ANALISIS DE LAS SEIS SONATAS PARA LA REINA DE ESPAÑA

INTRODUCCIÓN; Danza Teatral Española: LA ESCUELA BOLERA DEL SIGLO XX

Bolero, Fandangos, Seguidilla y Jotas han pasado a ser danzas de Escuela justamente en el apogeo del movimiento Romántico. Pocos lenguajes estéticos como el del Romanticismo representaron un caldo de cultivo idóneo para que proliferara una escuela de danza culta particular y con sus propios signos . En España, en este periodo habrá una verdadera lucha campal por imponerse a ver quien lograba la supremacía, si el ballet o la danza nacional. Esta lucha fratricida tampoco sentó buenas bases armónicas para una fusión duradera.

La escuela bolera es el verdadero ballet español. Comenzó a gestarse en el siglo XVII, se clarificó en objetivos en el siglo XVIII y finalmente tuvo su cristalización a mediados del siglo XIX. Es un camino histórico bastante parecido cronológicamente al del ballet académico y paralelo a él. Esta escuela surge por la codificación y derivación a danzas teatrales de ritmos y bailes populares, mayormente andaluces. Las seguidillas boleras, las boleras de la cachucha, tienen un claro origen popular que devino en las coreografías gestoras del propio vocabulario de la escuela bolera, que rápidamente tuvieron una fuerte internalización. Desde 1830 e incluso un poco antes, grandes artistas españoles de estos bailes de escuela mostraron en las grandes capitales Europeas un tipo de baile teatral que no era solamente algo exótico ligado al sur, sino un conjunto de evoluciones coreográficas con estilo propio, plenas de dificultades y de una gran belleza escénica.

Tanto fue asi que sin excepción todas las grades estrellas del Romanticismo balletístico desde María Taglioni a Fanny Elssler  pasando por Fanny Cerito. Todas en algún momento de sus largas carreras escénicos abandonaron el etéreo tutú y las alas de sílfide por los volantes de encaje carmesí y las castañuelas. Francia fue sin duda alguna el centro difusor del ballet de Escuela Bolera y allí se verificó en Teatros de ópera y escuelas un proyecto de fusión de la Escuela Bolera con el ballet, los temas españoles en este periodo se hicieron cosa habitual y diaria en el repertorio francés. Pero no fue hasta 1835, en que Paris se rindió a la furia de lo Español en el Ballet y es así como se producen las piezas fundamentales que representan la estilización de lo teatral –español con la Escuela francesa.

        En España precisamente en ese decaer del romanticismo comienza a ser conocida la familia Pericet en Sevilla. Una verdadera dinastía artística que es con toda seguridad uno de los pilares básicos de la tradición de los” Bailes  de Escuela”.

Los Pericet no solo han y transmitido pasos y coreografías sino sobre todo las concepciones de un estilo complejo que siempre requiere toda la capacidad de un bailarín.

LA DINASTÍA DE LOS PERICET

La familia mas importante de maestros de la Escuela Bolera  del siglo XVIII en las ciudades de Madrid  y Sevilla es la familia Pericet. Esta saga de bailarines, coreógrafos y maestros aparece en el campo de la danza sobre el primer tercio de siglo.

La familia de los Pericet es un símbolo de continuidad en la danza española comparable a la que tiene los Viganó para el  ballet italiano y francés e los Angiolini, los Bournonville y los Taglioni para la historia del ballet en general. De origen sevillano, ya alrededor de 1880 aparece este apellido relacionado con las academias de danza de la ciudad. A finales del siglo pasado la llamada casa de los Artistas (Actualmente en fase de recuperación patrimonial) donde se reunieron varias escuelas. Allí continuaron su labor los Pericet, y allí se prepararon dos generaciones hasta llegar a la actual, que mantienen en activo a cuatro hermanos: Ángel, Eloy, Maria del Amparo y Carmelita, trasladados a Madrid y luego a Buenos Aires, donde residen actualmente, nietos de Ángel Pericet Carmona, los dos últimos grandes maestros ya desaparecidos, que nacidos en el siglo pasado heredaron el patrimonio coreográfico y musical de la tradición Sevillana.

A lo largo de la historia  da la Escuela Bolera distinguimos tres sagas que provienen del apellido Pericet:

1º SAGA: PERICET CARMONA

	Ángel Pericet Carmona

1877(Córdoba)

1944 (Madrid)
“Ángel Pericet Carmona, uno de los más valiosos representantes de una dinastía de bailarines que perpetuó la Escuela Bolera en su más puro estilo.”
	Rafael  Pericet Carmona


	José Pericet Carmona


	Salvador Pericet Carmona




2º SAGA; PERICET JIMÉNEZ

	Ángel  Pericet Jimenez

1899 (Valencia)

1873 ( Buenos Aires)


	Luisa  Pericet Jimenez
	Concepción  Pericet Jimenez


3º SAGA; PERICET BLANCO

	Concepción Pericet Blanco

1825

 ( Sevilla)

2002

 ( Buenos Aires)


	Ángel Pericet Blanco

1928

( Sevilla)
	Luisa Pericet Blanco

1932

( Sevilla)
	Eloy Pericet Blanco

1936

( Sevilla)
	Carmelita Pericet Blanco

Sevilla
	Amparo Pericet Blanco

1950

( Sevilla)


En Ángel Pericet Blanco se reúnen la pureza de la técnica con la pasión del arte. Su energía le lleva desde hace años a recorrer con su compañía todo el continente americano, participar en los más importantes congresos de Escuela Bolera, coreografiar y a mantener viva la llama de la tradición estilística. 

