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T ed Gioia, el historiador del jazz,
dijo una vez que, antes de aproxi-
marse a la figura de Louis Arms-

trong como icono de la cultura del
siglo XX, había que resolver algunos
conflictos que emanan de la populari-
dad que alcanzó el artista en los últi-
mos años de su vida. Se refería Gioia a
la necesidad de superar —y no es fácil
para muchos— el estereotipo de Tío
Tom al que quedó relegado Arms-
trong, y comprender con ello su papel
decisivo como innovador en el jazz.
Por fortuna, siguen apareciendo discos
que recuerdan la maestría del trompe-
tista-cantante, y en estos días llega a
las tiendas otro de ellos: la edición
completa de las sesiones de “At The
Crescendo 1955”.

Este triple CD es el resultado de
haber recopilado el concierto
completo que ofrecieron las All
Stars de Louis Armstrong en este
local de Hollywood, añadiendo
varias intervenciones inéditas de
la misma formación en otro club
el año anterior, el Basin Street
de Nueva York. Se incluyen, asi-
mismo, otras tres rarezas que,
sin duda, harán las delicias de
los coleccionistas. Están graba-
das en Copenhague en 1959, y
una de ellas fue el soporte sono-
ro para un spot publicitario que,
en 1956, presentaba al músico
promocionando una marca de
cerveza.

All Stars de repuesto

Dicho esto, bueno es preci-
sar que esta de 1955 no es exac-
tamente la versión definitiva de
los All Stars, ya que no están ni
Jack Teagarden, ni Earl Hines, ni
tampoco Sid Catlett. En esta eta-
pa, Armstrong —como sucedió
con su gran orquesta de 1947—
había decidido claudicar en el
empeño en mantener unidos a
tantos líderes de formaciones propias.
La razón es simple: con ellos, se sentía
obligado a preparar más de una ver-
sión de cada pieza que interpretaban,
y él ya tenía los ojos puestos en forma-
ciones más discretas que permitiesen
una clase de expresividad que no estu-
viese tan sujeta a las estrictas —y com-
plicadas— normas del espectáculo.

Como ya viéramos hace unos
meses, cuando se publicó la edición

completa del gran concierto en Chicago
de 1956, en “At The Crescendo” cada
componente de estas All Stars resuelve
su propia visión de cada título, hacien-
do patente su impronta. Y cabe decir
que la inspiración, aun no siendo una
constante a lo largo del disco, resulta
satisfactoria en muchos momentos. Por
lo demás, es posible que Velma Middle-
ton no fuese la gran cantante de blues
que permitía a Louis tocar la trompeta
tras su voz, pero, a cambio, era muy
disciplinada, conocía bien esta música.
Su voz —como el oficio del resto de
sus compañeros— satisfizo un detalle a
considerar por encima de cualquier
otro: esta grabación fue realizada en
vivo con la intención diáfana de entre-
tener a la afición, y éste es asunto que,
sin duda, consiguieron.

Extraordinarias las versiones de
When you’re smiling y The man I love,
y muy bien resuelta la de Lover come
back to me, con un Trummy Young de
ensueño, que repite talento en varios
de los momentos que registra igual-
mente el concierto en el Basin Street
Club neoyorquino. Diecisiete canciones
grabadas por la NBC para ser difundi-
das a través de la radio, que mantienen
básicamente la misma dinámica del

Por siempre, Louis Armstrong
Se publica la edición completa de las sesiones registradas en 1955 en el club Crescendo

Crescendo, aunque, eso sí, quedan algo
heridas de un ruido ambiental de fondo
que, por lo que se puede apreciar, ha
sido imposible eliminar en el proceso
de remasterización.

Un músico fácil de amar

En cualquier caso, estos títulos, con
el añadido de las tres rarezas registra-
das en Dinamarca, son buenas razones
para amar a alguien que en ningún
momento optó por el estancamiento.
Tres álbumes espléndidos y muy dife-
rentes fueron publicados, de hecho, en
años inmediatos: “Satch plays WC
Handy”, “Satch plays Fats”, y, aún, una
grabación de Armstrong con Duke
Ellington, que hoy ya es historia.

Hasta su fallecimiento en Nueva
York en 1971, Louis Armstrong
no dejó de actuar en ningún
momento en cualquier punto
del planeta. Fue tan grande su
tesón que ni siquiera cuando en
1969 contrajo una grave enfer-
medad en Spoleto redujo el
número de sus actividades. Por
otra parte, cualquier enciclope-
dia que explique con propiedad
el jazz, deberá argumentar que
el desarrollo de este estilo se
ordena siempre alrededor de
algunos grandes personajes, 
creadores o puntos de referen-
cia: uno de ellos, por supuesto,
Louis Armstrong. 

Su imagen aparece invaria-
blemente asociada a las ilustra-
ciones de las cubiertas de
muchos de estos libros, porque,
por sí mismo, representaba el
jazz. Es este un detalle que ha
llevado a formularse el siguiente
silogismo: si esa clase de textos
son invariablemente considera-
dos como las biblias del jazz,
quien aparece en sus portadas
deberá ser Dios. Louis Arms-
trong es Dios.

Bien: es posible que semejante
comparación sea algo exagerada; tan-
to, de hecho, como lo eran aquellos
grafitis alusivos a la divinidad de Eric
Clapton que exhibían algunos edificios
londinenses cuando, finalizando los
60, el rocanrol cayó bajo el hechizo
del blues. Sin embargo, lo que en nin-
gún caso es desmesurado, ni tampoco
equívoco, es afirmar que Louis Arms-
trong no era el Tío Tom. l

Este triple CD es el resultado de haber
recopilado el concierto completo que
ofrecieron los All Stars de Armstrong
en Hollywood, añadiendo varias
intervenciones inéditas de la misma
formación el año anterior en el Basin
Street Club de Nueva York

Luis Martín
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JEAN-PIERRE LELOIR:
Jazz Images. ELEMENTAL MUSIC - DISTRIJAZZ,
2017. 1 CD.

