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ED ITORIAL

Ya están todo, los artículos y las fotos, del
próximo número. Las piezas han ido
añadiéndose durante más de un mes. La idea
del tema sobre el que iba a girar, lleva más
meses en barbecho.
El resultado del sonido de todos esos
instrumentos es una canción adictiva,
amable a la par que exigente, transparente,
libre y liberada.

Cada instrumento ha respondido a la
llamada de nuestra palpitante necesidad y
de nuestro digestivo deseo de disfrutar de él.

Como siempre con la música, porque como
han visto en la portada, este número está
dedicado a ese latido de vida que es la
música para mí, el conformar esa canción de
las que os hablaba antes, nos ha dado la
oportunidad de conocer a gente, que seguro,
serán bandas sonoras de nuestro día a día.

Y con todo este sentir, esta editorial no podía
ser otra cosa que un homenaje a la persona
que me transmitió la pasión por la música
con su ejemplo, mi padre.

Recuerdo la mañana de algunos sábados…
Despierto con la voz de Joan Manuel
(permitirme la licencia y que os cuente la
anécdota que mi padre siempre narra: la
primera vez que mi padre lo conoció en el
hotel donde trabajaba, mientras le llevaba las
maletas: mi padre le contó con orgullo que él
era menorquín, desde entonces, siempre que
iba al hotel Joan Manuel Serrat preguntaba
por “su, casi, paisano” y si se veían, charlaban
en menorquín). 

O con la desgarradora voz de Édith Piaf o la
de Gilbert Bécaud, o la de Mina, o la de
Charles Aznavouz.

También, dependiendo del mes, se podía
escuchar sevillanas clásicas como las de los
hermanos Reyes o modernas para aquellos
tiempos, como las de Los cantores de
Hispális y en cuaresma, marchas
procesionales.

No eran todos los sábados, tan solo un
sábado al mes, porque el resto trabajaba.

Esos sábados eran un disfrute, con esa
música siempre marcada con la caricia de la
aguja del tocadiscos guiando nuestros pasos.
Tras el desayuno, las voces sonoras mutaban
su forma para adoptar una cuadrada que mi
padre metía en el cassete del coche y
encarábamos la carretera en el Seat 124
verde militar, matrícula PM (Palma de
Mallorca), que muchos confundían con un
coche de la policía militar. El destino, en
muchas ocasiones, una venta en algún
pueblo cercano.

Los años pasan, pero los sábados, ahora ya
todos, la primera parte del ritual sigue
disfrutándose a la perfección. 

Hoy, cuando escribo esta editorial, es sábado,
media mañana. Llamo a mi madre al móvil y
tras darnos el parte de lo que está por hacer
y de lo hecho hasta esa hora, una frase me
acaricia los oídos, “tu padre allí en el salón
escuchando sus discos”.

R a ú l  F e b r e r

4



¿ Q u é  m ú s i c a  r e c u e r d a s  q u e
s e  e s c u c h a b a  e n  t u  c a s a ,
c u a n d o  e r a s  p e q u e ñ a ?

L o  p r i m e r o ,  S u s a n a ,  u n  m i l l ó n  d e
g r a c i a s  p o r  s e r  p a r t e  d e  A l i k i n d o i .
Y a  t e  d i j e  c u a n d o  c o n t a c t é
c o n t i g o  p a r a  e l  n ú m e r o  a n t e r i o r ,
u n a  v e z  q u e  s e  p a r t i c i p a  e n  e s t e
p r o y e c t o  y a  s e  e s  p a r t e  d e  é l  y  l a
m a y o r í a  r e p i t e n ,  j i j i .

S u s a n a ,  c o m i e n z o  c o n  u n a
p r e g u n t a ,  e n  a p a r i e n c i a  f á c i l ,
a u n q u e  q u i z á s  n o .

1 .

M i  p a d r e  e s  u n  m e l ó m a n o
v i n t a g e .  R e c u e r d o  q u e  l o s
s á b a d o s  p o r  l a  m a ñ a n a
e s c u c h á b a m o s  d e s d e  L u i s  C o b o s  a
B o n e y  M .  T a m b i é n  p a s a b a  m u c h o
t i e m p o  e n  c a s a  d e  m i  a b u e l a ,  a  l a
q u e  l e  e n c a n t a b a  l a  n i ñ a  d e  l a
P u e b l a  y  l a  P a q u e r a  d e  J e r e z .  L o s
f a n d a n d o s  e r a n  s u  p a s i ó n .  E n  s u
c a s a  v i v í a  m u c h a  g e n t e  ( t e n g o
t í o s  y  t í a s  d e  t o d a s  l a s  e d a d e s ) ,
e n  c a d a  r i n c ó n  p o d í a s  e s c u c h a r
u n  e s t i l o  d i s t i n t o :  d e s d e  c o p l a  d e
l a  P a n t o j a ,  h e a v y  d e  A C / D C
p a s a n d o  p o r  G a b i n e t e  C a l i g a r i  o
M e c a n o .  

V a y a  m e z c l a  ¿ n o ?  

E s t a  v a r i e d a d  m u s i c a l  m e  h a
p e r m i t i d o  s e r  b a s t a n t e  e c l é c t i c a  y
n o  d e s t e r r a r  n i n g ú n  e s t i l o  d e
a n t e m a n o .  H a y  q u e  d a r l e  u n a
o p o r t u n i d a d  a  t o d o ,  p o r q u e
p u e d e s  e n c o n t r a r  a u t é n t i c a s
j o y a s .  D e  h e c h o  h a s t a  d e  l o  m á s
h o r t e r a  o  c o m e r c i a l  t a m b i é n  s e
o b t i e n e n  a p r e n d i z a j e s .  
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En la diversidad siempre está la magia
Por  Susana Ginesta

Por ejemplo, aprendes a interpretar la
realidad social de cada época con el
imaginario colectivo que conlleva;
también aprendes a filtrar para saber
cómo darle la vuelta a un determinado
mensaje para poder cambiar una
creencia. La música, en su amplio
espectro, es un reflejo antropológico
de muchas situaciones, aprender a leer
la música es un ejercicio muy
interesante no sólo a nivel artístico
sino también a nivel pedagógico. 

https://www.facebook.com/susana.ginesta
https://www.facebook.com/susana.ginesta
https://www.facebook.com/susana.ginesta


¿Cómo definirías qué es para ti la
música? ¿Qué papel ocupa?

1.

Aunque la música a menudo la
utilicemos para desconectar y la
disfrutemos mayormente en nuestro
tiempo de ocio, la música para mí es un
hilo conductor de muchas cosas:
conecta emociones, conecta
pensamientos, conecta ideas y por
supuesto conecta a las personas. 

Hacer y oír música, desencadena
sensaciones que tienen sus raíces en
importantes mecanismos cerebrales. La
música es la mejor forma de unir. Es
comunicación a través del elemento
artístico.

   2 ¿Trasladas tus gustos musicales a             
    tu obra de carnaval?

No siempre, aunque a menudo se
escapa mi tendencia natural que es
irme al Jazz, al Swing, a la música de los
50 o al Rock and Roll clásico. 

Otras veces, una temática concreta
requiere salirse de ahí para adaptarse
tanto al personaje como a lo que quiere
decir en la letra. También es divertido
salirte de lo que sueles escuchar y
utilizar una música disruptiva que
rompa hasta con el propio personaje.

  

La música, además de un conector,
sirve para que la letra vaya calando de
una forma mucho más fácil. Otorga
credibilidad al personaje y hace
reconocible un concepto. Música,
letra, tipo y escenificación deben ir de
la mano para que la creación final sea
sólida y coherente. A mí me gusta
empezar a crear la chirigota con una
Play list. Me pregunto ¿qué escucharía
este personaje? Y no sólo pensando en
su época, me gusta traspasar las
barreras espacio temporales y
preguntarme: ¿qué le hubiera gustado
escuchar? 
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En la diversidad está la magia

3.Para ti, ¿qué importancia tiene
la música en el carnaval de calle?
¿puede servir la música para
transformar, a través del
carnaval? ¿puede influir la
música a la hora de elaborar el
tipo de cada año?

Últimamente estoy escuchando
muchos ritmos cubanos, electro
swing, música ochentera española y
algo de reggae. 

En la diversidad siempre está la magia
¿no?

4. ¿Qué nos recomendarías de
música que estés escuchando
últimamente?



En 2022 fue noticia en Estados Unidos
y alrededor del mundo un profundo
retroceso sobre el derecho a la
interrupción del embarazo. El
revocamiento de la causa Roe vs.
Wade de 1973, sentencia que recogía
el aborto como un derecho protegido
por la Constitución Federal, delegaba
a los estados de la Unión el legislar
favorablemente o en contra de la libre
interrupción del embarazo, dejando
desprotegidas a miles de mujeres
norteamericanas. Esta decisión de la
Corte Suprema generó un revuelo
social enorme dentro de los sectores
progresistas, democráticos y
especialmente en el movimiento
feminista así en el mundo del arte de
la cultura, con diversas expresiones en
redes sociales y en eventos varios. 

No se trataba de ninguna broma, la
feroz dupla entre la lectura restrictiva
de esos derechos por parte de la
administración del Partido Republicano
y los atentados de la ultraderecha
contra clínicas y locales de
organizaciones –ya fuera desde el
agravio en forma de concetración hasta
el uso de bombas explosivas- crecieron
exponencialmente a lo largo de los años
de la reacción neoconservadora
protagonizada por Ronald Reagan y
George Bush Sr.
¿Cómo empezó todo? Hacia 1990 la
cantante y guitarrista de L7 Donita
Sparks trabajaba en el semanario LA
Weekly

A pesar de esas loables iniciativas, es
justo preguntarse si sería necesario de
nuevo un movimiento organizado en
el mundo de la música a favor de
estos derechos como el que hace ya
más de 30 años se gestó en el entorno
de la banda grunge-punk L7, Rock for
Choice. Desde 1991 y durante una
década, Rock for Choice organizó una
serie de festivales benéficos alrededor
de la geografía norteamericana para
recaudar fondos a favor de las
organizaciones favorables a la libre
interrupción del embarazo y proteger
a los profesionales de la sanidad que
se veían cotidianamente amenazados
por grupos de la extrema derecha
religiosa. 

 Fue allí donde conoció a la periodista Sue
Cummings y a partir de un comentario
inocente se gestó la idea. A Sue le
encantaba la potencia sónica de L7 y su
presencia escénica, desenfadada,
humorística per a la vez poderosa, y un
día oyó de Donita que “una vez hice un
concierto benéfico para una asociación de
planificación familiar llamado Rock contra
las Perchas
A Donita no le venía de nuevo sumarse a
los piquetes que defendían locales de
planificación familiar y clínicas de los
ataques de organizaciones como
Operation Rescue (citada en un tema de
Bad Religion), y cogió el guante de Sue,
que le sugirió lanzarse a algo más
ambicioso. 
.

ROCKFORCHOICE
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Y así fue.
El primer evento de Rock for Choice se
realizó a finales de 1991 y el cartel, visto
a día de hoy, nos puede parecer un
sueño. Con el apoyo de Feminist
Majority –la única asociación que apoyó
la idea- el Hollywood Palace vio el 25 de
octubre sobre el escenario a unos ya
famosos Nirvana acompañados por Hole,
las propias L7 y Sister Double Happiness
reventar la sala sin cobrar nada más que
los gastos básicos: todos los beneficios
de las entradas irían a engrosar la causa
de Rock for Choice.
 En una ciudad como Los Ángeles donde
pocos meses dominaban las bandas
glam rock, con letras y actitudes
absolutamente sexistas y zafias o una
MTV que prácticamente solo emitía a las
televisiones de toda la nación pop
prefabricado, 
insulso y de multinacionales se abrió en
ese momento camino a un montón de
grupos venidos del underground que no
tenían inconveniente en mojarse por
causas sociales, más allá del mero
testimonialismo o el “yo estuve allí”
 A la iniciativa se irían sumando
nombres de ensueño, prácticamente
toda la escena alternativa de los 90 se
implicó en algún momento con Rock
For Choice: Fugazi, Bad Religion, Red
Hot Chili Peppers, Lunachicks, Rage
Against The Machine, Rancid, Offspring,
Pearl Jam, Mudhoney, Bangles Melissa
Etheridge, Bikini Kill, el maestro Iggy
Pop y la madrina Joan Jett, y un
larguísimo etcétera. 
 

Rock for Choice fue, en cierta
manera, la unión entre las feministas
de los años 70 y las nuevas que
aparecían en el ámbito
contracultural en los años 90, ambas
representadas por el logotipo que
diseñó la propia Donita Sparks: la
silueta de Demetra Plakas, a la
postre batería de L7, destrozando
una guitarra contra el suelo
Rock for choice consiguió educar y
concienciar a una generación entera,
así como retroalimentó otros
fenómenos musicales –el caso de las
Riot Grrls- donde las mujeres exigían
su puesto protagonista en la música
y en la sociedad. 30 años después
sigue brillando el ejemplo de un
movimiento social autoorganizado
por primeras espadas de la música
que, desde el compromiso real y
desinteresado económicamente, fue
capaz de poner en primera línea los
derechos reproductivos de la mujer,
especialmente en un país tan
regresivo en estas materias como son
los Estados Unidos de América, y sin
duda tanto esta iniciativa como otras
de esa época son dignas y
merecedoras de aprender de ellas de
cara nuestro presente.
.

Rock For Choise
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LECTURA FÁCIL

Todas las personas deberíamos
tener la oportunidad
de crear música 
o de disfrutar música clásica.

Pero estas 2 cosas parecen lejanas
para personas sin dinero o para las
personas 
con dificultades de comprensión
como las personas con discapacidad
intelectual.

Hay 2 imágenes que me han ayudado
a comprender cómo la música
podría ser más inclusiva para todas y
todos.

Una imagen es usar instrumentos
de cartón
como hacen en el proyecto
Acción por la Música.
Allí las niñas y niños con poco
dinero
empiezan a practicar para tocar
en una orquesta.
Sus primeros instrumentos son
de cartón
para que aprendan a cuidarlos.
Así, cuando reciben el
instrumento de música real,
lo valoran mucho más.

La otra imagen son partituras con
dibujos
que usaban en el proyecto
Mosaico de Sonidos.
Son partituras con notas
musicales
Más fáciles de entender.

Eso,gracias a los dibujos.

Estas son 2 ideas que nos ayudan
a entender cómo la música
puede ser más accesible para personas
que tienen menos dinero
o que tienen dificultades de
comprensión.

LECTURA DIFÍCIL

Si lo piensas, la música parece algo
reservado a ciertas personas solo. Y, me
refiero, sobre todo, a la creación de
música y a la música clásica. Parece un
secreto solo confesado a personas con
nivel adquisitivo, y también con talento
y nivel intelectual. Como si los caros
instrumentos, las salas de ensayo o las
profesoras particulares pagadas no
fueran parte coadyuvante del proceso.
Democratizar su acceso se rechaza
como algo ridículo, infantil, rayano en lo
pecaminoso.