BIOGRAFÍA DE ÁNGEL PERICET BLANCO

[image: image1.jpg]



Ángel Pericet nació en Sevilla. Perteneciente a una  estirpe de bailarines, lleva a cabo en 1947, su primera presentación en el Teatro Español en un recital de Danzas acompañado por Elvira Lucena.

Más tarde y encabezando una compañía de “ballets”, realiza una breve gira por algunas capitales españolas y reaparece en Madrid. En el transcurso del año 1949 se traslada a América.

Se cristalizan y convergen en su arte el bailarín – baile de zapatillas de la Escuela Bolera, el bailador – baile regional hispano, y el “bailaor “ baile específicamente andaluz, esto es, baile flamenco o de botas. A estas virtudes se agregan, un perfecto sentido del ritmo, de la coreografía y de las danzas de España.

En 1955 regreso a España y poco después actuará, durante seis años consecutivos, en Uruguay, Chile, Brasil, Cuba, Venezuela, Colombia, Puerto Rico, México y Estados Unidos. Posteriormente, y ya en Europa, se presenta en los teatros de España, y baila en Stuttgart, Alemania. Extiende en ese periodo sus actuaciones hasta Bankog, Tailandia. Regresa a Buenos Aires en 1957 y ofrece sus espectáculos de ballet en el Teatro Avenida.

En 1959 Pericet anima en el Odeón, de Buenos Aires, la representación denominada “Dana y Cantares de España”. Después actúa en el Teatro Solís, de Montevideo, en el Municipal de Sao Paulo, Brasil. En 1961 vuelve a España, al Teatro Infanta Beatriz, de Madrid y efectúa una gira por los principales centros artísticos del País. 

En 1963 regresa a Buenos Aires, donde rehace su compañía de Ballet y actúa en el Teatro Smart. Participa en 1965 en los “Festivales de España” y en el Teatro de la Zarzuela de Madrid. En 1969, fue invitado por el Teatro Colón, de Buenos Aires, para la creación e interpretación de la danzas de la ópera “ La Vida Breve” y del ballet “ El Sombrero de tres picos” de Falla en nueva realización coreográfica.

Trabajó con los artistas del Ballet Nacional de España dictando cursos especiales sobre la Escuela Bolera, labor que constituye un verdadero patrimonio de la familia Pericet. Bailarín de exquisita forma y de gran refinamiento, cuya pasión lo mantiene aún en los escenarios y en la ardua labor de la enseñanza con el fin de pasar la antorcha a las generaciones futuras. Además Ángel Pericet fue un hombre que obtuvo numerosos premios a lo largo de su carrera artística : la Medalla de las Artes, Ciencias y Letras de Francia y la Medalla de la Hispanidad otorgada por el rey de España.

“SEIS SONATAS A LA REINA DE ESPAÑA”

      El primer estreno de esta obra fue en 1981 en el Teatro Liceo de Buenos Aires de la mano de la familia Pericet Blanco; Ángel, Eloy, Amparo y Carmelita. El ballet estaba compuesto por seis Sonata interpretadas por los cuatro bailarines; En la  primera Sonata intervenían todos,  la segunda Sonata  la realizaba Amparo, la tercera Eloy, la cuarta Carmela, la quinta Ángel y la sexta todos. Las variaciones de las Sonatas solistas  fueron creadas atendiendo al carácter y características técnicas de cada uno de ellos, utilizando por supuesto pasos típicos de la escuela Bolera de los Pericet.

     En 1985 María de Ávila( directora del BNE) le encargo a Ángel que montará su obra para el Ballet Nacional de España (BNE). A la hora del montaje, Ángel escogió el mismo a los bailarines solistas, buscando en ellos el carácter, estilo y características técnicas que se asemejaran a las características necesarias para la realización  de su coreografía inicial. El cuerpo de baile fue elegido por María de Ávila, por lo tanto hubo modificaciones con respecto a la coreografía inicial, ya que, Ángel tuvo que adaptar una coreografía de cuatro bailarines a todo un elenco de 16 bailarines. Aunque los pasos utilizadas fuesen los mismo es evidente que el movimiento escénico seria mayor y más complejo. Todo esto deriva en la estampa inicial  de la obra, en grupos de cuatro.

Por último resaltar que el vestuario no se hizo idéntico al de los  figurines originales de Francisco Olías, con los que se estrenaron en Buenos Aires. Lo que sí, es que sirvieron de base para los del Ballet Nacional. El vestuario va acorde con las características propias de la época de siglo XVIII.

 Estreno para el Ballet Nacional de España

FICHA TÉCNICA;

ESTRENO: Festival de los Tres Mundos de Spoleto el 12 de julio de 1985.

ARGUMENTO; Es un ballet sin argumento basado en la Escuela Bolera de la Familia    

                              Pericet.

COREOGRAFÍA: Ángel Pericet

DISEÑOS DE LUCES: Freddy Gerlache 

MUSICA; Domenico Scarlatti / Miguel Ángel Coria

DISEÑO DE FIGURINES Y DECORADOS; Ramón Ibars

DURACIÓN; 13 min y 37 segundos.

ELENCO DE BAILARINES;

PRIMERA SONATA:
Cristina Hernando / Aída Gómez

Antonio Alonso/ Juan Mata

Maribel Gallardo, Adelaida Calvín, 

Cristina Catoya, Mª Jesús García,

 Javier Baga, Marco Cannavo, 

José Tauste, Conchita Cerezo, 

Montserrat Marín, Amicie del Castillo, 

Cristina Jerez, Javier La Torre, 

Antonio Márquez, Néstor de Lara.