Una singular y exquisita muestra foto-
gráfica se presenta en breve al público,
con parte de la obra del fotógrafo Jean-
Pierre Leloir (París, 1931 - París, 2010). La
exposición encuentra sustento en los
contenidos del libro Jazz Images, cuyas
páginas ofrecen la posibilidad de acer-
carse a este artista gracias a la cuidada
selección de fotografías de intérpretes de
jazz realizada por Gerardo Cañellas y Jor-
di Soley. Casi un tercio de siglo de músi-
ca en imágenes, a cargo de quien consi-
guió que sus instantáneas suenen entre
las páginas de este libro.

“Era mucho más que un fotógrafo;
era un preservador de historias”, dice
Quincy Jones en el prólogo, acerca del
trabajo de Jean-Pierre Leloir. Una labor
que, por cierto, no solo se ciñó al ámbito
de la música de jazz; por su atenta mira-
da también pasaron iconos de la contra-
cultura como Jimi Hendrix, Janis Joplin o
Frank Zappa, y astros de la canción fran-
cesa como Edith Piaff o George Bra-
ssens. Hoy, sin embargo, se sabe que fue
el jazz en particular la música que más
satisfacciones profesionales y personales
le reportó.

El mundo abordado, la música libre,
invade la concepción de estas fotos. Es el
ojo del fotógrafo Leloir, que pareciera
estar siempre en el centro de todo; un
espejo frente al campo de batalla musi-
cal. Resuenan interiormente en quien
contempla estas fotografías Ray Charles,
Ella Fitzgerald, Don Cherry subido a una
motocicleta, una pensativa Billie Holiday,
Ellington, Miles Davis en una playa, o
Charles Mingus y Abbey Lincoln. Nada
escapa a su atención, que, de forma
implícita, reconoce la íntima relación
entre la fotografía y el jazz; entre la ins-
tantaneidad de la primera y la inmediatez
del segundo. La exposición podrá visitar-
se durante el mes próximo de noviembre
en el Centro Cultural Conde Duque,
como una más de las actividades del fes-
tival JAZZMADRID.

Luis Martín

TIM BERNE’S SNAKEOIL:
Incidentals. ECM 2579. 1 CD.

La música de Tim Berne, y concretamen-
te la que hace con su proyecto Snakeoil,
es una rara avis dentro de ECM. No por
cuestiones de riesgo, estética o dirección,
sino por la completa independencia que
denota el trabajo del saxofonista. Este
grupo, estrenado a finales de la pasada
década con el nombre de Los Totopos,
abrazó el título de su primer disco en el
sello alemán a principios de 2012, con-
virtiéndose de una vez por todas en Sna-
keoil: el principal campo de juego de
Berne durante estos últimos años y, pro-
bablemente, la banda a la que más con-
cienzudamente se ha entregado durante
su carrera. A pesar de encontrar momen-
tos álgidos de su obra en otras formacio-
nes como Bloodcount, Hard Cell,
Paraphrase o Science Friction, y que el
trío Big Satan podría ser considerado el
grupo que más tiempo ha mantenido
activo, la edad de oro de Berne está
coronada por los cinco discos publicados
con Snakeoil en los últimos cinco años, y
el que nos ocupa es la obra que consa-
gra definitivamente el proyecto. 

El material recogido en “Incidentals”
fue registrado en las mismas sesiones
que produjeron “You’ve Been Watching
Me”, publicado en 2015, que ya suponía
una pequeña ruptura con respecto a sus
anteriores álbumes, mediante la inclu-
sión del guitarrista Ryan Ferreira. Como
es natural, Ferreira está presente de nue-
vo aquí, como también está un viejo ami-
go y colaborador de Berne, David Torn.
Sin embargo, cada elemento está al servi-
cio del imaginario del líder: ese equili-
brio entre composición laberíntica e
intensidad generada al calor del pulso
entre las líneas que tocan unos y otros.
Las piezas del saxofonista, catárticas y
enrevesadas, adquieren en “Incidentals”
la energía y contundencia que caracteri-
za los mejores momentos de su carrera,
elevándolo como uno de los títulos refe-
renciales de su discografía. 

Yahvé M. de la Cavada 

AMBROSE AKINMUSIRE:
A Rift In Decorum. UNIVERSAL, 2017. 1 CD. 

Tras su primera joya discográfica, “Prelu-
de to Cora” (Fresh Sound, 2008), este
joven trompetista fue señalado como
uno de los salvaguardas de las mejores
esencias del jazz contemporáneo, ese
que mira al mañana sin desatender por
el retrovisor la historia del género. Poste-
riores entregas y, lo que es más impor-
tante, posteriores conciertos no han con-
tradicho aquellos vaticinios, al contrario,
han subrayado un talento que respira
verdad tanto en el flanco de la interpre-
tación como en el de la composición.
Ahora nos llega este disco doble grabado
en ese templo neoyorquino que es The
Village Vangaurd, que nos ofrece nueva-
mente un viaje refrescante por una
manera de entender y respirar el jazz
que tiene en sus renglones de bebop la
principal personalidad de su amplia lite-
ratura jazzística, que incluye gestos nove-
dosos, originales por momentos.

Acompañan en el registro al bueno
de Ambrosio algunos jazzistas ya de su
máxima confianza: el pianista Sam
Harris, el contrabajista Harish Raghavan
y el baterista Justin Brown, con los que
viene batiéndose el cobre sobre todas las
tarimas que el género tiene repartidas
por el mundo. Este joven prodigio de la
trompeta, reconocido en la prestigiosa
Thelonious Monk International Jazz
Competition, rezuma soplos de Miles
Davis a Don Cherry, construyendo pie-
zas contundentes como la que abre el
primer volumen, Maurice & Michael, o
ya más avanzada la escucha, como Con-
dor o H.A.M.S. Akinmusire también sue-
ña melodías para la emoción quieta, caso
de First Page, regalándonos en definitiva
un viaje jazzístico plagado de hermosos
y audaces paisajes, que, sin ser inéditos,
si animan a pensar que el género tiene
un mañana asegurado. También en las
manos de Sam Harris, un jovencísimo
pianista con buenas formas y mejores
ideas, el otro gran protagonista de la reu-
nión. En definitiva, una muestra más de
que estamos ante un jazzista de ley.

