Opera en Espaiia

Escena de Una cosa rara en Valencia
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Una cosa rara en Valencia

El Palau de les Arts valenciano se ha volcado al rescate de las
dperas del compositor mds internacional que haya nacido en esa
tierra. No hay duda de que las obras de Vicente Martin y Soler —
contempordneo de Mozart, Salieri y Haydn— merece esa atencién
y, afortunadamente, también otras temporadas liricias peninsulares
han arrimado el hombro para devolverle el lustre, programando sus
obras con regularidad en los tltimos afios.

Una cosa rara es quizd el titulo mds mencionado por los
aficionados, gracias al Don Giovanni del genio salzburgués, que
le hizo los honores al citarla musical y textualmente en su obra.
La rareza a la que hace mencién el nombre no es otra cosa que

la fidelidad amorosa. Lorenzo Da Ponte, el libretista, ya nos lo
hacfa notar desde antafio. Esta nueva produccidn lleva la firma de
Francisco Negrin, que le ha dado dinamismo y su particular toque
tecnoldgico. La escenografia, condicionada por las cualidades
técnicas de la sala Martin y Soler (nombrada asi en honor al
compositor), es Unica y una apertura en el suelo permitia pasar

de las escenas exteriores a las interiores con celeridad y certeza.
Una apropiada dosis de buen humor en la direccién de actores y

la majestad marcada a algunos de los personajes (por ejemplo al
de la reina Isabel “la Catdlica”) redondearon la oportuna puesta en
escena.

Ottavio Dantone, un especialista en obras barrocas y cldsicas,
dirigié con buen pulso a la Orquesta de la Comunidad Valenciana
(la titular del teatro), convenientemente ajustada los requerimientos
de la partitura. Su lectura fue vivida y singular, digamos que supo
imponer su personalidad a un conjunto no muy ducho en este
repertorio. Quizd por ello se noté que estaba muy al pendiente de
los musicos y menos de los solistas, con lo que hubo algtin puntual
desfase. El elenco estuvo encabezado por la soprano Ofelia Sala,
en el papel de Isabella (la reina de Espafia), muy apropiada por la
autoridad que demostrd en todas sus intervenciones. Giovanni (el
principe) fue interpretado por el joven tenor Joel Prieto, que no
termina de cuajar como un cantante de primer nivel. La coloratura
sigue resistiéndosele y la proyeccién de la voz no es del todo
homogénea. Lilla, la campesina de quien todos se enamoran, fue
estupendamente encarnada por la soprano Maria Hinojosa, con
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voz clara pero de recia hechura y siempre en estilo. Completaron el
elenco con suficiencia el tenor Javier Tomé (Corrado), el baritono
Isaac Galan (Lubino) y el bajo Savio Sperandio (Lisargo). Mds
discretos en lo vocal estuvieron la soprano Maite Alberola (Ghita)
y el baritono Lluis Martinez-Agudo (Tita). El coro mostré mejor
empaste con la orquesta en el segundo acto que en el resto.

por Federico Figueroa

Doiia Francisquita en Oviedo

El deseo de acercar la obra al espectador del siglo XX, junto con
una innovadora escenografia, son dos de los rasgos mds destacados
de esta Doiia Francisquita ofrecida en el Teatro Campoamor, en
una nueva produccion del madrilefio Teatro de la Zarzuela. El
responsable de la revision dramatiirgica y director de escena es
Luis Olmos. Sin perder la esencia del libreto de Federico Romero
y Guillermo Ferndndez-Shaw, al que Amadeo Vives puso musica,
Olmos actualiza el lenguaje y sintetiza ideas, prescindiendo del
verso de Lope de Vega (la zarzuela se basa en la comedia La
discreta enamorada de Lope). Con ello la obra gana ademds

en agilidad dramdtica. Las abundantes referencias a Madrid
presentes en el texto no encuentran su correspondiente reflejo en la
depurada escenograffa de Jon Berrondo, basada en una estructura
adintelada, quebrada a base de marcos concéntricos méviles, con
libertad para girar de manera independiente alrededor de sus lados.
Con esta estética minimalista se consigue otro de los objetivos,
como es la universalizacion de la obra, al despojarla —al menos
en el aspecto escénico— del casticismo madrilefiista caracteristico
de esta zarzuela. La escenografia funciond y, si bien es cierto que
los grandes marcos desplegados en zig-zag sobre el escenario
limitaron el movimiento de los personajes en algunos nimeros de
masas (como el “Coro de estudiantes” o el final del primer acto
que resultaron, en cierta forma, estdticos), se supo sacar buen
partido de la estructura laberintica como lugar donde las parejas de
amantes desplegaron sus bellos juegos de persecuciones nocturnas
al comienzo del acto tercero.