SEGUNDA SONATA:

Aída Gómez, Conchita Cerezo

TERCERA SONATA:

Antonio Alonso / Javier Baga

CUARTA SONATA:

Cristina Hernando / Maribel Gallardo

QUINTA SONATA:

Juan Mata / Javier Latorre

SEXTA SONATA:

TODO EL ELENCO

 

REPOSICIÓN DE LAS “SEIS SONATAS A LA REINA DE ESPAÑA” DE LA MANO DE JOSE ANTONIO PARA EL BALLET NACIONAL DE ESPAÑA.

José Antonio para la reposición de esta obra, se basa en las grabaciones de vídeo, para guardar la mayor fidelidad a la coreografía original y también se invitará al Maestro Pericet para que supervise los últimos ensayos antes del estreno. El vestuario será el original adaptado al nuevo elenco de bailarines y con respecto a la escenografía no se utilizará el telón pintado del estreno  basado en la familia de Felipe v de Mijael Van Loo,  sino que se utilizará la proyección de este mismo cuadro sobre el ciclorama.

Ficha técnica de la reposición actual del Ballet en el Teatro de la Zarzuela, de la mano del Ballet Nacional de España.

BALLET; Seis Sonatas para la Reina de España

COREOGRAFÍA; Ángel Pericet

MÚSICA; Domenico Scarlatti

FIGURINES; Ramón Ivars

PRIMERA SONATA;

Frida Madeo- Inmaculada Sánchez- Sara Nieto – Lola Maeso- Mercedes Burgos- Maribel Alonso . Cristian Garcia- Álvaro  Marbán- José Manuel García- FCO. Javier Caraballo- Angel Lara- Isaac Tovar.

SEGUNDA SONATA;

Tamara López 

Segundo elenco ; Sara Calero

TERCERA SONATA;

Eduardo Martínez

Suplente; José Manuel Benítez

CUARTA SONATA;

Aloña Alonso 

Segundo elenco ; Jessica de Diego

QUINTA SONATA;

Sergio García

Segundo elenco ; Jesús Carmona

SEXTA SONATA;

Todo  el elenco.

	BIOGRAFÍA DE DOMENICO SCARLATTI

Giuseppe Domenico Scarlatti (Nápoles, 26 de octubre de 1685 - Madrid, 23 de julio de 1757). Compositor italiano de música barroca afincado en España, donde compuso casi todas sus sonatas para clavicémbalo, por las que es universalmente reconocido.


Nació en Nápoles (Italia), en ese momento perteneciente a la corona española, y fue el sexto de diez hijos y hermano menor de Pietro Filippo Scarlatti, también músico. Lo más probable es que comenzase estudiando con su padre, el compositor y profesor Alessandro Scarlatti; otros compositores que pudieron ser sus profesores fueron Gaetano Greco, Francesco Gasparini y Bernardo Pasquini, influyendo todos ellos en su estilo musical. Se convirtió en compositor y organista de la capilla real de la Corte Española de Nápoles en a los dieciséis años, y en 1704 revisó la ópera Irene de Carlo Francesco Pollarolo para una representación en Nápoles. Poco después su padre le envió a Venecia, pero no se tiene información de los cuatro años que pasó allí.

En 1709 fue a Roma para ponerse al servicio de la exiliada reina polaca María Casimira. Durante su estancia en Roma conoció a Silvius Leopold Weiss y Thomas Roseingrave, el cual encabezó la recepción entusiasta de las sonatas del compositor en Londres. Domenico era ya un eminente clavecinista, y hay un relato que cuenta que en una prueba de talento con Georg Friedrich Händel en el palacio del cardenal Ottoboni en Roma, se le declaró superior a Händel en este instrumento, pero inferior en el órgano. Más tarde, cuando ya era mayor, se sabe que se persignaba en veneración cuando hablaba de las aptitudes de Händel. Además, durante su estancia en Roma, Scarlatti compuso varias óperas para el teatro privado de la reina Casimira. Fue maestro de capilla en la Basílica de San Pedro desde 1715 a 1719, y en el último año se trasladó a Londres a dirigir su ópera Narciso en el King’s Theatre.

En 1720 ó 1721 viajó a Lisboa, donde enseñó música a la princesa María Magdalena Bárbara de Braganza. Regresó a Nápoles en 1725 y durante una visita a Roma en 1728 se casó con Maria Caterina Gentili. 

En 1729 se traslada a Sevilla con el séquito de la princesa portuguesa, donde seguramente conocería los aires de la música popular andaluza. En 1733 se instala definitivamente en Madrid como maestro de música de la ya reina de España, donde vivió hasta su muerte. Después de fallecer su primera esposa en 1742, se casó con una española, Anastasia Maxarti Ximenes, con la que tuvo dos hijos.

Durante su estancia en Madrid, Scarlatti compuso alrededor de 555 sonatas bipartitas para teclado. Es por estas obras por las que se le recuerda hoy en día. En ellas se aprecia una música totalmente original y distinta a la del repertorio operístico, instrumental y de cantatas profanas y religiosas que compuso en su juventud. La asimilación de los aires populares españoles y la experimentación constante de las posibilidades del clave, instrumento de cámara en el que ejercitaba su magisterio para la reina, le llevaron a ser el iniciador de la escuela de clave española del siglo XVIII, que tendría seguidores en autores de la talla del Padre Soler. 