Pablo Sanz
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Es verano en Tenerife y la ola de
calor tampoco perdona climas más
suaves. Una excusa perfecta para

irse de cañas y mitigar el sofoco. Aho-
ra bien, si por casualidad pretenden
encontrarse en la Plaza del Príncipe
durante estas fechas estivales con
Pedro Mérida, productor y alma mater
de FIMUCITÉ, junto a su cara más
conocida, el compositor Diego Nava-
rro, vayan descartando la idea. A sus
44 primaveras, este infatigable
emprendedor, nacido en La Laguna,
vive casi recluido desde mayo a agosto
entre su despacho tinerfeño y un
viñedo paterno en El Escobonal,
que utiliza como retiro espiritual.
El reto lo merece: dar forma a uno
de los festivales de música cinema-
tográfica más reconocidos en el
panorama internacional. Y así des-
de hace once años. 

“Poner en marcha un festival
como este consiste en que desde
el primer al último pensamiento
deben estar a su servicio. Al mar-
gen de establecer unos contenidos
y concretarlos, requiere un conoci-
miento muy detallado y pormeno-
rizado de labores, de la gente que
tienes a mano para realizarlas y,
sobre todo, de cómo esas personas
deben sentirse mientras llevan a
cabo su trabajo para que en gene-
ral reine un ambiente de concor-
dia, porque no olvidemos que al
final esto es un trabajo de equipo”,
nos confiesa Pedro Mérida, hacien-
do un alto en el camino. 

Entre los invitados de esta edi-
ción, los hay con una pátina de
nostalgia como Trevor Jones —El
último mohicano—, autores de
culto que han transitado el cine
bizarro como Fabio Frizzi —cola-
borador de Lucio Fulci— o aspi-
rantes a enfant terrible como el
inglés Daniel Pemberton —King
Arthur, Steve Jobs—. Además de
poder disfrutar de siete conciertos
—dos de ellos con la Orquesta
Sinfónica de Tenerife en el prosce-
nio—, se potenciarán los contenidos
de su Academia de formación y se
entregarán galardones asociados a una
nueva edición de Fimucinema y de los
Premios de la Crítica especializada que
organiza el portal español scoremaga-
cine.com. 

Una oferta variada que Mérida
maneja como propia pócima de éxito:

“En cualquier tipo de evento es fácil
caer en lo acomodaticio para asegurar
audiencia. El peligro es el de crearte tu
propia trampa de la que no puedas
salir por haber sido demasiado com-
placiente, de manera que siempre hay
que estar innovando, pero es impor-
tante la dirección artística en la que te
vas a mover, especialmente teniendo
en cuenta que el público tiene sus
propias demandas. Es una lástima,
pero festivales relevantes a nivel inter-
nacional somos muy pocos. Es cierto
que en los últimos años ha habido un

crecimiento de programación en audi-
torios y giras multitudinarias de com-
positores muy populares, pero que
siempre van referidos a programar
“Grandes Éxitos”, con la consiguiente
ausencia de valor cultural. Artística-
mente un festival de música de cine ha
de tender a definirse por su personali-
dad, que viene a ser la simbiosis entre
sus señas de programación y la reper-

Pedro Mérida: la otra cara de FIMUCITÉ
Tenerife acoge la undécima edición de su Festival de música de cine

cusión cultural que ésta tiene en la
audiencia”.

Con el apoyo entre otros partners
del Cabildo de Tenerife y un presu-
puesto ajustado que ronda los 200.000
euros, Mérida y el resto del equipo
directivo logran que las estrecheces
económicas de una apuesta exclusiva-
mente privada no se noten. “Los
aspectos que más recursos consumen
son todo lo relativo a invitados inter-
nacionales y los arreglos de encargos
sinfónicos, porque si por algo le gusta
distinguirse a FIMUCITÉ es por la can-

tidad de estrenos mundiales que
tienen lugar durante su celebra-
ción”. Estrenos ha habido muchos
durante estas once ediciones, aun-
que el productor de FIMUCITÉ tie-
ne claro cuáles son los hitos del
Festival, esos highlights que siem-
pre le acompañarán: “La asistencia
en la décima edición de un peso
pesado como Howard Shore, que
hizo el estreno europeo de la suite
de El Hobbit, fue un instante inol-
vidable, pero a nivel particular
debería hablar de todo lo referido
a la implicación de un compositor
tan importante como Antón García
Abril. Llevaba años retirado de
todo lo que sonase a ‘música de
cine’ y para nuestra sorpresa acep-
tó la invitación del festival en el
año 2014. Tuvimos la inmensa for-
tuna de que además quisiera, per-
sonalmente, hacer arreglos de sus
melodías más recordadas —El
Hombre y la Tierra, Fortunata y
Jacinta, Anillos de Oro— práctica-
mente desde cero, porque todo
ese material estaba desaparecido.
Antón fue no sólo uno de los más
grandes honores que FIMUCITÉ ha
disfrutado, sino que, además, el
premio principal del festival lleva
ahora su nombre”. 

El futuro del certamen parece
asegurado gracias a sus marcadas
señas de identidad y al apoyo de
un público fiel a lo largo de estos

años. “Las metas ahora mismo radican
en el crecimiento, que pasa por dispo-
ner de espacios más grandes para
poder llegar a más público. Artística-
mente el festival está en un punto en
el que puede hacer, literalmente, cual-
quier cosa. Así que ahora la idea es
crecer a lo grande”, esgrime con deter-
minación. Créanme si les digo que eso
sería una noticia estupenda. l

“Artísticamente un festival de
música de cine ha de tender a
definirse por su personalidad, que
viene a ser la simbiosis entre sus
señas de programación y la
repercusión cultural que ésta tiene
en la audiencia”

Miguel Ángel Ordóñez

Pedro Mérida y Eliot Goldenthal.
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ZIMMER: 
Dunkirk. Música adicional: Benjamin
Wallfisch, Lorne Balfe, Satnam Singh
Ramgotra, Andy Page, Andrew
Kawczynski. Director: GAVIN GREENAWAY,
BENJAMIN WALLFISCH. SONY 88985461482. 1 CD.