Escena de Doiia Francisquita en Oviedo
Foto: Carlospictures
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Escena de Ernanien Bilbao

En esta comedia de celos y enredos amorosos, Maria José
Moreno triunfé en el papel protagénico. La soprano granadina,
segura y desenvuelta, posee una voz fresca y cristalina, cuyo
excelente registro agudo quedd de manifiesto en la “Cancién

del ruisefior”. Su rival en la lucha por el amor de Fernando es
Aurora, un papel que en la interpretacién de la mezzo Nancy
Fabiola Herrera, de voz gruesa y con cuerpo, adquirié un plus

de intensidad con rasgos de femme fatale propios de una Carmen.
Alex Vicens fue un destacado Fernando. Aunque en ciertos
momentos en el registro agudo su voz song algo velada, se impuso
con la calidez y belleza de su timbre aterciopelado, cosechando un
merecido aplauso tras la romanza ‘Por el humo se sabe dénde estd
el fuego’. Su compaiiero sobre el escenario es Cardona, papel muy
bien interpretado por Julio Morales. Dentro del amplio elenco
destacaron ademds una desenvuelta Amelia Font en el papel de
Dofia Francisca y un carismdtico Enrique Baquerizo caracterizado
como Don Matfas.

El vestuario de Maria Luisa Engel remitia a los comienzos del
siglo XX y la coreograffa firmada por Florencio Campo para el
Bolero del Marabui, seguido por el fandango instrumental, fue

un éxito. La Capilla Polifénica Ciudad de Oviedo, preparada por
Miguel Angel Campos, estuvo mds acertada en el aspecto musical
que en el escénico. Por dltimo, el maestro Miquel Ortega al frente
de la orquesta Oviedo Filarmonia realizé una lectura dgil y cuidada
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de la partitura, detallada en matices y con un sabio control de
sonoridades.
por Roberto San Juan

Ernani en Bilbao

El proyecto Tutto Verdi de la ABAO continué su andadura con este
titulo escasamente frecuentado por los teatros liricos. La obra es un
alambicado zumo de las mejores armas que el maestro de Busseto
tenia en ese momento. Titdnicas arias para los protagonistas, bellos
duos y concertantes, nimeros corales de gran enjundia; y el todo
navegando en un melodismo de primer orden. Cuatro grandes
cantantes son necesarios para dar impulso a semejante nave y

aqui, sobre papel, se supone que los habfa. La soprano griega
Dimitra Theodossiu es hoy una referencia en el papel de Elvira.
Sin embargo, la noche del estreno no estuvo a la altura de las
expectativas. Le falté flexibilidad y por momentos perdio fuelle,
quedando muy deslucida su parte. Algo parecido sucedi6 con el
baritono serbio Zeljko Lu¢i¢, un verdiano de pura cepa, que dio
muestras de su buen hacer en los dos primeros actos pero cuyo Don
Carlo fue desinflindose paso a paso en los dos restantes.

La sorpresa, esta vez positiva, fue el tenor venezolano Aquiles

Machado, como un impetuoso Ernani, echando todo hasta el
dltimo momento en la sentida muerte del personaje. Sin pena ni
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Amanda Roocroft (Jentfa) y
Deborah Polaski (Kostelni¢ka)
Foto: Javier del Real
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gloria pasé el bajo Orlin Anastassov, un Silva que se concentrd
en emitir en forte y dejar de lado el estilo para otro dia. El Coro de
Opera de Bilbao puso empefio y salié mejor librado que en otros
titulos que he presenciado. La Orquesta Sinfénica de Bilbao (BOS)
fue una firme baza para el conjunto, atenta a las modulaciones que
les exigi6 el director Mark Elder, una buena batuta para estas
primeras obras de Verdi, a las que sabe dotar, como aqui lo hizo, de
pulcritud y sentido de la accion dramdtica. Algo que la propuesta
escénica pedia a gritos.

