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Breves

Nacen los premios OPERA XXI

La asociacion OPERA XX| abrird en septiembre el plazo de candidaturas para la
primera edicién de sus premios, cuya gala de entrega tendra lugar en el primer
trimestre de 2019.

Opera Actual, namero 214

Polémica con Guns N' Roses

“Inmigrantes y maricas, no tienen sentido para mi. Vienen a nuestro pais y
piensan que haran lo que quieran”. Esa frase, traducida al espafiol, cantaba AxI
Rose en la cancion One in a Million desde que se estrend, en 1988, con el album
G N'R Lies. Sin embargo, tras el anuncio de la reediciéon del disco Appetite for
Destruction, que incluira hasta 79 temas, la banda Guns N' Roses ha decidido
suprimirla del disco por su contenido racista y homofobico.

El Pais.com

Un reconocimiento merecido

Placido Domingo recibio el doctorado honorario en Artes Musicales de la
Manhattan School of Music el pasado 11 de mayo, durante la ceremonia de
graduacion del curso. El artista madrilefio, ademas, habria aceptado participar


https://elpais.com/cultura/2017/05/31/actualidad/1496182388_229546.html
https://elpais.com/cultura/2017/05/31/actualidad/1496182388_229546.html
https://elpais.com/tag/guns_nroses/a

como jurado en un concurso de talentos en Reino Unido tomando como base un
programa hungaro.

Opera Actual, namero 214

Demanda reciproca

Ames Levine, que en marzo presentd una demanda judicial contra la
Metropolitan Opera tras ser despedido por la compafiia por el escandalo de sus
abusos sexuales, ha sido ahora demandado por la entidad neoyorquina por
haber dafiado su imagen. En ambos casos se solicita una compensacion de 5,8
millones de dolares.

Opera Actual, namero 214

Entrevista

Benet Casablancas: “Mi musica es abstracta,
pero el dialogo con otras disciplinas es un
catalizador muy estimulante”

Recién concluida su estancia como compositor residente en Bremen —con
la interpretacion de Sogni ed Epifanie en Mannheim y Saarbriicken—, el
doble estreno en Madrid y Barcelona del Cuarteto n° 4 “Widmung”, a cargo
del Quartet Casals, y la programacion de dichos Sogni ed Epifanie por parte
de la Orquesta Nacional son argumentos inmediatos y reveladores de la
actualidad de Benet Casablancas en este fin de temporada.

Tras sus estudios iniciales en Barcelona, en 1982 decidi6 trasladarse a
Viena para profundizar su formacién musical. ¢ Cuéles fueron los motivos
de su eleccién y qué fruto obtuvo de esa etapa vienesa?

Conocer y explorar a fondo uno de los centros de la modernidad cultural —no
solo musical— europea, con su inagotable patrimonio en todos los campos y
riquisima actividad musical; el prestigio y los recursos de la entonces Hochshule
fur Musik (profesores, biblioteca, fonoteca) para proseguir mi formacién analitica
con Karl Heinz Fussl; y, finalmente, la posibilidad de profundizar en los
principales logros de las vanguardias de postguerra de la mano de uno de sus
protagonistas mas destacados, Friedrich Cerha, tanto en su faceta de compositor
como de director (Die Reihe), para anudar ese vinculo de continuidad con la gran
tradicién de la que estabamos huérfanos en este pais.

Descubri y estudié mucha mdusica, no solo vienesa: Janacek, Zimmermann,
Schreker o Roslavetz, pero también el opus completo de Stravinsky y Britten, por
ejemplo, y las 6peras de Zemlinsky, Hindemith y Shostakovich. Fue una época
intensa que me llevo también a Praga y Budapest, y que me permitié conocer a
muchos autores, entre ellos Ligeti (al que después invitaria a Barcelona) y a mi
colega y compafero de estudios Georg Friedrich Haas, con quien solia cruzarme
en la casa de Cerha en Hietzing.



A lo largo de las dltimas décadas, ha ejercido muy diversas actividades
docentes e, incluso, responsabilidades rectoras, como director académico
del Conservatori Superior de Musica del Liceu durante méas de un decenio
(2002-2014). Desde la atalaya de esta experiencia, ¢cOmo ve la situacion
actual de la enseflanza musical en nuestro pais y, especialmente, en el
ambito de la musica contemporaneay de la composicién?

Se ha producido un progreso innegable pero no podemos bajar la guardia. El
nivel es desigual y la realidad a menudo precaria, y no siempre los avances se
han consolidado en el marco institucional y legislativo mas idéneo, que garantice
la formacion y el oficio y que, mas alla de modas y sectarismos que tanto dafio
han hecho a mi generacidén, tengan como unico y ultimo fin el logro de la
excelencia.

En todo caso es esta la linea que impulsamos en el Conservatori de Liceu,
consolidando un proyecto renovador del grado superior que esta dando frutos
muy esperanzadores, parangonable con el de otras instituciones europeas de
prestigio y gracias a un equipo docente de primer nivel y a la confianza
depositada por nuestros alumnos, cuyo nimero no ha dejado de incrementarse
en estos ultimos afos.

Ademaés de su labor compositiva, cultiva también una amplia dedicacion a
la musicologia y al ensayismo musical, en cuanto autor de numerosos
articulos y de monografias como El humor en la muasica (2000/2014) o
Paisajes del Romanticismo musical, de inminente publicacién. ¢Cémo
contempla la interrelacion entre ambas facetas de su actividad?

Supongo que es un reflejo natural de mi personalidad y de los multiples intereses
gue me definen y que no se agotan con la composicion ni incluso en la propia
musica. Ambas actividades se retroalimentan y me resulta muy dificil ver qué es
primero, si la investigacion teérica —fruto de mi curiosidad intelectual y del cultivo
de mis pasiones— o la escritura, que al contrario de lo que podria parecer a
algunos, es marcadamente intuitiva, casi fisica, surgida del contacto con la
materia sonora.