Resulta oportuno, cuanto menos, trazar
los límites semántico-musicales en los
que ha debido moverse Hans Zimmer a
la hora de esbozar su contribución en
Dunkerque, el último vástago del auteur
más comercial de la actual maquinaria
hollywoodiense, Christopher Nolan. En
resumen: cómo abordar una historia que,
a pesar de fijar la mirada en un puñado
de personajes, rehúye conscientemente
una auténtica conexión emocional con el
espectador, apostando por un escenario
presidido por la tensión y la angustia,
donde el fondo y la forma se ponen al
servicio, visceralmente, de una misión
contrarreloj. Basta echar un vistazo al
corte Supermarine para hallar la respues-
ta: profusión de drones musicales —esos
sonidos sostenidos en el tiempo práctica-
mente desprovistos de variaciones armó-
nicas—, uso de un ostinato rítmico espu-
tado por una percusión sampleada y
empleo de pulso electrónico sobre un
colchón sintéticamente alterado de cuer-
das. Ocho ruidosos minutos en los que
reina el mínimo desarrollo de un mate-
rial, ya de por sí, inexistente. 

Si lo que busca Nolan es mostrar
abiertamente la falta de individualidad, el
miedo y el anonimato, Zimmer acompa-
ña el discurso y parece dar en el clavo.
Línea. Otra cosa discutible es si precisa-
mente a esta ensalada de ansiedades le
hubiera venido mejor algo de aliño. Bin-
go. Y lo peor es que tenemos un disco
entre las manos que más que música lo
que ofrece es revivir de nuevo la pesadi-
lla. Un suvenir. A pesar de su asunto cru-
cial y su decidido afán reflexivo, Zimmer
se abona a un falso estilo de vanguardia
de una morosidad diletante, tan austero
como básico, donde en su apuesta por
profundizar en los efectos de la guerra se
lo juega todo a una carta: la de la simple
exploración del desconcierto. Como no
hay mucho que contar, ese atisbo final
de emoción se parchea, a petición de
Nolan, con una deconstrucción frustrante
del Nimrod de Elgar. ¿Era necesaria tanta
obviedad?

Miguel Ángel Ordóñez

GIACCHINO:
Spider-Man Homecoming. The
Hollywood Symphony Orchestra.
Director: Marshall Bowen III. SONY
88985450502. 2 CD. 

Por si quedaba alguna duda, Spider-Man
Homecoming la despeja. Michael Gia-
cchino se ha convertido en un friqui
intocable, y léase friqui como elogio.
Que un compositor chapado a la antigua
no se baje del burro por mucho que se
pidan partituras con aspecto de encefalo-
grama plano improvisadas con dos
dedos es un milagro. 

Hasta la llegada de Giacchino, Marvel
andaba hecha unos zorros y al lamentable
repertorio de Silvestri, Elfman, Tyler o
Jackman me remito. Ha tenido que ser él
quien ponga un poco de orden en la casa
y los resultados saltan al oído. Spider-Man
Homecoming es su segunda partitura mar-
velita y si el año pasado atavió al Doctor
Extraño con una partitura a lo rock pro-
gresivo —sitar y distorsiones melotrónicas
incluidas— y una sintonía de cabecera
que parecía decir “abrid paso, chicos”, el
amigo y vecino Spiderman también cuen-
ta con unas señas de identidad que tras-
cienden el lugar común súperheroico.
Giacchino consigue atrapar el carisma del
personaje en una partitura que se mueve
entre la heist movie estilo Misión: Imposi-
ble —en lo que ya es un veterano— y una
música de acción enriquecida por la
arquitectura leitmotívica. Hi-hat, un com-
bo de percusión afrolatina y pizzicati de
cuerda son los ingredientes esenciales
con los que Giacchino encapsula el mel-
ting-pot neoyorquino y fiel al estilo clási-
co redondea pulcramente temas para el
protagonista, el malo y la chica. 

Estos dos últimos no suenan muy
inspirados al recurrir, respectivamente, al
modo menor de la serie B o a la escala
dórica típica de sus Star Trek, pero el
tema del héroe es atractivo e idiomático
y tan pizpireto como el personaje. No
obstante, lo que más llama la atención
de la partitura es su forma de propulsar
la acción con soluciones identitarias o
referenciales, como la marcha estudiantil
que motoriza la acción en Monumental
Meltdown, el estupendo cha-cha-chá de
A Boatload of Trouble —un homenaje al
West Side Story de Bernstein— o el rema-
te en bemoles del tema de Iron Man.

David Rodríguez Cerdán

GIACCHINO: 
War of the Planet of the Apes.
Orquestación: Tim Simonec & Jeff Kryka.
Director: MARSHALL BOWEN III. 
SONY 88985455642. 1 CD.

Michael Giacchino, abonado a esas fran-
quicias millonarias de Hollywood que
todavía necesitan que cien músicos acu-
dan al rescate, repite en La guerra del
planeta de los simios las constantes de
estilo introducidas en su anterior incur-
sión en la saga: tema central de modera-
da emoción, relevante uso orgánico de la
percusión y uso de un componente exó-
tico asociado al color. Más allá de este
corpus sonoro y del empleo de un par
de células motívicas nuevas, la partitura
viene capitalizada por una amplia cohor-
te de bloques de suspense y acción. Si
en esta última, Giacchino ha dado buena
muestra de manejarse con soltura, sus
carencias en el campo del suspense
resultan notables. Falto de hondura y
anodino, su discurso está lejos de pare-
cerse al de narradores de la maestría de
Goldsmith o Williams, autores a los que
siempre ha pretendido emular.

