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Padilla o el asedio de Medina de Espín y Guillén y Romero Larrañaga en 
contexto: hacia una definición política de la «ópera española» 

 

Teresa Cascudo 

 
Todo lo que se ha publicado hasta ahora sobre Padilla o el asedio de Medina, cuya música se 
debe al compositor de origen riojano Joaquín Espín y Guillén (1812-1881), se ha basado en 
fuentes documentales incompletas (Rodríguez Lorenzo, 2016). El reciente hallazgo del 
libreto completo de esta ópera, junto con una parte sustancial de la correspondiente partitura 
y la carta autógrafa en la que Gioachino Rossini la elogió, nos permite, en primer lugar, tener 
una idea más exacta de cuál fue la contribución de Espín y Guillén a la “ópera española”, un 
proyecto en el que también colaboró como crítico musical (Sancho García, 2013). El segundo 
objetivo de esta comunicación es aclarar el complejo contexto histórico al que perteneció.  

La importancia atribuida por la musicología a Espín y Guillén se fundamenta sobre 
todo en esta ópera, cuyo primer acto fue estrenado en el Teatro del Circo en el verano de 
1845 (Peña y Goñi, 1881, pp. 248-249; Sobrino Sánchez, 1999; Rodríguez Lorenzo, 2006). 
El relato historiográfico del que forma parte se caracteriza por una pulsión reivindicativa y 
compensatoria de «lo español» en el ámbito de la música y, más en particular, en el ámbito 
de los géneros líricos. En ese relato, el papel atribuido a Espín y Guillén es el de haber sido 
uno de los agentes más activos en la «lucha» en pro de la «creación de un teatro lírico español» 
(Casares Rodicio, 2017, p. 38). El oculto discurso esencialista que sustenta esta construcción 
historiográfica ya ha sido señalado y explicado (Carreira, 1995; Carreras, 2001). Sin embargo, 
todavía queda mucho por hacer para llegar a aclarar los sentidos cambiantes que términos 
como «español» y «nacional» han tenido en el pasado como caracterizadores de determinadas 
prácticas musicales. Asumiendo este objetivo, el análisis detallado de obras concretas, 
tomando en consideración el contexto histórico y político próximo en el que surgieron, se 
impone y ése es el propósito al que responde esta comunicación. En suma, a pretexto de un 
importante hallazgo documental, pretendo ofrecer una nueva aproximación a la ópera Padilla 
o el asedio de Medina que contempla su hipotético papel en el tablero político de la época. 
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La jota como expresión de un pueblo por la libertad: El Sitio de 
Zaragoza de Cristóbal Oudrid 
 
Sergio Bernal 
 
A lo largo del siglo XIX, la jota tomó un gran protagonismo en composiciones instrumentales 
y en obras teatrales, tonadillas, sainetes, zarzuelas, etc. Presente en diversas regiones 
españolas, la jota denominada «aragonesa» alcanzó gran difusión durante el reinado de Isabel 
II, especialmente a mediados de siglo, con la estancia en España de músicos e intelectuales 
que se relacionaron con músicos locales y se impregnaron de los aires de la jota aragonesa. 

La mitificación de la Guerra de la Independencia, la idealización del patriotismo y del 
regionalismo en la representación de los Sitios de Zaragoza se mostraron a través de diversas 
manifestaciones artísticas. Sería también a mediados de siglo cuando proliferarían las obras 
escénicas e instrumentales inspiradas en el conflicto. La jota como representación de Aragón, 
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como medio de comunicación de esa identidad y de la lucha por la libertad, fue un recurso 
repetidamente utilizado, favorecido también por sus características musicales y su efecto 
inmediato en la audiencia. Un caso representativo es El Sitio de Zaragoza de Cristóbal Oudrid, 
obra compuesta inicialmente como música incidental para El sitio de Zaragoza de 1808, drama 
original en tres actos y en verso de Juan Lombía y estrenada en 1848. Esta pieza musical, que 
contiene una de las numerosas jotas compuestas por Oudrid, alcanzó tal aceptación por el 
público que se convirtió en una obra independiente. La identificación de esta obra con la 
defensa de Zaragoza y de España frente a la invasión francesa quedó fijada y arraigó en el 
sentimiento popular. 