Varias obras de su catalogo parten de referentes plasticos, desde Turner
(Shade and Darkness, 2014) a Klee o Rothko (Alter Klang, 2006; Four Darks
in Red, 2010). ¢(Qué inquietudes principales le asaltan a la hora de
reflexionar ‘en sonidos’ sobre las caracteristicas estéticas, formales y
visuales de esos referentes?

El dialogo puede producirse a distintos niveles, desde ser fuente de inspiracion
0o una simple motivacién inicial (homenajes, exposiciones, proyectos
discograficos) hasta el desarrollo de intentos mas articulados de explicitar un
particular juego de correspondencias, tanto a nivel formal como timbrico y
textural, rehuyendo siempre toda vertiente descriptiva o programatica.

Mi musica es fundamentalmente abstracta, pero el dialogo con otras disciplinas
es un catalizador muy estimulante que permite que afloren nuevos registros que
vienen a sumarse al caudal de procedimientos técnicos, ampliando y haciendo
evolucionar a la vez mi paleta expresiva. Supone también un modo de compartir
con el oyente unos determinados referentes que permitan atrapar su atencion,



activar sus mecanismos de escucha, interpelar su sensibilidad y al fin (lo mas
preciado) promover la comunicacién y suscitar la empatia.

El Quartet Casals acaba de dar a conocer su ultimo cuarteto de cuerda,
Widmung. A la altura de esta su cuarta aportacion al género, ¢qué le sigue
incitando de él y con qué espiritu afrontala escriturade un nuevo cuarteto?
Se trata de la forma mas depurada y esencial de musica de camara, con una
genealogia que abruma, y la mas exigente, en la medida que libera de artificios
innecesarios, pero a la vez —y por ello mismo— presenta una dificultad extrema,
sin concesiones. Maravilla la ductilidad de sus recursos, de la polifonia en estado
puro a la homogeneidad del sonido en todos sus registros, y al mismo tiempo su
enorme potencial para el color y la diferenciacion de texturas.

En mi caso, con cada nueva obra se acrecienta el reto de desplegar un universo
armonico de creciente amplitud y texturas altamente contrastadas, que conviven
con la plenitud de la polifonia, y todo ello repensado en el marco virtual de las
cuatro voces. La alternancia de la composicion para gran orguesta con géneros
mas intimos como el piano o el cuarteto supone en cada caso un verdadero
desafio.

En comparacién con las numerosas obras de su produccién que se acogen
asugerencias literarias —de The Dark Backward of Time (2005) y Darkness
Visible (2008) hasta Mokusei Gardens (2014) o los Epigramas cervantinos
(2016)—, su catalogo estrictamente vocal resulta mas bien reducido. ¢Qué
dificultades presenta, en su opinion, la puesta en musica de un texto desde
una perspectiva actual?

En realidad, mi produccion incluye lieder para voz y piano, obras para voz y
cuarteto, para voz y orquesta, para coro mixto y piano, una cantata de camara...
y ahora una Opera de gran formato, que es el proyecto mas complejo que sin
duda puede acometer un compositor. Mas que dificultad, hablaria del reto
estimulante de ponderar y responder a la dialéctica palabra-muasica, una
constante a lo largo de toda la historia.

El texto galvaniza la escritura, generando una dinamica singular que no se da en
la composicion puramente instrumental. Por asi decir —y la Opera es el crisol
privilegiado de ello—, las necesidades del texto y la peripecia escénica se
solapan como una segunda piel con la autonomia del propio discurso musical;
convergencias y contrapuntos, dinamicos y muy sensibles, cuyo despliegue
constituye una experiencia creativa unica.

En los momentos mas felices parece que la tinta fluya con mayor facilidad,
extrayendo recursos y explorando registros que hasta el momento habian
permanecido desconocidos para el propio compositor. En el caso de la 6pera, se
trata también —y no es la menor de las dificultades— de mantener la tension
compositiva a lo largo del espacio temporal necesario para su escritura, sostener
el pulso de la emocion en un amplisimo arco formal y, a la vez, seguir
conservando viva aquella atencion al detalle, en el que, segun Nabokov, reside
la grandeza de una obra.



La Orquesta Nacional de Espafia interpretd meses atras en Madrid Sogni
ed Epifanie, una de sus ultimas composiciones sinfonicas. Se trata de una
parcela de su obra que ha cobrado especial relevancia en los ultimos afos
y que la critica ha destacado notablemente. ¢(Coémo describiria su
concepcion de la sonoridad orquestal?

Soy un enamorado de la gran orquesta; casi diria que es mi terreno predilecto, a
pesar de que me apasiona igualmente la musica de camara. Pero no dejan de
seducirme los retos que plantea el territorio sinfénico, a menudo asociado a la
gran formay las estrategias de crecimiento, pero también a la versatilidad de los
vectores timbricos, armodnicos, ritmicos y espaciales, y donde conviven la
elocuencia de las grandes sonoridades con la calidoscopica e infinita variedad
de los recovecos texturales y los juegos de solistas de genuina estirpe
cameristica. Los recursos de la orquesta moderna son prodigiosos y Ssu
exploracion una aventura inacabable, que en mi caso ha dado fruto a mas de
veinte obras, ocho de las cuales por lo menos se interpretan con regularidad.

Hace meses, el Gran Teatre del Liceu anunciaba lainclusién en el programa
de su préxima temporada de su primera 6pera, L’enigma di Lea, sobre un
texto original de Rafael Argullol. Quien acuda a su estreno en febrero de
2019, ¢qué concepto operistico encontrard sobre la escena?

Una manifestacién actual de un género que nace y alcanza ya con Monteverdi
un nivel extraordinario. Me siento muy préximo a aquello que guio sus pasos: la
musica al servicio de la poesia, del drama, de la escena, de la psicologia de los
personajes. Y, naturalmente, la plenitud de la voz, con toda su gama de recursos:
el instrumento mas ligado a nuestra condicidon humana y por ello mismo el méas
elocuente y conmovedor, el hilo conductor indiscutible de toda la obra y origen
de todo.