A pesar de sus limitaciones, la
mayoría en el campo de la expresividad
—enmascarada por una legión de
orquestadores a su servicio—, a Gia-
cchino no se le puede negar gancho.
Representa el futuro sinfónico de Holly-
wood, su exhibición de cartera y mús-
culo, por mucho que reducida a papel
pautado su escritura resulte, no pocas
veces, intrascendente. 

Desde el arranque se manifiesta aquí
su habilidad para el roneo —con ese
epatante uso de los coros en Ape’s Past Is
Prologue, firmado por su hijo Griffith—.
Sin embargo, la partitura se articula sobre
un sinfín de tiempos muertos que apenas
vislumbran un fugaz instante de emoción
o alguna idea realmente sobresaliente 
—ese pseudovals militarista de Exodus
Wounds o The Posse Polonaise—. La
suma de estos y otros pequeños hallaz-
gos, elevan el conjunto lo suficiente
como para desmarcarlo de productos
similares, dentro de una industria, la
americana, tan poco flexible a los cam-
bios de registro. Situarla, como ha hecho
parte de la crítica, entre las mejores parti-
turas del año ya resulta demasiado.

Miguel Ángel Ordóñez
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GU ÍA

Ciclo integral de las sonatas
de Beethoven y estudios de

Ligeti
En coproducción con el 

Centro Nacional de Difusión
Musical (CNDM)

Sala Manuel García

Día 22 de octubre, 12’00 hs.
DANIEL DEL PINO. 

Día 22 de octubre, 20’30 hs.
EDUARDO FERNÁNDEZ. 

Día 23 de octubre, 20’30 hs.
JAVIER NEGRÍN

Día 25 de octubre, 20,30 hs.
GUSTAVO DÍAZ-JEREZ

Día 26 de octubre, 20,30 hs.
ALBA VENTURA

Día 28 de octubre, 12,00 hs.
JUDITH JÁUREGUI

Día 28 de octubre, 20,30 hs.
JOSÉ MENOR

Día 29 de octubre, 12,00 hs.
CARMEN YEPES

Día 29 de octubre, 20,30 hs.
MIGUEL ITUARTE

3 de octubre, 19’00 hs. 
(Sala de Prensa)

EN TORNO A…FIDELIO
Ciclo de conferencias-con-

cierto

24, 27 y 30 de octubre, 
20’30 hs.

FIDELIO de Beethoven 
Dirección musical, Pedro

Halffter
Dirección de escena, José

Carlos Plaza

Principales intérpretes, Elena
Pankratova, Roberto Saccà,
Thomas Gazheli, Wilhelm

Schwinghammer, Mercedes
Arcuri, Beñat Egiarte, Adian

Eröd
Real Orquesta Sinfónica de

Sevilla
Coro de la A.A. del Teatro de

la Maestranza
Producción: Teatro de la

Maestranza 

31 de octubre, 1, 2 y 3 de
noviembre. 

Sala Manuel García.
MES DE DANZA 24. Festival
Internacional de Danza 

Contemporánea

TEATRO DE LA MAESTRANZA
Paseo de Cristóbal Colón, 22. 41001 Sevilla

Teléfono 954223344. www.teatrodelamaestranza.es

Ópera
Carmen

Música de Georges Bizet
(1838-1875)

Dirección musical: 
Marc Piollet, Dirección de

escena: Calixto Bieito,
Responsable de la reposición:

Yves Lenoir, Escenografía:
Alfons Flores, Figurines:

Mercè Paloma, Iluminación:
Alberto Rodríguez Vega,

Dirección del coro: Andrés
Máspero, Dirección del coro

de niños: Ana González.
Producción de la Opéra
national de Paris. Coro y

Orquesta Titulares del Teatro
Real. Pequeños Cantores de

la ORCAM.

Zuñiga: Jean Teitgen.
Moralès: Isaac Galán. Don

José: Francesco Meli (Oct. 11,
14, 18, 21, 24, 27. Nov. 10,

14), Andrea Carè (Oct. 12, 15,
19, 22, 25, 28. Nov. 3)

Leonardo Caimi (Oct. 30.
Nov. 4, 17). Escamillo: Kyle
Ketelsen (Oct. 11, 14, 18, 21,

24, 27, 30. Nov. 4) Fernando
Radó (Oct. 12, 15, 19, 22, 25,

28. Nov. 3, 10, 14, 17). Le
Dancaïre: Borja Quiza. Le

Remendado: Mikeldi
Atxalandabaso. Frasquita:

Olivia Doray. Mercédès: Lidia
Vinyes Curtis. Carmen: Anna
Goryachova (Oct. 11, 14, 18,

24. Nov. 10, 14, 17)
Stéphanie d’Oustrac (Oct. 12,
19, 22, 25, 28. Nov. 3) Gaëlle
Arquez (Oct. 15, 21, 27, 30.
Nov. 4). Micaëla: Eleonora
Buratto (Oct. 11, 14, 18, 21,

24, 27, 30. Nov. 4) Olga
Busuioc (Oct. 12, 15, 19, 22,
25, 28. Nov. 3, 10, 14, 17).
Octubre: 11, 12, 14, 15, 18,

19, 21, 22, 24, 25, 27, 28, 30.
Noviembre: 3, 4, 10, 14, 17.
20:00 horas y 18.00 horas
domingos. Sala principal.

Conciertos y recitales Voces
del Real: Magdalena Koženà
AMOR: ENTRE EL CIELO Y

EL INFIERNO
Obras de José Marín, Juan

Serqueira de Lima, Juan
Hidalgo, Santiago de Murcia,
Jean-Baptiste Lully, Sebastián

Durón y José Martínez de
Arce. Magdalena Kožená:
mezzosoprano, Antonio El

Pipa compañía de flamenco,
Private Musicke.

13 de octubre. 20.00 horas.
Sala principal.

Conciertos y recitales: 
Ute Lemper

Obras de Frederick
Hollaender, Jacques Brel,

Edith Piaf, Kurt Weill y otros.
Ute Lemper: cantante, Vana
Gierig: piano, Víctor Villena:
bandonéon, Romain Lecuyer:

contrabajo.
29 de octubre. 20.00 horas.