Tan identificado se sintió con la vida española que llegó a firmar con el nombre de Domingo Scarlatti, apellido que aún conservan sus descendientes. Es por ello que se puede afirmar que Scarlatti es uno de los más importantes compositores de música en España. Domenico Scarlatti murió en Madrid, a la edad de 71 años. Su residencia en la calle Leganitos tiene designada una placa histórica, y sus descendientes viven aún hoy en Madrid.

MÚSICA;

Sólo una minúscula fracción de su producción se publicó durante la vida del compositor. Parece que el mismo Scarlatti supervisó la publicación en 1738 de su colección más famosa, una antología de treinta sonatas que tituló Essercizi per gravicemvalo que fue recibida con entusiasmo por el más destacado musicólogo del siglo XIX, Dr. Charles Burney. Aún hoy, la mayoría del repertorio scarlattiano interpretado en concierto está basado en los Essercizi.

Sin embargo, nos han llegado 555 sonatas bipartitas, siendo todas esencialmente de un solo movimiento divididas en dos partes iguales (y repetidas), pero comprenden una gama sorprendente de expresión musical e invención formal. Las dificultades técnicas de sus sonatas (constante uso de la acciaccatura, saltos de manos) han hecho que a menudo se las considere como meros estudios de virtuosismo, pero su calidad está cimentada en que la dificultad está en buena medida al servicio de explorar todos los recursos y capacidades del clavicémbalo, como ocurre en la sonata K. 260. Muestran, asimismo, una extraordinaria audacia armónica, que incluye modos provenientes de la música hispanoárabe. 

Destaca en especial el uso audaz de la modulación y la enorme tensión que genera, demorando las frases musicales sin resolver en la tónica, como ocurre en la sonata K. 208. Es también notable la variedad rítmica y la capacidad de invención temática y estructural, de una culta perfección, que es enmascarada por su carácter "popular" y su aparente frescura y facilidad de escucha.

Aparte de los Essercizi, el resto de las sonatas no publicadas en vida del compositor sólo han sido impresas de forma fragmentaria hasta bien entrado el siglo XX, y su repertorio completo no es atendido todavía de forma completa y regular en concierto. Sin embargo, Scarlatti ha atraído a notables admiradores, incluyendo Chopin, Brahms, Bartok, Heinrich Schenker y Vladimir Horowitz, con la admiración constante de la escuela pianística rusa. El norteamericano Scott Ross grabó al clavicémbalo para la casa Erato la integral de sus sonatas bipartitas, lo que supuso un hito en el conocimiento y obra del compositor italo-español.

Entre los muchos logros del estilo de Scarlatti destacan los siguientes:

· Scarlatti estuvo muy influido por la música folclórica española. Su uso del modo frigio y otras inflexiones tonales más o menos totalmente ajenas al arte musical europeo son síntomas obvios de esta influencia, así como el cúmulo de acordes extremadamente disonantes y otras técnicas que parece imitan la guitarra. 

Su rico uso, a veces trágico, de modismos folclóricos también le singulariza. Hasta la llegada de Bártok y sus contemporáneos no se le daría a la música folclórica una voz tan estridente como Scarlatti. 

· Scarlatti anticipó muchos de los desarrollos formales que conducen al llamado "estilo clásico" y así, con justificación, se le podría describir como el primer compositor clásico. 

· Sin embargo, siempre difícil de definir, la tempestuosidad musical de Scarlatti sugiere Romanticismo, mientras que su intensa inquietud formal y sintáctica e ironía parece llevarle cerca del modernismo de Stravinsky.
BIOGRAFÍA DE  MIGUEL ÁNGEL  CORIA
Miguel Ángel  Coria nació en 1937 (España). A la edad de 10 años comienza sus estudios de Armonía en el Conservatorio de Madrid, estudió Contrapunto y fuga con Ángel Arias, piano con Antonio Iges y Pedro Lucena, e instrumentalización y composición con Gerardo Gombau. Más tarde tomo clases con Iannis Xenaquis en la Fundación Gaudeamus. En 1966 es el fundador del primer laboratorio  Español de música electronística. 

 Desde esos primeros pasos, está relacionado con la televisión española y la Orquesta Sinfónica de Radiotelevisión. Dejó escritas varias obras como: "Lúdica I" (1969), "Intermezzo" (1981) para orquesta; "Interacción" (1963), "Lúdica II" (1970), música de Cámara; "Jái Perdu Ma Plume dans le Jardin de Turina" (1982) para piano etc... Fue considerado uno de los mejores compositores de los círculos musicales de Madrid. En 1986 fue nombrado director técnico de la Fundación Ferrer Salat. En 1991 es el asesor artístico de la Orquesta del Principado de Asturias. Estas Sonatas son inéditas, fueron encontradas por Antonio Baciero y según Ángel Pericet en la catedral de Burgos. 
BIOGRAFÍA DE RAMON IVARS

Escenògraf i Director.Escenógrafo y Director
 Ramón Ivars recibió el Premio Nacional de Escenografía de la Generalitat de Catalunya en 1984 y el Premi al millor muntatge del Festival de Sitges de 1987 per El fetichista .Premio al mejor montaje del Festival de Sitges de 1987 por El fetichista.  Fue profesor invitado en las Escuelas de Escenografía Motley de Londres y DAMU de Praga.

Una de sus ultimas producciones fue “Comisario” para la Prague Quadrennial 2007. En su carrera laboriosa destacamos producciones como: “Don Quijote”(Stuttgart Stadttheater 2000, Stuttgart), “Ronda de Mort a Sirnera” (Teatre Lliure 2003, Barcelona), “Napoli” ( Finnish National Opera 2005, Helsinki).