Contaremos con un nutrido equipo vocal de once solistas, asi como el coro y la
orquesta, que tienen también un importante papel (como no podia ser de otro
modo), puntuando la accion, sosteniendo los grandes arcos formales, definiendo
escenas, atmésferas y trasfondo simbdlico, respondiendo a los avatares de la
escena y la trama dramatica con un amplio abanico de gestos, colores,
figuraciones y texturas, caracterizando personajes, sentidos y situaciones, y
sugiriendo vinculos subliminales y reminiscencias, en didlogo y contrapunto
permanente con la escenay la palabra.

German Gan Quesada
Scherzo, niumero 341



Reportaje

Arrigo Boito: en la encrucijada de la 6pera
italiana (12 parte)

Arrigo Boito (1842-1918) es una figura controvertida y poco valorada.
Escondido detras de su decisivalabor como libretistade las ultimas 6peras
verdianas (Otello y Falstaff), fue el impulsor de la joven revolucion que
supuso la denominada Scapigliatura. Su épera Mefistofele sorprende aun
por su desconcertante originalidad, en una busqueda que sin duda frené
su gran proyecto Nerone. Su presencia en el ambiente musical de la Italia
de fin de siglo es constante, reuniendo de forma excepcional la doble
capacidad de literato y masico.

En una divertida caricatura, publicada en una revista musical barcelonesa de
1900, se representa un combate musical, en el que las huestes wagnerianas —
capitaneadas por Wotan y su trompeteria— derriban la gran torre de la opera
italiana. Entre los caidos estan los grandes héroes del repertorio de Verdi y
Bellini; La traviata cae abatida, mientras desde lo alto Il trovatore no puede
resistir con su espada los violentos embates de los invasores. La imagen lleva el
significativo titulo de “El triunfo de Wagner”. Son los afios del furor wagneriano,
gue habian transformado por completo las practicas musicales arrinconando la
larga tradicién italiana. Un tiempo de crisis, que no dejo a nadie indiferente, en
gue todos los musicos tuvieron que buscar nuevos caminos.

Lairrupcién del wagnerismo en ltalia

Las primeras representaciones wagnerianas se produjeron en medio de una
enorme expectacion. En noviembre de 1871 se vio por primera vez Lohengrin en
el Teatro Comunale de Bolonia, dirigido por el maestro Angelo Mariani. En medio
de acalorados debates, el éxito fue enorme, abriendo los titulos wagnerianos en
los siguientes afios: Tannhauser (1872), Der fliegende Hollander —conocido en
Italia como Il vascello fantasma— (1877) y Tristan und Isolde (1888). Detras
estaba también la pugna empresarial de la editorial Lucca, que pretendia romper
el monopolio de la poderosa Ricordi.

Verdi, que habia expresado su indignacién por la acusacion de wagneriano en
Don Carlos, se acercé a escondidas a Bolonia para asistir a Lohengrin. Desde el
fondo de un palco escuché la representacién con la partitura en la mano,
anotando su interés por detalles de orquestacion y armonia, aunque no dejo de
reprochar la excesiva extension y lo que consideraba falta de ritmo escénico. De
regreso se encontré con Boito a las tres de la mafiana en la sala de espera de la
estacion, intercambiando comentarios sobre la obra.

Boito era uno de los promotores del estreno wagneriano e incluso el propio
Wagner le envi6 una carta de agradecimiento, que hizo publica en la prensa, en
la que se congratulaba de este encuentro entre italianos y alemanes, que se
podia considerar la mejor muestra del genio de los pueblos.



Boito apoy0 esta irrupcion wagneriana. La editorial Lucca le habia encargado la
traduccion musical al italiano —es decir, un texto encajado métricamente en la
partitura— de los Wesendonck Lieder y Rienzi. Ailos mas tarde haria lo mismo
para Ricordi con Tristan, un trabajo que prefirié no firmar porque lo consideraba
una osadia frente al genio aleman. Sin embargo, su relacién con el wagnerismo
nunca fue clara. En un articulo juvenil, publicado en 1865 cuando adn no conocia
los dramas liricos, habia afirmado con su habitual tono provocador:

“Aquel nuevo desarrollo de la forma tragica, acentuado ahora entre nosotros,
Wagner lo sintié, lo entendid, pero después lo formulé de mala manera,
teorizandolo de forma equivocada: lo llevd a término peor con sus poemas.
Ricardo Wagner fue el profeta del arte en sus dias. Pero sus dias por fortuna han
pasado. La fiel turba de jovenes que lo seguian de cerca en Alemania, va hoy
disolviéndose con un desengano en el rostro”.

En realidad, la presencia wagneriana permanecié con intensidad durante mucho
tiempo. Incluso en el propio Boito, como una fuerza paralizadora en su creacion.
Otros compositores italianos sucumbieron a la fiebre wagneriana. El caso de
mayor resonancia fue el de Stefano Gobatti (1852-1913), que alcanz6 un enorme
triunfo con su primera Opera | Goti en Bolonia (1873). Una partitura que
renunciaba a la tradicién italiana desarrollando la parte orquestal y el declamado
lirico, que fue aclamada por abrir el nuevo camino a la 6pera italiana. Fue
representada en poco tiempo por toda Italia (Roma, Parma, Turin, Génova,
Florencia) cada vez con menos fortuna.

Verdi, con su sabia intuicion, criticé en privado esta moda de lo que se llamaba
pretenciosamente “musica del futuro”, describiendo | Goti como un trabajo
anticuado “rigido, torpe y de armonias pesantes”. De hecho, Gobatti no repitid
mas este éxito de juventud, terminando sus dias en un convento franciscano,
donde se retirg arruinado y amargado.

La revuelta scapigliata

Los nuevos caminos de la Opera italiana iban a venir por la via del relevo
generacional. La ilusion de una nueva Italia unificada, proclamada en 1861, se
convirtié en poco tiempo en desencanto al hilo de los problemas econémicos y
sociales. Pintores, literatos y musicos se unieron en la bohemia de Milan,
lanzando un grito provocador que rompia con las tradiciones nacionales: la
pintura historico-patriética, la novela manzoniana y el melodrama romantico.