Se traté de una nueva produccién en la que participan la Opera de
Tel Aviv, el Gran Teatro de Poznan y la temporada de la ABAO
bilbaina. La firma el polaco Michal Znaniecki, uno de los
directores de escena que mds estdn dando qué hablar en los dltimos
afios por sus buenos trabajos. De la media docena de ellos que he
podido disfrutar, sin duda éste es el menos atractivo. El estatismo
que acusa el libreto fue atin mayor por una incomoda escenografia
que sdlo era atractiva en un primer momento. Un paramento y
rosetén de fondo que mds tarde servird, en incémoda pendiente
para los solistas y miembros del coro, de suelo para la accion.
Las posiciones de los cantantes no eran apropiadas para sus salir
airosos de sus dificiles intervenciones. Eso es un fallo de bulto que
no deberfa ocurrir, y si se da, que no sea reiterado. El vestuario y la
iluminacidn dieron realce a la importancia del drama. Digamos que
la propuesta se dejaba disfrutar, aunque eso no es suficiente.

por Federico Figueroa
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Jeniifa en Madrid

Continua el idilio entre Leos Jandcek y el Teatro Real

de Madrid. Mejor dicho, entre las obras del compositor
checo y el publico madrilefio. Desde la reapertura del
teatro (1997) se han programado mds de la mitad de

las 6peras del mencionado compositor, y todas se han
saldado con gran éxito; detalle que no se puede decir

de sus mds famosos colegas, lldmense Puccini, Rossini,
Mozart o Verdi. Mucho tienen que ver con esta reaccién
los libretos que el compositor puso en musica: casi
todos ellos dramas fuera de lo comun en el mundo de la
lirica. El que aqui nos ocupa es una historia de rotunda
materialidad, nada extrafia a nuestra imaginacion, y
quizd superficialmente catalogada como costumbrismo.
Un mundo rural que bascula entre los mds tiernos
sentimientos y las mds brutales reacciones, bien definida
en una atmdsfera opresiva que no permite el pdlpito libre
de las criaturas que la pueblan. Aunado a ello va una
musica diferente a la que puede imaginar el aficionado,
plenamente comunicativa en su visceralidad. La
conjuncion de ambas es una fiel fotografia de cualquier
pueblo —de ayer o de hoy— en el que las rigidas normas
se llevan por delante los suefios de demasiada gente.

La produccidn presentada en Madrid fue realizada en
colaboracion con La Scala de Mildn, basada en una
del parisino Théatre du Chatelet que fue destruida. El
director de escena francés Stéphane Braunschweig
transmite, con muy pocos elementos corpdreos, mucho
de esa atmdsfera represiva que ya he mencionado; el
“pero” estd en el escaso desarrollo del movimiento
teatral, la carencia de una intencion en el gesto que
reforzara la expresion escénica.

Este detalle fue mds evidente en los solistas menos
avezados, porque los cuatro protagonistas mostraron un
gran conocimiento de sus personajes. Sin duda ellas se llevaron
el gato al agua, pues Amanda Roocroft se conoce al dedillo el
papel y, aunque ya no es una jovencita, nos hizo creible su Jentufa
juvenilmente pizpireta del primer acto y marcadamente madura
del dltimo, con dos dgiles giros o un pausado paseo por el limpio
escenario. Su canto, limpido y bello, fue a la par del proceso de
transformacidn psicolégica Deborah Polaski también realizé
una Kostelnicka de ponerse a temblar. Su recio instrumento
acompaii6 una fuerte personalidad escénica, terrible en su delirio
de rectitud, aunque también deja asomar cierta compasion por las
restricciones propias de su sexo. Los tenores Miroslav Dvorsk
(Laca) y Nikolai Schukoff (Steva), quien debutaba el personaje,
pusieron todo su empefio en estar al nivel de sus colegas, pero

