en la partitura no 
son má s que sí mbolos. La partitura no es ni la esencia ni el espí ritu de la 
mú sica”, dijo Furtwä ngler. La interpretació n puede ir má s allá  de la partitura 
escrita y mostrar lo que realmente es la mú sica o lo que sentimos que es. 

Algunas ideas que ya haya puesto en práctica en esta línea…
Soy un mú sico tonal y emocional. Me relaciono con el pú blico e intento 
hacerle participar del concierto, sentirse en el escenario junto a la orquesta. 
Es muy divertido e integrador dejar espacio para la imaginació n. No dar 
todo hecho. 

Antes del Covid-19 preguntábamos sobre los conciertos en streaming. 
¿Qué supone la tecnología para la industria musical? 
Todos los medios de difusió n que se puedan utilizar para comunicarnos 
con la gente son buenos y se deben explorar. El streaming ayuda a llegar a 
sitios impensables, a personas que ni saben que existimos. Es muy positivo 
y se deberí a practicar má s. 

¿Qué cambios ha vivido en la gestión musical durante los últimos años?
Muchos. Por ejemplo, se estudia la gestió n musical y cultural como una 
asignatura y eso es muy bueno. La planifi cació n de conciertos y actividades 
musicales está  muy extendida y abarca muchas disciplinas. Creo que somos 
un paí s afortunado tambié n en ese aspecto. 

¿Puede compartir alguna anécdota que le haya metido en un aprieto?
Debí a acompañ ar al piano a un cantante amigo en una actuació n. Era de 
noche, tropecé  con una piedra y caí . Habí an anunciado al cantante y subí  
rá pido al escenario a tocar. Al ir deslizando las manos, el teclado se tiñ ó  
de rojo. Las cá maras apuntaron a mis manos y la gente comenzó  a gritar. 
Es una ané cdota roja. 

¿Cuál es su gran objetivo a largo plazo?
Ser mejor, estudiar, emocionar e ir descubriendo caminos. Es una respuesta 
imprecisa pero no tengo una relació n de objetivos realizados y por realizar. 
Me muevo má s por la improvisación, el estudio y la constancia en el trabajo. 

¿Y su motto en la vida?
Hemos venido a esta vida a hacer cosas y a ayudar a otros a hacerlas. 
Hazlas bien y será s, a ratos, feliz pero hará s felices a muchos durante el 

resto de sus vidas. “La suerte, enemiga de las má s grandes desgracias, 
siempre deja una puerta abierta”, dijo Don Quijote a Sancho. Hay que 
buscarla. 

Un consejo para los jóvenes músicos que quieren abrirse camino en 
la industria musical…
Constancia, trabajo, esfuerzo y tesó n. Identifi car bien la afi ció n y vocació n 
y estudiar para poder conseguir la sufi ciente té cnica y dominio. Tener 
metas, referentes, y cultivarlos. El camino es arduo pero una vez pasado el 
inicio, este se ensancha y las satisfacciones que la mú sica aporta justifi can 
y compensan todo. Seguir, seguir, seguir. 

¿Cuál es la clave para que una propuesta musical sea contratada por 
una sala de conciertos de cierto renombre?
Que la propuesta sea buena y adecuada para las condiciones acú sticas 
de la sala, cantidad de personas, nivel musical de los que asisten y de la 
orquesta, grupo o solista. En los conservatorios y escuelas de alto rendi-
miento se debe dedicar tiempo a planifi car estas cosas.

¿Tienen las mujeres sufi ciente visibilidad en el ámbito musical?
Ahora, entiendo que la van teniendo, sí. De hecho, en muchas orquestas 
sinfó nicas hay má s mujeres que hombres. Hay algunas disciplinas musicales 
como el pop, el jazz y el rock en las que los grupos son mayoritariamente 
de hombres. En el caso de solistas está  má s equilibrada la proporció n. 

¿Qué mensaje les daría a los políticos encargados de la gestión cultural 
de nuestro país?
Es urgente ya un pacto de estado por la cultura. Lo venimos deman-
dando, hace muchos añ os, desde la comunidad creativa. Españ a es 
un fenomenal crisol y exportador de cultura. Pongan en marcha ya el 
mecenazgo cultural. Aportará  millones de euros y ahorrará  estructuras 
burocrá ticas y administrativas al estado. Dejen a las empresas participar 
en el desarrollo cultural de este magní fi co paí s y permí tanles desgravar 
esas inversiones. 

¿Qué importancia tiene la educación en nuestra vida musical?
Bá sica. Es la base imprescindible para adquirir informació n, conocimientos, 
valores, costumbres y formas de actuar para poder manejarse con soltura 
en la vida. Y es un proceso de socializació n del individuo. Lo de estudiar 
con la fl auta dulce no ayuda, ya que despué s ningú n adulto sigue practi-
cando ese instrumento. 

Las líneas más importantes de su fi losofía en la gestión musical…
Soy un mú sico que se ha interesado por ayudar a desarrollar los derechos 
de propiedad intelectual y a crear circuitos de actuaciones, becas y otras 
actividades para enriquecer el panorama musical en Españ a, Europa, 
Hispanoamé rica y otras regiones. Mi actividad en este campo, es mejorar 
vidas a travé s de la gestió n musical. 

Si no trabajara en este campo, ¿qué le gustaría hacer?
Cualquier otra cosa que pudiese hacer bien y aceptar como profesió n. 
No siento que lo ú nico que pueda hacer en la vida es mú sica. Conozco 
a mucha gente que tiene la mú sica como segunda actividad y es feliz y 
contribuye a mejorar el mundo.

¿Por qué recomendaría ir a un concierto?
La mú sica en directo es una de las mejores sensaciones que podemos tener 
en la vida, siempre que la calidad y las condiciones acú sticas, té cnicas y 
humanas sean buenas. Ser parte de un concierto es ú nico, recomendable, 
terapé utico y sanador. 

Una pregunta para el público…  
Hace mucho tiempo que me percaté  de que al pú blico los artistas tenemos 
que darle respuestas... 

por Andrea González

Andrea González es gestora musical, pianista, pedagoga y divulgadora

www.andreagonzalezperez.com

Este mes, Andrea entrevista a Luis Cobos, músico, compositor, director 
de orquesta y presidente de AIE

Luis Cobos  @luiscobos

AIE  @aieartistas
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Cocinada a fuego lento, en esta mesa para cuatro sentamos a personalidades de la 
música y de la cultura que respondan a la pregunta temática que mensualmente nos 

proponemos cocinar, y a la que a nuestros lectores invitamos a participar desde las redes 
sociales. ¿Por qué? Primero, por la curiosidad de saber los gustos y apetitos musicales 
de los señores y señoras abajo fi rmantes; segundo, el lector, el interesado en defi nitiva, 
podrá conocer de primera mano las sugestivas opiniones y su conocimiento se enrique-
cerá con las respuestas abajo dadas. Aunque las respuestas vengan de una meditada re-
fl exión, quizá no sean defi nitivas y sin ánimo de pontifi car, puesto que cada participante, 
en uno u otro momento dado, podría variar sus opiniones y gustos…