Adoptaron el término Scapigliatura, que podriamos traducir como rebeldes (en
sentido figurado desmelenados), tomado del titulo de una novela de 1862 de
Cletto Arrighi, en cuyo prélogo describia a sus personajes como jovenes
“‘ingeniosos, inquietos, irreverentes, turbulentos... personificacion de la locura
gue esta fuera de los manicomios, fuente del desorden, de lo imprevisible, del
espiritu de revuelta y de oposicidén a todos los érdenes establecidos”.



Un grito anarquista y antiburgués, inspirado en la bohemia parisina de las Scenes
de la vie de boheme de Murger, que seria domesticada en la famosa Opera de
Puccini, quien conocid bien estos ambientes en sus afios de estudio en Milan en
la década de 1880. No falté el coqueteo, a veces excesivo, con las drogas, en
un momento histérico en que el opio y el hachis se consideraban fuentes de
inspiracion artistica. Baudelaire, habitual consumidor, habia escrito poco antes
Les paradis artificiels: Opium et Haschisch. Boito recordaba afios més tarde
estas experiencias juveniles:

“Cuando era joven y baudelairiano habia acostumbrado mis nervios al hachis; el
aprendizaje dur6 una semana y la diversién algunos dias; mi hermano me
encontré un dia inconsciente sobre la cama y no he vuelto mas a retomarlo. Los
secretos del cannabis indica y de la morfina se asemejan; producen casi los
mismos efectos incluida aquella reaccién maniaca que lleva hasta el horror: jpero
sus visiones son muy estimulantes! Y la eternidad en las que viven! Es necesario
al menos una vez en la vida haberlo visto”.

Fueron estos consumos los que destruyeron a algunos de los personajes de la
Scapigliatura, como el escritor Emilio Praga, que muri6 a los 36 afios arruinado
por el alcohol y las sustancias estupefacientes. Praga y Boito fueron muy amigos,
aunque el diferente caracter de cada uno les hizo derivar por caminos muy
diferentes. Los scapigliati se movieron en todos los frentes. Introdujeron el
Simbolismo antiromantico francés en la pintura y la literatura, anticipando el
Realismo y el Decadentismo de fin de siglo. Las vaporosas pinturas de Tranquillo
Cremona y Daniele Ranzoni reflejan bien este mundo modernista, inspirado en
el impresionismo frances.

Un cuadro del primero, Faust ed Elena, recoge uno de los principales episodios
de la 6pera Mefistofele de Boito, el momento en que el protagonista se funde en
un abrazo con la famosa Helena de Troya, preludio de su destruccion final. Carlo
Dossi, otro poeta del grupo, habia dicho que en la obra de Cremona “la pintura
alcanza sus ultimos fines, mas alla de los cuales reina la musica”.

Fue asi en la musica donde se dieron sus principales batallas. El estreno de |
profughi fiamminghi en la Scala en 1873, con libreto de Emilio Praga, supuso el
primer hito. Todo un asalto de la nueva generacion al gran templo de la épera
italiana. El autor de la musica era Franco Faccio (1840-1891), compafiero
inseparable de Boito desde sus estudios en el Conservatorio de Milan.
Curiosamente ambos sucumbirian después al embrujo verdiano, convirtiéndose
Faccio en el gran director de orquesta del nuevo Verdi, quien le encargé las
presentaciones en la Scala de Don Carlo (1868), Aida (1872) y el estreno mundial
de Otello (1887).

Era un hecho inusual que el mas importante teatro italiano acogiese el estreno
de un joven compositor primerizo, simbolo de la necesidad de renovacion que
se sentia en esos afos, comenzando por el propio editor Ricordi. La 6pera de
Faccio fue recibida con frialdad por el conservador publico de la Scala, aunque
la mayor resonancia fue un poema que publicé Boito, quien brind6 a la salud del
Arte Italiano con una desafiante oda séfica, que se ha convertido en el manifiesto
de la nueva escuela:



“iAla salud del Arte Italiano! Para que salga fuera por un momento de los circulos
de lo viejo y lo cretino, joven y sano. [...] Tal vez ya naci6 el que sobre el altar
alzard el arte, pudoroso y puro, sobre el altar mancillado como un muro de
lupanar”.

Boito le ofrecié un nuevo libreto a Faccio, Amleto, que se estren6 en Génova en
1865. Basado en el Hamlet fue su primer acercamiento al mundo
shakespeariano, que tan buenos frutos daria después con Verdi. Pero la gran
batalla se iba a dar con su Mefistofele, cuyo estreno en la Scala en marzo de
1868 estuvo precedido de una enorme expectacion.

Ya la publicacion previa del libreto suscito fuertes debates sobre su musicalidad,
sorprendiendo por su extension y la osadia —de claras resonancias
wagnerianas— de que el mismo fuese el autor del texto y de la musica. En el
templo milanés de la Opera estallo la oposicidon entre el publico mas tradicional
—no solo del patio de butacas sino también de la galeria alta— y la
intelectualidad apoyada por gran parte de la critica.

Las acusaciones fueron las habituales: ausencia de melodia (incluido la falta de
un papel protagonista para el tenor), exceso de recitativo declamado y una
instrumentacion excesiva y confusa. En definitiva, la repetida recriminacion de
facil wagnerismo. El critico D’Arcais sefald que “en el Mefistofele esta el
recitativo de Wagner, la instrumentacion de Wagner, el modo de armonizar de
Wagner. Estamos en pleno desierto wagneriano; pero, me duele decirlo, con un
namero de oasis menor del que se encuentra en las partituras del maestro
aleman”.

