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Telefónica: 902224949 

      Internet: www.entradasinaem.es 

 FANDANGOS Y TONADILLAS

Reparto:
Cantante lírica: María Hinojosa
Cantante lírica (soprano): Cecilia Lavilla
Actor: Rafa Castejón
Cantante lírico (tenor): Ángel Ruiz
Guitarra: Alicia Lázaro
Bailarines CND: Sara Fernández
Yoko Taira
Iker Rodríguez
Mar Aguiló

Isaac Montllor

Violín 1: Beatriz Amezúa

Violín 2: Marta Mayoral
Clave: José Ignacio Gavilanes
Clave (fandando Padre Soler): Silvia Márquez
Violoncello: Laura Salinas
Equipo artístico:

Dirección musical: Alicia Lázaro
Dirección de escena
: Laura Ortega
Iluminación: Irene Cantero

Coreografía: Mar Aguiló  y Pau Arán
Ayudante de dirección: Juan Menchero
Producción: CNTC con la colaboración especial de la Compañía Nacional de Danza

El siglo XVIII es un siglo fascinante en la evolución de la música europea y España no será una excepción.

Las ideas de la Ilustración penetrarán gradualmente en una sociedad que va a ser testigo de la creación de nuevos modelos de poder económico, urbanísticos o sociopolíticos.

Ramón de la Cruz describirá de manera admirable el Madrid que nace en esa época. Domenico Scarlatti, el Padre Soler, Luigi Boccherini o Blas de Laserna son algunos de los grandes nombres con los que Madrid creará su paisaje sonoro en ese siglo.

Fandangos y tonadillas quiere ser una pequeña fiesta, donde la danza y el teatro se encuentran con la música para preparar el gran camino que recorrerán juntos en las épocas venideras.

Lo que queda de la fiesta
Del Año Nuevo a la Cuaresma, durante el periodo más festivo del año, ofrecían las compañías en Madrid un buen número de entretenimientos populares. Triunfaban las funciones de mucha tramoya o donde hubiera bailes de máscaras, y las tonadillas, fandangos y sainetes eran siempre lo que mayor interés despertaba. Fandangos y tonadillas no es una representación teatral típica de la España del siglo XVIII, larga e intensa, repleta de música y canciones. Pero sí celebra, en cambio, el valor de sus intermedios, en los que se igualaba la vida de la calle con el escenario. Cualquier cosa podía contribuir, gracias al teatro, a la cambiante realidad del espacio urbano. Los paseantes de los que habla Blas de Laserna en Las murmuraciones del Prado, compuesta para la cantante María Mayor Ordóñez, “La Mayorita”, acudían para verse a sí mismos y oírse hablar. Y de imitados pasaban a ser imitadores, envueltos en un significativo artificio. El final de la jornada lo marcaba la ritirata, el simbólico toque de queda al que Luigi Boccherini recurre en su célebre Música nocturna de las calles de Madrid. 

Nuestra propuesta incorpora al repertorio de la CNTC el legado dramatúrgico, dancístico y musical del siglo XVIII. Lo hace revisando un enorme archivo de materiales escénicos, bajo la dirección musical de Alicia Lázaro y en colaboración con la CND y los coreógrafos Mar Aguiló y Pau Arán. El espectáculo reúne a un maravilloso elenco de actores, bailarines, cantantes y músicos entregados a una noche de final imprevisible. En su centro está la fiesta: el espacio sobre el que se repliega la ciudad, lugar de encuentro y de partida de un grupo de personajes empeñados en pasárselo bien, cada cual a su manera. Les falta, para poder hacerlo, un tenor. Eso mismo sucede en El italiano fingido de Ramón de la Cruz, versionado aquí para servir de hilo conductor. Tomás, aficionado a la ópera, se hace pasar por un profesor de canto en una velada musical. El público, ruidoso y descontentadizo, siempre próximo a desbocarse, como temían los ilustrados, se hace cómplice de este engaño: reclama del teatro el placer de divertirse con los demás, aunque sea de manera poco ordenada.
En los bailes, la música y los retratos de costumbres del sainete y la tonadilla se fragua la idea moderna de un teatro contemporáneo. Los autores y compositores de esta generación, incluso cuando se oponen al tumulto de la fiesta, se empeñan en buscar cómo continuarla sobre el tambaleante suelo del Antiguo Régimen. Es posible que, sometidos los escenarios al control de las autoridades y al criterio de los censores, el fenómeno de la fama sirviera, además de para poner en marcha una incipiente industria del entretenimiento, para centrar la atención en el arte del actor. Sobre la figura del intérprete, del arlecchino cargado de habilidades; el músico; el bailarín; la soprano; el tenor, descansa desde entonces —es un decir— la obligación de continuar la fiesta. María Antonia Vallejo, “La Caramba”, y Miguel Garrido, apodado “Príncipe de los graciosos”, y a quien le estuvo prohibido jubilarse, ya en su edad madura, por el gusto de los madrileños en oirle, interpretaron juntos la tonadilla a dúo “Arbitrio para comer”, de Pablo Esteve. En ella se alude a las dificultades de los cómicos durante los períodos en que, como ahora, aunque por distinto motivo, los teatros estaban cerrados. Es en ese momento, un probable martes de Carnaval de 1785, cuando el propio Garrido, que ha tenido que desempeñar en su vida todos los oficios, acude buscando trabajo a la renombrada Caramba y se ofrece, entre burlas y veras, para ser el galán de la compañía. 
Laura Ortega