Despedimos diciembre desde el escenario… Y para ello, tomamos como último menú de 2020 diez libretos de ópera, 
aunque como el lector bien sabe por la naturaleza de esta sección, que bien podrían haber sido otros los elegidos por 
los mismos invitados si se le hiciera la misma pregunta en otro momento. 
Muchos de estos libretos (en los listados no se indica el compositor, solo el libretista) son adaptaciones de obras ajenas, 
dando a entender que la autoridad de Otello no se debe a Arrigo Boito, sino a Shakespeare, aunque el primero fuera 

quien adaptara el libreto para la ópera de Verdi.
Cuatro han sido los libretos escogidos en tres ocasiones: L’incoronazione di Poppea (Francesco Busenello), Otello (Arrigo Boito), Der Ro-
senkavalier (Hugo von Hofmannsthal) y Le nozze di Figaro (Lorenzo da Ponte). Por su parte, también ha habido dos votos para Falstaff (Arrigo 
Boito), Peter Grimes (Montagu Slater) y Street Scene (Langston Hughes / Elmer Rice). 
Si observamos los más votados, no es una casualidad que los compositores pertenezcan a la gloria del género operístico, pues tales obras 
maestras se deben también por la genialidad de sus textos y la adaptación de éstos a la música. 
El resto de libretos elegidos han sido (la variedad de títulos es llamativa, siendo algunos poco frecuentes): Der Freischütz (Johann Friedrich 
Kind), Il Barbiere di Siviglia (Cesare Sterbini), Rigoletto (Francesco Maria Piave), Manon (Meilhac y Gille), Arabella (Hugo von Hofmannsthal), 
Tosca (Luigi Illica y Giuseppe Giacosa), Kiu (Alfonso Vallejo), Celos aun del aire matan (P. Calderón de la Barca), La Conquista di Granata (Te-
mistocle Solera), Tosca (Luigi Illica y Giuseppe Giacosa), Pelléas et Mélisande (C. Debussy / M. Maeterlink), Elektra (Hugo von Hofmannsthal), 
Dialogues des Carmélites (F. Poulenc y E. Lavery), Midsummer night’s dream (B. Britten y P. Pears), Dead Man Walking (Terrence McNally), 
Lessons in Love and Violence (Martin Crimp), Wozzeck (Alban Berg), La Bohème (Luigi Illica y Giuseppe Giacosa), Die Meistersinger von 
Nürnberg (Richard Wagner), Lady Macbeth de Mtsensk (D. Shostakovich y A. Preis) y Kát’a Kabanová (Vincenc Cervinka).

SOBREMESA

Les invitamos a opinar y a que nos revelen cuáles son, en su opinión, sus diez libretos, 
que pueden hacerlo en Twitter, citando siempre nuestra cuenta: 

 @RevistaRITMO

L’incoronazione di Poppea (Francesco Busenello) 
Der Freischütz (Johann Friedrich Kind) 
Il Barbiere di Siviglia (Cesare Sterbini) 

Rigoletto (Francesco Maria Piave) 
Otello (Arrigo Boito) 

Manon (Henri Meilhac y Philippe Gille) 
Der Rosenkavalier (Hugo von Hofmannsthal) 

Arabella (Hugo von Hofmannsthal) 
Tosca (Luigi Illica y Giuseppe Giacosa)

Kiu (Alfonso Vallejo)

ÁLVARO DEL AMO
Novelista, dramaturgo y cineasta

L’incoronazione di Poppea (Francesco Busenello) 
La Calisto (Giovanni Faustini)

Le nozze di Figaro (Lorenzo da Ponte) 
Otello (Arrigo Boito) 
Falstaff (Arrigo Boito)

Der Rosenkavalier (Hugo von Hofmannsthal) 
Peter Grimes (Montagu Slater)

Street Scene (Langston Hughes / Elmer Rice)
Dead Man Walking (Terrence McNally)

Lessons in Love and Violence (Martin Crimp)

JOAN MATABOSCH
Director artístico del Teatro Real

L’incoronazione di Poppea (Francesco Busenello) 
Celos aun del aire matan (P. Calderón de la Barca)

Le nozze di Figaro (Lorenzo da Ponte) 
La Conquista di Granata (Temistocle Solera)

Otello (Arrigo Boito) 
Tosca (Luigi Illica y Giuseppe Giacosa)

Pelléas et Mélisande (C. Debussy / M. Maeterlink)
Elektra (Hugo von Hofmannsthal) 

Dialogues des Carmélites (F. Poulenc y E. Lavery)
Midsummer night’s dream (B. Britten y P. Pears)

MARÍA ENCINA CORTIZO 
Catedrática de Historia de la Música (Univ. de Oviedo)

Le nozze di Figaro (Lorenzo da Ponte) 
Falstaff (Arrigo Boito)
Wozzeck (Alban Berg)

Der Rosenkavalier (Hugo von Hofmannsthal) 
Peter Grimes (Montagu Slater)

La Bohème (Luigi Illica y Giuseppe Giacosa) 
Die Meistersinger von Nürnberg (Richard Wagner)

Lady Macbeth de Mtsensk (D. Shostakovich y A. Preis)
Street Scene (Langston Hughes / Elmer Rice)

Kát’a Kabanová  (Vincenc Cervinka)

FRANCISCO VILLALBA
Crítico

“Diez libretos de ópera” 

MENÚ
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GALINA USTVÓLSKAYA 
El triunfo de la libertad creativa

por Mercedes Güeto

Con la fascinante fi gura de la 
compositora rusa Galina Ust-

vólskaya (1917-2006) y su enorme 
personalidad, nos acercamos al 
triunfo de la libertad creativa frente 
a las circunstancias externas. Si ser 
mujer en un mundo tradicionalmen-
te masculino como la composición 
musical ha sido difícil a lo largo de 
la historia, expresar el genio crea-
tivo en un régimen totalitario en el 
que el arte debía responder a fi nes 
propagandísticos complica todavía 
más su autenticidad. 

Pese a todo pronóstico, Galina 
Ustvólskaya, que desarrolló su carre-
ra en San Petersburgo, se mantuvo 
fi el a su propio criterio. Elaboró 
composiciones de extrema origina-
lidad e intensidad en un elenco de 
obras profundamente conmovedo-
ras y de una particular espiritualidad 
alejada de patrones eclesiásticos. 
Galina no quiso abandonar su ciu-
dad ni sus ideales. No tuvo interés 
en la política, pero se negó a seguir 
los dictados soviéticos. Desarrolló 
un arte libre, pagando el precio del 
anonimato y la soledad. El hambre, 
en contadas ocasiones, la llevó a 
aceptar encargos del régimen. L a 
mayoría de ellos fueron destruidos 
por ella misma y, los que se conservan, rezan el lema “por di-
nero”. 

Ustvólskaya representa la dignidad del artista y la lealtad a 
su propia verdad. Nació en San Petersburgo (entonces Petro-
grado, y futura Leningrado) en 1919. Comienza su formación 
musical en 1926 en la Leningrand Capella cursando compo-

sición y violonchelo. En 1939 
ingresa en el Conservatorio de 
Leningrado, donde recibe clases 
de Dmitri Shostakovich, quien 
quedó fascinado por su talento, 
llegando a reconocer “no soy yo 
quien te ha infl uenciado, sino 
tú quien me ha infl uido”. Con 
Shostakovich estableció una re-
lación intensa, tanto en lo pro-
fesional como en lo personal. Se 
dice que cuando el compositor 
quedó viudo en la década de 

los cincuenta, propuso matrimonio a Galina. Ella lo rechazó e 
incluso comentó: “para mí una fi gura aparentemente eminente 
como Shostakovich agobiaba mi vida y mataba mis mejores 
sentimientos”. 

La admiración de Shostakovich a Ustvólskaya queda patente 
en su Cuarteto de cuerda n. 5, de 1952, y en la Suite sobre los 
versos de Michelangelo Buonarotti, de 1974, que rememoran 
claramente un poderoso trío de Ustvólskaya. 

La Segunda Guerra Mundial supone un paréntesis en su for-
mación. Galina es evacuada de Leningrado en 1941 junto a su fa-
milia. Regresa en 1944, y tres años más tarde comienza a impartir 
clases en la Escuela de Música de Leningrado Rimsky-Korsakov, 
contando con alumnos de la talla del compositor y pianista Boris 
Tischenko. La docencia, de la que se retiró en 1977, supuso para 
ella un alivio económico. 

El catálogo de Galina Ustvóls-
kaya abarca cinco Sinfonías, con 
cantos o recitativos de textos reli-
giosos; seis Sonatas para piano y 
doce Preludios; un Trío de clarinete 
de 1949 y una variedad de obras 
de cámara, término que ella rehu-
só. Galina prefi rió llamar a estas 
piezas “composición”, al afi rmar: 
“ninguna de mis piezas es música 
de cámara, incluso cuando se trata 
de una sonata para un solo instru-
mento”. 