Mefistofele se retir6 de la Scala al tercer dia, como simbolo del fracaso de la
batalla. Pero Boito supo resurgir rehaciendo la partitura, recortandola e
incluyendo el esperado papel para el tenor. La nueva version se present6é en
1875 en el Comunale de Bolonia, un medio mucho mas favorable a la novedad
de la propuesta, donde las calificaciones de wagnerismo se sentian como
positivas. Inicié asi su camino hacia el repertorio, donde Mefistofele se ha
mantenido con algunos altibajos hasta la actualidad. Un triunfo que llegaba tras
una dura guerra, que dejoé secuelas tan fuertes en su autor, que se vio incapaz
de cerrar su siguiente proyecto operistico: Nerone que arrastraria hasta el final
de sus dias. (Continuara en el proximo nimero de Pau Casals 367)

Victor Sanchez Sanchez
Scherzo, nimero 341



Kamasi Washington ruge de nuevo

Presenta su CD ‘Heaven and Earth’, leno de musica vibrante, explosivay
sin limites

Andaen latreintena, se le dice heredero de Coltraney hatocado con Wayne
Shorter o Herbie Hancock, entre otras glorias del actual firmamento
jazzistico. Hasta ahi se podria estar hablando de un joven prodigio, maxime
cuando a ello se le suma que su primera entrega como lider fue ese tripe
album detitulo revelador, Epic (Brainfeeder, 2015), con méas de 170 minutos
de masica, 17 temas, 32 musicos y una coral de 20 voces. Si, ante estos
datos, cuando aquel ya mitico registro llegd a nuestras estanterias, lo de
talento en ciernes se evidencio etiqueta pequefia, pues lo que el poderoso
saxofonista tenor y afilado compositor Kamasi Washington (Los Angeles,
1981) realmente aport6 fue una nueva dimension del lenguaje jazzistico en
su totalidad, tanto estética como conceptualmente.

Su musica asalto los cielos de la contemporaneidad jazzistica con una sublimada
celebracion de la musica negra, la de ayer y la de hoy, pues no en vano mantiene
fructiferas conexiones con el mundo rapero a través de Lauryn Hill, Snoop Dogg
0, de manera muy especial, Kendrick Lamar y Run the Jewels. Con aquel
proyecto ha visitado Barcelona y San Sebastian en fechas recientes, estrenando
plaza madrilefia el pasado mes de mayo, donde presenté el nuevo material de
su ultimo album, Heaven and Earth (Young Turks Records, 2018), otro fogonazo
de black great music, pues sin duda en el alma de esta nueva aventura subyace
la de los mismisimos Art Ensemble of Chicago o Sun Ra Arkestra, por mencionar
algun referente claro.

Si exceptuamos el EP que Washington publicase el afio pasado, Harmony of
Difference, este nuevo trabajo se asienta igualmente sobre datos que asustan:
se trata de un doble CD con 16 nuevas composiciones que superan las dos horas
de musica vibrante, explosiva y sin limites, entregada junto a su banda, The Next
Step, asi como miembros del colectivo The West Coast Get Down. Todo ello
subraya y apuntalan unas colaboraciones que acaban siendo en muchas
ocasiones protagonistas, caso de Thundercat, Ronald Bruner, Brandon
Coleman, Miles Mosley, Patrice Quinn y Tony Austin, entre otros.

Si bien es cierto que en los directos se detectan algunas fallas, sobre todo en
cuanto a manejo de la intensidad interpretativa y emocional, Kamasi Washington
vuelve a rubricar lo que vulgarmente se llama un ‘discazo’. Asoman de nuevo un
caudal torrencial de musica negra improvisada, conceptos eléctricos de Miles
Davis y su Bitches Brew, la espiritualidad de John Coltrane y la inteligencia de
Ornette Coleman; el fuego tenor de Ken Vandermark; las invenciones
orquestales de Peter Brétzmann; la intensidad de Keith Jarrett; la huella africana
de Fela Kuti... Y todo elaborado con una sensibilidad y erudicidén propias, que
revelan un conocimiento y un corazon gue no se ve en estos anos.



Toda la musica esta escrita, compuesta y dirigida por este ledn californiano, que
el mismo ha explicado: “El mundo en el que mi mente vive... vive en mi mente.
Esta es la idea que me inspir6 hacer este album. La realidad que
experimentamos es una mera creacion de nuestra conciencia, pero nuestra
conciencia crea esta realidad basandose en esas mismas experiencias.

La parte de la Tierra representa el mundo visto desde fuera. La parte del Cielo
representa el mundo desde mi punto de vista”. Asimismo, el saxofonista situa
dos itinerarios claros en este su nuevo viaje jazzistico: “Heaven and Earth se
divide tal y como su titulo sugiere en dos partes bien diferenciadas que
encuentran a Washington confrontando las realidades cotidianas con temas
cosmicos. El disco explora el actual caos global y el futuro que nos espera”.

Asi, en el recorrido descubrimos piezas con alusiones politicas, Fists of Fury;
reflexiones sobre las relaciones humanas, Connections; metafisicas, Will You
Sing... En su actual banda ya no predominan los instrumentos de viento, sino
gue Washington busca otras sonoridades a partir del uso de teclados y otros
recursos electrénicos. Sea como fuere, su formula —se ha dejado entrever ya
en anteriores renglones— es genialmente sencilla: proponer un viaje colectivo
en permanente estado de ebullicibn creativa y, por tanto, en permanente
agitacion emocional. Kamasi Washington lo tiene claro: “El mundo es lo que tu
quieres que sea, tu tienes control sobre tu realidad mas de lo que imaginas”.

Pablo Sanz
Scherzo, nimero 341

Discos

L’Apothéose

Tesoros musicales de la BNE

Obras de Giordani, Lopez, Abel, Cannobio, Sesé y Balaguer y Stamitz
DM & DM RECORDS 001 (1 CD)

En el verano de 2017 llegaban noticias desde Alemania y Francia de un joven
grupo espafiol que arrasaba en concursos organizados alli (Gotinga,
Saarbriicken y Valle de Loire). Vinieron después sus primeros conciertos en
Espafia y, con ellos, la confirmacién de que nos encontrdbamos ante algo
realmente especial. L’Apothéose (la flautista travesera Laura Quesada, el
violinista Victor Martin, la violonchelista Carla Sanfélix y el clavecinista Asis
Marquez) muestra ahora su primera grabacion discogréafica, que debe servirle
para asentarse en el inestable &mbito de la musica antigua espafiola (inestable
por la incertidumbre econdmica, no por la calidad de sus intérpretes, dificilmente
superable).