Directora de escena
La Tonadilla escénica.
Mucho se ha escrito ya en nuestros días sobre la tonadilla escénica, desde que José Subirá y Julio Gómez publicasen hace ya un siglo los primeros estudios sobre el género: del origen de la tonadilla, de sus etapas, de sus autores... La recuperación para el público contemporáneo de un género ligado desde su inicio a las representaciones teatrales del XVIII no es tarea sencilla, pero la tonadilla escénica - como los aires de algún sainete que escucharemos en el programa – es ya tenida en cuenta por los estudiosos, y poco a poco, también por los intérpretes y el público.
La tonadilla nació como género musical del teatro en el s.XVIII. La comedia española tenía siempre tres actos, y existia la costumbre de intermediarlas con pequeños números teatrales que solían concluir con alguna canción o tono. Entre el primer y segundo acto se representaba un entremés, y entre el segundo y tercero, un sainete. Las primeras tonadillas , acompañadas generalmente a la guitarra, servían de cierre de alguna de estas partes. Luis Misón (compositor, y oboísta de la Real Capilla) renovó el género e introdujo el acompañamiento orquestal, con lo que las tonadillas cobran mayor entidad. Se cantaron entonces dos tonadillas, una tras el entremés y otra tras el sainete. 
Con el navarro Blas de Laserna y el catalán Pablo Esteve, el género se afianza de modo que llega a sustituir al entremés, y las comedias se intermedian con tonadilla y sainete, las dos caras de la moneda de este género músico-teatral, cortos ambos de duración pero llenos de hallazgos musicales y escénicos. El sainete es recitado, pero tiene música, a veces mucha música. La tonadilla es cantada, pero tiene personajes definidos y algún texto recitado.  En ocasiones, textos bien elaborados, como en la tonadilla a dos “Arbitrio para comer” que oiremos hoy.  

Las compañías teatrales subsistían con las recaudaciones de los teatros, y la buena acogida de las representaciones debía estar asegurada. La presentación de una nueva tonadilla o sainete podía remontar el fracaso de público de alguna comedia farragosa, y las compañías se esmeraron en contratar autores y músicos que asegurasen el éxito. Los elencos cuentan con instrumentistas avezados, para resolver en breves ensayos y lecturas el virtuosismo cierto de la parte orquestal. También, con actrices de cantado, que no desmerecían frente a las que trabajaban en géneros “mayores” como la ópera. A la virtuosa María Mayora, La Mayorita, dedicó Laserna “Las murmuraciones del Prado”, que abrirá la parte cantada de nuestro espectáculo. 
Los compositores, auténticos maestros del género y, sobre todo, grandes músicos, fueron capaces de sincretizar en estos géneros que hoy ya no consideramos “menores”, el saber musical ilustrado y la tradición, lo popular y lo culto, que deleitó a los bancos, gradas, cazuelas y mosqueteros de los teatros madrileños, y que hoy les presentamos con el mismo deseo de conquistar su favor. ¡Disfruten!.
Alicia Lázaro
Directora Musical

    ¿Dónde va la música cuando deja de sonar? ¿Dónde va la danza cuando el cuerpo no está?

    En la temporada de las prohibiciones, la ‘ritirata’, surge la necesidad de una fiesta, de bailar.  Una fiesta que está a punto de terminar y tres cuerpos, ebrios, sensuales y atemporales anhelan que la fiesta no llegue a su fin. El enamoramiento de una noche, una orgía, un mundo al revés. Una absurda fiesta de hedonismo, tristeza y diversión va dejando atrás su momento de esplendor. Una mirada hacia la decadencia de la sociedad, libertina y melancólica, un carrusel caótico y enloquecido, pero también enigmático y de ensoñación.

    Una coreografía basada en las emociones y sensaciones producidas en un momento final de la noche o del comienzo del día.
La música marca el ritmo de unos movimientos que combinan una danza pura y estilizada con códigos propios de la evasión juvenil en los clubs nocturnos.
Un lenguaje coreográfico que tiene la intención de reflejar el espíritu de nuestro tiempo: aunar el orden de lo clásico con el éxtasis. La euforia, el trance, pero también la melancolía y el desencanto de cada bailarín se acaban sumando en un sólo cuerpo para vibrar y liberarse.

Mar Aguiló 

Coreografía


    En respuesta a esta invitación y colaboración coreográfica, junto a los bailarines co-creadores, decidimos hacer uso del gesto como punto de partida e investigar la complejidad a la hora de componer con él. Más tarde, este gesto pidió paso al movimiento y los cuerpos danzantes se descubrían ante nuestros ojos. Frases de movimiento mayores y más expresivos complementaron nuestra pequeña búsqueda.