Vídeo sobre Acción por la Música
https://youtu.be/oFgIfhpWGUg?
si=SLUaLh-jWyD7Oleu 

Vídeo sobre Mosaico de Sonidos
https://youtu.be/RcBDQKVcxpc?
si=mt5nq49TZkaB1N21

Música inclusiva:
instrumentos de cartón y
partituras dibujadas

Por Olga Berrios
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Casi dan ganas de carcajearse
cuando conectas el talento con el
nivel económico familiar. Pero, a la
vez, entristece pensar que todo
acercamiento a la música debe
resolverse con un éxito mundial
memorable y, si no, no resultará
válido. Como si disfrutar de la
creación de música no tuviera
sentido en sí mismo. Como si
quedarse en otro escalón, o incluso
pensar que no tienes por qué
imaginarte una escalera de éxito a
la que encumbrarse, no tuvieran
ningún tipo de sentido en el idioma
social. Como si la mera curiosidad, o
el interés, no fueran suficientes.
Hay dos imágenes que han
propiciado que vea soluciones muy
claras. Por un lado, los instrumentos
de cartón de Acción por la Música.
En el barrio de Madrid donde vivo,
Tetuán, hay una organización que
enseña a niñas y niños sin recursos
a interpretar música clásica. .
Tras ver un documental iluminador
en su vida, María Guerrero dejó su
puesto en un bufete y viajó a
Venezuela para entender mejor
proyectos musicales de allí. A su
vuelta, como no encontró nada
igual, pues lo montó ella misma.
Años después, orquestas infantiles
dan conciertos en el Auditorio
Nacional y también en las fiestas
del barrio.
Y esa imagen que me impactó es
que, por falta de recursos, muchas y
muchos empiezan con
instrumentos de cartón. Así se
acercan a ellos, los cuidan, los
conocen, los entienden. Es
enternecedor observarles en los
recitales, como los usan como
reales, realizan los movimientos y
los alzan ante los aplausos. Hasta
que llega el momento de recibir el
préstamo de un instrumento de
otro material, mucho más sonoro y,
de esta manera, los cuidan y los
aprecian de otra manera

Antes o después de la barrera
económica, nos podríamos topar con
la barrera intelectual. Con ese
elitismo que parece incapaz de creer
en esos pasos intermedios, en facilitar
el acceso. Y, sin embargo, hay quienes
lo saben superar también. Recuerdo
cómo de pequeña, en las clases del
colegio, con grupos tan grandes, se
me hizo imposible aprender el solfeo
correctamente y seguir las partituras.
Mi solución fue inventarme una
notación para mí misma, una ayuda.
Parece que en los 90 a nadie aún se
le había ocurrido adaptar las
partituras. (Afortunadamente, ya he
visto que esto ha cambiado en
algunos centros educativos)
Muchos años más tarde, conocí el
proyecto Mosaico de Sonidos. En él,
personas con discapacidad
intelectual accedían a varias
orquestas como intérpretes. Incluían
en sus repertorios una obra, “La flor
más grande del mundo”, que cada
orquesta adaptaba e interpretaba a
su manera, conformando ese mosaico
musical. Allí pude ver partituras
simplificadas, con dibujos, para que
pudieran entenderse y seguirse mejor.
O apoyos como una persona
marcando el ritmo a otra en el
hombre, solo eso bastaba para que
pudiera unirse como una intérprete
más de la orquesta
Estas ideas me fascinan hasta el
punto de que fantaseo con una
investigación que profundice en
metodologías para promover la
accesibilidad cognitiva en la notación
e interpretación musical. Incluso,
quién sabe, la composición.
Aplaudo cuando el director del
proyecto, Mikel Cañada, advierte que
allí no hacen “terapia”, que se trata de
disfrutar la música juntas y juntos. Y
quizá esta pregunta que él lanza
“¿qué música podemos hacer con lo
que somos?”; podemos transformarla
a “¿qué inclusión podemos hacer con
lo que somos?”.
.
 

música inclusiva10



Hoy, en un mundo donde los ritos y lo
supraterreno no están en boga, el camino del
héroe es la principal estructura de las historias
(otro día comentaremos en qué consiste con
detenimiento), porque nos viene a contar cómo
se pasa de una etapa de la vida a otra: de niño a
adulto, de hija a madre, de cultivador a cazador. 

     así vivirlo de alguna 
 

Cada época tiene sus historias, y, según la época, serán
esperanzadoras o crearán desazón en el corazón del que las
escucha, serán alegres o tristes, hablarán de otros mundos o
de la realidad cotidiana... 
Por poner un ejemplo, el cuento de Caperucita Roja , me
apuesto mi colección de Spiderman , surgió en un momento
de incertidumbre histórica, donde teníamos que aprender a
ser más precavidos, imagino que porque se produjo alguna
hambruna y los asaltantes de caminos proliferaron (esto es
totalmente inventado, no conozco los datos concretos, pero
estoy convencido que, si no fue eso, debió ser un suceso
análogo).

Así que cuando Steven Englehart , allá por los 70 escribió la 

La construcción de una nueva moral, al igual que el de una nueva ética, es imprescindible para
un cambio social, de un sentido u otro; y en esto tiene mucho que ver las historias que nos

contamos o nos cuentan.
Cuando las primeras personas llegaron al continente americano, no es difícil imaginar que las

historias que se contaban al calor de una hoguera en mitad de una enorme llanura, serían
sobre algún valiente que se atrevía a abandonar su hogar para llegar a un mundo nuevo donde

la caza sería abundante y los árboles darían frutas espectaculares y exóticas; se enfrentaría a
miles de peligros, animales desconocidos y peligrosos, pero siempre saldría victorioso. 

Nos contamos las historias que necesitamos, y, en una cinta de Moebius infinita, las historias
nos hacen ser lo que somos, como hemos repetido hasta la saciedad en esta serie de escritos.

EL CAPITÁN AMÉRICA Y EL SUEÑO AMERICANO

LA MUERTE DEL SUEÑO Por Efraín Campos
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Como no tenemos ritos de paso,

queremos historias que nos

expliquen el proceso y, de

alguna manera, ponernos en

la piel del protagonista , para 

manera.

saga del Imperio Secreto en Capitán América, nos contó lo que
se necesitaba en esos tiempos. Resumiendo mucho, el Capi 
intenta ser desacreditado por una misteriosa sociedad que acaba 

descubriéndose como el Imperio Secreto, que busca debilitar los 
símbolos de EE.UU. para así facilitar su ascenso al poder (qué símbolo 

más importante que el superhéroe que viste la bandera). 



A partir  de ahí ,  Steve,  junto con el Halcón, empiezan a t irar del hi lo 

Por eso esta historia se publicó justo en los
tiempos del Watergate, cuando la nación más
poderosa del mundo descubrió que su presidente
había traicionado al país.  También la crisis del
petróleo era un reciente mazazo a la sociedad
norteamericana, que amenazaba su futuro. No es
azar que, al acabar la saga, Steve Rogers dejase
el traje y el escudo y se convirtiese en El
Nómada, un hombre sin patria.

Como buen juglar ,  o mejor ,  bufón, Englehart  nos contó la historia que 
 
  
 
 
 
 
    a decirnos lo que es.
 
,  
 
 

 
 

 nacionalcatólica de Franco, el  Plan Condor y los planes quinquenales.

 Vamos,  los que querían un
mundo mejor y los que
querían mantener sus
privi legios a costa de lo que
fuese,  al  f inal eran lo mismo,
dos caras de la misma 

Se produjo un proceso de
narcotización social  que ha seguido

hasta nuestros días,
perfeccionándose en cada lustro

que pasaba hasta l legar casi  
al  nivel de excelencia en el  

que nos encontramos.  La
equiparación entre víctimas y

verdugos es hoy la norma social :
palestinos e israelíes ,

 empresarios y sindicatos,
 mujeres maltratadas y

maltratadores….  

la muerte del sueño americano12

de una enorme conspiración que acaba en el mismísimo despacho oval, 
donde encuentran al Número el gran jefe, que, aunque no se llega 

a decir textualmente, es el propio presidente de los Estados Unidos, 
 acaba suicidándose de un tiro en la cabeza. La derrota más absoluta 
 se me puede ocurrir, explicitada en cuatricromía, , todo en lo que creía
 Rogers se viene abajo,en un juego de espejos con la sociedad 
 y, posiblemente con toda la sociedad occidental. 

, que
que
Steve

norteamericana

moneda.

necesitábamos; ya sabéis que el bufón es el único autorizado a decirle la verdad
al rey sin riesgo de ser decapitado, y eso hizo. Necesitábamos esa historia que nos 

dijese en qué momento nos encontrábamos: un momento de héroes derrotados, de
huidas, de zonas grises frente al blanco y negro que antes teníamos tan claro.
No era bonito, desde luego, pero era lo que era. Y los tebeos, si son buenos, se 

dedican
Los 70, los años en que empezamos a despertar del sueño jipi que fueron los 60
con sus mayos y sus flores, su amor libre y su arena bajo los adoquines.

Parecían los años en los que, según dirían algunos, nos hicimos adultos
(como si eso fuera bueno y necesario) y dejamos de creer y de soñar; donde el

 idealismo paso a un segundo plano y, lo que aún se sigue repitiendo, todos

 son iguales, desde el Ché hasta Pinochet; la República y la dictadura



La l ista es interminable.  Con un absurdo
afán de equidistancia acabamos

entendiendo la postura del asesino antes
que de la muerta.  

En muchas ocasiones,  las fuerzas
progresistas han entrado en ese juego, en

un afán de ganar una falsa legitimidad
delante de los poderes económicos y

sociales.

Cuando justif icamos que Amancio Ortega pueda sacar parte
de sus fábricas de España porque en la India encuentra
mejores condiciones laborales (es decir ,  que los
trabajadores de all í  no tienen derecho a un sueldo digno,
vacaciones,  sanidad…) ,  estamos traicionando a la clase
obrera española y a la india,  y diciéndoles a las dos que lo
que deben hacer es renunciar a sus derechos laborales para
que el patrón tenga más beneficios.  Ya l legarán las migajas
y podremos comérnoslas.

Y cuando eso pasa,  la clase obrera lo percibe,  y cual Casandra,  hacemos
real la profecía del todos son iguales.  Se abre la grieta entre

representados y representantes,  entre trabajadores y los que dicen
representarlos,  remedando esa terrible frase:  todo para la clase,  pero sin

la clase.  Esas grietas,  aunque no lo parezcan, son muy peligrosas.  Son los
resquicios por donde se cuela uno de los mayores archivi l lanos de la

historia :  el  fascismo, representado en los tebeos del Capitán América por
Cráneo Rojo,  y en nuestro país hoy por el  partido verde moco, aunque

también está l legando a los que decían ser la derecha moderada, el  PP
El sembrar la duda, el  hacernos pensar que estamos jodidos y que esto no

tiene remedio,  es la gran victoria de los fascistas.  
.

En los 70 l legó el f in del sueño americano,
el  bueno, no el  de hacerse r ico a costa de
los demás,  s i  no el  que declara como verdad
evidente que todos los hombres (ya,  mal ,
pero pensad que está escrito en el s iglo
XVIII )  son creados iguales y t ienen una serie
de derechos inalienables.  De repente el
mundo se había vuelto más oscuro y la
casita unifamil iar en las afueras,  con tarta
de manzana enfriándose en la ventana,  se
había convertido más en motivo de mofa
que en aspiración de la clase trabajadora.

Dos años antes de la
publicación de la saga del

Imperio Secreto,  Don
McLean había lanzado su

American Pie,  un canto de
desesperanza y amor a la
música rock,  que repite
varias veces the day the

music died,
demostrándonos que el

Zeitgeist occidental era el
que hablábamos más

arriba,  abarcando
prácticamente toda la

cultura popular .  

 E l  Padrino,  Carrie o Alguien voló sobre el  nido del
cuco son ejemplos de lo mismo en el  c ine,  s in
olvidar a la mejor pel ícula de superhéroes jamás
hecha: Taxi  Driver.
De repente empezaban a ganar los malos.  El  sueño
había muerto.
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LAS 
DAMAS
SALVAJES 
DE LA MÚSICA
Por Gertru Vargas

“Todos sentimos el  anhelo de lo salvaje.
Y ese anhelo t iene muy pocos antídotos
culturalmente aceptados.  Nos han
enseñado a avergonzarnos de ese
deseo.  Nos hemos dejado el  cabello
largo y con él  ocultamos nuestros
sentimientos.  Pero la sombra de la
Mujer Salvaje acecha todavía a nuestra
espalda de día y de noche.  Dondequiera
que estemos la sombra que trota detrás
de nosotras t iene sin duda cuatro
patas”
Clarissa Pinkola Estés Mujeres que
corren con los lobos

“Fuiste salvaje una vez.  No dejes que te
domestiquen”
Isadora Duncan
 

Sostiene la doctora Clarisa Pinkola
Estés que a las mujeres,  como a los
lobos,  quienes no las entienden
tratan de exterminarlas y cuando no
les es posible,  a domesticarlas
arrancándoles y cercenándoles todo
aquello que las mantenía con fuerza,
orgullo,  valentía y capacidad de
volver a hacerlas l ibres.
Este breve artículo pretende abrir les
el apetito de saber qué hicieron una
serie de mujeres a la que les rugía la
loba que l levaban dentro y
encontraron en la música el
desencadenante perfecto de su
rabiosa l iberación y fueron inmensas
contribuyentes,  cuando no
precursoras,  del nacimiento de las
expresiones musicales que desde
mediados del siglo XIX han
vehiculado la necesidad de expresar
la rabia,  la ira ,  el  hartazgo, el  dolor ,  la
opresión,  el  lamento y el  grito de
libertad y de guerra:  el  blues y el
Rock ´N Roll :  El  hambre del alma
abrió sus bocas y se desataron las
furias .