Su estilo evolucionó desde 
cierta complacencia al régimen, 
esbozando temas de la música po-
pular rusa durante la década de 
los cuarenta y cincuenta, hacia una 
estética cada vez más original e 
introspectiva. En los años sesenta 
sus obras denotan gran carga sim-
bólica religiosa. Lo curioso es que 
Ustvólskaya no fue una persona 
religiosa a la manera ortodoxa. 
Ella experimentó su particular es-
piritualidad, refl ejando la impronta 
libre que manifestó toda su vida. 
Respecto a la dimensión espiri-
tual de sus composiciones, Galina 
comentó: “mis obras no son, en 
verdad, religiosas en un sentido li-
túrgico, pero están imbuidas de un 

espíritu religioso. A mi parecer, son aptas para ser interpretadas 
en una iglesia, sin introducciones de expertos ni análisis”. 

Su lenguaje, esencialmente tonal y con gran fuerza expresi-
va, incorpora formas angulosas articuladas en acordes sólidos 
y disonantes. Hay cierta furia y violencia en su obra. El crítico 
holandés Elmer Schoenberg se refi rió a ella como “la dama del 
martillo”. Asimismo, Alex Ross escribió en The New York Times: 
“la señora Ustvólskaya debe ser abordada con precaución. 
Puede inspirar admiración o frustración, incluso repulsión. Las 
formas emergen de la oscuridad tonal solo cuando los ojos se 
han acostumbrado a la falta de luz”.  

El reconocimiento internacional de Galina Ustvólskaya no 
llegó hasta los años noventa. La fama no alteró sus convicciones. 
Continuó viviendo en el mismo pequeño apartamento de San 
Petersburgo hasta su muerte en 2006.

En el contexto opresivo del régimen estalinista en el que el 
arte debía ser fácilmente reconocido por el pueblo como vehí-
culo propagandístico, Galina tomó el camino de la soledad, el 
anonimato y, en ocasiones, la pobreza. Hoy en día se la reconoce 
mundialmente como una de las compositoras 
más prestigiosas del siglo XX, junto a su 
compatriota Sofi a Gubaidulina y a la fi n-
landesa Kaija Saariaho.

L a s  M u s a s

Mercedes Güeto
Pianista e historiadora del arte, profe-
sora de piano en el C.P.M. Paco de Lucía 
de Algeciras. Máster en Investigación e 
Interpretación Musical. Especializada recien-
temente en la pedagogía musical, siendo Máster en Neuro
psicología y Educación.

más prestigiosas del siglo XX, junto a su 
compatriota Sofi a Gubaidulina y a la fi n-

sora de piano en el C.P.M. Paco de Lucía sora de piano en el C.P.M. Paco de Lucía 
de Algeciras. Máster en Investigación e de Algeciras. Máster en Investigación e de Algeciras. Máster en Investigación e 
Interpretación Musical. Especializada recien-Interpretación Musical. Especializada recien-Interpretación Musical. Especializada recien-Interpretación Musical. Especializada recien-

“Shostakovich, su maestro, 
quedó fascinado por 

su talento, llegando a 
reconocer: no soy yo quien 

te ha infl uenciado, sino tú 
quien me ha infl uido”

Galina Ustvólskaya (1917-2006) en la década de 1940.
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ÓPERA: DERECHO E HISTORIA
Carlos I juzga a Lutero

por Pedro Beltrán 

En 1521, el emperador Carlos 
I de España y V de Alemania 

juzgó a Lutero en un juicio que se 
desarrolló en Worms y que duró 
varios meses. Lutero fue condena-
do como hereje delincuente. En 
1932 el compositor austríaco Ernst 
Krenek dedicó a este juicio una 
ópera, la primera ópera dodecafó-
nica de la historia, titulada Karl V. La 
ópera fue prohibida por los nazis y 
Krenek tuvo que exiliarse a Estados 
Unidos.

Martin Lutero (1483-1546) es uno 
de los grandes revolucionarios de 
la historia. Era un sacerdote y teólo-
go católico que condujo a la ruptu-
ra de los principados alemanes con 
la iglesia católica, representada por 
el Papa en Roma. En esa época Ale-
mania no era un estado unifi cado. 
Estaba dividida en diversos reinos. 
A los príncipes les atrajo la reforma 
luterana porque les permitía rom-
per con Roma y dejar de pagar los 
altos impuestos que el papado exi-
gía. El pueblo llano también apoyó 
a Lutero y se creó un clima perfecto 
para la rebelión. Ayudó la terca y estúpida obstinación de 
la iglesia católica, que se opuso incluso a la difusión de la 
traducción que Lutero hizo de la biblia al alemán. 

El emperador Carlos I de España y V de Alemania pre-
sidió el juicio. Carlos, nieto de los Reyes Católicos, era 
alemán de madre española, Juana La Loca. Cuando fue 
coronado rey de España con 16 años no hablaba ni una 
palabra de español. 

El juicio a Lutero se prolongó durante cuatro meses de 
enero a mayo de 1521. La declaración del propio Lutero 
duro tres días. Al comparecer ante la Dieta, Lutero hizo 
varias declaraciones en su defensa que luego se converti-
rían en frases célebres. Admitió ser el autor de los escritos 
que llevaban su nombre, pero rechazó retractarse de sus 
enseñanzas. 

La sentencia condenó a Lutero como un delincuente y 
se prohibía la lectura y posesión de sus escritos. Pero nadie 
podía parar la Reforma y Lutero ganó en la calle lo que ha-
bía perdido ante la justicia. Carlos no se atrevió a detenerlo. 
Lutero se casó con una monja, inaugurando la tradición de 
matrimonios de los religiosos. Tuvieron seis hijos. Su linaje 
se mantiene en la actualidad y hay descendientes directos 
de Lutero vivos en Alemania.

Para el análisis de estos acontecimientos recomenda-
mos la película Lutero, de 2003, protagonizada por Joseph 
Fiennes.

Ernst Krenek es uno de los geniales músicos olvidados 
del siglo XX. Nació en 1900 y murió en 1991. Su infancia y 
juventud las pasó en Viena. Luego se trasladó a Berlín. En 
1922 conoció a Anna, hija de Gustav y Alma Mahler. Anna 
fue una prestigiosa escultora. Se enamoraron y se casaron. 
Fue uno de los cinco maridos de Anna. Alma propuso a 
Krenek que completara la Décima Sinfonía de Mahler y 

Krenek colaboró en la edición de la 
partitura que fi nalmente terminaría 
Deryck Cooke.

El estilo de Krenek es muy varia-
do y cubre todas las tendencias del 
siglo XX: su ópera de 1926 Jonny 
spielt auf (Jonny empieza a tocar) 
fue un éxito extraordinario y llegó a 
ser representada en 100 teatros de 
Alemania. Pero Krenek decidió no 
seguir escribiendo en un estilo fácil 
y se pasó al extremo contrario, al 
dodecafonismo, que como se sabe 
propone la igualdad de todas las 
notas, eliminando la tónica como 
nota más importante. No se repi-
te ningún sonido hasta que hayan 
sonado todos los otros tonos. El 
resultado es una música muy difícil 
de escuchar, que precisa enorme 
concentración para seguirla. Este 
sistema inventado por Schoenberg 
se utilizó por primera vez en la his-
toria de la ópera en la citada Karl 
V, que fue completada en 1932. El 
estreno estaba previsto en la ópera 
de Viena en 1934 pero los nazis 
califi caron a Krenek como composi-

tor de arte degenerado y se canceló la representación. La 
ópera se estrenaría en Praga en 1938.