no lo lograron. El primero por vociferar cuando intentaba darle
dramatismo a sus actos —como cuando corta la cara de Jentifa— y
el segundo, de timbre muy hermoso y cuidada linea de canto,

por una gratuita sobreactuacién. Cabe suponer que podrd pulir el
personaje en futuros acercamientos. Los comprimarios, entre los
que destacaron Karoly Szemerédy, Sandra Ferrandez y Marta
Mathéu, estuvieron bien en lo vocal pero daban la impresion de
estar perdidos en lo escénico. El maestro Ivor Bolton buscé la
maleabilidad de la orquesta para ayudar a los solistas, y casi cay6
en la blandura. Atn asf{ la funcién fue en claro ascenso y termind
en la cispide de la noche, cuestion que el publico agradecié con
calurosos aplausos. Una vez mds, Jandcek conquisto al Real.

por Federico Figueroa
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Macbeth en Valladolid

Los sentimientos mds oscuros y las bajezas del espiritu humano
hicieron su aparicién sobre el escenario del Calderén en Valladolid.
La produccién del Teatro Sdo Carlos de Lisboa, bajo la direccién
de Elena Barbalich, presentd elementos sencillos pero que
reflejaban los mecanismos con los que Shakespeare maneja la
condicién humana en la figura de Macbeth. Oscuridad y sobriedad
con cierto halo de magia y misterio dominaron la escena. La
concepcidn fue bdsica y sencilla pero resolvié bien las cuestiones
centrales de la trama. En el aspecto musical, la calidad fue la ténica
general.

La direccién musical a cargo de Pietro Rizzo fue segura,

flexible, sin perder la concentracién ni un solo instante, gracias

a lo cual los cantantes se sintieron mds seguros y arropados. La
internacional soprano Susan Neves, fue ganando seguridad en

el transcurso de la velada, dedicindonos momentos de verdadera
calidad vocal y musical. El baritono Vittorio Vitelli, apenas dejo
entrever su calidad vocal, ya que su canto careci6 de la proyeccién
adecuada. El Banquo del bajo Enrico Giuseppe Iori, en su dificil
interpretacion, fue adecuado, aunque nos hubiera gustado un poco
mas de color en los graves. El Macduff de Francisco Corujo fue
elegante y tanto el tenor Ramén Criado como el bajo Juan José
Navarro y la soprano Belén Elvira estuvieron a la altura de los
protagonistas. La Orquesta y el Coro de la Opera Nacional de
Letonia dieron otro toque de calidad a la noche vallisoletana.

por Mercedes Rodriguez

La novia vendida en Valencia

El repertorio checo empieza a abrirse paso por toda Espafia y el
Palau de les Arts se anoté un buen punto al presentar esta Gpera de
Bedrich Smetana. La novia vendida (Prodand nevesta, en checo)

Escena de Macbeth
en Valladolid
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es una obra comica, instalada en una complaciente sencillez sin
aspiracion, en principio, a deambular por honduras filoséficas.
Hasta que llega a manos de un director de escena que decide darle
un sesgo politico, como lo hizo Daniel Slater en esta produccién
que llegé de la Opera North (con base en Leeds) de hace ya varios
afios. Situd la accidn, en principio simple y muy divertida, en la
etapa comunista de Checoslovaquia. Destacando el contraste entre
los jocosos momentos que se suceden y la vena folcldrica de la
musica con el ambiente gris de aquellos afios (por el vestuario y el
atrezzo, parecia que sucedfa en tiempos cercanos a la denominada
primavera de Praga). Precioso el nimero circense y el final con
todo el pueblo pendiente de lo que ocurre con la pareja.

Sabina Cvilak (Marinka) y AlesS Briscein (Jenik) formaron esta
pareja con buen quimica. Pero fue ella quien verdaderamente
lucié en todo momento. Su voz de lirica plena es de una hermosa
carnosidad, brillante y muy expresiva en todo el registro. El tuvo
momentos buenos y otros mds bien mediocres, el timbre no es una
de sus mejores armas y la emision tiende a flaquear en la zona mds
aguda.