 

Tomen estas l íneas como un
reguero de miguitas de pan
que espero acepten que les
l leve a la lectura de un
imprescindible e impagable,
aunque dif íci l  de encontrar ,
l ibro:  Disfruta de mí si  te
atreves de Buzzy Jackson,
publicado en español en 2006.
Su versión original en inglés
para quienes podáis usarla sin
la barrera del idioma es más
accesible:  A bad woman feeling
Good: Blues and women who
sing it .   
El  t ítulo es ya en sí  mismo toda
una declaración contestataria
con la definición que el músico
Thomas Dorsey hizo de “El
blues es una buena mujer
sintiéndose mala” .  Darle la
vuelta completa a esa
declaración y hablar de
“Mujeres malas sintiéndose
bien” es el  perfecto grito de
guerra que nos trae
inmediatamente a la memoria
del oído y el  corazón musical a
una de estas arrebatadoras e
indomables guerreras:  Nina
Simone y su “Feeling Good” 

(https: / /www.youtube.com/watc
h?v=zrFYnJsY2z4 )
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Seguro que están ahora mismo
pensando en otras mujeres de ese
calibre y ya han aparecido en sus
mentes Janis Joplin,  Tina Turner,
quizás Bil l ie Holl iday,  tal  vez Etta
James,  puede que Amy Winehouse
y sí ,  habrás acertado de pleno y
estoy segura ya de que sabes de lo
que estoy hablando en estas l íneas,
porque has reconocido el aull ido
común que las unía y las sigue
uniendo a otras que actualmente
les toman el testigo.
Les pongo tras la pista de algunas
de las originarias ,  tal  vez menos
conocidas para el  gran público,
pero fenomenales portentos de la
naturaleza:  Prueben a conocer a
Ma Rainey,  la madre del blues,  en
la película de 2020 en que Viola
Davis la encarga maravil losamente
(https:/ /www.youtube.com/watch?
v=9Ws_HfM9WTs ) .  Su nombre
original era Gertrude Malissa Nix
Pridgett Rainey,  otra de mis
tocayas i lustres,  todo suma a las
debil idades de una.

 

No tengo que decirles quien fue y
como expresaba su aull ido salvaje
Aretha Franklin,  pero les dejo una
muestra porque da mucho gusto
sentir  este “Mary,  don´t you weep”
No me l lores,  Mary
https:/ /www.youtube.com/watch?
v=yJ_m7Yu3H3A 

Acompañada en sus inicios
después de haber quedado
huérfana a los 8 años y comenzar
a cantar en las esquinas para
sobrevivir ,  por Ma Rainey,  la
inmortal Bessie Smith escribió
algunas de las páginas de más
calidad de la histora originaria del
blues
https:/ /www.youtube.com/watch?
v=kxTyV_cBz7o 

No es necesario,  estoy segura,
hablar del desgarro y el  dolor que
atravesó la biografía y la
discografía tanto de Janis Joplin
(https: / /www.youtube.com/watch?
v=natCa2asaq4 )  como de Amy
Winehouse  .  Esta mágica versión
acústica de Back to black es un
grito de ahogo pocas veces
cantado con tanta contención y
que sonara tan atronador.
(https: / /www.youtube.com/watch?
v=h1TQRJWLZ3s )… morir  100 veces
son muchas muertes en tan pocos
años de vida pero todos y todas la
escuchamos gritar su duelo
millones de veces quizás sin
entender,  quizás sin querer saber
¿Por qué gritamos las mujeres?
Ellas construyeron la música del
siglo XX junto a muchas otras que
gente como Buzzy Jackson está
deseando hacerles descubrir .
Háganle caso,  s igan el rastro de
miguitas de blues que les he
querido ir  dejando y construyan el
relato que ellas quisieron hacer
de sus y nuestras vidas de la única
manera que podían hacerlo:  a
través de su voz y la música.
Descubran a todas las salvajes
damas de la música que les sea
posible.
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“Nuno, lo primero un millón de
gracias por tu tiempo.
Quería comenzar por la memoria
musical, que tan básica me resulta.

¿Qué música se escuchaba en tu casa,
cuando eras pequeño?. ¿Se escuchaba
indistintamente música en gallego y
en castellano?

 En mi casa se escuchaba un poco de
todo. Lo mismo había CDs de Luís
Cobos que de Queen, ABBA o Joaquín
Sabina. Recuerdo que a mí me
llamaba mucho la atención una
colección editada por El País que se
llamaba “Un país de música”. Aprendí
muchísimo de música escuchando
esos dos volúmenes, que abarcan la
historia de la música popular
española desde principios de los años
60 hasta los 2000.

 Curiosamente, más allá de algunos
discos de grupos míticos de folk como
Milladoiro, Fuxan os ventos o Luar na
lubre, no había referencias de música
gallega en mi casa. Mi contacto con la
música hecha por mis allegados fue
mucho más tardía, cuando con 16/17
años descubrí a bandas como
Terbutalina, Familia Caamagno y
Ataque Escampe.

En tu día a día, ¿eres de escuchar
mucha música?. ¿Forma parte de
tus rutinas? ¿Qué música
escuchas?

 Es lo que más hago en mi día a
día, escuchar música. Puedo estar
perfectamente todo el día con el
Spotify sonando. De hecho, se me
hace raro no tener música
siempre acompañándome en
todo lo que hago. Creo que se me
da mejor disfrutar de la música
de otros que hacer mi propia
música. Es mucho más
agradecido, la verdad. Desde hace
ya un tiempo, escucho sobre todo
mucho punk y black metal, pero
también estoy dándole mucho a
referencias que se salen de eso,
como Muchachito Bombo
Infierno, Sara Hebe o el disco que
sacó hace poco Carlangas en
solitario.

C h a r l a  c o n  N u n o  G a r c í a  P i c o .  
G r a n d e  A m o r e
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LO QUE MÁS HAGO,
ESCUCHAR MÚSICA 
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 ¿Es más complicado para competir en
la industria musical española cantar
en gallego que en la industria fuera de
España? Y los oyentes de vuestra
música ¿Crees que se plantean el
idioma o tan solo disfrutan de la
música?

 Esta pregunta me la hacen bastante y
yo, la verdad… no noto tanto que
exista - al menos a día de hoy - una
traba por el hecho de que mi música
esté hecha en gallego, sino que, de
haberla, esa traba radica simplemente
en el tipo de música que hago. Es
decir, no considero que Grande Amore
sea el proyecto más avant garde de la
historia, ni tampoco una cosa
totalmente sesuda e indigesta, pero
aún así es una música muy extraña.
Entonces, que esa música tenga el
tirón que está teniendo ahora, aún sin
ser una locura ese tirón, es una
improbabilidad estadística enorme.
Sea esa música hecha en gallego, en
castellano o en esperanto. La gente en
los conciertos baila, suda e incluso
canta las letras, tanto cuando tocamos
en Coruña, como cuando vamos a
Canarias o a Madrid. No noto ningún
tipo de reticencia ni de oposición
frontal por parte de nadie. Que igual
me equivoco, ojo, pero es lo que yo
noto.

¿Cuándo empezaste en la música a
nivel profesional? En esos inicios,
¿hubo algún momento en el que te
planteaste qué lengua uti l izar? ¿Te
lo planteas actualmente?

 A nivel profesional… no sabría
decirte.  Desde que soy mayor de
edad, la música es la única
actividad que realmente me
apasiona lo suficiente en este
mundo como para querer
dedicarme en cuerpo y alma a el la .
En ese sentido,  supongo que todo l l
que hago desde ese momento va
un poco encaminado a conseguir
ese propósito.  Pero claro,  sería muy
aventurado decir que con 18 años
empezó mi andadura en la música
a nivel profesional ,  porque de
aquellas tocaba el bajo (en
calzoncil los)  y cantaba (fatal)
versiones de Ramones y Black Flag
con mis colegas.  Creo que empecé
a dedicarme a la música como tal
en 2019,  cuando trabajaba de DJ en
un garito de Santiago, a la par que
componía y grababa lo que
acabaría siendo el primer disco de
Grande Amore.

Nunca me planteé qué lengua
uti l izar .  Para mí es un debate que
ya no es que esté ni superado, es
que no existe.  A día de hoy
tampoco me lo planteo,  ni  de lejos.

¿Crees que la música puede ser un
vehículo para reivindicar las
lenguas? 

 Sí ,  y  me alegra muy, mucho el
hecho de que cada vez se le preste
más atención desde el resto del
Estado a la música que se hace en
Galicia y en gallego. Creo que es
muy posit ivo para el  amor propio
de una comunidad humana tener
esa visibi l idad.
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MÚSICA EN ESCENA
MÚSICA Y TEATRO

Charo Castil la

♫♫  Si he de morir ,  que se cumpla
todo lo que tú quieres de mí.
Deja que me odien,  que me claven 
en su cruz…
Yo quiero ver ,  yo quiero ver mi Dios,
yo quiero ver ,  yo quiero ver mi Dios.
Quiero saber,  quiero saber,  Señor.
Quiero saber,  quiero saber,  Señor.
Con morir ,  qué voy a conseguir ,  al
morir  qué voy a conseguir ,
Quiero saber,  quiero saber,  Señor.
Quiero saber,  quiero saber,  Señor  ♫♫

Si has visualizado a Camilo Sesto
lanzando el grito característico
de este temazo llamado
Getsemaní (o lo has lanzado tú…),
es que has reconocido uno de los
temas más importantes y
conocidos de los musicales de
todos los tiempos.
Y es que esto es lo primero que
se me viene a la cabeza al
empezar a escribir un artículo
sobre Teatro y Música: Los
MUSICALES. 

 

Pero… ¿Qué relación hay de fondo
entre estas dos artes?

MUSICALIZACIÓN Y SONIDO EN EL
TEATRO
La música en el teatro,  así  como el
sonido en general ,  ayudan al
espectador a ponerse en situación
y al  seguimiento de la obra,  así
como a transmitir  diferentes
emociones.
La musicalización y sonido en el
teatro han sido parte de la historia
de la dramaturgia.  
Incluso en el pasado, grandes
figuras y representantes de la
l iteratura,  sol icitaban el servicio de
un músico para narrar una escena.  

TEATRO Y MÚSICA EN LA
EDAD MEDIA: LA FIGURA DEL
JUGLAR
Un ejemplo de la
musicalización en el teatro
son los trovadores y ,  sobre
todo, los juglares de la Edad
Media.  Los primeros actuaban
en los palacios y en la corte,
en entornos más sofist icados,
y los segundos lo hacían en las
calles y en las plazas.  
Desde el punto de vista
artíst ico,  los trovadores se
vinculan con la l iteratura ya
que eran poetas,  autores y
compositores.  Por el  contrario,
los juglares eran músicos que
además teatral izan sus
composiciones.
El término «juglar» aparece
documentado ya en el s iglo XI
y ,  ampliamente,  en el  s iglo XII :
En Casti l la tuvieron su época
de esplendor en los siglos XII I
y XIV,  y tuvieron gran influjo
en autores cultos como
Gonzalo de Berceo y el
Arcipreste de Hita.

Los juglares crean la escuela
poética l lamada «mester de
juglaría» (mester signif ica ‘of icio’ ) ,
frente al  l lamado «mester de
clerecía» ,  t ítulo con el que
denomina a obras de autores
cultos o clérigos (Gonzalo de
Berceo, Arcipreste de Hita,  etc. )
que escribían con un metro
regular ( la cuaderna vía) y
predominaban los temas
religiosos y morales (aunque no
eran los únicos)
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El sueño de una noche de
verano. Mendelsshon
Romeo y Julieta.  Chaicovski
Obertura de El Rey Lear .
Berl ioz
Macbeth,  Otelo.  Verdi 
Romeo y Julieta.  Prokófiev
La violación de Lucrecia.
Britten
La Tempestad. Henry Purcel

MÚSICA EN LA OBRA TEATRAL
DE WILLIAM SHAKESPEARE
Otro ejemplo de la introducción
de la música en el teatro fue
Will iam Shakespeare,  quien
presentaba sus obras l lenas de
vivencias y tradición y estas eran
narradas por “musicalizadores” .
Shakespeare exigía la presencia
de músicos en la escena, que
cantaban con el
acompañamiento del laúd
(instrumento que precedió a la
guitarra moderna) .
Y por otra parte sus obras de
teatro han inspirado a grandes
músicos a componer
maravil losas óperas:

La ÓPERA
Dice Wikipedia que:
El término ópera (del ital iano
ópera,  "obras musicales")  designa
un género de música teatral  en
el que una acción escénica se
armoniza,  se canta y t iene
acompañamiento instrumental .  
Del mismo modo que en otros
géneros de teatro musical ,  en la
ópera se armonizan en una pieza
única música,  poesía,  artes
escénicas como ballet y danza,
artes escenográficas (pintura,
decoración,  arquitectura) ,
i luminación y otros efectos
escénicos y maquil laje y
vestuario

Algunos autores señalan
como precursores formales de
la ópera a la tragedia griega,
a los cantos carnavalescos
ital ianos del siglo xiv ( la
mascherata ital iana) y a los
intermedios del siglo xv
(pequeñas piezas musicales
que se insertan durante las
representaciones teatrales) .  
La temporada operística está
presente en la oferta cultural
de cualquier gran ciudad,
pero,  en realidad, su aparición
y su desarrollo son
relativamente recientes.  El
punto de partida se suele
situar en Claudio Monteverdi ,
a quien se atribuye la
composición de la primera
ópera en 1609 (Orfeo,  favola
in música) en Ital ia .  Varias
décadas más tarde el nuevo
género lograría asentarse y
consolidarse definit ivamente
en Europa. La complejidad
escenográfica y lo costoso de
sus proyecciones dif icultaron,
sin embargo, su despegue y
deberemos esperar hasta
finales del siglo XVII I  y a lo
largo del XIX para encontrarla
instalada en el horizonte
cultural occidental .
Quienes promueven las
representaciones operísticas
no lo hacían de forma
altruista,  s ino buscaban
reconocimiento y aumentar
su prestigio.  Grandes
compositores,  como Mozart o
Händel ,  tuvieron que acudir a
las cortes europeas en busca
de protección y ayuda para
“explotar”  su talento y su
trabajo,  y fuera de la tutela de
algún señor poderoso
resultaba muy dif íci l
prosperar .  
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Algunos artistas uti l izaron sus
obras para difundir mensajes
polít icos y ,  en otras ocasiones,
fueron los gobiernos quienes se
apropiaron de ellas con este f in;  los
casos más l lamativos son los de
Verdi y Wagner,  cuyas óperas
trascendieron de lo propiamente
artíst ico para entrar en el  terreno
del “nacionalismo cultural”  o una
influencia equiparable en unas
ciudades o en otras.  
El  público de las óperas también
ha ido transformándose.  De unos
inicios el it istas ,  con
representaciones destinadas sólo a
unos pocos privi legiados,  hemos
pasado, s iglos después,  a las
grandes producciones al  aire l ibre
para miles de personas.  Lo que fue
un fenómeno reducido y muy
acotado a una clase social ,  se ha
convertido en un espectáculo de
masas,  cuyos intérpretes han
alcanzado una gran notoriedad
pública (es el  caso de los Tres
Tenores o de María Callas) .  No sólo
ha cambiado el público,  también
las costumbres,  el  esti lo ,  la
promoción y hasta las bebidas que
se sirven en las representaciones y
es que la ópera,  como cualquier
arte,  se adapta a la sociedad.