Los nazis prohibieron las obras de Krenek. El autor de 
Karl V no era judío pero los nazis consideraban sus obras 
arte degenerado. Krenek fue forzado a exiliarse. Emigró 
a Estados Unidos. Al llegar contrajo una grave depresión 
y se negaba a comer porque decía odiar la comida ameri-
cana y también se negaba a hablar en inglés, idioma que 
detestaba. Terminó adaptándose y enamorándose de Ca-
lifornia, donde vivió hasta su muerte en 1991. Sólo regresó 
a Alemania y Austria para viajes puntuales tras la Segunda 
Guerra Mundial.

Los principales protagonistas de la ópera son el empe-
rador Carlos y Lutero. También aparecen Juana La loca, 
madre del emperador, su hermano Fernando, el jesuita 
Francisco Borgia y el papa Clemente VII. Carlos V se en-
cuentra al fi nal de su vida y refl exiona sobre el gran fracaso 
de su existencia, no conseguir unifi car la cristiandad. Lutero 
aparece constantemente porque Carlos V sufre al no haber 
conseguido frenar el cisma y la Iglesia reformada. Espera en 
su hora postrera que Dios le perdone. 

Estamos ante una obra genial pero de muy difícil escu-
cha para el oyente no iniciado (existe una excelente versión 
audiovisual). Una ópera original y diferente sobre un hecho 
importantísimo de la historia de la humanidad. La ópera 
sí refl eja la realidad. Lutero perdió la batalla judicial pero 
ganó la batalla de la felicidad y de la vida y su revolución 
religiosa triunfó. El perdedor es el juez que dictó la senten-
cia, Carlos V.

O p e r a  e  h i s t o r i a

DVD de Karl V de Ernst Krenek, junto a Kehraus um 
St Stephan, en una grabación del Festival de Bregenz 
con la Sinfónica de Viena dirigida por Lothar Koenigs.

Pedro Beltrán:
Presidente de la Asociación Europea de Abogados
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INTERFERENCIAS
por Ana Vega Toscano

La grandeza del Género Chico

Ana Vega Toscano en  @anavegatoscano

 

Los rateros “licenciados” de la 
Gran Vía, el anarquista Wamba 

quejándose de la injusticia social, 
los organilleros declarándose en 
huelga en El Bateo… Todos es-
tos personajes parecen estar vivos 
a nuestro alrededor, con algunos 
cambios de vestuario y poco más. 

He estado trabajando en estas 
últimas semanas en un guion sobre 
el género chico en su apartado 
musical, ese teatro por horas que 
triunfó en los últimos años del siglo 
XIX y primeras décadas del XX, y 
que quizás haya dado precisamen-
te lo mejor de su creación en el 
campo de la zarzuela. Así es que he 
tarareado el tango de la Menegil-
da, esbozado pasos de vals con el 
Caballero de Gracia, y en solidari-
dad con la Antonelli del Dúo de la 
Africana, me he dado una “pataita” 
por bulerías. 

Las cosas como son, me ha sen-
tado estupendamente: un baño 
de autenticidad, de conexión con 
una esencia que nunca debemos 
perder, no sólo porque representa 
nuestro pasado, sino porque es 
un patrimonio extraordinario que, 
en su aparente humildad, atesora 
la mayor de las riquezas: el refl ejo 
sincero del corazón humano.

El género chico nació sin gran-
des pretensiones, aunque en cierto 
modo tenía la mayor de las ambi-
ciones, la de conectar directamente 
con el público. Es cierto que tu-
vo una producción abunda ntísima, 
y que entre tantas obras las hay 
de mayor y menor calado; muchas 
han entrado ya a formar parte del 
patrimonio musical español en un 
lugar destacado, pero seguro que 
quedan por rescatar otras tantas 
que nos sorprenderán con su chis-
peante visión de la sociedad, y bien 
que nos vendrán en estos tiempos 
turbulentos para afrontar con otro 
talante la situación por la que an-
damos.

En el mundo escénico español 
se empeñan ahora en darle muchas 
vueltas al teatro musical, siempre 
que sea imitando los escenarios de 
otros lugares, cuando durante años no hubo país que 
tuviera tal cantidad de coliseos dedicados al género 

desde una visión propia. Pero claro, 
me ha tocado en muchas ocasiones 
escuchar a los que menosprecian 
este patrimonio porque debe ser 
un deporte nacional el tener poca 
querencia por nuestra historia, a la 
que directamente critican porque 
desconocen. 

El acierto de muchas de las 
obras del género chico se debió 
a una feliz y estrecha conjunción 
entre compositores y libretistas, y 
por lo tanto es necesario afrontar 
la puesta en escena de estas obras 
con coherencia en ambos cam-
pos; además, tienen una lectura 
contemporánea indudable, porque 
hablan de temas que se refl ejan 
fácilmente todavía en nuestra so-
ciedad, sin necesidad para ello de 
romper su estructura. 

Y otro de los puntos importantes 
en su éxito fueron desde luego los 
intérpretes, más bien actores que 
cantaban, y que con su trabajo 
no aspiraban a ningún postureo 
hueco: es fácil reconocer esa estir-
pe en muchos de los actores que 
hicieron posible después grandes 
obras maestra del cine español en 
décadas posteriores. 

Cuando estudiaba en el Real 
Conservatorio con Francisco Calés 
en su cátedra de Contrapunto y Fu-
ga, recuerdo que me comentó con 
gran sabiduría que había que ser un 
gran compositor para poder hacer 
buena música pensando en una te-
situra no muy amplia, y la verdad es 
que los grandes compositores de 
nuestro género chico lo supieron 
realizar de una manera única.

En el fondo, el género más que 
desaparecer fue sencillamente 
transformándose gracias a su vita-
lidad: siguió en su esencia después 
en el cine o en la revista, donde es 
fácil reconocer su huella. Quizás 
por haber refl ejado con sinceridad 
nuestra vida diaria, sin alharacas ni 
ampulosidades, no hemos sabido 
apreciar en ello su extraordinaria 
grandeza.

Portada de La verbena de la Paloma, con música de 
Tomás Bretón.

“El género, más que desaparecer, fue sencillamente 
transformándose gracias a su vitalidad: siguió en su 
esencia después en el cine o en la revista, donde es 
fácil reconocer su huella” (en la imagen, cartel de 

La verbena de la Paloma, película de 1935
de Benito Perojo).
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El último párrafo del libro de 
Tomás Marco Música en escena, 

publicado por la ADE (Asociación 
de Directores de Escena), resume 
perfectamente el carácter y con-
tenido de una pieza literaria que 
participa del ensayo divulgativo, la 
refl exión del creador sobre su obra, 
así como de la crónica de las vicisi-
tudes que el artista debe padecer 
en nuestra cruda España, donde ya se sabe que el apre-
cio por lo propio se manifi esta escasa y cicateramente, 
a menudo circunscrito a determinados ámbitos, como el 
deportivo y el culinario, que no parecen dejar espacio a 
casi nada más.

Con un estilo claro y ameno, espolvoreado por un 
humorismo sutil y elegante, el compositor recorre las dis-
tintas modalidades donde la música se integra, dialoga o 
acompaña al teatro. Teatro en su doble y complementaria 
acepción, literatura dramática y obra representada. Si mú-
sica y texto nacen juntos cuando se trata del nacimiento 
de una ópera, una zarzuela o una cantata, otras veces el 
compositor llega al montaje de una obra, invitado a una 
colaboración, cuya abundancia e intensidad dependerá 

del propósito que anima al espectá-
culo. 

Tomás Marco nos cuenta su interés 
al incorporarse como músico en dis-
tintas producciones; una entrega y un 
entusiasmo que no le impide reconocer 
que no toda función teatral necesita la 
visita de una partitura. Él comenzó con 
19 y 20 años, estudiante de Derecho, 
seleccionando fragmentos musicales 
para textos de Bertolt Brecht y de Max 
Aub para el TEU (Teatro Español Uni-
versitario) de la Escuela de Ingenieros 
Industriales y de la facultad de Derecho. 
Un temprano arranque que daría paso a 
la composición de música original.

