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I Teatro de la Zarzuela,

en coproduccion con la

Fundaciéon Caja de

Madrid, han tenido la
excelente idea de programar un ciclo
dedicado al Lied, que ha logrado el
milagro de que los madrilefios nos
sintamos  verdaderamente en
Europa. La presentacion del
baritono Andreas Schmidt era
muy esperada, por presentarse con
la aureola de ser el sucesor mas
directo de su maestro, Die-trich
Fischer-Dieskau, posiblemente el
cantante mas importante de
nuestro siglo y la personalidad
interpretativa mas relevante de la
historia del Lied aleman, al que
nunca tuvimos ocasion —y
causa verdadero bochorno el
decirlo— de escuchar en la capital
de Espana.

La ocasion no podia ser mas
prometedora: La bella molinera de
Schubert, con Andreas Schmidt de
protagonista y Rudolf Jansen al
piano, todo ello aderezado con un
programa de mano cuidadisimo y
unas preciosas notas al programa
de Luis Carlos Gago. Todo lo cual
auguraba una verdadera fiesta
para el oido y para el espiritu. La
actuacion de  Schmidt no
defraudo, aunque, a mi juicio,
tampoco llego a entusiasmar.

Andreas Schmidt es un cantante
sencillamente perfecto, que realizd
un alarde de precision vocal —ni una
sola nota que no fuera cantada en el
punto optimo de la voz— y de
conocimiento estilistico. Su arte
contenido, refrenado,
naturalmente expresivo, denota
un gran dominio del dificilisimo
arte del Lied. Y sin embargo,
Schmidt posee una grave,

«Su arte contenido,
refrenado, naturalmente
expresivo, denota un gran
ominio del dificilisimo arte del
Lied. Y sin embargo, Schmidt
posee una grave, gravisima
limitacion: siendo su voz
hermosisima, su arte carece
casi totalmente de verdadera
emocion.»

gravisima limitacion: siendo su
voz hermosisima — ahora ya no
recuerda tanto la de su maestro
como en los inicios de su carrera—
siendo su musicalidad de ley y su
temperamento expresivo, su arte
carece  casi  totalmente  de
verdadera  emocion. Y la
emotividad, por muy disimulada
que est¢ bajo la apariencia
contenida, refrenada, que
caracteriza a los grandes lie-deristas,
es el motor de toda la musica
romantica y, de manera muy
especial, del Lied aleman. Una cosa
es la sobriedad, la austeridad
emocional, y otra, completamente
distinta, la frialdad. El exceso
depathos, su abierta
exteriorizacion, destruye
completamente, es cierto, el espiritu
schubertiano; pero su ausencia lo
esteriliza, lo deja desprovisto de su
verdadera esencia.

No hay que perder la esperanza:
Schmidt es, en plena juventud, un
formidable cantante y un
notable artista. Quizd no hay
mas que esperar a que madure,
artistica y humanamente, porque
la vida casi siempre humaniza. La
musica de Schubert nace del dolor,
del sufrimiento, y es muy raro que
el lado amargo de la vida no
termine por hacer aflorar en los
artistas, en su madurez, una
sensibilidad en esta direccion.
Alguien me pregunto, al terminar la
velada, si el arte de Schmidt era
comparable al de Fischer-Dieskau.
Respondi que si, que lo recordaba
sobremanera, pero tuve que
afiadir: "lo unico es que, si hubiera
cantado él, ahora estariamos con los
ojos banados en lagrimas".



La Verbena de la Paloma

Inici6 su temporada lirica el
Teatro de la Zarzuela de la.
manera mas feliz, con la reposicion de
La Verbena de Ila Paloma,
acompanada de EI Bateo de
Federico Chueca. (Es necesario
recordar a estas alturas que La
Verbena es el mayor logro de
toda la historia de nuestro teatro
musical? Yo me atreveria a decir
mas aun: es posible que dentro del
género delicioso de la oOpera
comica decimonodnica —incluyendo
eri ella la vienesa y la francesa—
no exista una obra tan perfecta e
inspirada como el sainete lirico de
Breton y Ricardo de la Vega.

No comprendo como, ahora que
las grandes casas discogra-ficas han
vuelto a grabar zarzuelas —y es
de esperar que esto logre para
nuestro género lirico la difusion
internacional en el mundo de habla
no espafiola que merece— no se
haya comenzado por el "género
chico", que es sin duda el grande
dentro del género, en lugar de
comenzar con obras de tan dudosa
valia como la almibarada Doria
Francisquita o los mediocres
Bohemios.