 
 Hoy día la inmensa mayoría de la
población adulta conoce e incluso
ha asistido alguna vez a alguna
función de ópera.  Si  preguntáramos
al modo del TRIVIAL PURSUIT
(quesito rosa ARTE y
ESPECTÁCULO) o al  esti lo del
añorado programa de televisión UN,
DOS, TRES, por óperas famosas,
seguramente oir íamos respuestas
de lo más variadas y alguno que
otro tararearía melodías clásicas de
alguna de ellas .  Sin embargo,
seguramente haya consenso
generalizado al determinar que las
siguientes obras t ienen un lugar
destacado en la historia (aun a
riesgo de dejarnos otras muchas
atrás) :  La Traviata de Verdi ,  

Hoy la ópera se ha convertido en
un complejo acto cultural que
va más al lá de la mera función
estética,  pues pone en juego,
incluso,  elementos sociales,
polít icos y económicos lejanos a
su originaria f inalidad artíst ica.
Pero tiene por delante el  reto de
llegar al  público más joven. En
este sentido hay empresas como
ÓPERA 2001
http:/ /www.opera2001.net/es/pu
blico-joven que pretende
mantener vivas las obras más
famosas del repertorio en su
versión original con el f in de que
las jóvenes generaciones
aprendan a amarlas en el
contexto para el  cual fueron
creadas:  los escenarios de los
teatros.  Organizan bajo
demanda talleres pedagógicos
dirigidos a alumnos de todas las
edades.  Para facil itar y promover
la ópera entre los más jóvenes
pertenecen al Bono Cultural
Joven del Ministerio de Cultura y
Deporte.
Otras iniciativas con esta
finalidad son (algunas surgidas
durante el  año del
confinamiento por la pandemia
provocada por la covid-19) :
https: / /www.allegromagico.com/
opera
https:/ /musicacriaturasdespierta
s.com/2020/08/19/opera-para-
ninos/
https:/ /bienestando.es/5-
fragmentos-mejores-operas-
para-ninos-securitas-direct/
https: / /rz100arte.com/category/
musica-clasica-nino/opera-para-
ninos
https:/ /www.teatroreal .es/es/tem
porada-23-24/real- junior
https:/ /www.operaxxi .com/es/

La f lauta mágica de Mozart ,  La
boheme de Puccini ,  Carmen de
Bizet ,  Madama Butterf ly de
Puccini ,  Aida de Verdi ,  Nabucco
de Verdi ,  Tristan e Isolda de
Wagner,  etc.
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El origen de este género se remonta
al siglo XVII ,  cuando el Palacio de la
Zarzuela se convirt ió en el  lugar de
encuentro de la corte con los artistas
de la ciudad. Gracias a las f iestas que
se celebraban all í  surgió el  que se
considera el  género l ír ico español por
excelencia.  
Algunos estudios consideran al
escritor Pedro Calderón de la Barca
como el primer autor de l ibretos de
zarzuelas,  con obras como La púrpura
de la rosa o El laurel de Apolo.
En la segunda mitad del siglo XIX
tuvo su momento de mayor esplendor,
con los estrenos de las obras de
Mariano Pina,  Joaquín Gaztambide,
Francisco Asenjo Barbieri  o Emilio
Arrieta en los teatros de la Comedia y
en el del Drama y otras obras
conocidas como La Revoltosa,  de
Ruperto Chapí ,  Agua, azucari l los y
aguardiente,  de Chueca,  Gigantes y
cabezudos,  de Manuel Fernández
Caballero o La verbena de la Paloma,
de Tomás Bretón.
En la actualidad, diferentes teatros de
Madrid como el Victoria o cafés-
teatros como el Rincón de la
Rodríguez ofrecen de forma habitual
algunas de las obras más exitosas de
este género.
Y,  por supuesto,  s iempre es posible
acudir al  famoso Teatro de la
Zarzuela,  el  primer y único recinto
creado en todo el mundo para
homenajear la l ír ica española.

Además,  durante la celebración de las
f iestas de agosto que cuentan con las
verbenas en honor a San Cayetano,
San Lorenzo y la Virgen de la Paloma,
el género de la zarzuela es uno de los
grandes protagonistas

Es habitual que dentro de los
actos festivos diferentes
asociaciones representen obras
conocidas de zarzuela en
distintas plazas de la ciudad
como la Plaza Mayor,  la Plaza de
Cascorro o la Plaza de la Paja.

 OTROS GÉNEROS
A parte de estos que pueden ser
los más conocidos y cercanos a
nuestra cultura,  existen otros
géneros que combinan las artes
de la música y el  teatro,  como
pueden ser :  la OPERETA (similar a
la ópera,  pero cuenta historias
inverosímiles y disparatadas) ,  el
SINGSPIEL (similar a la opereta
pero con piezas breves y de tono
ligero) ,  la ÓPERA COMIQUE (ópera
cómica) o la ÓPERA BALLET
(género l ír ico practicado en
Francia en el s iglo xvi i i ,  basado en
el ballet cortesano) ,  VODEVIL
(comedia fr ívola,  l igera y picante,
basada en equívocos,  que puede
incluir  números musicales) ,
MINSTREL (género teatral  musical
t ípicamente estadounidense cuyo
periodo de mayor esplendor se
sitúa entre 1840 y 1900. Se trataba
de un género que, de alguna
manera,  aunaba la ópera inglesa
con la música de origen negro,
procedente de las plantaciones
del sur ,  BURLESQUE (el  burlesque
es un esti lo de arte escénico que
se vale de la parodia y la
exageración de rasgos para
ridiculizar un tema, glorif icando lo
socialmente inaceptable o
degradando lo socialmente
dignif icado) ,  etc.
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LA ZARZUELA ESPAÑOLA
La ZARZUELA, género parecido a la ópera, se puede
definir como una obra de teatro en la que se intercalan
números musicales. 
Entre sus personajes más característicos abundan los
chulos (individuo de las clases populares de Madrid,
que se distinguía por cierta afectación y guapeza en el
traje y en el modo de conducirse), los ratas (ladrones),
las niñeras o a la policía.



Y para cerrar este artículo,
retomamos un género que combina
de manera estelar teatro y música,
que resulta mucho más popular
entre las generaciones actuales y
que ha conquistado a todos los
públicos a lo largo y ancho del
planeta:  El  TEATRO MUSICAL o
sencil lamente MUSICAL. Es un
género artíst ico que tiene como
base el  teatro,  al  cual se integran
canciones,  coros (con voz o
instrumentales) y danzas,  que se
combinan con el f in de contar
historias .  
El  musical remonta sus orígenes a
varias fuentes teatrales del siglo XIX,
incluida la opereta,  la ópera cómica,
la comedia musical ,  la pantomima,
el minstrel  show, el  vodevil  y el
género burlesco.  El  primer musical
se estrenó en 1866,  The Black Crook
(El ladrón negro) que surgió de la
unión entre una compañía de danza
y baile europea con una compañía
de teatro.
Una obra de teatro musical está
compuesta por 3 elementos
principales:  el  l ibreto,  que incluye
los diálogos y la descripción de las
escenas;  la partitura,  que contiene
las letras de las canciones;  la música
que la acompaña, la música para
otros momentos de la obra;  y la
puesta en escena que comprende la
escenografía .

 

Actualmente el  MUSICAL es el  género
teatral  con más éxito y más extendido.
Nada más hay que ver la velocidad a la
que se agotan las entradas de
cualquiera de ellos una y otra vez.  Y eso
a pesar de los caros precios que
establece la alt ís ima demanda de estos
espectáculos.  Y si  es en los teatros de
Broadway o en los de Londres,  se corre
el r iesgo de no encontrar entradas
desde meses antes de la función.
Pero no hubo siempre este boom de los
musicales y de esta forma tan
globalizada.  

Algunas de estas producciones
han signif icado un antes y un
después en este género como
pasó con la controvertida ópera
rock JESUCRISTO SUPERSTAR
cuyo argumento se centra en los
últimos siete días de la vida de
Jesús de Nazaret desde la
perspectiva psicológica de su
traidor discípulo Judas Iscariote.  
Desde su debut en Estados
Unidos,  en 1971 Jesus Christ
Superstar ha podido verse en más
de 40 países a lo largo de todo el
mundo, convirt iéndose en un
fenómeno cultural s in
precedentes,  recolocando al
género del musical en su sit io,
como ya hicieron sus
predecesores:  CANTANDO BAJO
LA LLUVIA, WEST SIDE STORY, EL
VIOLINISTA EN EL TEJADO o
CABARET.
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Tuvo que llegar el ya nombrado
al principio de este artículo
Andrew Webber en los años 70
para llevar al gran público
producciones de la altura de
CATS, EVITA, EL FANTASMA DE
LA ÓPERA, SUNSET BOULEVARD,
EL MAGO DE OZ o SONG AND
DANCE entre otras. 

 

Teatro musical



Desde entonces,  la magia de los musicales ha ido
aumentando y atrayendo cada vez a más gente a los
teatros.  
Y es que quién no quiere ver un musical en los
clásicos y modernos teatros de la capital  británica:
emocionarse con la historia y colorido de EL REY
LEÓN; aprender brujería con WICKED; saltar y cantar
hasta la extenuación con MAMMA MIA; bailar con
MOULIN ROUGE o imitar a John Travolta y Olivia
Newton John viendo GREASE, etc.

O en el mismo corazón de Manhattan soñar con
ALADDIN; bailar con CHICAGO; viajar por el  t iempo
con REGRESO AL FUTURO o sufrir  con las esposas de
Enrique VII I  viendo SIX THE MUSICAL.  
Por nombrar espectáculos que l levan cientos y
cientos de funciones con entradas AGOTADAS.

Sea como fuere,  ha ido quedando claro,  qué duda
cabe, que la música le aporta elegancia y atractivo al
teatro y este a la música expresividad y dinamismo.
Estos dos amantes lo son desde hace siglos y encima
de un escenario podemos deleitarnos con la química
que hay entre el los ,  que hace que estén
predestinados a amarse para toda la eternidad.

Ssssshhhhh… Ya comienzan a asomar los primeros
actores y se escuchan los primeros acordes sonando
al fondo…
Acomódense en sus butacas ¡y disfruten de la
función!
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¿Es cualquier tiempo pasado mejor?
Por Alejandro Gónzalez-Serna 

Pensar en el  panorama actual de la
música me produce tr isteza,  la
verdad. No lo digo porque “cualquier
tiempo pasado sea mejor” ,  ni  porque
los músicos de hoy no tengan
talento.  De hecho, puede ser que los
músicos de hoy estén mucho mejor
preparados que los de antes ya que
tienen acceso a unas herramientas y
recursos a los que antes nos era
imposible acceder.  El  problema es
¿qué hacemos como músicos con
todo ese potencial? .  En mi opinión,
la culpable es la industria de la
música.  Para mí,  el  problema es que
grandes corporaciones
multinacionales son las que deciden
lo que se distr ibuye en los medios,
en redes sociales,  festivales masivos,
etc…Y por lo tanto,  por más l istos e
independientes que nos pensemos
que somos,  el los deciden que se
vende y que no.  Deciden que “es
bueno” y que no.  Deciden en
definit iva que te va a gustar ,  y que
no. “Es el  mercado, amigo” ,  que dijo
hace “Rato” el  de las tarjetas black.  Y
el mercado está corrupto,  y todo lo
corrupto al  f inal corrompe. No es
que antes esto no ocurriera.  Claro
que ocurría .  Muchos músicos
olvidaban lo que sentían,  el  esti lo de
música que les nacía y les inspiraba,
e intentaban componer “ la canción”
que le gustara a la mayoría del
público,  aspirando a conseguir tener
el nuevo hit del verano para pegar
un pelotazo y forrarse.

Algunos músicos ganaron mucho
dinero,  no digo que no,  pero otros
muchos se perdieron por el  camino.
Antes decíamos que había que
tener “padrino” .  Ahora entendemos
que hay mucho Vito Corleone en la
industria de la música,  porque
donde hay dinero,  hay mafia.  No
falla .  Y el  que invierte en música
quiere seguridad y r iesgo cero,  para
maximizar los beneficios.  Así  vemos
como hoy día la gran mayoría de
festivales de música,  que en su
mayoría eran poco rentables,  son
propiedad de grandes
multinacionales.  Esas empresas no
son tontas.  Compran el festival
cuando saben que van a tener una
subvención pública mil lonaria para
contratar un par de bandas
punteras y el  resto que toquen
gratis ,  que les estamos haciendo “un
favor” .   

Barras a precios desorbitados,
camarer@s cobrando miseria,  etc… Y
por supuesto,  bandas sin mensaje
polít ico o social  que puedan
resultar incómodos.  Ya saben, r iesgo
cero.  Al f inal todo eso crea
tendencia y afloran miles de
músicos que parecen cortados por
el mismo patrón. ¿Es que ya no hay
reivindicación social  o polít ica en la
música? Claro que sí ,  pero no te van
a ceder su espacio.  La
reivindicación en la música,  o
cualquier otra disciplina artíst ica es
hoy tan necesaria como siempre,
pero han conseguido que mucha
gente piense que la canción que
protesta está pasada de moda. Que
no vende, claro.  Pero no vende
porque no quieren que lo vendas.  Si
no sales en los medios de masas,  en
los macrofestivales,  etc…
evidentemente no vendes,  o vendes
a un público cada vez más
minoritario.  Y respecto a esto,  en mi
opinión,  cuando tienes el  privi legio
de ser escuchado, cuando tienes un
altavoz y un público esperando
escuchar lo que vienes a decir ,  y no
dices nada, o al  menos nada que
importe realmente,  no solo estás
perdiendo una gran oportunidad,
sino que estás traicionando al
público y a t i  mism@. 
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Todo el mundo tiene inquietudes,
tiene conciencia, tiene
preocupaciones sobre cómo deberían
ser las cosas, pero si callas, otorgas. La
industria prefiere que los himnos
sociales hablen de la primavera o de
lo bien que mueves el culo perreando.
El que pone el dinero no quiere que
nadie le señale, ni muerdan su mano.
No digo que toda la música tenga
que tener un marcado contenido
social o político, pero es
profundamente desolador que nada
lo tenga. Como dijo el gran autor de
carnaval Juan Carlos Aragón en el
pasodoble “Para que escuchen tu
canto”: “Pablo, Alejandro o David,
vuestro silencio es cómplice de las
miserias, ¡a ver si os mojáis!”. No voy a
rematar como hizo él diciendo que
los únicos que enseñan los dientes
cantando son los de Cádiz, pero sí
que al menos en el Carnaval (ya esté
parido en Cádiz o en cualquiera de
sus hijas carnavaleras) aún persiste la
llama de la reivindicación social en
forma de obra musical, y es por eso
que me encanta esa disciplina
artística. “Un arte mayor para una
chusma selecta”, parafraseando de
nuevo a Juan Carlos.

  Y es que esa llama, al menos
durante el mes de Febrero, se
convierte una llamarada inmensa,
como unas fallas valencianas en la
que arden miles de ninots en forma
de coplas. Una catarsis efímera que
dura lo que dura febrero, y cuando se
quema el dios Momo poniendo el fin
al carnaval, arden con él miles de
letras subversivas que han removido
conciencias, o al menos algunas lo
han intentado y con un poco de
suerte alguna permanece.