La experiencia del compositor en la 
escena revela que la situación ideal es 
la que permite la inclusión de música en 
vivo, con un determinado número de 
instrumentistas incorporados a la repre-
sentación. Óptimas condiciones que 
no se han dado con frecuencia, en su 
momento por motivos de producción, y 
más recientemente también por la pro-
pia evolución de la dirección de escena. 

La música se difumina y degrada en 
lo que se ha llamado “espacio sono-

ro”, que a menudo no es más que un “canturreo”.
No solo el melómano ge-

nérico o el especializado en 
la lírica leerá con placer y 
provecho el libro de Tomás 
Marco; tampoco hace fal-
ta ser “teatrero”. Cualquier 
ciudadano interesado, o sea, 
preocupado, por nuestra 
Cultura, no es descabella-
do pensar que compartirá 
con el autor la lucidez de 
sus diagnósticos; también, 
el optimismo del creador in-
sobornable.

DOKTOR FAUSTUS
por Álvaro del Amo

El músico en el teatro

Música en escena 
Autor: Tomás Marco

Editorial: Asociación de Directores de Escena, 306 págs.

Música en escena, de Tomás Marco, publicado por 
la ADE.

“Con un estilo claro 
y ameno, espolvoreado por 

un humorismo sutil 
y elegante, Tomás Marco 

recorre las distintas 
modalidades donde 

la música se integra, dialoga 
o acompaña al teatro”

En el libro se dedica un suculento espacio a la zarzuela Policía y 
Ladrones, con libreto de Álvaro del Amo y música de Tomás Marco, 

que aún no ha podido estrenarse.
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“Hasta aquí el lector tiene a su 
disposición un material bastante 

variado sobre música escénica, con 
una primera parte que está consti-
tuida por una selección de artículos 
variados sobre música teatral, una 
segunda en la que expongo toda 
mi propia experiencia en música 

destinada a los más diversos géne-
ros teatrales, y este pequeño epí-
logo como estado de la cuestión 

a día de la fecha. Supongo que no 
es todo lo que podría refl exionar 
sobre música teatral pero sí es la 

mayor parte de ello y lo mejor que 
puedo compartir”
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VISSI D’ARTE
Tiempo de ángeles

por Raquel Acinas

 Algo nos dice que esta escena familiar no la protagoniza 
una familia común, y ese algo son los hermosos ángeles 

músicos que la acompañan. El bebé de mejillas sonrosadas 
que sonríe mientras pasa de unos brazos amorosos a otros 
no es un bebé cualquiera, como tampoco son personas 
ordinarias los ancianos que lo cuidan. Puesto que están 
acompañados de música celestial, estos han de ser perso-
najes santos y muy principales, y por la avanzada edad de la 
pareja podemos deducir que se trata de San Joaquín y Santa 
Ana, los padres de la Virgen María. El conjunto es obra de 
la escultora sevillana Luisa Ignacia Roldán (1652-1706), más 
conocida como La Roldana.

Aunque ya Palomino hablaba de ella, hasta los años 
ochenta del pasado siglo no se empieza a investigar a Luisa 
Roldán, cuya obra, muy cotizada, está presente en museos 
como el Metropolitan y la Hispanic Society de Nueva York, 
el Victoria and Albert de Londres o el Paul Getty de Los 
Ángeles. 

Hija de Pedro Roldán (el gran maestro de la talla en ma-
dera que tomó el relevo de Martínez Montañés), se dedicó 
por completo a la imaginería religiosa. Primero en el taller 
de su padre y luego establecida por su cuenta junto a su 
marido, Luisa talló fi guras devocionales y pasos de Semana 
Santa. Pronto evolucionó a un estilo propio desde el más 
rígido de Pedro Roldán, dando movimiento a las telas y 
ahondando en la expresión del sentimiento. El Ecce Homo 
de la Catedral de Cádiz es un ejemplo supremo de su arte. 
Originalmente fi gura de tres cuartos, en una restauración en 
los años ochenta se descubrió en el interior de la cabeza un 
papel en el que decía “hisso esta echura con sus manos la 
insigne artífi ce Luisa Roldán en compañía de su marido…”. 
Allí, escondido, estaba el testimonio de que, aunque su ma-
rido fi rmaba los contratos, ella era la creadora.

En 1688 se traslada a Madrid, donde será nombrada es-
cultora de cámara de Carlos II y después de Felipe V. Sólo 
entonces empezará a fi rmar sus obras, y añadirá “escultora 
de Su Majestad”. En esta época, y debido a los diferentes 

gustos artísticos de la Corte, Lui-
sa empieza a trabajar el barro 
policromado, en esculturas de 
grupo de mediano tamaño que 
se convertirán en el sello más 
personal y reconocible de su 
obra. En la línea de una piedad 
más íntima seguida por maestros 
como Murillo, con quien Luisa 
tiene muchos puntos en común, 
la artista creará conjuntos escul-
tóricos de gran originalidad y 
belleza, representando escenas 
llenas de calidez como la que 
acompaña este texto.

Desde la Edad Media, los ar-
tistas han utilizado ángeles para 
representar la música celestial, 
que se reseña en los evangelios 
apócrifos acompañando algunos 

episodios. Encontramos los primeros ejemplos en el arte bi-
zantino, donde ángeles en actitud que podemos identifi car 
con el canto fi guran en la Natividad. A mediados del siglo 
XIII aparece en Génova la Leyenda Dorada, una recopilación 
de vidas de santos que tendría una enorme infl uencia en el 

arte tardomedieval y del primer Renacimiento. En este texto 
ya se habla de cantos angélicos con una clara connotación 
musical, y, en adelante, en las representaciones artísticas, los 
ángeles cantores empezarán a llevar partituras o instrumen-
tos. Los ángeles de esta pieza de La Roldana acompañan su 
canto con una viola da gamba, a la que se atribuye origen 
español como sucesora de la vihuela de arco, y un laúd, 
instrumento que los árabes trajeron a la península ibérica.  

El éxito de la Leyenda Dorada hará que los ángeles mú-
sicos sean un tema muy recurrente cuando se representen 
la Natividad y la Adoración de los pastores. Estas imágenes 
llegarán a formar parte de la memoria visual colectiva, e 
infl uirán en la representación de otros temas. La imagen que 
nos ocupa está ligada a esta tradición iconográfi ca, pero 
Luisa demuestra una notable originalidad, ya que, en las 
representaciones barrocas de la Virgen niña con sus padres, 
los ángeles aparecen habitualmente en rompimiento de 
gloria, coronándola, ofreciéndole fl ores o volando alrededor, 
pero no interpretando música. Además, se suele representar 
una niña de unos ocho o diez años y no un bebé. 

La perfección técnica y compositiva de la obra, el primor 
con que están descritos los rostros, el movimiento, los pa-
ños, y la elegancia exquisita de los ángeles, hacen que sea 
fácil comprender por qué se asocia a La Roldana con este 
tipo de obras, aunque fuera, sobre todo, una extraordinaria 
maestra de la talla en madera de gran formato. Muestra de 
ello son el espectacular San Miguel Arcángel de El Escorial, 
de tamaño mayor que el natural (en el que se cuenta que 
retrató a su marido en el rostro del demonio), o el San Ginés 
de la Jara del Getty Museum.

El mismo día que moría en Madrid, Luisa Roldán fue 
nombrada académica de mérito por la Academia de San 
Luca de Roma, honor que ningún pintor español entre sus 
contemporáneos recibió jamás. No pudo llegar a saberlo. 
Nada nos impide, sin embargo, imaginarla celebrándolo 
en algún lugar, tal vez acompañada por la música de una 
orquesta de ángeles.

M ú s i c a  y  a r t e

Luisa Roldán, Virgen niña con San Joaquín y Santa Ana, h. 1700 
(Museo de Guadalajara).