Se trata de una colaboracién con la Biblioteca Nacional de Espafia encaminada
a exhumar algunas partituras nunca antes grabadas de los fondos de este
organismo y que pertenecen a compositores —espafoles y extranjeros— que
florecieron en la segunda mitad del siglo XVIII: Tommaso Giordano, Félix Maximo



Lépez, Karl Friedrich Abel, Carlo Cannobio, Juan de Sessé y Balaguer y, por
altimo, Karl Philipp Stamitz.

La excepcion cronologica es Francisco Manalt, al que hay que ubicar en la
primera mitad de esa centuria. Son obras para diversas formaciones: sonatas,
trios, un dueto y dos sonatas para clave solo (debidas estas ultimas al madrilefio
Lépez y al calandino Sessé y Balaguer).

No son obras grandilocuentes las que figuran en este programa, pero se
escuchan todas ellas con sumo agrado y permiten, por otro lado, que el grupo
haga alarde de sus muchas cualidades musicales. Cautiva, por encima de todo,
el Trio n° 4 op. 3 en Re menor de un Abel que, a la sazén, causaba furor, como
compositor, como intérprete y como empresario (junto a su socio Johann
Christian Bach) en los salones londinenses de los 60. Gran tarjeta de
presentacion esta de L’Apothéose.
Enrique Velasco
Scherzo, numero 341

Beethoven
Sonatas opp. 27 n° 2 Claro de luna y 106 Hammerklavier
Murray Perahia, piano. DG 4798353 (1 CD)

A estas alturas de la pelicula pocos podrian pensar que el veterano (y siempre
muy interesante, aunque generalmente nada ‘imprevisible’) Perahia nos vaya a
sorprender en dos de las sonatas mas conocidas (aunque raramente
emparejadas en el mismo registro) del ciclo beethoveniano. Pero lo cierto es que
eso justamente es lo que consigue.

Que nadie piense en que la architocada op. 27 n° 2 constituye una orgia de
edulcorados sentimentalismos ni alicaidos planteamientos de atardeceres
nostalgicos ‘al claro de luna’. Perahia mueve el Adagio sostenuto de forma
exquisitamente cantada pero bastante viva para lo que estamos habituados, sin
perder un apice de intensidad expresiva, con un sonido que tiene toda la energia,
si, pero el peso justo para permitir una aproximacion ‘ligera’ en cuanto a tempo.

Y, curiosamente, la desolacién que indudablemente contiene la muasica aparece
retratada incluso de forma mas cruda, precisamente porque se nos presenta sin
ese sentimentalismo afiadido. El central tiene la atmdsfera danzable justa y el
endiablado final se mueve con un impetu formidable, con verdadero clima
agitato, de manera rotunda y descarnada, con un final contundente y sin
concesiones.

Tampoco las encontramos en un decidido primer tiempo de la Hammerklavier,
ofrecido sin precauciones y con similar energia. Una energia que conecta muy
bien con la del dltimo tiempo de la op. 27 n°® 2. El centro de gravedad, el
monumental Adagio sostenuto, que en manos de Sokolov se alarga por encima
de los 21 minutos, se queda aqui en poco mas de 16, pero, como Richter
(proximo en cuanto a tempi), no pierde un apice de intensidad expresiva. El



neoyorquino ofrece una lectura tan ldcida como enérgica del complejo final,
delineado con una claridad exquisita en el dibujo contrapuntistico. Magnificas
interpretaciones.

Rafael Ortega Basagoiti
Scherzo, numero 341

Agenda

Festivales de verano

Poca 6pera escenificada, alguna en forma de concierto y poco o nada de
zarzuela. Ese es el panorama para este verano en las programaciones
festivaleras. En cambio, hay un tsunami de conciertos y recitales con la
lirica por bandera, y con bastante repertorio espafiol.

El verano lirico espafiol presenta un desolador panorama si hablamos de 6pera
y zarzuela escenificadas. El formato en concierto es practicamente inexistente,
pero, en cambio, la panoramica de recitales y conciertos parece multiplicarse, y
ya no solo de Lieder, sino que, ademas, se abre incluso al repertorio
zarzuelistico.

El recorrido 2018 comienza, un afio mas, por el ampurdanés Festival Castell de
Peralada (Girona), siendo de lejos el mas operistico del verano. Un afio mas este
evento privado hace honor a su eslogan, El clasico del verano, habiéndose
convertido en una referencia desde que fuera fundado en 1987 en torno al
conjunto medieval del castillo de esta pequefia poblacion ubicada en el
Ampurdan. Su programacion abarca todo tipo de tendencias musicales, pero su
linea medular es la 6pera, la muasica clasica y la danza.

El mecenazgo empresarial es la marca de identidad de este acontecimiento
cultural Unico en el pais, contando con el apoyo del Grup Peralada junto a mas
de 50 empresas que patrocinan el evento afio tras afio, lo que hace posible
proponer incluso producciones operisticas propias, sin olvidar la apuesta por los
nuevos creadores e incluso el apoyo a compositores, aspectos nada frecuentes
incluso en un festival publico.

Este verano, Peralada rinde homenaje en su edicién nimero 322 al recuerdo de
quien fuera su fundadora, Carmen Mateu, fallecida en enero pasado, quien fue
recordada con el Requiem verdiano (Crocetto, Gubanova, Castronovo,
Vinogradov; Bisanti).

También anuncia cuatro Operas: La flauta magica (Baurer, Avestisyan,
Robertson, Farreras, Esteve, Kulchynska, Constans, Gancedo, Alas, Farrés,
Eréd, Vas; Pons / Broggi), Acis y Galatea (Padullés, Mar-tin-Carton, Sordo,
Bolivar, Olivé; Nar-di / Villalobos), Rinaldo (Sabata, Rial, Summers, Nesi,
Sancho, Olivé; Espasa) y Thais (Domingo, Jaho, Angelini, Teitgen, Copons,
Blanch; Fournillier), las dos primeras de forma escenificada y las otras dos en
concierto. A ellas se suman recitales o conciertos de los tenores José Bros,



Javier Camarenay Jonas Kaufmann, y del contratenor Xavier Sabata, este ultimo
con un repertorio de cabaret.