Algún ninot se salva de la quema, y
alguna canción persiste en la
memoria colectiva en forma de
himno, de esos que ya casi  no
quedan, que se cantan con el puño
en alto desafiando al poder.  No hay
mayor gloria ,  después de los efímeros
aplausos,  que pensar que una copla
ha quedado grabada a fuego en la
memoria de la gente.  Al menos sentir ,
que entre chiste y broma, por un
momento lo que cantas ha
conseguido desbaratar la conciencia
del que escucha y ha hecho que se
replantee la realidad que vivimos,
aunque dure lo que dura el  reírse del
siguiente cuplé.  En este mundo de la
inmediatez,  de la imagen de
provocadora de Instagram que vale
más que mil  palabras elaboradas,
quiero dejar abierta esa ventanita a la
esperanza y pensar que tanto
esfuerzo,  tanto ensayo,  tanta
creatividad ( imaginad que cada año
hay miles de grupos que tienen que
sacar un disfraz original ,  una música
original ,  una letra original ,  s in repetir
año tras año…) ,  todo eso deja algún
tipo de brasas que siguen ardiendo
en el subconsciente.  El  mundo sin
música sería un infierno,  pero un
mundo repleto de música desalmada,
no sería mucho mejor .  Tal  vez sea un
soñador,  pero no soy el  único que dijo
Lennon. Sigamos poniendo el corazón
en lo que hacemos.  Sigamos
aspirando a ser ,  aunque sea durante
un carnaval ,  la voz de un pueblo que
grita lo que calla el  resto del año.
Sigamos generando conciencia,  y tal
vez algún día,  la música deje de ser
un mercado despiadado y vuelva a ser
una herramienta transformadora para
quien la escucha, un arma cargada de
futuro como escribió Celaya,
necesaria como el pan de cada día,
como el aire que exigimos trece veces
por minuto.
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https://www.youtube.com/watch?v=829yq8L3_Nk
https://www.youtube.com/watch?v=829yq8L3_Nk


Construyendo 
un nido

 

Ha sido mi foco de atracción desde
pequeña. Tuve una inclinación
natural a escuchar música y a
cantarla.  Como algo muy cercano,
como un juego. Recuerdo la magia
de comprar un disco -antes de la
era digital-  e ir  descubriendo a
artistas contemporáneos y pasados.
Quizás aquella r itualidad del disco
físico tenía una magia que hoy,  con
la inmediatez y la sobreexposición
a la oferta musical ,  puede que
hayamos perdido.

¿Qué música escuchas? ¿escuchas
todo tipo de esti los?

Principalmente he escuchado a lo
largo de mi vida música f lamenca.
Por fases,  de diferentes épocas y
artistas.  En la actualidad quizás
soy más ecléctica que nunca en
relación a mis gustos musicales.
Sigo escuchando flamenco y me
llama muchísimo la exploración
vocal de artistas como Diamanda
Galás,  Fátima Miranda y Björk.

¿Cuándo sientes que la música
puede ser tu modo de vida?.

Me recuerdo con tres o cuatro
añitos diciéndole a mi madre:
"Mamá, yo quiero ser cantista" .
Esta palabra inventada era una
mezcla de cantante y artista.  Por
tanto,  yo tenía claro que quería
cantar y que eso fuera el  eje
protagonista de mi vida.  Luego el
darme cuenta de que podría
suponer un camino profesional ,
pues te dir ía que se fue revelando
de manera progresiva desde las
peñas,  los concursos,  los
programas de TV,  los festivales, . . .  

 

Charlando con Rocío Márquez

¿Qué música se escuchaba en tu
casa,  cuando eras pequeña?.
Recuerdo muchos discos y cintas de
Jarcha,  Lole y Manuel ,  Rocío Jurado,
Barbara Streisand, . . .  Además,  en las
f iestas famil iares estaban muy
presentes los fandangos.  A los ocho
años,  cuando empecé a cantar en la
Peña Flamenca de Huelva,  me
enganché a cantaores locales
antiguos como Rengel o Rebollo.

Al margen del papel en el  plano
laboral ,  en el  que entraremos
después,  ¿qué papel ha tenido la
música en tu vida?,  ¿actriz
secundaria con carácter de principal?
¿escultor para modelar tus latidos,  tu
sentir?….
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https://rociomarquez.net/


¿Puede ser la música una cárcel
de oro si  sus barrotes son el éxito
o lo que l laman éxito?

En algún momento de mi carrera
he vivido un contraste,  pues
mientras de cara al  exterior he
sido exitosa,  en mi interior iba
desarrollando una tensión
corporal provocada por la
exigencia de entrar en el  canon y
cumplir  con la expectativa
creada. Y esto por supuesto me
alejó por un tiempo del disfrute.
Así  que sí  podría decir que he
conocido esa cárcel de oro.
Ahora,  por contraste,  estoy
construyendo un nido con los
elementos que naturalmente se
encuentran en mi entorno. Un
refugio donde sentirme segura.
Una plataforma desde la que
lanzarme a volar .

 

¿Cómo te encuentras hoy con
respecto a la música,  después de
un disco en el que te abres por
completo,  como es Tercer Cielo?
¿Qué es hoy en tu vida la música?
¿te sientes l ibre en tu relación
con ella?

En este momento me siento con
más permiso que nunca para
explorar y jugar con la música de
la manera que más me apetezca.
Es el  fruto de un largo proceso
que ha ido desde la exigencia de
querer hacerlo bien para ser
aceptada y reconocida hasta un
momento donde tiene más
importancia el  satisfacer mi
curiosidad y conectarme con el
disfrute.  En estos momentos
tengo el privi legio de estar
girando Tercer cielo,  un
espectáculo que me encanta
interpretar .  En paralelo,  estoy
investigando, sin prisas,  s in
expectativas,  nuevas sonoridades
y posibil idades vocales en
relación a la música f lamenca,
que está en mí y es mi f i ltro de
aproximación más al lá de que el
resultado pueda tener una u otra
etiqueta.
 
https: / /www.youtube.com/watch?
v=33nNkCbd0vI
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LA GALAXIA ROCKERALA GALAXIA ROCKERA  
Y ELY EL      FLAMENCOFLAMENCO

Cuentan en sendas entrevistas el
cantante y el compositor de 091,
legendario grupo de rock de
Granada, que un día estando de
cañas con Enrique Morente, este
dijo una frase medio en serio,
medio en broma: “La vida que mala
es”; y,  que a partir de ahí,  José
Ignacio Lapido decidió componer
una canción con ella.  Una canción
que no solo fue un éxito para el
grupo y que sirvió para que la
banda llegara a más público, sino
que, sobre todo, supone el inicio
del padrinazgo/colaboración del
excelso cantaor con los grupos de
rock granadinos (y alguno
neoyorkino).  De ella se ha llegado a
decir en algún sitio de la red que
es la mezcla de Morente con Bo
Diddley. No me parecen malas
referencias.
Esta relación tiene un segundo
episodio en la que quizá sería la de
mayor repercusión: el sublime
LP que grabó Morente con Lagartija
Nick, titulado “Omega”, allá por
1996. El l íder de Lagartija Nick
(Antonio Arias) ya conocía al
cantaor de cuando militaba en 091,
y pasado el tiempo decidieron
embarcarse en este proyecto, en el
que, como ellos han comentado
varias veces, no estaban seguros
hasta el final cómo iba a quedar.
Y es que era una idea de múltiples
fusiones, tanto de artes, como de
estilos musicales.  Leonard Cohen.

Todo ello unido y cimentado en
la figura de Federico García
Lorca, que sirve de unión para
todo el concepto del álbum,
concepto que, como afirmaba el
maestro Morente, era lo más
importante, más que la propia
ejecución, ya que ese concepto
podría servir para futuros
músicos. Al principio, fue un
trabajo al que le costó
“arrancar” en el gusto de los
aficionados a ambos géneros,
más incluso en los del flamenco
más puristas que lo consideran
una aberración. Pero, como bien
he escuchado a Alberto García
Reyes, lo flamenco no es solo un
estilo musical,  sino una actitud
y una fi losofía, por lo que esta
obra contiene mucho de lo
flamenco de Enrique Morente.
Poco a poco, el disco fue
calando y cada vez se valoró
más su importancia, su riqueza y
sus matices. Así,  para su
reedición del 20 aniversario ya
era considerado en algunas
publicaciones especializadas
como el mejor disco de rock
jamás editado en España.
Además, la reedición provocó
una gira de Lagartija Nick junto
a Morente siendo el Festival de
Benicassim de 2008 una de sus
paradas, donde sería uno de los
cabezas de cartel ese año.

No solo se encuentran en él el
rock de Lagartija Nick y el
flamenco de Enrique Morente
(alque hay que sumarle las
guitarras de dos grandes tocaores
como Vicente Amigo y Tomatito),
sino que también aparece la
literatura del cantautor
canadiense.

Por Carlos Cubi les
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Y es que era una idea de múltiples
fusiones, tanto de artes, como de
estilos musicales. No solo se
encuentran en él el rock de Lagartija
Nick y el flamenco de Enrique
Morente (alque hay que sumarle las
guitarras de dos grandes tocaores
como Vicente Amigo y Tomatito),
sino que también aparece la
literatura del cantautor canadiense
Leonard Cohen.
Pero antes de su final,  Morente dejó
también su semilla e influencia en la
banda alternativa por
excelencia del panorama del rock
español:  Los Planetas. El grupo
liderado por J.  ya apuntaba a su
encuentro con el flamenco en una
canción de su disco “Unidad de
desplazamiento” (1998),  “Santos que
yo te pinte”. A sus aires flamencos
se le añade una letra que en muchas
de sus estrofas podría cantarse con
algunos de los palos de este género:

 

 Según cuentan sus integrantes,
esta influencia les va a venir por
diferentes vías. Florent comenta
que él escuchaba flamenco
desde hacía bastante tiempo
antes de la grabación del lp.
Erik tenía mucha relación con
Enrique Morente, ya que fue el
baterista del disco “Omega” que
ya hemos comentado. Es en esas
grabaciones donde Erik aprende
casi todos los palos del
flamenco y los aplica a su forma
de tocar.
Además, como cuenta Florent,
“a través de Erik hemos
conocido a Morente, sobre todo
J.,  que ha salido más por el
mundo del flamenco y ha tenido
muchas conversaciones con él,
para hablar sobre letras,
canciones perdidas, sobre
muchas historias del flamenco,
del culto popular,  y ha trabajado
y ha hecho esa labor de
investigación”. J.  se metió de
lleno en el apasionante mundo
del flamenco y la música
tradicional andaluza. Se compró
discos de pizarra, además de
mucha música de segunda
mano, de Fosforito y otros
cantaores de los que bebe
Enrique Morente (como seguidor
de Antonio Chacón, Morente es
gran admirador de la obra de
Antonio Fernández Díaz
“Fosforito”).
Después de esa labor de
investigación, deciden trabajar
el concepto (eso a lo que
Enrique le daba tanta
importancia).  De esta forma,
llegan a la conclusión que
deben intentar trasladar al
lenguaje de la banda lo que en
flamenco se l lama “pellizco”, la
emoción de la música
tradicional andaluza.

(En la versión que canta Antonio Arias,
que venía de grabar “Omega”, se
distinguen mejor los matices
flamencos que esta canción contiene).
Pero será más adelante, en 2007,
cuando definitivamente la banda se
meta de lleno en adaptar
melodías y ritmos flamencos a su
estilo. El resultado se l lamará “La
leyenda del espacio”. A nadie se le
escapa su similitud con el título de
otra obra fundamental para la historia
de esta fusión de rock y flamenco, la
famosa “Leyenda del tiempo” (1980) de
Camarón de la Isla,  el cual Los
Planetas parece
querer continuar en una versión del
siglo XXI.

“Yo no soy ningún ángel,
yo no soy ningún santo,

pero lo que estás haciendo
es que me está matando”
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https://www.youtube.com/watch?v=YrLk4vdY28Q
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D Como bien explica Jç. ,  “lo
hacemos sin que la gente lo note.
El público cree que es pop
normal, pero son canciones
que están en la cultura andaluza
desde siglos atrás. Lo único que
variamos es la armonía”. Y el
resultado
es un disco en el que la mayoría
de las canciones siguen un palo
flamenco, tocando muchos y
variados:
desde la soleá hasta el mirabrás,
desde la granaína hasta la caña o
las verdiales, pasando por
caracoles y fandangos. Cuenta,
asimismo, con el maestro
Morente cantando la última
canción
En cuanto a la temática y la
composición verbal de las
canciones, J.  se vale tanto de sus
letras, de letras populares, de
otras de Morente o Fosforito e,
incluso, de poetas flamencos
como Antonio Murciano;
consiguiendo que los temas sean
los principales que él había
venido tocando hasta entonces.
No será la única obra que Los
Planetas grabarán en esta l ínea,
al lp “La leyenda del espacio” le
seguirá “Una ópera egipcia”
(2010),  salpicado en medio con el
ep “Cuatro palos”,(2009)
dedicado al cantaor Manolo
Caracol,  interpretándose en el
mismo el “Romance de Juan de
Osuna”, copla que interpretaba el
cantaor sevillano, compuesta por
Quintero, León y Quiroga.

A este romance se le añade
unas peteneras y unos tarantos
con la autoría de J.  en las letras,
así como otras letras escogidas del
acervo
cultural y tradicional del flamenco.
Con respecto a “Una ópera
egipcia”, se vuelve a contar
prácticamente con los mismos
letristas, así como de la
colaboración de Enrique Morente
en dos de las canciones: “La
Pastora Divina” y “Que me van
aniquilando”. Se incluye también
la grabación del “Romance de Juan
de Osuna”, versión de la copla que
ya interpretara Manolo Caracol y
que ya salió en el ep anterior.  De
nuevo aparecen palos como las
cantiñas, las colombianas, alegrías
de Manuel Vallejo, malagueñas,
tangos o unas sevillanas de La
Niña de los Peines. Uniendo los
tres trabajos de Los Planetas bajo
este prisma de flamenco y rock, se
podría considerar a la banda lo
que en flamenco se l lama “un
cantaor largo”, ya que interpretan
y adaptan multitud de palos
diferentes, con la dificultad que
ello conlleva. Pero, claro, si
contamos con un baterista como
Erik, eso suele resultar más fácil .
Larga y productiva ha sido la
colaboración del flamenco y rock
apadrinada por Enrique Morente,
l legando lamentablemente a su fin
en el 2010, aunque dejando su
semilla en lo venidero, como él
quería.
Y es que, como afirma J. ,  este
enorme músico y creador (no solo
cantaor) está a la altura de un Bob
Dylan, un Lou Reed o un David
Bowie, como ya apuntó sobre este
mismo el l íder de Sonic Youth. Los
Planetas han sido su último
producto, esperamos venideros de
esta bendita fusión, aunque quizá
hay que hacer caso a J.  y pensar
que el rock es tan solo un palo
más del flamenco.
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SER MÚSICO EN UNA ISLA
Charla con Anna Szostak

 Mil  Gracias Anna por
formar parte de esto.