Sala principal.

¡Todos a la Gayarre! Talleres
familiares

I. EL AMOR ES UN PÁJARO
REBELDE

Ambiente sevillano para la

ópera francesa más célebre
(Actividad paralela a

Carmen).
15 de octubre. 12.00 h y
17.00 h. Sala Gayarre.

REAL JUNIOR Funciónes
familiares: Dido & Eneas

A Hipster Tale
Una historia de amor,

amistad y celos. A partir de la
ópera de Henry Purcell,

Ensemble Forma Antiqva,
Producción del Teatro Real,
Edad recomendada desde 9
años. Dirección de escena:

Rafael R. Villalobos.
Dirección musical: Aarón

Zapico.
21 y 28 de octubre, 11:00 y

13:00 h. Sala principal.

Los domingos de cámara
Actividad paralela a Carmen.
Solistas de la Orquesta Titular

del Teatro Real.
Concierto II. 22 de octubre,
12.00 horas. Sala principal.

TEATRO REAL
Información y venta: Taquilla 902 24 48 48. www.teatro-real.com

LA GUÍA DE SCHERZO

Auditorio Nacional. 
Sala Sinfónica.

LEIF OVE ANDSNES,
piano

Obras de Sibelius,
Widmann, Schubert,
Beethoven y Chopin.

Martes, 24 de octubre de
2017. 19:30 h. 

PIOTR ANDERZEWSKI,
piano

Programa a determinar. 
Martes, 7 de noviembre

de 2017. 20:00 h.

FUNDACIÓN 
SCHERZO

www.fundacionscherzo.es 
Localidades: AUDITORIO 
www.entradasinaem.es 

Taquillas y 902 22 49 49.
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universalmusic.esdeccaclassics.comdeutschegrammophon.com

DEUTSCHE 
GRAMMOPHON 
& DECCA

DISPONIBLES A UN 
PRECIO ESPECIAL POR 

TIEMPO LIMITADO.

Comienza la temporada con una 
cuidada y extensa selección de 
álbumes de los artistas exclusivos 
de Deutsche Grammophon y Decca.

(Pierre Boulez, Herbert von 
Karajan, Yuja Wang, Rafal 
Blechacz, Janine Jansen, Gustavo 
Dudamel, Claudio Abbado, etc.)

119

GU ÍA

Ciclo UNIVERSO BARROCO
AUDITORIO NACIONAL
DE MÚSICA. Sala Sinfónica

Domingo, 8. 19:00h
BALTHASAR-NEUMANN-

CHOR & ENSEMBLE
PABLO HERAS-CASADO,

director
Selva morale e spirituale 

XXIV Ciclo de LIED
TEATRO DE LA ZARZUELA

Martes, 10. 20:00h
ANN HALLENBERG,

mezzosoprano 
MATS WIDLUND, piano 
Obras de J. Brahms, C.

Schumann, N. Medtner, G.
de Frumerie y G. Mahler.

Martes, 24. 20:00h
ANNA CATERINA

ANTONACCI, soprano
DONALD SULZEN, piano
Obras de C. Debussy, N.

Boulanger, O. Respighi, B.
Britten, F. Poulenc e I.

Albéniz.

Ciclo SERIES 20/21
MUSEO NACIONAL CENTRO

DE ARTE REINA SOFÍA.
Auditorio 400. Entrada libre
Lunes, 16. 19:30h. IÑAKI

ALBERDI, acordeón 
Miguel Ituarte, piano

David Apellániz, violonchelo
Maddi Arana, violín

Eneko Iriarte, clarinete bajo
Xabier Calzada, flauta

Jesús Herrera, recitador
Obras de J. Torres.

Lunes, 30. 19:30h
GRUPO ENIGMA

JUAN JOSÉ OLIVES, director
Obras de T. Marco y G.

Mahler.

Ciclo LICEO 
DE CÁMARA XXI

AUDITORIO NACIONAL DE
MÚSICA. Sala de Cámara

Jueves, 19. 19:30h
ADOLFO GUTIERREZ
ARENAS, violonchelo

CHRISTOPHER PARK, piano 
Integral de las sonatas para

violonchelo y piano de
Beethoven

Ciclo BACH VERMUT 
AUDITORIO NACIONAL DE

MÚSICA. Sala Sinfónica
Sábado, 21. 12:30h

STEPHEN THARP, órgano
Obras de J.S. Bach, T.
Tikker, A. Guilmant, P.
Cochereau y F. Liszt

Ciclo FRONTERAS
AUDITORIO NACIONAL DE

MÚSICA. Sala de Cámara
Miércoles, 25. 19:30h. 

TRÍO ARBÓS
JESÚS MÉNDEZ, cantaor
Obras de T. Pécou, A.

Cattaneo, B. Gander, M.
Gálvez-Taroncher, J. Torres,

E. Mendoza y M. Sotelo. 

Ciclo ANDALUCÍA
FLAMENCA

AUDITORIO NACIONAL DE
MÚSICA. Sala de Cámara

Viernes, 27. 19:30h
LUIS EL ZAMBO y 

PEDRO EL GRANAÍNO,
cantaores

Sonidos negros

CNDM
(Centro Nacional de Difusión Musical)

c/ Príncipe de Vergara, 146. Teléfono: 91 337 02 34 / 40.
www.cndm.mcu.es 

Localidades Auditorio Nacional / Teatro de la Zarzuela: taquillas, teatros
del INAEM, 902 22 49 49 y www.entradasinaem.es

Lunes 2 de octubre de 2017.
19:30 horas

Auditorio Nacional. 
Sala Sinfónica

ORQUESTA DE LA COMU-
NIDAD DE MADRID

Günter Herbig, director
F. Schubert: Sinfonía nº 4 en
do menor, D. 417 “Trágica”
R. Schumann: Sinfonía nº 1
en si bemol mayor, Op. 38

“Primavera”

Martes 31 de octubre de
2017. 19:30 horas

Auditorio Nacional. 
Sala Sinfónica

ORQUESTA Y CORO DE
LA COMUNIDAD DE

MADRID
Eduardo Fernández, piano
José Ramón Encinar, director

S. Rachmaninoff: Vocalise
S. Prokofiev: Concierto para

piano nº 2 en sol menor,
Op. 16

T. Marco: Angelus Novus*
F. Liszt: Tasso, lamento y

triunfo, S 96*
*Primera vez ORCAM

ORCAM
www.orcam.org. 