Raquel Acinas Martín en  @visidarte

www.raquelacinas.es

“Los ángeles de esta 
pieza de Luisa Roldán, 

conocida como La Roldana, 
acompañan su canto con 
una viola da gamba, a la 

que se atribuye origen 
español como sucesora de 

la vihuela de arco, y un laúd, 
instrumento que los árabes 

trajeron a la península 
ibérica”
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La vida sigue su curso en-
tre incertidumbres y nos-

talgias, desgracias y esperan-
zas. El baúl intenta rellenar 
los huecos que se abren paso 
al caos interno cada día, cada 
hora… con terapias humanas, 
con cultura volátil, con defen-
sas virtuales o con quien sabe 
cuál placebo. ¿Hasta cuán-
do? Nadie puede preverlo. 
Mientras, siguen su curso el 
año Beethoven (cercano a 
lo agotador, la verdad), un 
concierto en un auditorio, 
iglesia o plaza con un público 
enmascarado que se mira de 
reojo rogando que no se lle-
ne demasiado el recinto (por 
si acaso) o esa zarzuela que 
nos llega, con billete directo 
por streaming, a esos nue-
vos DNI con cámara y fundas 
histriónicas que se abrigan al 
calor de nuestros bolsillos y a 
los que se les llama teléfonos 
“inteligentes”, garantes (o 
no) de nuestras vergüenzas y 
virtudes. 

En este manojo de reali-
dades y esperanzas, decoradas de mil y una fl ores variopintas, 
de improviso me atrapa una de ellas, un trabajo que conside-
ro imponente y delicioso: Memoria de Madrid, y en concreto, 
Música EsConD_ida, la sección dedicada a la recuperación de 
pequeñas piezas musicales que se interpretaban durante las re-
presentaciones teatrales en los siglos XVIII y XIX (también las 
hay del s iglo XVII) y que en la mayor parte de los casos han 
permanecido cobijadas y arrumbadas en silencio, sin que nadie, 
excepto los profesionales que las custodiaban, reparara dema-
siado en ello para ser revitalizadas. 

Son más de 6000 partituras. Las que se interpretaban en los 
antiguos corrales de comedia del Príncipe, la Cruz y, posterior-
mente, de los Caños del Peral de Madrid y que fueron conser-
vadas por los propios establecimientos teatrales como fondo 
documental para ser sacadas de la chistera en el caso faltara 
repertorio ante la proximidad de nuevos estrenos y que pasaron 
a formar parte, a partir de 1860, del Archivo de la Villa, y, más 
tarde, de la Biblioteca Histórica Municipal de Madrid, mi ciu-
dad, no de nacimiento, pero sí de crianza y vida.  

Sainetes, tonadillas, entremeses, zarzuelas u óperas que se 
vislumbran entre legajos y pentagramas amarillentos, llenos de 
historia; compuestos, en muchos casos, por excelsos composi-
tores como José Nebra, Blas de Laserna, Juan Marcolini, Ma-
nuel Ferreira o Pablo Esteve. Notas que sonaban al principio, 
fi nal o entre actos de obras teatrales de gran éxito y que, en la 
mayoría de los casos solo vieron la luz en los días de estreno u 
ocasiones especiales. 

Y he aquí lo admirable de este proyecto. Desde la voluntad 
mostrada por la institución municipal madrileña y con el apor-
te de musicólogos, técnicos informáticos y sonido o bibliote-
carios que se arremangaron hace algunos años, se ha puesto 
en pie este edifi cio construido sobre cimientos repletos de 
historia, aunque bien reforzados gracias a materiales seguros 
y actuales. 

Todos podemos disfru-
tar vía web, aunque sea con 
una revisión no historicista 
en cuanto a instrumentación 
o voces originales, de unas 
particellas que se han ido 
compactando y adaptando 
a medios informáticos por 
bloques, gracias en muchos 
casos a programas de acceso 
libre, hasta llegar a la partitura 
defi nitiva para ser reproduci-
da. 

Hay que poner más aún en 
valor este trabajo, ya que po-
demos imaginar cuantas difi -
cultades habrán encontrado 
todo el personal involucrado 
delante de partituras incom-
pletas, deterioradas, con 
apuntes ilegibles, tachones, 
una montaña rusa que, evi-
dentemente, difi culta la labor 
de un arreglista, copista o edi-
tor a la hora de afrontar una 
documentación muy alejada 
de nuestra visión actual. 

El proceso y metodología 
utilizados para llegar al link, 
presionar el play y que se escu-

che una revisión de El amolador y la guisandera de Juan Marcoli-
ni (ca.1770) o Hasta aquí llegó el sainete de Blas de Laserna (1775) 
o Música de la comedia del Dómine Cabra de José Nebra (1747), 
se presenta como ese camino complejo de recorrer, aunque re-
pleto de verdad, entusiasmo y emoción. De esas particellas se 
elabora una partitura general que puede descargarse, tras lo 
cual, gracias a un programa de notación musical (el MuseScore) 
y tras realizar la conversión analógico-digital y digital-analógica, 
se extrae un archivo midi. A continuación, un software de edi-
ción de audio digital importa ese midi, asignando a cada pista 
un instrumento, extraído de una orquesta virtual. Tras “limpiar” la 
calidad de sonido y revisar el mix fi nal, obtenido gracias a nove-
dosas mesas de audio digital (EAD), todo el paquete se transfi ere 
a un formato de audio de entre los aceptados como habituales, 
mp3 o wav. 

Al escuchar el interesantísimo resultado, al menos en mi caso, 
he pensado que es una verdadera lástima que estas partituras 
no vean la luz gracias a una interpretación clásica de solistas o 
conjuntos encomiables, que trabajan arduamente para revitalizar 
el patrimonio olvidado, pero al menos debemos conformarnos y 
agradecer que un proyecto así se esté llevando a cabo. 

El dicho de “cuando se quiere, se puede” creo que resume 
a las claras el objetivo del Gabinete de Humanidades Digita-
les del portal Memoria de Madrid. Querido baúl, espero que 
el 2021 nos permita a tod@s “poder”, porque “querer, quere-
mos”.

http://www.escond.es/musicaescondida

Portadas de algunas de las músicas recuperadas por el proyecto Música 
EsConD_ida.

EL BAÚL DE MÚSICA
por Alessandro Pierozzi

“Cuando se quiere, se puede”, el caso de Música EsConD_ida

Alessandro Pierozzi en  @biblioalex70

https://alessandropierozzi.com
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EL TEMBLOR DE LAS CORCHEAS
por Arnoldo Liberman

A la música por los gastromelómanos

Hoy tengo la intención de contarles una experiencia sin-
gular que llamamos La fusa y el madroño, que hemos 

vivido un grupo de melómanos (ocho en total) durante seis 
años y que quizá pueda interesarles como curiosidad. En 
aquella ocasión nos reunimos en el salón de una de nues-
tras casas un grupo de amigos y decidimos hacer realidad 
este juego: cada mes y medio debíamos reunirnos y uno 
de nosotros (alternativamente) se encargaría de preparar 
un concierto discográfi co con un músico a su elección, 
preparar un texto sobre él y la obra elegida y sugerir un 
menú adecuado a la época que íbamos a transitar. Luego, 
cenábamos según el menú que más tenía que ver, según la 
fantasía del disertante, con dicha circunstancia. 

Les doy un ejemplo: un día me tocó desarrollar el 
tema El deseo circular: de Mozart a Rossini y de Rossini 
a Mozart. Utilicé entonces Las bodas de Fígaro, I acto, 
por la Wiener Philharmoniker dirigida por Karl Böhm y 
dirección escénica de Jean-Pierre Ponnelle, con Dietrich 
Fischer-Dieskau, Kiri Te Kanawa, Mirella Freni, Hermann 
Prey y Paolo Montarsolo, y El barbero de Sevilla, II acto, 
por la Orquesta del Teatro de la Scala dirigida por Claudio 
Abbado y puesta en escena de Jean-Pierre Ponnelle, can-
tado por Luigi Alva, Enzo Dara, Teresa Berganza, Hermann 
Prey y Paolo Montarsolo.