Parece que comienzan a pasar los
pedantescos tiempos en que la
zarzuela ha sido desdefiada e
infravalorada. En la zarzuela hay
de todo: musica y teatro
deleznable, obras simpaticas y
gratas, y logros importantisimos,
como el de La Verbena de la
Paloma. Una vez mas el publico
quedd conmocionado por la
maravillosa partitura de Bretdn,

«Una vez mas el publico
quedo conmocionado
por la maravillosa
partitura de Breton, por
su perfeccion, su agilidad
teatral y su portentosa
belleza, casi
desproporcionada con la
modestia de la situacion
dramatica.»

por su perfeccion, su agilidad
teatral y su portentosa belleza, casi
desproporcionada con la modestia
de la situacion dramatica. Porque el
sainete de Ricardo de la Vega es
sumamente gracioso y simpatico, y
su tipismo sin carganteria ni
empalago, es un ejemplo puro del
mejor madrilefiismo; pero lo que
hace de La Verbena una creacion
extraordinaria es, sin duda, la
partitura de Breton.

La velada se completaba con FEI
Bateo de Chueca, una obra menor

pero también graciosa, chispeante y
divertidisima.

La produccion del Teatro de La
Zarzuela fue, en general, feliz. La
gran protagonista fue la batuta
de Odon Alonso, que recred esta
dificilisima  musica con una
perfeccion insuperable. La gracia, la
fruicion, el equilibrio en la
construccion, el apego a la
tradicion en la manera de tocar y
cantar por ¢l logrados fueron
ejemplares. Lastima que no figure
su nombre, de momento, entre
los directores que estan grabando
en la actualidad zarzuelas, porque es
probable que ninguna batuta
actual logre tan 6ptimos resultados.

Bien en general el reparto, con una
brillante actuacién de Milagros Martin
—como la cantaora y como Visita
en El Bateo—, con la estupenda
participacion, en el graciosisimo
papel del anarquista Wamba del
Bateo, de Luis Alvarez, un
excelente baritono cuya vis comica
justificaria una gran carrera interna-
cional en este terreno. Muy soso,
en cambio, el bonachéon Don
Hilarién de Rafael Caste-jon, sin el
menor asomo de picardia.

El punto negro de la produccion
fue la escenografia de Julio Galan
y la direccion escénica de Emilio
Sagi, que se empefnaron en quitar a
ambas obras todo su tipismo
madrilefio. Los resultados, sin ser
ofensivos, fueron en gran medida
ridiculos. El género chico requiere
sencillez, falta de pretensiones y de
pedanteria, 'y  reclama  ser
representado "a la pata la llana".
Cualquier tipo de alambicamiento



le cuadra "como a un Cristo dos
pistolas", que decimos por los
madriles.

Tres violinistas: Bell,
ChangyShaham

La actuacion para el ciclo de
Ibermusica de la Orquesta
Nacional de Francia, bajo las
ordenes de su titular, Charles
Dutoit, ha sido mas bien decep-
cionante. Se trata de una buena
orquesta un poco descuidada, con
tendencia a tocar de manera algo
anarquica. La cuerda no es
extraordinaria. El viento, como
sucede siempre con las orquestas
francesas, es muy hermoso, pero
se echo en falta un trabajo esmerado
de conjunto. Fue un place escuchar
los fagotes franceses, una reliquia a
punto de desaparecer del planeta.

Dutoit lleva fama de ser un gran
concertador, pero no lo es tanto. En
un programa basado en musica de
Debussy y Ravel no escuchamos
un pianisimo. Con eso queda
dicho todo. Musicalmente es
brillante, pero no tiene ideas y no
construye las obras, que salen un
tanto a la buena de Dios. Muy
poco para un director célebre —
gracias al disco— del que se supone
que puede tener en el repertorio
impresionista su campo de accion mas
adecuado. Sin embargo, el segundo de
sus conciertos, nos trajo algo
mucho mas interesante: el joven
violinista norteamericano Joshua
Bell, uno de los milagros de la
Universidad de Indiana y de su
célebre profesor de violin, el
mitico Josef Gingold.

Bell lo tiene todo: en primer
lugar un sonido precioso, variado sin
exceso, refinado, que "llega"
maravillosamente al publico sin
ser precisamente un sonido grande.
Uno de esos sonidos bellisimos
que "corren bien", para decirlo en
el argot musical, justamente por su
perfecta colocacion y su impecable
timbrica. Un sonido puesto al
servicio de una técnica bellisima,

«Bell lo tiene todo: en
primer lugar un sonido
precioso, variado sin
exceso, refinado, que
"llega" maravillosamente al
publico sin ser
precisamente un sonido
grande. Un sonido puesto
al servicio de una técnica
bellisima, poderosa al
tiempo que refinada, duictil
y flexible en grado sumo.»

poderosa al tiempo que refinada,
ductil y flexible en grado sumo.
Su version de la Sinfonia espariola
de Lalo fue inolvidable: una version
apasionada, libre dentro del
mejor gusto, llena de gracia, de
encanto, de impulso ritmico, de
imaginacion, que hizo amplio uso
del rubato, con el que los violinistas
de hoy se muestran casi siempre
tan extremadamente asépticos.