De indole completamente diferente, al tratarse de una propuesta financiada con
fondos publicos especificamente provenientes de la Comunidad de Madrid, el
Festival de Verano de San Lorenzo de El Escorial lleva afios ofreciendo una
oferta que se distingue por su vocacion lirica convirtiendo ese enclave idilico de
la sierra madrilefia en un punto de peregrinacion de los melémanos. Este verano
se apuesta por dos producciones liricas de envergadura en coproduccion con la
Quincena Musical Donostiarra, en San Sebastian.

La primera es el oratorio La creacion de Haydn, obra que llegara con toda la
imagineria de Carlus Padrissa, quien propone una “reconciliacion equilibrista
entre Haydn y el ADN, creando asi un vinculo entre lo infinitamente grande (el
macrocosmos Yy la creacion del mundo) y lo infinitamente pequefio (el
microcosmos Yy el cuerpo humano)”, segun explica en su proyecto.

La obra contara con las voces de Alicia Amo, Gustavo Pefia y Thomas Tatlz y
con el Coro Haydn dels Baus que dirige Jordi Casas, todos bajo la direccién de
José Ramén Encinar. Pero en El Escorial también habra opera, un Rossini:
L’ltaliana in Algeri, con Marianna Pizzolato, Luca Pisaroni, Francisco Brito, Joan
Martin-Royo, Arantza Ezenarro y Sebastia Peris, todos dirigidos por Paolo
Arrivabeni y en una produccion de Joan Anton Rechi que se estren6 en Buenos
Aires.

También se apuntan un Concierto para Zapata y orquesta, un espectaculo del
tenor José Manuel Zapata dirigido por Paco Mir, The Opera Locos, una
propuesta cémico-operistica basada en grandes éxitos de la Opera que se
fusionan con otros estilos musicales, ademas de recitales de la soprano Irina
Levian y otros tantos a cargo de diversas agrupaciones corales.

Uno de los eventos del verano con mas trayectoria y prestigio, la ya citada
Quincena Musical de San Sebastian, ademas de incluir como coproductores esa
Creacién imaginada por La Fura dels Baus y L’ltaliana in Algeri de Joan Anton
Rechi estrenadas en San Lorenzo de El Escorial, apuesta ademas por un amplio
programa de obras sinfénico-vocales que incluyen el Requiem de Michael Haydn
con Elena Sancho Pereg, Clara Mouriz, Patrick Grahl, Peter Harvey y la
Euskadiko Orkestra Sinfonikoa dirigida por Christian Zacharias; el Requiem de
Berlioz con la WDR Infonieorchester de Colonia, el Orfedn Donostiarra y el tenor
Andrew Staples dirigidos por Jukka-Pekka Saraste.

También se podra disfrutar de las Visperas solemnes del confesor de Mozart y
la Cuarta Sinfonia de Mahler con la Budapest Festival Orchestra, el Orfedn
Donostiarra y la soprano Christina Landshamer bajo la batuta de Ivan Fischer,
una seleccion del ciclo de Lieder de El cuerno magico del muchacho en la voz
de Christian Gerhahery con Krzysz Urbanski en el podio de la NDR Philharmonie
de Hamburgo; y un concierto a cargo del contratenor Carlos Menay la hermanas
Katia y Marielle Labéque al piano, “un homenaje a la musica vasca a través de
los tiempos”, segun el cantante.



La edicion 2018 de otro de los eventos culturales veraniegos mas antiguos de
Espafa, el Festival Internacional de Santander (FIS), ha programado dos
funciones de la Opera Il segreto di Susanna, de Wolf-Ferrari, en el Palacio de
Hualle, en Trecefio, veladas que contaran con la direccion de Miguel Huertas en
una puesta en escena de Rita Cosentino. A Noja y Marron el FIS llevara al
contratenor Carlos Mena acompafado de la Orquesta Barroca de Sevilla dirigida
por Andoni Mercero, mientras que en el Paraninfo de la Magdalena estara la
soprano Carmen Gurriaran junto al Grupo Sax Ensemble dirigidos por Santiago
Serrate.

También se apuntan actuaciones de la Capella de Ministrers de Carles
Magraner, de la soprano Olena Sloia junto al grupo L’Apothéose y de la soprano
Katherine Watson junto a la Orchestra of the Age of the Enligthenment, sin olvidar
los programas Gerhaher-Urbanski y Landshamer-Fischer que se comentan en
las actividades de la Quincena Donostiarra.

En Barcelona, el Festival Grec vuelve a la lirica con una Unica Opera
escenificada, El monstre del labertint, de Jonathan Dove, en un montaje de
Constanza Brncic, con Simon Halsey en el podio; el director del Orfe6 Catala —
entidad coproductora del espectaculo— dirigird en esta épera contemporanea a
los coros del Orfe6 (Orfed Catala, Cor Jove, Cor de Noies, Cor Infantil, Cor de
Mitjans, Cor de Petits), a la Jove Orquestra Nacional de Catalunya y al tenor
Marc Sala, a la mezzo Gemma Coma-Alabert y al actor Lluis Homar.

El Festival de Musica y Danza de Granada, otrora un bastion lirico en Andalucia,
elimina su oferta de lirica escenificada concentrandose este afio en la danza y el
ballet, aunque si habra canto, ya que el evento liderado por el director musical
Pablo Heras-Casado cuenta con un recital de la soprano Patricia Petibon
ademas de proponer esas Lecons de ténebres pour le Mercredi Saint de
Couperin con las voces de Lucy Crowe y Nuria Rial dirigidas por Aarén Zapico,
una gala con la Orquesta de Granada y el tenor Piotr Beczala, con Pablo Heras-
Casado a la batuta, y otro con Michelle DeYoung cantando la Inmolacién de
Brinnhilde junto a la Philharmonia Orchestra y con Esa-Pekka Salonen en el
podio.

El Festival de Torroella de Montgri (Girona) inaugura sus actividades con un
recital del tenor David Alegret acompafado del piano de Rubén Fernandez
Aguirre, evento que también contara con una actuacion de la contralto Delphine
Galou junto a la Accademia Bizantina de Ottavio Dantone y que ademas ha
programado el Magnificat de Bach (Dunedin Consort; John Butt) y el Requiem
de Tomas Luis de Victoria (Coro Tenebrae; Nigel Short), y repite cita espafiola la
soprano Olena Sloia junto al grupo L’Apothéose, que también estara presente en
Santander.