Esa noche la fi nalidad era despertar en nosotros las su-
gerencias propias de un tiempo circular, el que no respeta 
las agujas del reloj sino el tejido dinámico que enlaza a los 
personajes de las dos óperas, transcurrir transgresoramen-
te el límite que separa (y une) al Barbero de Sevilla con 
Las bodas de Fígaro, dejando de lado el sentido común e 
histórico e invirtiendo el sentido de aquellos pentagramas, 
no así la literatura de Beaumarchais, quien dicta justamente 
la cronología respetada.

Aunque Rossini, obviamente, es posterior a Mozart, hici-
mos como si éste llegara después de aquél. Como lo que-
ría don Miguel de Unamuno, el intento había que hacerlo 
de adelante atrás, porque es el futuro, no temporal sino 
musical, quien resignifi ca la categoría de los personajes y 
su concreta personalidad. Es lo que hace que Mozart venga 
después de Rossini, no sólo en la inducida imaginería de 
esta noche, sino en la diferencia de años que separa la 
ópera bufa, cómica, del escalpelo que se hunde profun-
damente en la urdimbre de una clase social determinada 
y en los rasgos psicológicos de seres realistas y a su vez 
arquetípicos. 

Ustedes saben bien que el Barbero es una obra maestra 
de la ópera bufa. La acción dinámica tiene ribetes excep-
cionales y la inventiva rossiniana brilla a gran altura, tanto 
por el dibujo de sus personajes (sólidos, psicológicamente 
auténticos, realmente tangibles) como por la música, tan 
jubilosa y jocunda, tan alerta como ingeniosa. En esta 
obra la ópera bufa alcanza la cumbre de la maestría y el 
hechizo de Rossini, por su inagotable invención melódica 
y la transparencia y frescura de su escritura musical llega a 
alturas fascinantes. El texto de Bea umarchais y el libreto de 
Sterbini dan coherencia y validez a la acción psicológica. 

La Rosina de Rossini, bajo un encanto siempre presto a 
ruborizarse, educada con mil crueles e inútiles precaucio-
nes por el cancerbero Bartolo, oculta una terca voluntad, 
una sed de libertad y amor que nada puede doblegar. El 

mensaje secreto que entrega a Lindoro dice así (y esto no 
fi gura en la obra de Beaumarchais): “Tened por seguro 
que la desventurada Rosina está dispuesta a todo para 
romper sus cadenas”. Pero no se trata sólo de huir de la 
cárcel de Bartolo: Rosina ama a Lindoro. Pero esta mujer 
(que adquirirá con el tiempo, es decir, con Mozart, carácter 
inestimable de condesa y sufrimiento de mujer engañada) 
no es una intrigante simplemente: lo que la hace adorable 
es esa mezcla de perversidad ingenua, de malicia sincera, 
que la signa. Son esas características que en Las bodas de 
Fígaro volverán a surgir, superadas, en Susana, su mucama 
y alter ego. 

Lindoro será luego un Conde de Almaviva lleno de 
resentimiento, inclinaciones sensuales y torpe poderío. Fí-
garo pasará de ser el peluquero cómplice y astuto a ser el 
ayuda de cámara hábil y rebelde, capaz de representar en 
ciertos momentos, veladamente, a un defensor de la justi-
cia social, tal como lo pinta Beaumarchais. Es decir, Fígaro 
se transforma de clásico criado de la comedia dell’arte (de 
donde salió esta obra), en componedor de entuertos diri-
gidos a salir airoso de su amor por Susana y de su deseo 
de escalar socialmente. 

El barbero de Sevilla es, también, la historia de una frus-
tración amorosa (“¡qué difícil les resulta a los enamorados 
estar solos!”, decía nuestro querido Alberto Zedda), de 
un deseo siempre vivo que la habilidad musical del autor 
retrasa siempre en su pleno desarrollo. Están allí ya inicia-
ladas las líneas psicológicas, los atributos específi cos y la 
trama original que Mozart luego dibujará de una manera 
inigualable. Para amenizar este recorrido cenamos el si-
guiente menú: de entrada, Muzzarella con tomate Lindoro, 
bocaditos de melanzane, suelze magnífi co y leber haeckerli 
a la bartola. De II acto, Canelones a la Rossini variedad Ce-
cilia Bartoli y Lamm mit kartofel knoedel. Y Final a gusto: 
Schokolade Torte y Rüber Torte. De bebidas: agua potabile 
o trinkwasser, acqua mit H 20 y bebestibles Fígaro cuá. 

La experiencia resultó muy exitosa y durante varios 
años la llevamos adelante. Aprendimos bien, gracias a 
Juan Ángel Vela del Campo, que la buena comida es el 
complemento esencial de una buena música. Por darles 
otra muestra de aquella experiencia, un compañero de 
grupo se encargó de comentar las Sinfonías de Mahler con 
fragmentos interpretados por la Berliner Philharmoniker di-
rigida por Bernard Haitink, ese intenso mahleriano de pro. 
Esa noche el encuentro fue dedicado a Juan Ángel Vela del 
Campo a través de un textito mío titulado La precariedad 
de la metáfora. La cena fue la siguiente: especialidad Zara-
tustra mit blumine, carne a la Mengelberg voor authentieke 
Das Lied von de Erde, Jubileu Haitink mit torte Adagietto y 
bebestibles Alma Plus. 

Madame de Stäel escribió: “la indeterminación de 
la música se presta a todos los movimientos del alma, y 
cada uno cree encontrar en un pentagrama la imagen 
de lo que desea en este mundo”. Digámoslo así: en esa 
frontera indiscernible de paredes móviles que pertenece 
tanto al mundo de lo real como a nuestras fantasmagorías, 
en ese límite inefable y último que es la música, un buen 
wiener schnitzel la hace más cercana y apetitosa. “¡Cuánto 
de carne que tiene el espíritu!”, clamaba don Miguel de 
Unamuno.
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C o n t r a p u n t o

MIGUEL SÁENZ Me gustan las bandas sonoras del Gatopardo y Amarcord, ambas 
de Nino Rota. 

¿Cuál es el gran compositor de música española?
Me encanta Falla y su Amor brujo. 

¿Con qué música le gustaría despedirse de este mundo?
Con The Kiss de Trevor Jones. Es de la banda sonora de El último 
mohicano. 

¿Un refrán?
Empleo muchos refranes. Entre mis preferidos están: “en casa del 
herrero, cuchara de palo”, “dime de qué presumes y te diré de qué 
careces”, “quien calla, otorga” o “perro ladrador, poco mordedor”. 

¿Una ciudad?
Cádiz. Venecia, por supuesto, y también Cartagena de Indias y 
Shanghái. 

Como directora de Relaciones Institucionales de Ayuda en Ac-
ción, cuéntenos en qué consiste su concierto solidario…
Ayuda en Acción tiene una iniciativa desde hace seis años que se 
llama “Acordes con Solidaridad”, que culmina anualmente con un 
gran concierto benéfi co en ese templo de la cultura que es el Teatro 
Real. Contamos con la colaboración altruista de nuestro embajador 
Pablo Heras-Casado y de la Orquesta Sinfónica de Madrid, titular 
del Teatro Real. Para poder alquilar la sala principal del Teatro Real, 
hemos tenido la colaboración de la Fundación Repsol y el Teatro 
Real se vuelca dándonos apoyo en la difusión del concierto. Y este 
año, como novedad, se pudo seguir en streaming. El concierto se 
encuentra en la plataforma My Opera Player del Teatro Real.

¿Qué cree que le sobra a este país? ¿O qué le falta?
Le sobra envidia, rencor y resentimiento. Le falta educación y senti-
do común. A pesar, de todo, es un país maravilloso y no me gustaría 
vivir en ningún otro. 