¿Qué influencias tiene su
música por los sitios
donde ha vivido? (si es
que las tiene)

Nací en Lituania, crecí en
Polonia y mis padres son
rusos. Para empezar
cultura y canción rusa
(sobretodo el romance)
es lo que me influenció
en mi primera infancia.
Las canciones que me
cantaba mi madre. Como
ella es actriz y en aquel
entonces trabajaba en un
teatro musical (Teatr
Rozrywki,  Chorzów),
absorbé todos,
absolutamente todos los
musicales que se hacían
y los cantaba de
memoria. Mi papá es
batería de jazz así que
desde la adolescencia los
clubs de jazz y la
Academia de Jazz de
Katowice se convirtieron
en mi segunda hogar.
Más que países, me
influenciaron las
personas que conocí o,
como mis padres, tuve
suerte de crecer con
ellos. 
Cuando me fui a
Barcelona a los 20 años,
empecé a escuchar y a
compartir música desde
brasileña, blues, boleros,
balkan. Todo lo que se
me pasó por delante. 

¿Qué te atrajo de Menorca
para que te asentaras all í?

Lo de siempre! El amor. Me
casé con un menorquín y
tuvimos un hijo aquí en la
isla.  Hace 7 años que vivo
aquí.  Ahora con ganas de
cambios ya. 

Cuéntanos cómo está el
panorama musical en la
isla.
¿Cómo ves el
mercado/recepción por
parte del público para los
cantantes? 

Creo que una isla es un
lugar complicado para
trabajar como músico.
Estamos entre la espada y
la pared teniendo en
cuenta que aquí
mayormente se trabaja en
la temporada de verano.
Esto te obliga a tocar
dentro del concepto de
turismo y para mi l legó un
punto donde no quiero
más basar mi economía en
los conciertos sin alma,
para la gente a la que no le
importa lo más mínimo
quién eres, qué tocas y
porqué. En Menorca hay
muchos músicos, pero a la
vez es un entorno bastante
cerrado. Es difícil  salir de
la rueda de hoteles y
eventos privados. Para
poder vivir de tu arte, si
este es algo más que hacer
covers, tienes que salir .  
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Y centrándonos en ti, ¿cómo es cantar,
componer, en una isla, tiene algo
diferente?

Los estímulos son muy diferentes. Estás tú
contigo mismo. Poca afluencia de
personas. También esto tiene su lado
bueno ya que puedes centrarte más
fácilmente. Hay mucho silencio, mucha
naturaleza. En fin, que si tienes un plan de
trabajo bien marcado es un lugar ideal.
Los inviernos se sienten largos y hay que
estar bien enfocado para no perderse
también. Al menos esto me pasa a mí. En
la temporada baja es cuando preparamos
nuevos proyectos, ensayamos a full y
grabamos. Es el momento de exploración
ya que no pasa nada más. 
Dice el escritor Isaac Risa que el futuro
será lo que estemos dispuestos a
defender, exactamente, ¿Qué es,
entonces, para ti el futuro? Y ¿Cuál sería la
canción que te hubiera gustado escribir o
te gustaría escribir o cantar?

Futuro es lo mejor. Es el motor que hace
que me mueva siempre. Son mis planes,
mis sueños, mis ilusiones. Es la
imaginación. Es mi responsabilidad y mi
libertad y esto me encanta. 
Lo de las canciones va por épocas..
Últimamente estoy escuchando ,sobre
todo, mujeres, como Silvana Estrada,
Jazzmeia Horn, Lizz Wright, Jaime Woods,
Mercedes Sosa, Maria Creuza. 

Tengo un proyecto de versiones con mi
querido amigo y grandísimo
contrabajista Manel Álvarez, y allí
interpretamos las canciones que nos
encantan. Así que este deseo ya lo
tengo cubierto. Igual si podría pedir
algo me encantaría cantar alguna vez
con una big Band de jazz de esas
grandes.

Actualmente estoy escribiendo
mi primer álbum, y me doy
cuenta de que uti l izo las 5
lenguas que hablo!  Me encanta.
Porque cada una de ellas no solo
tiene diferentes matices fónicos,
también me hace pensar de otra
forma y desde diferentes lugares.
Realmente estoy muy agradecida
por mi r iqueza cultural ,  es algo
que no tiene precio.  Está claro
que el inglés es el  idioma más
usado, puedes l legar a más
gente.  Pero escribir  en polaco o
ruso se vuelve bastante más
íntimo. Español es mi idioma del
día a día,  incluso en los sueños.
En el encuentro algo más
cotidiano, bromas,  cosas que me
pasan. 
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Tú que interpretas lenguas que no
son propias, ¿En qué lengua te ves
componiendo en un futuro?. ¿en
cual realmente te sentirías feliz
pudiendo componer e interpretar,
que no lo hayas hecho ya?



 La memoria musical colectiva.
Se ha dado en multitud de ocasiones la situación de acordarte de una melodía o canción
por la continua preservación del boca a boca de la gente o del propio mundo que nos
rodea.
¿Quién no ha sabido tararear "Para Elisa" de Beethoven sin haberla escuchado nunca o
"All you need is love" de The Beatles sin saber que eran de los propios Beatles por los
anuncios de televisión?
Esto es un ejemplo de una memoria colectiva musical que nos une a todos y que da peso
al argumento de que es el idioma universal por excelencia. La música trasciende el
tiempo, el idioma, la etnia y las culturas. Esto se ve reflejado en la propia ciudad de Cádiz
y su carnaval.
¿Cuántas generaciones de cadistas crecerán con el pasodoble de los peperoni en un
futuro, simplemente por ir a ver a su equipo al estadio?. Habrá muchísima gente que no
habrá escuchado la chirigota, pero pueden cantarlo a pleno pulmón sin equivocarse. No
saben el momento en el que supieron esa música, pero sigue latiendo en miles de
cadistas cada vez que truena en los partidos. 

La forma conocida de llamar a este fenómeno de la memoria musical es
cuando se dice: "El pueblo lo ha hecho suyo" 
Es tan puro y está tan integrado en el ADN del gaditano, que es irremediable
que nadie siga el "popopo" de las viudas en el gallinero. El estribillo
trascendente de Requeté que retumba con ese "Que bonito está mi cai". Son
sones que acaban formando parte de la atmósfera del sitio donde nacen y de la
gente que lo canta, como si adquirieran conciencia propia y se volvieran una
forma de vida más de la tierra gaditana. 
Es cierto que la letra entra en un pequeño segundo plano ya que la música es
la responsable de este suceso en este caso que se aplica universalmente.
Podría decirse que los refranes pueden ser una especie de memoria colectiva
de la palabra, tal y como pasa con la música. 

Mientras alguien 
Cantiñea Por Alejandro cheza

“Me han dicho que el amarillo
está maldito pa’ los artistas,

y ese color,  sin embargo,
es gloria bendita para los

cadistas.
que aunque reciben a cambio

todo un calvario de decepciones,
de amarillo se pintan la cara,

amarillo son sus corazones.
Han dado su vida y sus

gargantas,
siguiendo a donde haga falta

al Cádiz de sus amores,
Ratatatata ratatatatal”. . . .
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Sin embargo, en la letra
existe la barrera del idioma y
la compresión del mismo.
Mientras que en el caso de la
música he llegado a
presenciar como un guiri
remataba el estribillo
anterior mencionado con la
mayor de las emociones. Hay
esta la gran versatilidad y la
carencia de fronteras que
tiene la música. 
La música carnavalesca pasa
por muchos estilos y formas
de diferentes lugares del
mundo para representar los
personajes que visten. Usan
los timbres, las armonías del
sitio, que están presentes en
la memoria musical de todos
y que hacen que
reconozcamos la
proveniencia del lugar que
se representa. 
Es inevitable no escuchar la
trompeta de la guayabera y
no transportarnos a cuba. No
podemos no pensar en el
legado andalusí sin los
instrumentos árabes ni la
forma entrecortada de los
quejíos en el cante.
Transportarnos a mitad de
un bosque enorme en Dando
Leña con las armónicas
sonando, el banyo
punteando y las hachas
golpeando en seco los
tocones de madera. 
Nuestra mente asocia esos
rasgos a esos lugares y luego,
Cádiz en el carnaval, los hace
suyos y asi crea el mestizaje
de sonidos que dan forma al
propio carnaval, el cual tiene
su propia memoria colectiva.
 Hay multitud de motivos y
formas de hacer música que
hacen que automáticamente
lo asociemos al carnaval y
que crea esa identidad. 

La púa golpeando la
bandurria y el laúd al
inicio de un tango. El pito
de caña afinado a varias
voces. La forma del
pasodoble tanto al 3x4
como al 4x4. El remate de
un contralto en el final o
el trío de un pasodoble.
El golpeo de unos
nudillos en un mostrador
mientras alguien
cantiñea. Eso está en
todo el complejo de
mentes que sin saberlo
asimilen que sea música
proveniente del carnaval
y así se siga haciendo con
el paso de los años. 
Es increíble ver como
miles de corazones
retumban al son de los
hombres del mar de paco
alba con el vaporcito del
puerto, sin haber
escuchado jamás esa
agrupación. Creo que es
la mayor meta o a lo
máximo que puede
aspirar un músico, ver
que tu ciudad te hace
eterno, que tu música es
perpetua gracias a la
memoria colectiva de
todo el mundo. 

Eso está en todo el
complejo de mentes
que sin saberlo asimilen
que sea música
proveniente del
carnaval y así  se siga
haciendo con el paso de
los años.  
Es increíble ver como
miles de corazones
retumban al son de los
hombres del mar de
paco alba con el
vaporcito del puerto,  s in
haber escuchado jamás
esa agrupación. 

Creo que es la mayor
meta o a lo máximo
que puede aspirar un
músico,  ver que tu
ciudad te hace
eterno, que tu música
es perpetua gracias a
la memoria colectiva
de todo el mundo. Se
conectan con cada
voz que hacía
Caracol ,  con cada
estribil lo que
estallaba de los
yesterday y con cada
copla que quede
guardada como en un
joyero en el gall inero
del Gran Teatro Falla .  
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Cuando me pidieron que escribiera un
artículo sobre música pensé, bueno, la
música es eso que siempre de una u
otra manera me ha acompañado, y
sobre lo que nunca he dejado de
documentarme e investigar, así que
tenía una nueva oportunidad de
desempolvar mis ajados y macilentos
legajos en los que llevo trabajando
años, pero resulta que tenía que escribir
sobre Festivales,. . . uff, qué pesadez, si
ahora todo el mundo escribe sobre eso,
y lo que es peor, cómo les decía yo a
estos entusiastas editores que mi
psicoterapeuta me prescribió eliminar
esa maldita palabra de mi vocabulario,
y aún más, que no asistiera a ningún
festival sin mis ansiolíticos, al menos
hasta que hubiera dejado de salirme
sarpullido al ponerme una pulsera
festivalera. 

De esto no se libra hasta un territorio
de natural tan poco emprendedor de
grandes eventos como es Andalucía,
en donde por mor del impulso
turístico ya tenemos overbooking de
festivales en muchos fines de semana
veraniegos, e incluso somos pioneros
del modelo de ciclos de conciertos, al
modo de lo que fuera en los años ´80
el Cita en Sevilla.
Ahora viene lo más difícil, y es
orientar un tema tan poliédrico y
complejo como es el mundo de los
festivales de música, por las distintas
connotaciones económicas, sociales y
artísticas que intervienen en su
planificación, gestión y puesta en
marcha, así como por las
implicaciones incluso políticas e
ideológicas que en ocasiones
conllevan. Y es que estamos en un
momento de auge en el que
precisamente la programación
artística es lo que menos ruido
provoca, y por desgracia en muchos
casos tampoco es nada sobresaliente,
ya que los festivales en este país han
dejado de ser el sueño de
programadores creativos y visionarios,
dispuestos a arriesgarse con
propuestas innovadoras y
alternativas, para convertirse
mayoritariamente en eventos
clónicos que repiten año tras año y
por todo el territorio, las mismas
parrillas de programación.

FESTIVALES: RENOVARSE O
MORIR DE ÉXITO.

Por Carlos Sánchez de las Heras

Pero la cabra t ira al  monte y aquí
estoy,  medicado y sin rencor,  para
contar algo de lo que está pasando
en este proceloso e inextricable
universo de los festivales que está tan
de actualidad en todo el mundo, y
que incluso en España está tomando
tintes de burbuja al  modo del ladri l lo
-la t ierra de los mil  festivales como
refiere mi profe Vidal Romero-,  ya que
los promotores parecen tener
convencidos a los ayuntamientos de
que estos eventos ponen a sus
ciudades en el mapa, ayudan a
difundir sus bondades culturales e
históricas a través de los medios de
comunicación de masas,  y
contribuyen de forma efectiva a la
atracción de visitantes,  dejando un
impacto económico en la zona muy
relevante.  
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Para qué arr iesgar s i  e l  públ ico es
lo que quiere ver  y  además t ienen
a los art istas en cartera ,  porque los
gigantes del  negocio de los
fest ivales además de empresas
promotoras son bookers ,  que
gest ionan sus propios rosters  de
art istas ,  e  incluso disqueras o
sel los editor iales ,  a l  más puro
est i lo Juan Palomo.  Y eso s in
entrar  aquí  en el  del icado asunto
de la exclusiv idad que obl igan a
f i rmar algunos promotores ,  y  que
en España es un caso muy
part icular  por las  leoninas
condiciones que suponen en plazo
y precio para su levantamiento,  ni
tampoco hay espacio suf ic iente
para tratar  un tema tan del icado
como las penosas condiciones
laborales que los empleados ,  de
dist intas áreas de los
macrofest ivales más importantes ,
t ienen que soportar ,  y  en dist intos
medios han descr ito sus
experiencias denunciando
prácticas i r regulares .  
Según SGAE,  que ha def inido el
concepto de fest ival  como aquel
evento que se celebra en var ios
días seguidos ,  con var ios grupos o
art istas que actúan
consecutivamente,  y  en el  que
suena música en directo
ininterrumpidamente durante un
mínimo número de horas ,  en
España hay actualmente algo más
de 600 fest ivales ,  s i  bien sólo 60
congregan a más de 10.000
asistentes diar ios ,  que es la  c i f ra
que los def ine ya como
macrofest ival .