Bell no sélo es un formidable
violinista, sino que ademas posee
en alto grado el secreto de los
grandes intérpretes musicales: un
encanto y un atractivo musical fuera
de lo comtn. Hasta ahora no se ha
prodigado mucho —al menos en
disco— con el gran repertorio. Si da
la misma talla con él, no cabe
duda de que estamos ante un
intérprete de primer orden.

Un excelente concierto de la
Orquesta Sinfénica de Galicia,
dirigida por Victor Pablo Pérez, nos
trajo a la jovencisima violinista —de
i13 anos!— Sarah Chang, un
nuevo prodigio salido de la
Juilliard School de Nueva York y
de la clase de Dorothy DeLay. Es
impresionante ~ asistir a la
transfiguracion de esta nifa, que sale
a escena como cabe esperar de una
tre-ceafiera, pero que, desde el
momento en que comienza a
tocar el violin, da muestras de una
madurez y de una profesio-nalidad
asombrosas. Lo mas chocante es
que la Chang posee esa seguridad,
ese aplomo, esa rapidez de reflejos
que se diria que solo dan las tablas.

Lanzada ya a una brillante carrera
profesional —dan siempre un poco de



miedo estos lanzamientos tan
tempranos— Sarah Chang se lo pasa
en grande tocando, y contagia su
felicidad al publico. Su sonido grande
y denso, su brillantez, su poderio,
denotan a una  grandisima
instrumentista. ~ Sus  cualidades
musicales son dificiles de juzgar tras
escucharle el Quinto concierto de
Vieuxtemps; habra que esperar a que
aborde otros repertorios mas
profundos — seguramente
todavia no es el momento para
ello— para saber si la talla de la
musica se corresponde con la de la
gran violinista.

La Asociacion Filarmonica de
Madrid nos ha traido a otro de los
grandes violinistas de la ultima
generacion: Gil Shaham, de nuevo
un exalumno de la Juilliard y de
Dorothy DelLay. A través de un
recital que incluyd obras de
Mozart, Brahms, Debussy,
Korngold y Sarasate, pudimos
comprobar lo que ya habia sido
anunciado por una amplia y
brillante discografia realizada para
Deutsche ~ Gram-mophon:  que
estamos ante un gran virtuoso, ante
un violinista completo y ante un
intérprete de categoria.

El violin de Shaham es de enorme
belleza, de sonido muy hermoso y
técnica impecable: otro violinista mas
al que es imposible escuchar Ia
menor duda en la afinacion o el
menor roce en una cuerda. Muy en la
tradicion  judeo-americana  de
Rabin o Perlman, Shaham toco
excelentemente sonatas de

Mozart, Brahms y —muy
especialmente— Debussy, aunque
tal vez brilld6 de manera especial en
las musicas menores de Korngold y
Sarasate.

«En su concierto
madrileiio nos
encontramos ante un
director sumamente etica/
—casi demasiado— con
una concepcion sonora
basada en la brillantez y
la dureza timbrica, que
lleg6 a poner en peligro la
integridad de nuestros
timpanos.»

Kent Nagano
Grandisima decepcion la
presentacion del director Kent
Nagano al frente de la Orquesta
Hall¢ de Manchester. A pesar de
su juventud, Nagano venia
precedido de  un  historial
brillantisimo y de una discogra-fia
muy extensa que, a pesar de haber
recibido importantes galardones,
ya hacia sospechar su verdadera
naturaleza.

En su concierto madrilefio nos
encontramos ante un director
sumamente eficaz —casi
demasiado— con una concepcién
sonora basada en la brillantez y la
dureza timbrica, que llegé a poner
en peligro la integridad de
nuestros timpanos. Dentro de
estas caracteristicas, su Sinfonia de
Réquiem de Britten estuvo bien
tocada; pero con la Quinta de
Mahler se delato
inconfundiblemente como un
intérprete  musicalmente  tosco,
vulgar y vacuo, que parece
ignorar algunas de las reglas mas
elementales del repertorio sinfénico
postromantico, como puede ser, por
ejemplo, la necesidad de mantener
la tensidén a lo largo de todo el
arco en la cuerda. Parece dificil
tocar el precioso Adagietto de esta
sinfonia con menos poesia, con
menos hondura, con menos
capacidad  constructiva.  Nagano
forma parte de esa casta musical
producida por el disco y que sin el
disco, sencillamente, no existiria.