CONTEXTUALIZACIÓN DE LA ÉPOCA DEL BALLET

SEIS SONATAS PARA LA REINA DE ESPAÑA

    La sociedad Española del primer tercio de siglo xx  es una sociedad de transición donde conviven las clases sociales tradicionales y surgen unos nuevos grupos los llamados clases medias ( pequeños comerciantes, artesanos y funcionarios) al tiempo que se fomenta la llamada sociedad de masas, lo que hace que se fomente el corporativismo y se generalizan las asociaciones de todo tipo.

Se produce  un crecimiento  y un cambio de estructuras en la economía  española y que afectó a todos los sectores en especial al agrario y al industrial.

El siglo xx comenzó con la consolidación de la gran revolución cultural y artística de las vanguardias. Músicos, literatos, pintores y bailarines buscaron expresión propia y protagonizaron un momento brillante y rico.

La Escuela Bolera en este siglo estará en los tablaos, en los intermedios de las actuaciones de los grandes artistas del momento, en películas españolas y por supuesto en las compañías de Danza que se fueron creando a lo largo de los años.

Tenemos obras muy importantes de contenido Bolero como; Eritaña,  Paso a Cuatro, Puerta de Tierra, Seis Sonatas para la Reina de España, Danza y Tronio etc....

CARACTERÍSTICAS GENERALES DE LA OBRA

 “Seis Sonatas para la Reina de España”, es un ballet principalmente de solos, es decir, exceptuando la 1º y la 6º Sonata donde Ángel Pericet pone en escena a todo el cuerpo de baile como inicio y final de la obra. En la 2º, 3º, 4º y 5º nos va presentando de forma individual a los solistas. En la 1º y la 2º Sonata los bailarines no llevan palillo y aparecerá en la 3º Sonata, con la intervención del solista masculino. 

   Este es un Ballet donde el virtuosismo alcanza mayores cotas de técnica y elevación en los trenzados.

Ángel trata al conjunto de una forma muy inteligente, mediante grupos, diagonales que abarcan todo el escenario, filas horizontales, baile en parejas etc...  pero ante todo una amplia y equilibrada utilización del espacio. También cabe destacar la lógica y coherencia en las transiciones de un dibujo a otro mediante caminadas.

    Con respecto a los pasos utilizados son los típicos de la Escuela Bolera de los Pericet, panaderos, piques en relevé, paso de vasco, sisol, rodazanes, punteados, embotados, cunas etc...  no hay excesiva complejidad técnica. Los brazos siguen una línea mas redonda y recortada, aunque amplios a su vez con rasgos de estilización, movimientos de brazos casi pegados al cuerpo, con sus respectivos quiebros, épollés, cabezas, miradas e intenciones, típicos del estilo de la Escuela Bolera y de su carácter pícaro y pizpireto.

    En la 2º Sonata es donde realmente observamos mas complejidad técnica ya que la bailarina tiene que demostrar técnica y potencia en el bajo de pierna, pero a la misma vez soltura y naturalidad en sus gestos y movimientos del torso.  Esta sonata requiere velocidad  y potencia en el bajo de pierna, Ángel utiliza saltos  como el hecho y deshecho, entrechat cuatre, assemblés, sissonne etc... que implica a su vez un buen fondo y resistencia de la bailarina. Prácticamente utilizará el centro del escenario  para mover a la bailarina  e incluye un pequeño movimiento circular alrededor del centro.

ARGUMENTO:

“Seis Sonatas para la Reina de España” es una obra sin argumento. Según el coreógrafo es un Ballet inspirado en la música, para él, ésta es fundamental para la creación de cualquier obra, ella es la que te sugiere y te inspira. Es necesario que los pasos se correspondan con lo que uno oye, que sea un paralelismo entre ambos, creando una coreografía con sentido y mucho gusto. 

RASGOS ESTILÍSTICOS;

Cabezas muy claras con diferentes dinámicas, los brazos son muy redondos y  grandes encima de la cabeza  pero adelantados. Los  recorridos muy claros con pinceladas de movimientos estilizados. Todo esto acompañado de constante quiebro y  épaulés. En conclusión flexibilidad en el torso aunque sí resaltar, que hay pocas rotaciones.

Con respecto al bajo de pierna Ángel hace mucho hincapié en la flexibilidad de rodilla y pies, provocando soltura y naturalidad al movimiento. Destacamos en el ballet momentos de gran dificultad técnica en las intervenciones de los solistas. Por último la aparición del palillo como protagonista en la tercera Sonata.

ESTILO COREOGRÁFICO;

Ángel por regla general repite la misma secuencia de pasos a derecha e izquierda. Además alarga el retardando musical con el movimiento, todo está muy coordinado musicalmente. La coreografía termina como empieza dando una sensación circular.

Ángel utiliza las formas geométricas para mover al grupo y consigue grandes dibujos escénicos de gran calidad.

ILUMINACIÓN Y ESCENOGRAFÍA;

   En este ballet Ángel Pericet pidió la colaboración de Freddy Gerlache  para la iluminación y de Ramón Ivars para la escenografía. La iluminación del Ballet es bastante sencilla, en el inicio del ballet se utilizan  cenitales con recortes en blanco  para enmarcar cuatro grupos de bailarines que poco a poco se irán difuminando hasta conseguir una luz general que se mantiene aunque graduando su intensidad hasta el final del ballet.

   Es un ballet que no utiliza  elementos de atrezzo,  simplemente se utilizó como escenografía un telón pintado basado en un cuadro de la familia de Felipe V para el estreno en el Teatro Espoleto. Sin embargo para la reposición actual de la obra de la mano del BNE, se utilizó por motivos económicos una proyección del cuadro. Esta proyección a medida que se iba desarrollando el ballet se iba difuminando la imagen, dotando la escena de una nueva ambientación. 