 
Como no tengo mucho espacio ,  y
para no abrir  demasiado el
espectro ,  en este art ículo trataré
especialmente los fest ivales de pop,
rock y  electrónica ,  dejando de un
lado los de música clás ica ,  danza,
f lamenco y otras manifestaciones
de músicas tradicionales ,  que
habitualmente están sostenidas por
administraciones públ icas y  muchas
de el las  son gratuitas o
suf ic ientemente subsidiadas en su
precio para el  públ ico.  No obstante,
en el  caso de los macrofest ivales
también está imperando el  apoyo
público con dotaciones económicas
elevadas ,  más al lá  de la habitual
cesión gratuita de espacios y
recintos públ icos ,  del  apoyo en
disposit ivos de tráf ico y  transportes ,
y  de la cobertura de medios y
fuerzas de seguridad públ ica para
el  control  de eventos
mult itudinarios .  
Cada f in de semana hay var ios
fest ivales ,  ya sea en una gran
capital ,  en una zona playera o en la
montaña,  y  los hay para todos los
est i los musicales ,  y  adaptados a
cualquier  bols i l lo ,  s i  bien desde la
pandemia los precios han subido de
manera desorbitada.

.

El Ministerio de Cultura manejaba
en 2019 una cifra de 917 festivales,
pero en este global se incluyen
conciertos de varios artistas en un
solo día,  f iestas populares y ciclos
de conciertos en los que durante un
cierto periodo de tiempo actúa un
grupo o artista cada día.   

Y es que después de dos años de
parón por la pandemia,  sobre todo
los macrofestivales de música,  han
regresado a España en estos dos
últimos veranos con una fuerza
inusitada,  y es tal  la proli feración de
eventos musicales que empieza a ser
complicado planif icar por el  público
su asistencia a algunos de ellos ,  y
eso sin entrar en la dif icultad de
encontrar abonos ya que salen a la
venta muy pocos a buen precio,  y
luego van apareciendo
solapadamente en el mercado
secundario con un sobrecoste
vergonzante.
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Un mercado secundario que en gran
medida lo conforman entidades
subsidiarias a las propias
promotoras y t iqueteras que
gestionan los festivales,  cuyo
escándalo ya ha l legado a los
tribunales fuera de España, porque
en este país la legislación de
protección de derechos de los
consumidores en materia de
compra online es bastante laxa
todavía.  

En los festivales británicos,  quizás
los de mayor arraigo del panorama
europeo, la música no es más que la
excusa,  ya que una encuesta
reciente muestra que solo para el
45% de festivaleros ésta es la
principal motivación,  y la mitad
admitía haberse comportado de
manera que jamás se hubiera
permitido en otro t ipo de evento.  

Pero en España probablemente
estamos asistiendo en estos últ imos
años al  hinchamiento de una burbuja
en el sector ,  aunque habría que
distinguir entre lo que son
macrofestivales y los que no.  
También hay que tener en cuenta que
la mayoría del público decepcionado o
descontento con determinados
modelos de festivales son los de mayor
edad, que buscan opciones más
tranquilas ,  sostenibles y de tamaño más
reducido en aforo,en número de artistas

 y escenarios,  y que permitan volver a
disfrutar de la música de forma más
cercana, que los artistas sean locales,
y el  espectáculo se desarrolle en un
entorno más amable y cuidado. 

Pero ¿qué pasa con el público? ¿por
qué responde tan f ielmente cuando
en muchos de los casos la
experiencia no termina de ser tan
divertida y enriquecedora como era
de esperar por las ganas,  la i lusión y
el dinero invertido? ¿Están los
festivales sobrevalorados,  y
asistimos porque un deseo
irrefrenable nos impele a no
perdernos lo que otros van a
disfrutar ,  y no queremos
arrepentirnos cuando nos lo
cuenten después?.

Las drogas,  el  sexo furtivo,  las peleas
ocasionales,  y otros placeres
culpables,  conforman parte del morbo
que acompaña al furor por este t ipo
de espectáculos,  y es que después de
nuestro primer festival  todos nos
marchamos siendo un poco diferentes
de como éramos cuando l legamos.

Con varios escenarios alejados en los
que se tarda mucho tiempo en
desplazarse entre unos y otros para ver
tu selección de grupos favoritos,  y eso
cuando no coinciden en horario que
entonces es aún peor.

En cambio son los jóvenes los que
siguen l lenando mayoritariamente los
recintos pese a que están colapsados,
incluso con riesgos de avalanchas,
caóticos y peligrosos,

Se celebran en secarrales en donde
no suele haber agua corriente,  no
permitiéndose la entrada de agua o
comida, y en donde los aseos
químicos están asquerosos desde el
primer momento,  además no hay
cobertura telefónica,  las zonas de
acampada son inmundas y ,  al
margen de las condiciones del
recinto,  en algunos casos cobran
por las duchas,  para colmo los
transportes no tienen aire
acondicionado o son muy caros,
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  Además los VTC tienen unos
precios desorbitados para la
vuelta tras el  festival ,  ya que no
hay interés para pactar los
precios de dichos servicios por
parte de la organización del
festival .  Para colmo hay
festivales que cobran por todo:
una comisión por la devolución
del dinero sobrante en la pulsera
monedero,  otra por volver a
entrar tras haber sal ido durante
el evento,  o incluso aplican una
comisión por cambiar la
titularidad del abono antes del
comienzo del festival .

Pese a este dantesco panorama
y a estas trágalas,  la clave del
éxito debe estar en el  efecto
llamada que suponen los grupos
y artistas cabezas de cartel ,  que
una vez se anuncian para iniciar
la venta anticipada provocan un
estado de excitación extremo en
el público potencial  comprador
de los abonos,  que saben que
los precios subirán a medida
que se acerca el  evento.  Y es
que hay un nivel de artistas que
ya es prácticamente imposible
ver en salas,  y solamente pueden
disfrutarse en festivales.  
 

empezó de camarero en 1995 y
acabó en 2019 de codirector del
FIB.  Y para conocer los mejores
festivales a nivel mundial se puede
visitar ,  s in tener que viajar ,  leyendo
el l ibro de Oliver Keens “Festivales.
Guía de un melómano sobre los
festivales que debes conocer”
(Anaya Touring) .
 

Y como ya en las referencias
citadas se trata en profundidad
todo lo que se pueda contar sobre
el universo de los festivales de
música,  procede que vaya
terminando con unas breves
alusiones al  panorama andaluz,  eso
sí  con una inevitable nostalgia que
espero se me disculpe.  Haciendo
un repaso a vuelapluma de los
eventos musicales que se celebran
actualmente en Andalucía he
podido contar ,  sólo entre junio y
septiembre,  68 festivales y ciclos
de conciertos,  o sea que hay casi
cuatro a la semana de media.   

¿Cómo hemos l legado hasta
aquí? Esta es la pregunta que se
hace Nando Cruz en su l ibro
“Macrofestivales:  El  agujero
negro de la música” (Ed.
Península) en el  que tras un
documentado análisis de la
situación a través de la historia
reciente de los macrofestivales
expone detalladamente los
problemas,  

Algunos sintéticamente se han
comentado aquí ,  al  t iempo que
plantea algunos posibles caminos
para el  futuro de este t ipo de
eventos.  

A destacar también otras
publicaciones recientes que tratan
el fenómeno de la proli feración de
festivales y su problemática,  como
“Festivales de España” de David
Saavedra (Anaya Touring) ,  Una guía 
de viaje por 60 festivales que aún
siguen con vida en nuestro país ,  y
también “Aquí vivía yo.  Una crónica
emocional de mis 25 años en el FIB”
(Libros del K.O.)  una autobiografía
anecdotario de la experiencia de
Joan Vich Montaner como
programador del festival  de
Benicassim, en la que cuenta como
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Y en segundo lugar,  no hay
que olvidar a los dos grandes
festivales internacionales
andaluces que han marcado
época y que, por falta de
músculo f inanciero y otras
circunstancias añadidas,
tuvieron que interrumpir
definit ivamente su
celebración siendo referentes
importantes en cuanto a lo
que supuso su programación
musical .  En Sevil la ,  el  Festival
Territorios,  cita primaveral
que comenzó en 1998 como
“Música de los Pueblos:
Territorios Celtas” ,
celebrándose por las calles y
plazas de la ciudad, y que
tuvo su últ ima edición en
2015 en la pradera del
Monasterio de la Cartuja.  Y
como no, el  Espárrago Rock,
uno de los primeros grandes
festivales internacionales de
rock en España, que empezó
su andadura en 1989 en
Huétor Tájar (Granada) ,  y pasó
en 1993 a Granada capital ,
l legando en 1999 al  Circuito
de Velocidad de Jerez de la
Frontera donde se celebró
hasta 2003.  Y aprovecho aquí
para f inalizar enviando un
cariñoso recuerdo, al lá donde
esté,  a Francis Cuberos,
director y alma máter del
Espárrago Rock,  que fue uno
de los pioneros de la
organización de eventos
culturales en España y que
nos ha dejado recientemente.

Podría citar aquí algunos
nombres,  con sus localizaciones,
datos de asistencia,  precios y
características,  con su bondades
y sus defectos,  pero me dejaría
alguno seguro y ,  como es
imposible citarlos a todos,  sería
injusto con algunos,  pero
tranquilos que todo está en
internet,  así  que se puede buscar
en los enlaces adjuntos.  
No obstante,  no me gustaría
terminar sin dejar constancia de
aquellos festivales que se han
quedado, muy a su pesar ,
injustamente en el camino
cuando en su momento fueron
referentes en la comunidad
andaluza,  e incluso fuera de
nuestra t ierra.  Me estoy refir iendo
en primer lugar a dos
experiencias diferentes y alejadas
de los tópicos,  lo que ahora se
denomina como festivales-
boutique, ambos en Isla Cristina
(Huelva) ,  como fueron el South
Pop y el  Anfi  Rock,  por el  que
pasaron nombres claves del pop-
rock nacional ,  bandas foráneas
dif íci les de ver por estos lares,  y
artistas incipientes cargados de
riesgo e intensidad, y todo ello
con un formato encantador en
parajes envidiables.  Ojalá que el
camino que l levan actualmente
los festivales hagan reconsiderar
a parte del público,  y a los
ayuntamientos concernidos,  para
que estos sean buena parte de
los modelos de cultura a apoyar.
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Música : sensibilidad,
sensaciones 

Lo primero ¿qué es una persona PAS? ¿qué
características se dan en ellas?

Una persona altamente sensible es una persona
que, en resumidas cuentas,  s iente más y con más
intensidad que lo que se considera normal.

Una persona altamente sensible,  ya sea niño o
adulto,  procesa los estímulos y la información
más profundamente.  Además,  se puede
identif icar a las personas altamente sensibles
con algunas característ icas o pilares como:
Procesamiento cognitivo más profundo, más
atención a las suti lezas,  son muy intuitivas,
s ienten las emociones de los demás como si  las
estuvieran experimentando ellas mismas,  son
capaces de descifrar de una manera muy precisa
los sentimientos de la persona que tienen
delante,  son muy empáticas,  con una gran
capacidad de entrega y una visión muy profunda
de la vida,  invierten mucho tiempo intentando
buscar soluciones para los problemas humanos,
son muy perfeccionistas,  necesitan sentirse úti les
y son muy solidarias ,  entre otras cuestiones.

Es importante reconocer que ser altamente
sensible no necesita diagnóstico ni se trata de
una enfermedad, simplemente es un rasgo de la
personalidad, que,  s i  lo sabemos gestionar puede
ser algo maravil loso y considerado como un don,
sino,  nos puede provocar mucho malestar
emocional y mucho dolor .

¿creéis que la música es una forma de bálsamo
para la alta sensibil idad? Un bálsamo frente al
ruido diario,  frente a las sensaciones de estrés
que produce el r itmo actual de vida…

Creemos que el arte en todo su esplendor puede
ser un bálsamo y calmante,  además de,  sobre
todo, un canalizador y un medio de
comunicación para las personas que no
encuentran un modo común de expresarse como
podría ser el  lenguaje y el  habla.  Muchas veces
logramos,  con el arte,  decir  lo que callamos o lo
que no podemos decir con palabras.  La música y
el arte nos permite parar ,  conectar con nosotras
mismas,  reflexionar,  disfrutar ,  relajarnos y ,  al
mismo tiempo, activarnos.

Por Sara Oliva. Revista Impasible
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Las personas altamente sensibles
construyen el mundo desde una visión
creativa,  ¿qué papel puede jugar la
música en esa construcción?

No sabemos a ciencia cierta si  las
personas altamente sensibles
construyen el mundo a través de la
creatividad, s in embargo, lo que sí
somos conscientes es de que el mundo
necesita el  arte y la creatividad para
existir .  En muchas ocasiones,  por el
r itmo de vida frenético y rápido,  se nos
olvida jugar como lo hacíamos en la
infancia,  mancharnos,  rasgarnos los
pantalones,  sal irnos de la ral la o pintar
el sol de color azul en vez de amaril lo .
Parece que hay un momento en la vida
en el que nos toca ser personas adultas
y nos olvidamos de ese espacio de
juego donde el arte t iene todo el
protagonismo y,  al  mismo tiempo, nos
perdemos entre exigencias,
perfeccionismo y síndromes de la
impostora.  Nosotras creemos que todo
el mundo es creativo,  no sólo las
personas artistas o altamente
sensibles,  s in embargo, entrenar la
creatividad y el  ojo y esa sensibil idad
es algo que l leva un trabajo diario y ,
por ende, deberíamos permitirnos
ratitos donde explorar esa creatividad,
dejando de lado el ruido exterior .

¿Quizás puede percibir  una PAS
matices en la música que otras
personas no pueden o les cuesta
mucho más?

Sí ,  claro,  puede ser .  Las personas
altamente sensibles tenemos los
sentidos más abiertos y una de las
formas de canalizar el  ruido y los
problemas es el  arte.  La alta
sensibil idad permite observar el
mundo y todo lo que nos rodea con
una belleza,  casi  inexplicable,  y al
mismo tiempo, hacer de cada detalle ,
que para otras personas podría ser
mínimo y pasar desapercibido,  algo
único y extraordinario.  Posiblemente,
eso es un gran don. Transformar el
dolor y todos los sentimientos en arte
y ver belleza donde otras personas no
ven… nada. 
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Salta La Tapia
 Por  Mercedes de Pablos

La música amansa a las f ieras,  a no ser
que seas un artista frustrado, austriaco,
bajito de voz aflautada y cada vez que
oyeras a Wagner te dieran ganas,  no ya
de invadir Polonia,  s ino arrasarla desde
la raíz .  Todos los santos t ienen novena,
menos la excepción que tiene la regla:
o sea,  el  común de los mortales no
somos desalmados,  s ino tal  vez sólo
cobardes en el mejor de los casos o
hijos de nuestras circunstancias,  en
general .  Pero de la misma manera que
Borges construyó una Historia universal
de la infamia,  hay también un cielo
laico de hombres y mujeres buenos- la
sal de la t ierra- que inclina la balanza
del lado de la decencia.  Siguiendo el
rastro del muy curioso y añorado
fi lósofo f i lólogo Steiner ,  resulta curioso
que entre decencia y demencia apenas
haya un par de letras de diferencia.
Cherchez la femme, podríamos clamar
si  fuéramos Truffaut o Juan Sebastián
Bollaín,  o sea la nouvelle vague
francesa y sevi l lana en un mismo plato.
Margarita Laviana,  se l lama, pero
empecemos por el  principio este relato
de música para cuerdos- si  es que
alguien lo es-  encerrados por locos,  
apresados en aquella España que había
enterrado a Franco pero que todavía no
había puesto la losa del RIP al
franquismo.  Y sin embargo las f lores,
las hierbas- las benditas malas hierbas
que habían sido expulsadas del paraíso
nacionalcatólico- surgían ya por las
rendijas de un  régimen que nació y
murió podrido.  Pero dif íci l  de
derrumbar.  