Muy bien, tanto vocal como escénicamente, las participaciones
de Hannah Esther Minutillo (Hata), Pilar Vazquez (Ludmila),
Miguel Angel Zapater (Krusina) y especialmente el tenor Vicenc
Esteve (Vasek), quien supo exprimir toda la comicidad posible a
su personaje. El reverso de la moneda estuvo en el bajo Vladimir
Matorin (Kecal), de atronadora pero descontrolada voz (incluso
fea), y en el baritono Ventseslav Anastasov (Miha) que pasé
sin pena ni gloria por el escenario. La Orquesta y el Coro de la
Comunidad Valenciana mostraron su habitual buen hacer a las
ordenes de Tomds Netopil, a quien se le pedirfa un poco mds de
chispa.

por Federico Figueroa
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I puritani en Madrid

Los criticos fueron mds que discretos, austeros y reticentes en

la noche del estreno de esta Gpera belcantista, el 29 de abril,
porque les parecid una versién “como de oficio”. Un canto

sin compromiso, una partitura interpretada sin emocién. Sin
embargo, la noche del 2 de mayo, con el teatro lleno a desbordar,
la percepcion y las emociones fueron diferentes para todos,
intérpretes y publico.

Bellini despliega en / puritani las propuestas estéticas de la Grand
Opéra francesa: masas corales, instrumentacién delicada y arias y
recitativos enmarcdndolo todo, con un papel relevante para muchos
protagonistas, entre los que destaca el dio de enamorados que, por
una vez, consigue plasmar su amor con felicidad a pesar de los
contratiempos histéricos y politicos del momento.

Una partitura dificil, sobre todo para los papeles de soprano y
tenor, defendidas con brio por una Eglise Gutiérrez no siempre
absolutamente regular pero entregada y solvente, y un Juan Diego
Flérez que desbordaba el entorno seco y rigido de la version de
concierto. Su elegancia habitual, esa discrecion que bordea una
ingenuidad calculada y refrescante, y una voz educada, medida,
que no canta cualquier partitura por tentadora que pueda parecer

si no se adapta como un guante a las condiciones subjetivas y de
repertorio del artista, hacen que su performance sea cada vez de los
primeros del mundo en cuanto a calidad y seduccidn.

La falta de un vestuario llamativo, y de accidn, cuando la dpera es
también un espectdculo concebido como teatro, desluce un montaje
que hubiera podido ser espectacular con mds gasto y mds enjundia
escénica. Los demds cantantes dan lo mejor de s{ mismos en una
exigencia musical como es habitual en el bel canto, desafiando la
condicion vocal humana en un esfuerzo por llegar siempre mds
alto, con mds exigencia, mds alld.

En la sala, la contencion propia de los grandes desafios operisticos.
Cada cual esperando verse concretado el alcance de una nota alta,
la conclusién de un fraseo dificil y casi imposible de conseguir. El
aliento retenido, todos esperan un hueco para aplaudir con timidez,
hasta que llega el desborde final, al término de la velada.

Escena de La novia vendida en Valencia
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Hermosas voces para un despliegue emocionante, cdlido, que
el publico premid6 con bravos y aplausos, salvo quizd en la
retribucidn, algo ambigua, que otorgd a la labor de la direccion de
orquesta de Miquel Ortega, por momentos, dubitativa. Una velada
mds que sugerente.

por Alicia Perris

Salome en Madrid

Por tercera vez en la corta historia moderna del Teatro Real, el
director de escena canadiense Robert Carsen logré conmover

a los frios espectadores madrilefios. Su visién de Dialogues de
Carmélites y Kd'ta Kabanovd auin son recordadas con efusividad.
En esta ocasidn su propuesta de Salome ocasioné una fuerte
division de opiniones en el publico, sin duda simbolo de que

el espectdculo habia llegado a donde Carsen deseaba: forzarles

a reflexionar después de las escasas dos horas de duracion de

la genial obra de Richard Strauss. Con acertados cambios en

la escenograffa tinica y una magnifica direccion de actores, la
masiva mole de la cdmara acorazada de un casino de Las Vegas
se convirtio en el asfixiante mundo de lujo, perversion, crueldad y
erotismo en el que tiene que vivir la solitaria jovencita Salome, hija
de una alcohdlica y ninfémana Herodfas y blanco de las lascivas
actitudes de su padrastro Herodes, secundadas por una cohorte de
aduladores igualmente esperpénticos.