    Para finalizar la sencillez de la iluminación y la escenografía están arropadas por  el elegante vestuario  en tonos rojizos, rosados y azules.

DESCRIPTIVO DE LA ILUMINACIÓN :
1º SONATA: 

1. Telón iluminado durante la obertura.

2. Cuatro cenitales con recortes en blanco.

3. Comienza el grupo a moverse y entra la luz general fría 

3.1 Frontales y Contra de Par en tonos rosas y azules.

4. Hasta el final de esta 1º Sonata la intensidad de la luz va bajando a tonos azules en general.

4.1 Contra de Par ( azul oscuro), Frontal (azul claro) y calles 

    ( azul claro).

2º SONATA;

1. Entrada en escena de la bailarina solista;

1.2 Calles medias( tonos rosas), calles altas(tonos lavanda), 

calles rasantes ( tonos azules claros).

2. Diagonal de la bailarina:

2.1 Se activa el Frontal en azul oscuro y el Contra de Par en azul claro, en general la escena se oscurece hasta llegar a la pose final de la bailarina.

CARACTERÍSTICAS GENERALES DE LA MÚSICA DE LAS SONATAS

    Las sonatas Scarlattianas (grupo donde se incluyen las “ seis sonatas para la Reina de España”)  poseen una estructura idéntica. Su estructura responde a una forma binaria compuesta por dos partes sensiblemente iguales, que está prevista que se repitan. La primera parte finaliza a menudo en la nota dominante y la segunda siempre en la tónica. Las cadencias con que se concluyen cada una de las dos partes son similares. Hay pocas excepciones a este esquema básico. Scarlatti, gran creador de ideas musicales, no se preocupó en exceso de renovar las formas musicales de su época.

    La grandeza de las sonatas de Scarlatti reside en su riqueza de motivos musicales, en todas las figuras de su retórica musical. Destaca en su quehacer la variedad en la invención rítmica y melódica y la habilidad casi diabólica en la utilización de todas las capacidades del clavicémbalo. A primera vista la limpia y ordenada escritura de sus sonatas harían pensar en que la ejecución de estas obras es relativamente sencilla. Nada más lejos de la realidad. La claridad de su pentagrama esconde terribles dificultades para el músico que las interpreta. Algunas contienen cambios de mano, saltos de octavas, complicados arpegios y escalas rapidísimas.

   En cuanto al ritmo, sus obras para teclado están animadas por un carácter vivo y variado, con una notable influencia de la rítmica de los aires populares de la música española. En numerosas ocasiones se escuchan células rítmicas que podríamos calificar de ostinati que recorren toda la longitud de la sonata y recuerdan a los del pulso de la guitarra flamenca. Se escuchan en su clave las notas repetidas de los instrumentos de cuerda pulsada con púa o las castañuelas percutidas repetidamente.

   Pero quizá el rasgo más sorprendente del arte de Domenico Scarlatti es su extraordinaria habilidad para la modulación, una de las marcas de estilo más sorprendentes del genio del napolitano. Es capaz de recorrer con ella todas las tonalidades dentro de una obra. Unas son en progresión, otras aparecen a intervalos, en ocasiones son abruptas: en estos casos, el oyente es llevado sin transición a otra región tonal, a veces muy alejada (a menudo un tono entero, otras veces una tercera).

ANÁLISIS MUSICAL DE LA 1º Y 2º SONATA

Introducción

      La música de la seis sonatas fue creada por Domenico Scarlatti y  Miguel Ángel Coria, realizan un detallado tratamiento de la música, todo esta completamente coordinado. Para Ángel , la música es tan importante como la Danza y se hace muy evidente en el ballet por los matices de la música (pianos y fuertes) combinados con las caminadas y pasos, por los acentos de  intensidad  combinados con las poses estáticas etc.....

 Tanto en la primera como en la segunda Sonata, la primera parte inicia con una música fresca y alegre y poco a poco se vuelve algo más sobria, parece que la melodía va desapareciendo y por último vuelve al principio.

Las frases son irregulares, no tienen estructura fija en lo que se refiere a la cantidad de compases que las forman. La velocidad del ritmo de cada una de las Sonatas, a medida que transcurre el baile se va cambiando de velocidad de forma irregular.

FICHA TÉCNICA MUSICAL:

1º SONATA

Duración; 3´10 min

Ritmo; Medio

Compás; ¾

Frases musicales: 178 compases; se dividen en 95 compases y 83 compases, con el nombre de A y Á. 

Estas dos grandes partes se descomponen en dos  más pequeñas dentro de la Sonata:

A ( a1 y a2); 32 compases de introducción, a1 ( del compás 1 al 43) a2( del compás 44 al 95). 

Á( a1 y a2); a1 (del compás 1 al 49), a2 ( del compás 50 al 83).

2º SONATA

Duración; 2´08 min

Ritmo; Medio

Compás; ¾

Frases musicales: La segunda Sonata esta compuesta por 115 compases divididos en tres partes( A-B-C).

Primera parte A; Del compás 1 al 56.

Segunda parte B; Del compás 57 al 89.

Tercera parte C; Del compás 90 al 115.
ANÁLISIS COREOGRÁFICO  DE LA 1º Y 2º SONATA 

( SEIS SONATAS PARA LA REINA DE ESPAÑA.)

Esta obra creada por Ángel Pericet “Seis Sonatas para la Reina de España” como su propio nombre indica esta formada por seis Sonatas, pero solo analizaremos la 1º y la 2º Sonata.