En 1978 un grupo de auxil iares del
hospital  psiquiátrico de Sevil la-
vulgo Miraflores- mil itantes de
CCOO y comandados por un
psicólogo, Juan Luis Piñero,  quiso
abrir  un poco esa puerta de hierro
que había convertido aquel lugar,
presuntamente de reposo,  en una
cárcel donde los inquil inos
parecían dibujados por Paco Roca
o habitantes de un cuento de
Lovecraft ,  donde faltaba de todo
pero sobre todo faltaba la vida.  
Nada mejor que invitar a una
toma del palacio de invierno-
mazmorra helada- a los sevi l lanos
con el reclamo hameliniano de la
música.  
Aquella primera experiencia -
Salta la tapia,  así  de claro,  así  de
luminoso- fue un éxito discreto
pero sonó como el más grande
timbal ,  l lamando la atención a
tanto ciego que no quería ver el
horror al  que se había destinado a
muchos enfermos y a otros que
habían enfermado por ingresos
hijos de conspiraciones famil iares
y de médicos cómplices.  En
aquella cárcel/hospital  convivían
todo tipo de dolores del alma y el
cuerpo, algunos diagnosticados,
otros condenados por sal irse de la
norma que el régimen cárcel ,
había impuesto.
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Aquella Tapia saltada del 78 sirvió de
aguijón para mover conciencias y
consciencias.  Una primera vez que
precedió al  inolvidable festival ,  del
mismo nombre,   de 1982,  una f iesta
total donde lo mejor del teatro (  
Esperpento) ,  del rock (Pata Negra,
Si lvio y Luzbel )  del f lamenco, (  Pepe
Suero,  El  Cabrero) ,   del arte (  Nazario y
Ocaña) se hicieron dueños del
manicomio,  desterrando para siempre
esa fatal  palabra ,  l lenando su amplio
patio de música,  de r isas,  de vida.  Y
algún porro.  Dicen.

El director de esa segunda y grandiosa
edición,  Manuel González de Chávez
fue un tipo singular ,  de atractiva
cabeza y arrojo digno de Robin Hood,
que l legó a aquel hospital  y antes que
nada, contrató una peluquería y
cambió los uniformes de presidiarios
de los enfermos por ropa normal,  “  de
calle” ,  que l lamó pacientes a los
“ internos” ,  que abrió las puertas del
aquel enorme complejo para que ellos
sal ieran y entrara la calle ,  ese coto
vedado, esa vida expulsada de
Miraflores.  Hizo la f iesta y dio el  primer
paso para la l lamada reforma
psiquiátrica.  Amnistía para los locos.
Libertad para los que habían sido
apartados de la sociedad para no
verlos,  para no saberlos.  Fue un
Woodstock que celebró la caída del
muro,  de los muros reales de esas
tapias y del muro invisible y letal  de los
si lencios,  los apestamientos,  los
apartamientos,  el  apartheid brutal de
aquel lugar que se nombraba en voz
baja.  Como al averno.

Fueron ellos ,  aquel grupo de
profesionales val ientes,  convencidos,
admiradores de la experiencia del
osado Basaglia en Trieste,  seguidores
de Lacan y de Jung ,  contestatarios
de la eminencia bendecida por
Franco de los López Ibor y los Vallejo
Nájera.  
Saltamos la tapia para bailar ,
saltamos la tapia para cantar a
voces,  saltamos la tapia para
celebrar la l ibertad. Para reventar las
murallas de Jericó de aquellos
cementerios de almas heridas.
Cuerdos todos,  locos todos.
Sanándonos de una enfermedad que
nos había l lenado-cuarenta años- de
pústulas la dignidad y los derechos.  

Margarita Laviana  y Paco Yanes
recogieron el testigo de  Manuel
Gonzales y siguieron Saltando la
Tapia unos años más.  Una cita
obligada. Una f iesta l lena de sentido.
Y de sensibil idad, s i  me apuran.
Luego esas tapias se fueron
derribando por la reforma
psiquiátrica que tuvo un nombre
propio- Ladislao Lara- y un gran
equipo de hombres y mujeres detrás.
Que cerraron los manicomios(
nacidos para dar uso a las antiguas
leproserías ,  ojo) y organizaron pisos y
les buscaron una vida y un trabajo a
quienes ,  enfermos como cualquiera,
tenían derecho a una vida cualquiera.  
Sin camisas de fuerza y quemaduras
de los electroshocks.  

Margarita Laviana,  feminista,
psicóloga,  comprometida con el
antifranquismo, fue una de ellos .
Mujer entre hombres.  Trabajando
desde dentro de las instituciones
(aquella Diputación de Sevil la de la
primera democracia,  val iente) para
dejar abiertas las puertas de la calle .  
Para convertir  las plazas en La Piazza
Grande de Bolonia cantada por Lucio
Dalla.  Abrazar al  Nobody Men de los
Beatles y decirle que no está solo y
no es feo.  Cantar Casta Diva las
noches de luna l lena.  Danzar el
Pequeño Vals Vienés de García Lorca
en la voz de Silvia Pérez Cruz.   
Saltar la tapia de los prejuicios y los
miedos.  Tomarse una copa con El
loco de la colina y l lamar a las
puertas del cielo con McCartney y
Dylan.  Hacer de la belleza la única
cordura.  
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 KRIPTONITA EN
FORMA DE CANCIÓN

Por Salvador Navarro

Como Supermán, yo tengo mi
kriptonita en forma de canción.

Di un paso al frente ante el
agotamiento general en lo
anímico y lo físico. Recién
cumplidos mis dieciocho, en un
septiembre calurosísimo, me
ofrecí para quedarme a dormir
con ella.  El final se vaticinaba
tan cercano que no había planes
posibles.

Me llevé mis walkmans y cintas
de cassette grabadas de los 40
principales. Coloqué mi
chiringuito de libros y cintas
junto a su cama de hospital,  le di
un beso en la frente y me
dispuse a pasar la noche más
larga.

Hace unos años me dieron mis
hermanas un sobre ocre en el
que ella escribía sus últimos
años. Se dirigía a cada uno de
nosotros para decirnos qué
soñaba de nuestras vidas
venideras. Nunca he conseguido
la fuerza para abrir el sobre y
enfrentarme del tirón, treinta
años después, a las reflexiones
de mi madre acerca de un futuro
que ya nunca sería de ella.  Me
aseguro de que está a buen
recaudo, lo paso de la l ibrería a
una cajonera, lo meto en
carpetas distintas, pero no lo
abro.

Hacía un calor surrealista y ella
me pedía que le mojara la
frente. Yo desconectaba la
música, me sentaba en su
colchón y le pasaba la gasa
húmeda por la cara. No sé hasta
qué punto me reconocía ya. Me
miraba fijamente y confirmaba
ese placer primitivo de alivio.

-¡Qué fresquita!

Yo volvía a mi asiento, le
agarraba la mano y volvía a
escuchar 'Purple rain' .  Le daba
volumen para escapar de all í ,
para no oír su respirar agitado
ni enfrentar sus lamentos
agudos.
Creo recordar que me apretaba
las mano, que me miraba a los
ojos, que me sonreía para
evitarme asumir el horror de su
muerte.

Tuvimos una cena hace poco en
casa, y apareció el sobre entre
mis papeles. Vi la última
página. Me pedía que fuera
ordenado, que cuidara de mis
hermanos, que estaba
orgullosísima de mí. Hablaba a
mi padre para decirle que era lo
más hermoso que jamás le
había pasado.

Esa noche oscura, siglos
después, dejó aparecer por la
ventana un tímido rayo de sol.

No puedo oír 'Purple rain' sin
desbaratarme por dentro.

44

https://www.facebook.com/salvador.navarro.94


Por Javier Rodríguez

Hace pocos días, el gran
productor Bizarrap publicó un
corto l lamado BIZAPOP. El corto
nos presenta a un Bizarrap
exitoso: "Llegamos a 8,500
millones de reproducciones en
Spotify.  Ganamos, volvimos a
ganar y vamos a seguir ganando".
Pero además de informarnos
sobre un logro tan inalcanzable
como ese, el corto nos plantea un
problema: su éxito ha llegado a
tal punto que ya no puede
complacer a todo el mundo.

 

 En una conversación con su jefe,
interpretado por el actor Guillermo
Francella (El secreto de sus ojos),
este le dice una frase que puede
aplicarse a la música en general:
"La gente no elige qué música
escuchar, sino que es la música la
que elige quién quiere que la
escuche".

Esta frase es una invitación a
reflexionar sobre la naturaleza de
la música y su relación con el ser
humano. La música es un arte
subjetivo, y lo que a una persona
le gusta, a otra puede no gustarle.
No obstante, hay algo en ella que
tiene en común con todos
nosotros: la capacidad de
conectarnos a un nivel emocional.

En este artículo, trataremos la
curiosidad del ser humano por
descubrir músicas y artistas
nuevos, cómo debemos mantener
la mente abierta y receptiva a
músicas que aparentemente no
son de nuestro agrado,
hablaremos de cómo la música
forma parte de nuestro día a día o
de cómo el ser humano es capaz
de asociar recuerdos vitales a
canciones.

La Curiosidad por la Música Nueva
y los Prejuicios Previos

La música es un arte dinámico que
está en constante evolución. Cada
año surgen nuevos géneros,
estilos y artistas, y son muchos los
oyentes que se encuentran
constantemente buscando nuevas
experiencias musicales. Esta
curiosidad por la música nueva es
una fascinante característica
inherente al ser humano por
descubrir lo desconocido.

Según el psicólogo Steven Pinker,
la curiosidad es una adaptación
evolutiva que nos ayuda a aprender
y adaptarnos al entorno. La música
nueva nos puede exponer a nuevos
sonidos, ritmos y melodías, que
pueden ampliar nuestra
sensibilidad musical y enriquecer
nuestra experiencia estética.

Es importante tener en cuenta que
la música, al ser un arte subjetivo,
puede lograr que lo que a una
persona le gusta, a otra puede no
gustarle. No debemos juzgar la
música por su género, estilo o
popularidad. Desde mi modesta
opinión, es muy importante
escuchar diferentes tipos de música
y dejarse l levar por las emociones
que nos transmite.

45



A medida que la
globalización y la
accesibilidad digital han
hecho que la música de
todo el mundo esté al
alcance de todos, hemos
aprendido a apreciar y
fusionar géneros y estilos
diversos. Un ejemplo
destacado es Bizarrap,
quien ha desafiado las
fronteras musicales al
fusionar géneros que
anteriormente parecían
incompatibles. Este tipo de
experimentación musical
nos desafía a reconsiderar
nuestras propias
preferencias y a apreciar la
belleza en la diversidad de
géneros, que
probablemente nunca antes
hubiéramos escuchado.
¿Cuántos de sus oyentes
actuales, muchos de ellos
niños y adolescentes, antes
de escuchar sus mezclas,
escucharían cumbia o
corridos tumbados, géneros
de la música popular de
Latinoamérica?.

 
 A menudo, nos marcamos
prejuicios con respecto a
ciertos grupos o géneros
musicales. Podemos creer
que la música clásica es
aburrida, que el rock es
agresivo o que el pop es
superficial .  Estos prejuicios
pueden ser muy limitantes,
ya que nos impiden disfrutar
de la música que no encaja
en nuestras expectativas. Es
importante ser conscientes
de nuestros prejuicios y
tratar de superarlos.

La Música como Parte de la
Vida Cotidiana y la Creación
de Recuerdos

En un mundo cada vez más
conectado, la música se ha
convertido en una compañía
constante para muchas
personas. Ya sea en el trabajo,
durante los viajes o en
momentos de soledad, la
música actúa como un
bálsamo emocional y un medio
para expresar identidades
individuales. La música se ha
convertido en la banda sonora
de nuestras vidas, moldeando
nuestros estados de ánimo y
conectándonos con otros a
través de playlists
compartidas y
recomendaciones musicales.
La música puede ayudarnos a
concentrarnos, a relajarnos o a
animarnos. También puede ser
una forma de expresarnos y de
conectar con los demás.

Uno de los aspectos más
fascinantes de la música es
su capacidad para evocar
recuerdos específicos y
momentos cruciales en la
vida de una persona.
Psicológicamente, estas
asociaciones se establecen a
través de la memoria
episódica y la emotividad.
Una canción puede
transportarnos
instantáneamente a un lugar,
un tiempo y un estado de
ánimo particular,  lo que la
convierte en una forma
poderosa de preservar y
revivir recuerdos. Esta
asociación entre música y
recuerdos se debe a la
capacidad de la música de
evocar emociones.

un viaje de curiosidad y transformación cultural46



Está comprobado y demostrado
que cuando escuchamos una
canción que nos recuerda a un
momento especial,  nuestro
cerebro libera las mismas
hormonas y neurotransmisores
que liberamos cuando vivimos
ese momento.

Un ejemplo de cómo la música
puede conectarnos a un nivel
emocional es el caso de
"Hallelujah", de Leonard Cohen.
Esta canción ha sido interpretada
por cientos de artistas de
diferentes géneros, y cada uno de
ellos le ha dado su propio
significado. Sin embargo, todos
ellos han compartido la misma
emoción: la sensación de pérdida
y dolor.

Conclusiones

En el cierre del artículo, quiero
volver a la frase de Bizarrap del
inicio, donde nos invita a pensar
en la música como una fuerza
que nos supera. La música no es
algo que elegimos, sino que es
algo que nos elige. Puede llegar
a nosotros en un momento
inesperado y cambiar nuestra
vida para siempre. Por eso, es
importante tener la mente
abierta a la música nueva y no
dejar que nuestros prejuicios
nos limiten. La música tiene el
poder de conectarnos con los
demás y de hacernos sentir
vivos.

En resumen, la música no solo es
una manifestación de la
curiosidad humana, sino también
una fuerza que moldea nuestras
emociones, experiencias y
conexiones culturales. Nos
desafía a explorar nuevos
horizontes, mantener la mente
abierta y apreciar la belleza en la
diversidad sonora. A medida que
realizamos nuestro viaje vital
por el mundo, en paralelo, vamos
enriqueciendo nuestro viaje
musical,  recordemos que la
música, al igual que nosotros,
también está en constante
transformación, l ista para
sorprendernos una y otra vez.
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