 ¿Está siendo la pandemia del covid-19 un detonante más para la 
integración de los menos favorecidos?
La pandemia ha dejado atrás a las personas más vulnerables de la 
sociedad. Las desigualdades sociales se han acrecentado y hemos 
retrocedido a niveles de 2008. Las más afectadas económica y so-
cialmente son las personas que se han quedado sin empleo, las que 
trabajan de forma precaria, muchos inmigrantes y, por supuesto 
la infancia que no ha podido acceder a una educación digital en 
igualdad de oportunidades o que no está teniendo sus necesida-
des básicas cubiertas. A nivel mundial, hemos retrocedido 20 años 
en la lucha contra la pobreza. 

¿Cuáles son sus objetivos básicos en los distintos campos que ha 
trabajado de integración social? 
Ayuda en Acción está dando una respuesta integral a la emergencia 
humanitaria que ha provocado la pandemia. En América Latina los 
esfuerzos han ido dirigidos hacia el fortalecimiento de los sistemas 
públicos de salud y la recuperación de los medios de vida de las 
comunidades rurales. En España, seguimos trabajando para que 
estén cubiertas las necesidades más básicas de los niños y niñas 
(alimentación, material escolar, atención psicosocial) y en garantizar 
una educación de calidad, inclusiva y en igualdad de oportunida-
des para todo el alumnado, poniendo el foco en reducir la brecha 
digital que existe en las comunidades con las que trabajamos (do-
centes, alumnado y familias).

Si pudiera retroceder a un momento de la historia de la humani-
dad, ¿dónde iría Marta Marañón?
A Lisboa o San Petersburgo en el siglo XIX. También a Italia en el 
Renacimiento. 

¿Qué cosa le molesta en su vida diaria?
El ruido y la ignorancia. 

Cómo es Marta Marañón, defínase en pocas palabras…
Soy una persona seria, responsable, cariñosa, empática, introverti-
da y, aunque parezca contradictorio, con habilidades sociales. Me 
siento bien ayudando a los demás. Disfruto con la vida en pareja, 
en familia y me apoyo mucho en mis amigas del alma. Mi afi ción 
preferida es viajar tanto por España como por el extranjero. Veo el 
mundo con la mirada de una geógrafa. 

¿Recuerda cuál ha sido la última música que ha escuchado?
Todavía tengo el recuerdo del recital de Juan Diego Flórez de 
principios de noviembre. También del concierto solidario de Ayuda 
en Acción, a mediados de octubre, donde Pablo Heras-Casado 
dirigió con emotiva grandiosidad la Sinfonía n. 7 de Beethoven en 
el Teatro Real. 

¿Y recuerda cuál pudo ser la primera?
Cuando era muy niña, nos ponían para dormir las Sinfonías de 
Beethoven. A mí me gustaba tanto la Pastoral, que el disco de vinilo 
se acabó rayando. 

Teatro, cine, pintura, poesía… ¿A qué nivel pondría la música 
con las demás artes?
La música siempre ha estado en la cultura clásica y en la del Rena-
cimiento al mismo nivel que la arquitectura, la escultura, la pintura, 
la poesía y la danza. 

Qué habría que hacer para que la música fuera pan de cada 
día…
Darle peso en el currículo escolar como hacen en muchos otros 
países de Europa. Todos los niños y niñas deberían poder acceder 
a una educación musical de calidad en igualdad de condiciones. 

¿Cómo suele escuchar música?
De cualquier forma, excepto cuando paseo. Escucho música 
tumbada, cuando leo o cuando solo quiero escucharla; mientras 
trabajo o escribo porque me inspira; mientras conduzco porque 
me acompaña… 

¿Qué ópera (o cualquier obra musical, etc.) le hubiera gustado 
componer?
El holandés errante. 

¿Qué personaje le hubiera gustado cantar o interpretar en el 
escenario?
Mimí. Me parece entrañable. 

¿Teatro o sala de conciertos favorita? 
Voy con frecuencia al Teatro Real y al Auditorio. Me encantó la 
Ópera de Budapest. 

¿Un instrumento?
El piano. 

¿Y un intérprete?
Tuve la suerte de escuchar a Maria João Pires en Madrid interpre-
tando a Chopin. 

¿Un libro de música?
A prueba de orquesta, de Pablo Heras-Casado. 

Por cierto, qué libro o libros tiene abierto ahora en su mesa de 
lectura…
Anna Karénina, de Tolstói. 

¿Y una película con o sobre música?
El pianista del gueto de Varsovia. Me parecieron buenísimos, tanto 
el libro como la película. 

¿Una banda sonora?

Preguntamos a...
Directora de Relaciones Institucio-
nales de Ayuda en Acción, desde 
su posición “ve el mundo con la 
mirada de una geógrafa” y mani-
fi esta su alegría por el nuevo con-
cierto solidario que se ha podido 

celebrar en el Teatro Real con la di-
rección de Pablo Heras-Casado. 
(foto © Ayuda en Acción)

MARTA MARAÑÓN

Preguntamos a...Preguntamos a...Preguntamos a...Preguntamos a...
Directora de Relaciones Institucio-Directora de Relaciones Institucio-
nales de Ayuda en Acción, desde nales de Ayuda en Acción, desde 
su posición “ve el mundo con la su posición “ve el mundo con la 
mirada de una geógrafa” y mani-mirada de una geógrafa” y mani-
fi esta su alegría por el nuevo con-fi esta su alegría por el nuevo con-

celebrar en el Teatro Real con la di-celebrar en el Teatro Real con la di-celebrar en el Teatro Real con la di-
rección de Pablo Heras-Casado. rección de Pablo Heras-Casado. rección de Pablo Heras-Casado. rección de Pablo Heras-Casado. rección de Pablo Heras-Casado. rección de Pablo Heras-Casado. rección de Pablo Heras-Casado. rección de Pablo Heras-Casado. rección de Pablo Heras-Casado. rección de Pablo Heras-Casado. rección de Pablo Heras-Casado. rección de Pablo Heras-Casado. 

MIGUEL SÁENZ

por Gonzalo Pérez Chamorro
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Esta lista se confecciona entre los discos CD y DVD
que aparecen en la sección de crítica discográfi ca de este número.

VIVALDI: Concerti per violino VII 
“Per il castello”. 

A. Tampieri. Accademia 
Bizantina / O. Dantone.

CD Naïve

DVORÁK: Rusalka. 
Matthews, Leroy Johnson, Bardon, 

etc. London Philharmonic / 
R. Ticciati. Escena: M. Still.

DVD Opus Arte

MEIN WIEN. JONAS 
KAUFMANN. PKF - Prague 

Philharmonia / Jochen Rieder. 
DVD Sony Classical

BACH: Oratorio de Navidad. 
Thomanerchor Leipzig. 

Gewandhausorchester Leipzig / 
Gotthold Schwarz. 

DVD Accentus

LEGENDARY VOICES. 
Baltsa, Beczala, Bergonzi, 

Bonisolli, Bumbry, Fassbaender, 
Fischer-Dieskau, Gruberova, 

Pieczonka, Stoyanova, Varady. 
CD Orfeo

 

HENZE: El príncipe de Homburg. 
Böcker, Adams, Margita, etc. 
Staatsorchester Stuttgart / 

C. Meister. Escena: S. Kimmig.
DVD Naxos 

BEYOND PERFECTION: 
THE PIANIST ARTURO 

BENEDETTI MICHELANGELI 
(Documental).
DVD CMajor
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100 ANIVERSARY EDITION. SALZBURG FESTIVAL. 
Simon Boccanegra, Salome, L’italiana in Algeri, 

Pique Dame, Die Zauberfl öte, Otello, 
Der Rosenkavalier, Vĕc Makropulos, 

Fierrabras, Theodora.
DVD CMajor-Unitel

1Ritmo.es

2

3

5

7

9

6

8

10
POSADAS: 

Poética del laberinto. 
Sigma Project. 

CD Wergo

BEETHOVEN: Concierto 4. 
BRUCKNER: Sinfonía 7. 

Emanuel Ax. Filarmónica de 
Viena / Bernard Haitink.  

DVD CMajor

4
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