Localidades: www.entradasinaem.es
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En Bayreuth compartió cartel con Thielemann, wagneriano
de opiniones políticas reaccionarias, y con el naif Nelsons.
Cuanto más execrables eran las ‘modernas’ producciones del
festival, tanto más entusiasmado se mostraba el público con los
directores de orquesta. Pero el equipo se rompió pronto. Nel-
sons acusó a Thielemann de interferir en sus ensayos, y la
soprano Anja Kampe se retiró del Tristan de Thielemann, aun-
que siguió cantando en el Anillo dirigido por Petrenko. Los
medios alemanes informaron de que Kampe y Petrenko tenían
una relación. Hasta la fecha es lo único que ha traslucido de su
vida privada, que al parecer protege con celo no tanto por
temor a la lascivia de los tabloides cuanto por una quisquillosi-
dad algo anticuada. 

En 2010 fue nombrado director musical de la Ópera de
Baviera, convirtiendo a Múnich en el centro operístico más exi-
gente y excitante del mundo, base de operaciones de Jonas
Kaufmann y Anja Harteros, así como de algunos de los más
interesantes directores del momento. Las representaciones
muniquesas a las que he tenido la oportunidad de asistir me
han impresionado tanto por su línea como por su lirismo.
Petrenko posee esa rara y furtwängleriana capacidad para
transmitir desde el primer compás la estructura de todo lo que

sigue. Los intérpretes me aseguran que su presencia resulta
siempre tranquilizadora. Ajeno a los gestos ampulosos, destila
convicción y una gran confianza en sí mismo.

Cuando la Filarmónica de Berlín decidió en 2014 poner
punto final a la era Rattle, los músicos se dividieron entre los
que apoyaban al engreído Thielemann y una facción que se
decantaba por ‘cualquiera menos Thielemann’. Tras quedar eli-
minado de la contienda Andris Nelsons, Petrenko batió final-
mente a Thielemann por, según se dijo, un solo voto, en un
cónclave secreto que duró todo un día. De forma típica en él,
Petrenko estuvo ausente cuando se anunció su victoria.

Así pues, la orquesta de mayor relumbrón del mundo tiene
ahora al director principal más tímido. ¿Cómo funcionará la
cosa? Petrenko ha anunciado a los intérpretes que no piensa
dar entrevistas a los medios, pero que concederá una rueda de
prensa anual donde se le podrán hacer preguntas exclusiva-
mente musicales. También realizará conferencias en video con
músicos y sus conciertos serán retransmitidos en streaming en
el Digital Concert Hall de la Filarmónica de Berlín, que tiene
una base de 30.000 suscriptores. A diferencia de otros directo-
res, Petrenko goza de la ventaja de su absoluta novedad.

Pero lo que realmente excitaba a los músicos es la dignidad
de la diferencia. Tras décadas de ser pastoreados por sellos dis-
cográficos e intereses comerciales, la Filarmónica parece regre-
sar a un mundo anterior a Karajan donde la experiencia del
concierto es ofrecida sin filtros, y donde lo que realmente
importa es la música. Petrenko, a quien le apasionan las obras
maestras olvidadas —la Segunda de Elgar, las piezas breves de
Josef Suk, las coloristas sinfonías de Scriabin— puede ser quien
acabe cambiando las reglas de juego. La BBC está tratando
desesperadamente de traerle a los Proms el próximo verano. l

CONTRAPUNTO

H ace dos veranos la BBC recibió una oferta para un con-
cierto en los Proms a cargo de la Orquesta del Estado de
Baviera con su director, Kirill Petrenko. La conversación

se desarrolló más o menos en estos términos:
BBC: “¿Petrenko no es el tipo que dirige Liverpool?”

Múnich: “No, ese es Vasily Petrenko. Este es Kirill.”
BBC: “Bueno, en todo caso aquí no lo conoce nadie. No ven-
derá una sola entrada en los Proms”.

Apenas se produjo este desaire, Petrenko fue elegido direc-
tor musical de la Filarmónica de Berlín, la orquesta más codicia-
da del planeta, y el mundillo musical rió a sus anchas a costa de
la estúpida insularidad de la BBC. Pero no seamos demasiado
duros con ellos: su ignorancia era universalmente compartida.

El nuevo director de los berliners es lo más parecido a un
misterio. Nunca ha concedido una entrevista (declinó fríamente
mi invitación para tomar un café sin micrófonos) y sólo ha rea-
lizado tres grabaciones comerciales. Rechaza de plano entrar
en los típicos cambalaches entre directores —tú diriges mi
orquesta y yo te invito a dirigir la mía— y le traen sin cuidado
las vanidades. Cuando los berlineses le ofrecieron el puesto de
Rattle, Petrenko renovó inmediatamente su contrato con
Múnich hasta 2021. Asumirá las riendas de Berlín a su debido
tiempo.

Resulta difícil dar cuenta de todos los moldes que ha
quebrado. Será el primer ruso en ser titular de la Berli-
ner, el primero desde Arthur Nikisch en lucir barba, el
primer judío… Al ser elegido llevaba cuatro años sin
dirigir a la Filarmónica de Berlín, y no estaba en su
agenda volver a hacerlo. Pero tras la votación final, los
músicos de la orquesta aseguraron que Petrenko era exacta-
mente el hombre que necesitaban; una ruptura con las estólidas
inercias de la música sinfónica y un salto en el vacío con un
líder de hermosos principios que quizá podría —sólo podría—
limpiar el sistema de sus tóxicos engaños.