INICIO DE LA 1º SONATA;

     La Sonata comienza con una introducción musical a telón bajado. Esta  introducción musical del inicio, es de una gran  riqueza melódica y orquestación con energía y  vivacidad  que va incresccendo a medida que se va desarrollando la 1º Sonata. 

Cuando el telón se alza los 16 bailarines del cuerpo de baile (8 hombres y 8 mujeres) aparecen distribuidos por el escenario en cuatro grupos( dos de hombres y dos de mujeres)  alumbrados con cenitales dando una sensación mas oscura y misteriosa a la escena.  Esta posición inicial nos da la sensación de cierre o acotamiento del espacio. La quietud de los bailarines posee una similitud con el telón ambos son cuadros. Mediante este recurso el coreógrafo nos introduce en la época dotando la obra de sentido.

 En esta primera intervención los bailarines aparecen agrupado por colores, es decir, el grupo del fondo y el de la izquierda con el vestuario en tonos rosados y el grupo del centro y el de la derecha en tonos azulados.

Dibujo: 1 

Todos se encuentran en una posición estática, los dos  grupos laterales están en la siguiente pose; tendu delante croissée y los brazos en cuarta posición con el brazos de fuera. El grupo del final esta con tendu izquierdo croissée y brazos en quinta y el grupo de delante, de rodillas con la pierna derecha en croissée con brazos en sexta posición. Cada vértice del grupo está formado por el solista. No obstante, la posición de los brazos de los bailarines nos habla de niveles, es decir, nos da una perspectiva de volumen y elevación.

(1º frase coreográfica.)

A continuación realizan una serie de braceos con cabezas muy claras y precisas, primero en espejo y después todos iguales. Finalmente todos se colocan con los brazos en quinta y realizan una vuelta lisa.

 Dibujo: 2




(2º frese musical )

Ángel dispersa a los bailarines por todo el escenario mediante caminadas,

con las cuáles se va perdiendo la sensación de frontalidad inicial.

A continuación forman tres corros y dos parejas, los bailarines del corro hacen una secuencia formada por; pique arabesqué, caminada girando en el corro y quedando con tendú derecho al croissée con séptima de brazos. Las parejas ejecutan la misma secuencia pero a la inversa.

Dibujo :3


En este movimiento coreográfico se utilizan  pasos típicos de la Escuela de los Pericet, con posiciones de brazos redondeadas y largas, sobre todo destacamos la primera  posición de brazos mas alta y cruzada. 

(3º frase coreográfica)

Todos vuelven hacer una pose estática definida, mientras los bailarines solistas del grupo central se destacarán  de forma individual mediante assemblées y sissonne a la cuarta  (cruzándose en el centro), de esta forma tan elegante Ángel saca a los bailarines solistas de escena, dejando solo al cuerpo de baile. Primero se marcha la chica de la 2º sonata, seguidamente el chico de la 3º sonata, la chica de la 4º sonata y por último el chico de la 5º sonata. 


Dibujo: 4 

(4º frase corográfica)

Seguidamente con tres piqués arabesque en vuelta,  avanzando hacia delante, las chicas forman una diagonal y ellos retroceden con tres caballos par formar otra diagonal acabando en una reverencia cada uno hacia su pareja. Los chicos realizan este cambio con un chassé y un paso sontenido.

Dibujo; 5-6-7

 




                                    

Todos juntos realizan un doble rodazan, las chicas de azul con el pie izquierdo , las chicas de rojo con pie derecho y los chicos todos con el pie de dentro.

Dibujo:8

(5º frase coregráfica)

 Los chicos hacen sease contra sease y llegan a las filas, las chicas mediante dos pasos de vasco, un chassé y un pas de bourrée, se colocan en los huecos. Las filas están  perfectamente alineadas guardando el hueco del compañero, las dos primeras filas de mujeres y las dos últimas filas de hombres. A continuación realzan tres sostenidos con épaulés en quinta de brazos. Ángel unifica a todos los bailarines con lazos bajando los brazos por fuera.

Dibujo;9, 10, 





(6º frase coreográfica)

De las cuatro filas los vuelve a distribuir por el escenario mediante caminadas que poco a poco se van relentizando al igual que la música  y los coloca en tres grupos nuevamente con una sensación de final y de frontalidad. Las parejas de delante están haciendo una reverencia y las de detrás un pose con gran quiebro.

Dibujo;11


(7º frase coreográfica)

De esta posición de parejas vuelve a realizar una serie de port de bras, primero las parejas de detrás realizan una vuelta sostenida y las parejas de delante realizan una vuelta hacia dentro y se dan la mano. 

Seguidamente mediante punteados y caminadas cogidos de la mano, Ángel transporta a todo el cuerpo de baile al fondo del escenario y los unifica en dos filas horizontales , las mujeres delante y los hombres detrás. En esta posición los bailarines realizarán una especie de pregunta y respuesta, las mujeres hacen sisol en vuelta hacia la derecha y hacia la izquierda manteniendo perfectamente la alineación de la fila y de igual manera contestan los hombres. Mientras las mujeres hacen el sisol los hombres esperan con tendu a la segunda y los brazos en cuarta española y cuando intervienen los hombres las mujeres esperan en actitud de quiebro.