La danza de Salome —Ilo que mds disgustd a un sector del
publico— se convierte en su arma de venganza, ridiculizando

a esos viejos que la agobian y consiguiendo la ansiada cabeza

de Juan el Bautista, a pesar del rechazo de Herodes. En la

danza, ella provoca y consigue que los viejos se despojen de

sus vestidos, en el loco afdn de una recompensa sexual de la
jovencita. Al final, sélo consiguen carcajadas de ella y todos los
presentes —Yy el enfado de algunas personas que parece que sélo
toleran torsos y gliiteos esculpidos en un gimnasio— a la fiesta.
Musicalmente también fue una interpretacion de altisimo nivel,
con Jesus Lopez Cobos al frente de la Orquesta Sinfénica de
Madrid, pulcra y eficaz en todo momento. La lectura del maestro
zamorano fue orden en el todo y gran contraste en los pasajes
meramente sinfénicos. El cuidado que mostré con los solistas fue
de suma importancia para que éstos no se sintieran
impulsados al grito.

Es verdad que la soprano Nina Stemme no
requiere de tantos mimos, dado el volumen y la
consistencia de su espléndido instrumento. Fue la
gran triunfadora de la noche y es que su soberbia
interpretacion de Salome conmueve y electriza por
lo expresivo de su canto y su estupenda manera
de abordar el personaje. A la par se situaron la
mezzosoprano Doris Soffel y el tenor Gerhard
Siegel como Herodias y Herodes, respectivamente,
convincentes en lo escénico como la depravada
pareja y contundentes como cantantes. El baritono
Wolfgang Koch fue un buen Jokanaan, aunque
quizd un punto por debajo de la solemnidad
requerida al personaje. En la larga lista de
secundarios sobresalié el tenor Nyklas Bjorling
Rygert como primer judio (transformado en mujer
en la propuesta de Carsen). Asi, el personaje fue
muy visible y sobre todo, por el caudal de su voz,
muy audible.

por Federico Figueroa
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Il viaggio a Reims en Madrid
Nina Stemme como Salome en Madrid Esta produccién firmada por Emilio Sagi en 2001, y
Foto: Javier del Real encargo del maestro Zedda para la Academia Rossini
de Pésaro, sirvid de base para el desarrollo del Proyecto
Pedagégico Opera-Estudio del Teatro Real con jévenes
cantantes y con la Orquesta-Escuela de la Sinfénica de
Madrid. El resultado fue sorprendente: la juventud y
falta de tablas de algunos de los protagonistas de este
proyecto no fue impedimento para que el éxito fuera total
y para que el desarrollo del espectdculo funcionara con
exquisito dominio teatral y musical. Algunos de ellos ya
habfan debutado los papeles y pudimos escucharles en el
Comunale de Piacenza hace unos meses, en la produccién
de la Fondazione Toscanini.

Y fue agradable ver cémo estos jévenes se superan dia a
dfa, como en el caso de Silvia Beltrami, mezzosoprano
que dio vida a la condesa de Folleville, Marco Filippo
Romano, baritono que encarné al Barén de Trombonock,
mds comodo que en el papel de Don Profondo que
interpretd en Piacenza , o al tenor Enrico Laviglia, en el
papel del conde de Libenskof. Sus actuaciones fueron de
mayor calidad que las del pasado mayo 2009 en Italia bajo
la regia de Rosetta Cucchi.
En cuanto a Beltrami, destacé por su voz rotunda, con
verdadero color de mezzo y con unas maneras escénicas
dignas de un prometedor futuro. Junto a ella, la gran
estrella de la velada fue la soprano oscense Eugenia
Boix que nos dejo a todos literalmente pasmados. Su
interpretacion de ‘Arpa gentil’ fue inteligente, y permitio
disfrutar de su voz aterciopelada y su acogedora calidez.
La directora Eun Sun Kim realizé un buen trabajo de
conjunto en una produccién compleja por el nimero de
personajes y por la propia partitura, dirigiendo con rectitud
y precaucion. o

por Mercedes Rodriguez

Escena de // viaggio a Reims en Madrid
Foto: Javier del Real
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