¿Puede ser Kirill Petrenko el tan esperado salvador de la
música clásica? Hijo de músicos siberianos que emigraron a
Australia en 1990, estudió dirección en Viena y obtuvo su pri-
mer empleo en la pequeña ciudad de Meiningen. Sin haber
cumplido los treinta, llamó la atención general cuando dirigió
el Anillo wagneriano en cuatro tardes consecutivas. Bayreuth le
contrató para el verano siguiente y la Komische Oper de Berlín
le nombró director musical.

Los músicos en las grandes ciudades viven en una especie
de pecera, nadando por dentro y fuera de los círculos de los
otros. Cuando se corrió la voz desde la Komische Oper de que
el nuevo director era realmente bueno, algunos instrumentistas
de la Filarmónica de Berlín se dejaron caer por ahí para com-
probar con sus propios ojos y oídos. Petrenko les dejó impre-
sionados como un primus inter pares, un director que consigue
que los músicos hagan exactamente lo que él quiere, a menu-
do sin siquiera saber exactamente lo que les ha pedido.

Sus ensayos son cerrados e íntimos. Frente a la Filarmónica
de Israel, que tiene una bien ganada reputación de comerse
crudos a los jóvenes batutas, dio unos golpecitos en su atril y
pidió un favor especial. Les confió que tenía dos abuelas
viviendo en un apartamento en Bat Yam, al sur de Tel Aviv.
“Están bien”, dijo, “viven tranquilamente. Pero les he prometi-
do un buen concierto. Así pues, por favor, trabajemos duro
para poder ofrecer a mis abuelas un concierto muy bueno”. Los
músicos israelitas se derritieron como un helado bajo el sol.

Petrenko posee esa rara y furtwängleriana 
capacidad para transmitir desde el primer compás la

estructura de todo lo que sigue

Un perfil de 
Kirill Petrenko

Norman Lebrecht

Foto: Wilfried Hösl
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OBRAS  DE  SIBELIUS, WIDMANN,
SCHUBERT, BEETHOVEN Y CHOPIN

MARTES
24  DE  OCTUBRE

19 :30  H .

OBRAS  DE  MOZART, JANACEK 
Y CHOPIN

MARTES
7  DE  NOVIEMBRE
19 :30  H .
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Director Titular 
ROBERT TREVIÑO

2017/2018
EUSKADIKO ORKESTRA SINFONIKOA
ORQUESTA SINFÓNICA DE EUSKADI

Bilbao/Bilbo Donostia/San Sebastián Vitoria/Gasteiz Pamplona/Iruña

 T. 943 01 32 32  

www.sarrerak.euskadikoorkestra.eus
Bilbao/Bilbo:  
Taquilla Euskalduna  
www.euskalduna.eus
Donostia/San Sebastián: 
Taquilla Kursaal 
www.kursaal.eus
Vitoria/Gasteiz:  
Taquilla Principal  
www.principalantzokia.org
Pamplona/Iruña:  
Taquilla Baluarte  
www.baluarte.com

www.euskadikoorkestra.eus

Brahms: Canción del Destino 
Bernstein: Salmos de Chichester  
Mahler: Sinfonía nº1, “Titán”
Robert Treviño, director 
Orfeón Pamplonés

Octubre 

10   11   13   16   17  

ZUMO DE  
ESPERANZAS

IMPRESIONISMO  
A LA MARINERA

REVUELTO  
RUSO

Octubre / Noviembre

2    3    430   31  

Ravel: Concierto para piano  
(mano izquierda)   
Shostakovich: Sinfonía nº11, “Año 1905”
Robert Treviño, director 
Joaquín Achúcarro, piano

Wagner: El holandés errante. Obertura  
Chausson: Poème de l’amour et de la mer 
Debussy: La mer
José Miguel Pérez-Sierra, director 
Miren Urbieta-Vega, soprano

1    2    4    5    7

Diciembre

VIENTO  
DEL NORTE

2    5    6    7    9

LA ALIANZA  
ANGLO-RUSA

EL HADA  
Y EL FUNERAL

CAVIAR 
ALEMÁN

INGLÉS  
AL DENTE

Britten: Sinfonia da Requiem 
Prokofiev: Concierto para violín nº1  
Shostakovich: Sinfonía nº5
Robert Treviño, director 
Frank Peter Zimmermann, violín

15   16   19   20   21  

Febrero
Shostakovich: Concierto para violín nº2 
Beethoven: Sinfonía nº2
Robert Treviño, director 
Dmitri Makhtin, violín

7

Marzo

TUTTI-FRUTTI  
DE SENSACIONES

MESSA  
DI BELLEZZA

SORDO  
ESTALLIDO

16   19   20   21   22  

Stravinsky:  
Canto fúnebre. El beso del hada  
Strauss: Don Quixote
Andrey Boreyko, director 
Ivan Monighetti, violonchelo

Marzo
Lazkano: Hondar 
Britten: Concierto para violín 
Mendelssohn: Sinfonía nº4, “Italiana”
Lawrence Foster, director 
Simone Lamsma, violín

16   17   19   20  

Abril

Ligeti: Concert Românesc  
Britten: Les Illuminations   
Mozart: Sinfonía nº41, “Júpiter”
Clemens Schuldt, director 
Elena Sancho-Pereg, soprano

Abril / Mayo

28   30  2    3    4  

ESTALLIDO

Dean: Testament  
Prokofiev: Concierto para piano nº2 
Beethoven: Sinfonía nº3, “Heroica”
Robert Treviño, director 
Nikolai Lugansky, piano 

Mayo / Junio

31  1    4    5    6  

Verdi: Messa da Requiem
Robert Treviño, director 
Amanda Pabyan, soprano 
Susanne Resmark, mezzosoprano 
Aquiles Machado, tenor 
Rafal Siwek, bajo 
Orfeón Donostiarra

14   15   18   19   20  

Junio

ENTRADAS 
A LA VENTA

10€ < 35€

Febrero
Haydn: La creación. La representación 
del caos • Concierto para trompeta • 
Sinfonía nº22, “El Filósofo” 
Takemitsu: Paths  
Lutoslawski: Concierto para orquesta 
Håkan Hardenberger, trompeta-director