Dibujo; 12

(8º frase coreográfica)

De estas dos filas Ángel los lleva a formar una diagonal que ocupa todo el escenario. Llegan a la diagonal y se unifican con los brazos en quinta para realizar una secuencia de rodazanes con pas de bourre en canon (de tres en tres ), hasta realizar un total de seis rodazanes.

dibujo:13

(9º frase coreográfica)

 Esta diagonal desemboca  en tres  grupos (uno central y dos laterales) compuestos por dos parejas cada uno, donde se vuelve a repetir el tema principal de la obra aumentando la velocidad y la intensidad. 

Una vez colocados en los grupos realizan una series de pasos en circulo,  una reverencia, chassés, piques y pasos de vasco. A continuación realizan  un juego de cruces al igual que cruzó a los solistas en el comienzo de la sonata para sacarlos de escena; primero se cruzan las mujeres  por el centro con sissonne a la cuarta, con brisé batido y seguidamente los hombres,  todos vuelven  al sitio con lisada por delante.

Todo el cuerpo de baile realiza tres caballos y corren a buscar la siguiente posición.

Dibujo:14


(10º frase coreográfica)

A partir de aquí la intensidad de la música llega a su punto culminante,  mientras la velocidad va decresccendo, para finalizar la escena y volver a la estampa inicial de los grupos con una pose estática.  

Ángel utiliza estos acordes finales  de gran intensidad para dispersar a todo el cuerpo de baile por el escenario y volverlos a  agrupar para formar la estampa final.  Todos hacia dentro del corro realizan doble rodazan y apoyo, dos pasos de vasco empezando cada uno hacia fuera de su pareja. Por último con chassé y pas de bourre ,se cruzan las parejas.

En esta estampa final ya no aparecen los solistas y el cuerpo de baile esta mezclado, no hay diferencia de colores como al principio.

Dibujo ;15


Entre la 1º y la 2º escena destacamos una transición, donde Ángel  coloca a las mujeres en el lado izquierda del escenario y a los hombres en el lado derecho. Ambos grupos realizan una serie de saludos y reverencias entre ellos . Los trios de los extremos se quedan en posición de reverencia y los trios del centro se giran para hacer otra reverencia a los chicos de azul oscuro. Los trios del extremo hacen tres cuartas descansan y se colocan. Los trios del centro repiten los jetés y en el último compás todos realizan todos realizan un piqué arabesqué y se marchan de la escena caminando, los hombres por el lado derecho y las mujeres por el lado izquierdo.

La salida del cuerpo de baile coincide con la entrada de la solista a escena para interpretar la 2º Sonata.

2º SONATA;
En esta Sonata destacamos tres grandes partes y un cambio de estilo, carácter y dibujo escénico con respecto a la 1º Sonata.

La aparición de la solista rompe con las posiciones clásicas de Escuela Bolera utilizando posiciones más Estilizadas.

La bailarina aparece  caminando por el fondo del escenario, se coloca en el centro con los brazos en quinta posición y sigue sin llevar el palillo. La luz de la escena se mantienen en tonos fríos y azules. Con respecto a la música de esta segunda sonata sigue siendo enérgica, viva e intensa con una potente base melódica cargada de pequeños acentos y matices. 

A continuación realiza una secuencia de pasos típicos de la Escuela Bolera de los Pericet como; punteados, lazos, matalaraña, rodazanes a rèleve,  rodazanes en vuelta, piques, embotados, entrechat - cuatre,  echappé, royal, jetés saltados etc.... son pasos rápidos, enérgicos, pizpiretos,  y acentuados, acompañados de ligeros pellizcos aflamencados.

Destacamos en esta intervención de la solista, un potente bajo de pierna combinado con la naturalidad y soltura de los movimientos de brazos y torso. Los movimientos de brazos podríamos decir que son casi rozando el cuerpo, sello característico de la Escuela Pericet. Generalmente en los braceos en dehors, la mano acaricia el aire y al subir por dentro, el codo inicia el movimiento doblando levemente la muñeca, un ejemplo evidente son los punteados y embotados que realiza la solista en la 2º sonata y la secuencia de escobillas por delante que realiza en la diagonal.

Existen una gran cantidad de acentos y matices musicales coordinados a la perfección con los movimientos de la bailarina. Por otro lado Ángel va a utilizar  prácticamente el centro del escenario para mover a la bailarina. 

También va haber un cambio de dinámica en la música hacia una línea mas melódica que coincide con una pose estática de la solista ( tendu a la cuarta con épollé). A partir de aquí la bailarina recorre todo el escenario en circulo mediante déboulés, punteados en vuelta, développé adelantando  y escobillas con movimientos de brazos ligeramente aflamencados.

Dibujo: 1

Seguidamente la bailarina realiza una diagonal de rodazanes en vuelta y cunas, para volver a repetir en el centro la secuencia de pasos del inicio de la escena (embotados, lazos, punteados, entrechacat, royal, jetés saltados  etc...) a la cuál le sumamos algo de complejidad técnica añadiendo brisé volé y cabriole. 

Los movimientos de la solista siguen siendo en todo momento coquetos, femeninos y con mucho carácter Bolero. Para finalizar la escena la bailarina acaba con una pose estática (tendu al èfface detrás con el brazos delante redondeado con la palma de la mano hacia arriba  acompañado de épollé).Esta pose del final coincide con un fuerte acento de intensidad en la música (poco apoco la intensidad de la música va in cresccendo ).  

A continuación el publico aplaude y la bailarina camina hacia la diagonal izquierda para dar la entrada al solista masculino que nos interpretará la 3º Sonata, ambos se saludan y realizan una caminado en circulo mirándose. A partir de aquí vuelven a saludarse y la bailarina se marcha caminando por el lado izquierdo del escenario. Con la entrada del solista masculino aparecerá por primera vez en la obra el palillo.  
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