El festival Daurada Escena de varias localidades de Tarragona apunta recitales
de Carles Pachén, Premio OPERA ACTUAL 2018 (en Vilaseca), Marina Viotti
(L’Hospitalet de I'lnfant), Gemma Coma-Alabert (Vilaseca) y una reduccion de la
Opera de Donizetti Roberto Devereux con Viviana Salisi al piano y las voces de
Ximena Agurto, Laura Vila, Marc Sala y Carles Daza (Tarrgona).



El Festival Internacional de Sant Fruités de Bages (Barcelona) crece para recibir
los Carmina Burana con las voces de la soprano Minerva Moliner, el contratenor
Jordi Domenech y el baritono Lluis Sintes junto a la Polifonica de Puigreig, el
Orfed Lleidata y un conjunto instrumental al mando de Alfons Reverté, ademas
de un recital de arias y duos con la soprano Sooyeon Kim y la mezzo Mireia
Pinto.

La oferta de la Schubertiada de Vilabertran (Girona) vuelve a impactar por su
impresionante oferta dedicada al género del Lied con grandes exponentes
internacionales del repertorio; en el apartado vocal destacan los recitales de
Sarah Connolly, Bernarda Fink, Lisa Davidsen, Natalia Labourdette, Mojca
Erdman, Anna Lucia Richter, Christoph Prégardien, Josep-Ramon Olivé,
Mercedes Gancedo, Katharina Konradi o el infaltable —y muso del festival—
Matthias Goerne, con pianistas tan destacados y especialistas en el estilo como
son los grandes Wolfram Rieger, Roger Vignoles, Julius Drake o Malcolm Mar-
tineau.

En Alaior (Menorca), Susana Corddn, Gian Luca Pasolini y Rodrigo Esteves,
dirigidos por Antoni Pons, ofreceran la tradicional gala estival organizada por el
bajo menorquin Simoén Ofrfila, que también participara en el evento. En Calella
de Palafrugell (Girona), un evento que habia incluso montado alguna 6épera como
el Festival de Cap Roig este verano limita su oferta lirica a una velada con el
tenor superventas italiano Andrea Bocelli.

El barcelonés Festival de los Jardines de Pedralbes apunta una Unica cita lirica
con dos estrellas de la magnitud de Ainhoa Arteta y Josep Carreras. También en
un unico reclamo lirico, el Tio Pepe Festival de Jerez de La Frontera espera a
los tenores Fernando de la Mora e Ismael Jordi en una Unica velada, mientras
qgue el Festival Internacional de Musica de La Palma, en Canarias, ofrece un
recital de la soprano Elisandra Melian junto al baritono Paolo Gavanelli. En Sant
Feliu de Guixols (Girona), el Festival de la Porta Ferrada ha programado un
recital de la soprano Tina Gorina y la mezzo Laura Vila, con Stanislav Angelov al
piano.

Por ultimo, el Festival Internacional de Musica de Camara de Malaga contara
con el debut local del tenor Joel Prieto, quien lo har& por partida triple en el Teatro
Echegaray, primero con un recital de obras de autores extranjeros seducidos por
el embrujo que despierta el exotismo de Espafia como Beethoven, Rossini,
Poulenc, Scarlatti o Fauré; un par de dias mas tarde vuelve al escenario
malaguefio con repertorio de zarzuela de la mano de obras de Sorozabal,
Soutullo y Vert o Guerrero, alo que se suma una clase magistral siempre a cargo
del tenor hispanopuertorriquefio.

La Espafia festivalera tendra, como gran broche de oro, y ya en septiembre, su
despedida en el Formentor Sunset Classics, que anuncia una gala de 6pera a
cargo de la soprano de oro, Anna Netrebko, junto a su marido, Yusif Eyvazov y
a la Simfonica de les llles Balears dirigida por Michelangelo Mazza.

Por Pablo Meléndez-Haddad
Opera Actual, numero 214



Barcelona
Gran Teatre del Liceu

www.liceubarcelona.cat

La favorite (Donizetti). 13, 14, 16, 17, 19, 20, 21, 22, 24 de julio
Clémentine Margaine / Ksenia Dudnikova, Michael Spyres / Stephen

Costello, Markus Werba / Mattia Olivieri, Ante Jerkunica, Miren Urbieta,
Roger Padullés. Dir.: Patrick Summers. Dir. esc.: Ariel Garcia Valdés.

Madrid
Teatro Real

www.teatro-real.com

Lucia di lammermoor (Donizetti). 11y 13 de julio

Lisette Oropesa / Venera Gimadieva, Javier Camarena / Ismael Jordi,
Artur Rucinski / Simone Piazzola, Roberto Tagliavini / Marko Mimica, Yijie
Shi, Marina Pinchuk, Alejandro del Cerro. Dir.: Daniel Oren. Dir. esc.:
David Alden.

Jonas Kaufmann. 25 de julio
Dir.: Jochen Rieder.

Thais (Massenet). 26 de julio (Versidén del compositor)

Placido Domingo, Michele Angelini, Jean Teitgen, Ermonela Jaho, Lidia
Vinyes Curtis, Elena Copons. Dir.: Patrick Fournillier

HASTA EL PROXIMO NUMERO...

Aqui termina la revista PAU CASALS. Ya estamos preparando la siguiente, en la
que te pondremos al dia de las novedades del mundo de la musica. Y ya sabes
qgue puedes proponernos temas que sean de tu interés, enviarnos tus
comentarios, dudas y sugerencias.

PUEDES ESCRIBIRNOS:

-A través de correo electronico a la direccion: publicaciones@ilunion.com


http://www.liceubarcelona.cat/
http://www.teatro-real.com/
mailto:publicaciones@servimedia.es

-En tinta o en braille, a la siguiente direccion postal:
Revista Pau Casals
C/ Albacete, 3 Torre llunion — 72 planta.

Cp. 28027 Madrid