    Después de varias conversaciones con Laura Ortega, Mar Aguiló, Alicia Lázaro y Xavier Albertí, destilamos algunas pautas/premisas/consignas para adentrarnos en lo coreográfico: fingir, reír, transformación, expulsar, complicidad, XVIII, balancearse, vanidades, fiesta, nadie es quien dice ser…

    Para esta ocasión, era importante tener en cuenta la diversidad de la propuesta creativa: música, teatro, escenografía, canto, danza… La danza ha pretendido estar al servicio de sus 'disciplinas compañeras’, para así crear este mosaico creativo en colaboración.

Pau Arán

Coreografía
ALICIA LÁZARO (Directora musical)

Pionera en el trabajo integrado y continuo de investigación, recuperación musical y divulgación de la música de los archivos catedralicios españoles, así como en la incorporación de la música antigua en el teatro, se formó en Suiza (Schola Cantorum Basiliensis y Conservatorio Superior de Ginebra). Dirige desde 1997 la Sección de Investigación Musical de la Fundación Don Juan de Borbón en Segovia, y la Capilla de Música Jerónimo de Carrión, con la que realiza habitualmente programas de música inédita de la Catedral de Segovia y otros archivos españoles. 
Destacan también sus trabajos para el teatro antiguo, en la Compañía Nacional de Teatro Clásico y en Nao d'amores, compañía con la que colabora desde su fundación. Finalista a la Mejor Dirección Musical en los Premios Max de Teatro 2010 y 2011, Premio Choc de la Musique en 2005 por la grabación Ecos y Afectos, Premios Investigador 2014 y Mejor Director 2015 y 2016 en los Premios a la Creatividad e Innovación en la Música Antigua de la Asociación GEMA (Grupos Españoles de Música Antigua). 
Entre otros trabajos de investigación, ha publicado la integral de canciones para voz y guitarra barroca de José Marín (Chanterelle Verlag, ECH 521, 1995), y cuatro primeros volúmenes (2005-2007) de la colección “Maestros de Capilla de la Catedral de Segovia”. Es miembro correspondiente de la Real Academia de Historia y Arte de San Quirce.
LAURA ORTEGA (Directora de escena)
Como directora de escena ha dirigido los siguientes espectáculos: La habitación del Mediodía de Michael Ende (2006), El amor de don Perlimplín con Belisa en su jardín de Federico García Lorca (2007), Donde cubre de Bernardo Sánchez Salas (2007), Pasos de carnaval de Hans Sachs (2008-2009) en el Museo Thyssen- Bornemisza, El monstruo ríe de Bernardo Sánchez Salas (2010), Los empeños de una casa de Sor Juana Inés de la Cruz (2011), Todos para uno (2012) a partir de la novela de Alexandre Dumas, Pioneras, Habitaciones propias, El ausente de Felipe Restrepo y Regresar, a dónde y por qué con dramaturgia de los hermanos Bazo, Molly Bloom de José Sinisterra y Colometa, versión de Ignasi García (2013, 2014, 2015 y 2016) dentro de Nuevo Teatro Fronterizo, María Zambrano, la hora de España, de Itziar Pascual, Blanca Doménech y Nieves Rodríguez Rodríguez, en el Centro Dramático Nacional,  Intemperie en el Teatro Pavón Kamikaze y Vientos que nos barrerán, en el Teatro Fernando Fernán Gómez,  piezas estas últimas de Cristina Redondo. Monsieur Goya de José Sanchis Sinisterra en el Fernán Gómez Centro Cultural de la Villa, a propósito de las pinturas negras del pintor español, junto con Daniel Canogar y Suso Sáiz. 

Como ayudante de dirección, ha desempeñado su labor en la Compañía Nacional de Teatro Clásico, en Las bizarrías de Belisa de Lope de Vega y Romances del Cid (2008), ambas dirigidas por Eduardo Vasco. También ha sido ayudante de dirección de Juan José Afonso en El arte de la entrevista de Juan Mayorga, estrenada en el Centro Dramático Nacional, y Largo viaje del día hacia la noche de Eugene O’Neill, con Mario Gas y Vicky Peña. En los últimos años ha sido ayudante de dirección de Fernando Soto en los espectáculos La estupidez, con Fran Perea, Toni Acosta, Javi Coll, Ainhoa Santamaría y Javier Márquez, Trainspotting en el Teatro Pavón Kamikaze y ¡Ay, Carmela! en los Teatros del Canal. 

Desde hace 7 años y en la actualidad es ayudante de dirección de Andrés Lima, recientemente galardonado Premio Nacional de Teatro, y con quien ha llevado a escena Medea, un proyecto del Teatro de la Ciudad protagonizado por Aitana Sánchez Gijón, El jurado, con Pepón Nieto, Víctor Clavijo e Isabel Ordaz, El pan y la sal de Raúl Quirós, El amor no dura para siempre (Romeos y Julietas), dentro del Festival Una Mirada diferente, Sueño (Comedia muy trágica), La vuelta de Nora, Shock: el cóndor y el puma, Prostitución y El chico de la última fila. Actualmente prepara Principiantes o De qué hablamos cuando hablamos de amor (a partir de relatos de Raymond Carver) y la segunda parte de Shock: la tormenta y la guerra. 
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