Abordaré aquí esta obra como manifestación patriótica en el repertorio popular y en 
la música culta; en torno a esta mitad de siglo, realizaré una aproximación a la jota aragonesa 
y su relevancia como identidad de un pueblo y como expresión de su defensa de la libertad.  
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El papel de la ópera española en el proceso nacionalizador durante el 

Sexenio Democrático 
 

Francisco Manuel López 
 
Al calor de la Revolución de 1868, la ópera española nace, desde sus inicios, bajo el ideal del 
Regeneracionismo. Los debates que habían surgido durante la primera mitad del siglo XIX en 
torno a los rasgos definitorios que, en teoría, debían caracterizar el género nacional, quedaron 
completamente orientados a finales de la década de los sesenta hacia la superación del modelo 
operístico italiano, al cual habían estado supeditados la totalidad de los autores españoles. De 
entre las dos vías que se presentaban como alternativa, la inspiración en la zarzuela −género 
considerado nacional por antonomasia− o en la ópera europea −considerada garante del 
progreso musical−, los compositores adoptaron, en esta primera etapa embrionaria, una 
postura prácticamente unánime: la búsqueda de un estilo personal que partiera de las últimas 
tendencias desarrolladas en Italia, Francia y, más tarde, Alemania. La razón principal 
estribaba, por un lado, en la pretensión de elevar los productos musicales nacionales al nivel 
europeo, pues estaban considerados tanto dentro como fuera de las fronteras como inferiores 
y en clara decadencia y, por el otro, en el deseo de diferenciar claramente los mercados 
teatrales desarrollados en torno a la zarzuela de los instituidos alrededor de la ópera, con las 
implicaciones sociales, políticas, ideológicas, económicas, estéticas y estilísticas que ello 
conllevaba. En definitiva, se trataba de contraponer lo cómico a lo serio, lo alegre y fácil a lo 
dramático y estilizado, lo castizo a lo rancio, lo tradicional a lo cosmopolita, lo popular a lo 
histórico nacionalmente exaltado, los intereses del pueblo a los de la aristocracia y la alta 
burguesía. 

El presente estudio tendrá por objeto el análisis de los rasgos estéticos y estilísticos que 
caracterizaron las primeras óperas compuestas y estrenadas en España en castellano, tanto 
desde el punto de vista literario como musical (recurso a los destacados hechos pasados de 
la nación, monumentalidad lírico-teatral a través del uso de himnos, grandes agrupaciones 
corales y escenificación al modo de la grand opéra francesa, práctica ausencia del elemento 
cómico, exaltación de los valores guerreros y católicos −considerados propiamente 
españoles−, etc.) para, así, enmarcarlas en el contexto histórico-social en el que surgieron y 
reflexionar sobre sus fines e ideología subyacente. 
 
Bibliografía 
 
Elvira Asensi, «En busca de una “ópera nacional”: la música en la construcción de identidades 
en la España contemporánea», en María Encana Nicolás y Carmen González (coords.), Ayeres 
en discusión: temas clave de Historia Contemporánea hoy, Murcia, Universidad de Murcia, 2008, pp. 
1-20. 
 
Emilio Casares y Celsa Alonso, La música española en el siglo XIX, Gijón, Universidad de Oviedo, 
1995. 
 
Emilio Casares y Álvaro Torrente (eds.), La ópera en España e Hispanoamérica, Madrid, ICCMU, 
2002. 
 



Emilio Fernández Álvarez, Emilio Serrano y el ideal de la ópera española, tesis doctoral, 
Universidad Complutense de Madrid, 2016. 
 
Francisco M. López, La ópera española en la escena madrileña (1868-1878), tesis doctoral, 
Universidad de Castilla-La Mancha, 2016. 
 
Joaquín Piñeiro, «El teatro de ópera como centro de articulación social y cultural en España 
durante el siglo XIX: Madrid y Barcelona», en María Encana Nicolás y Carmen González 
(coords.), Ayeres en discusión: temas clave de Historia Contemporánea hoy, Murcia, Universidad de 
Murcia, 2008, pp. 156-172. 
 
Prensa consultada: La Academia, El Arte, El Clamor Público, La Correspondencia de España, La 
Correspondencia Teatral, Crónica de la Música, Diario Oficial de Avisos de Madrid, La Discusión, La 
Época, La España Musical, Gaceta Musical de Madrid, El Globo, La Iberia, La Ilustración de Madrid, 
La Ilustración Española y Americana, El Imparcial, La Propaganda Musical, Revista Contemporánea, 
Revista Europea, El Solfeo. 
 

Francisco Manuel López Gómez 
 
Licenciado en Historia y Ciencias de la Música por la Universidad de La Rioja, es doctor por 
la Universidad de Castilla-La Mancha con la tesis titulada La ópera española en la escena madrileña 
(1868-1878), que incluye el análisis pormenorizado, contextualización histórico-artística y 
social y recepción de cada una de las óperas compuestas en Madrid en dicha década, así como 
la edición crítica de tres de ellas: Las naves de Cortés y La hija de Jefté de Chapí, y Don Fernando 
el Emplazado de Zubiaurre. 

Desde 2014 es profesor asociado en la Universidad Internacional Isabel I de Castilla. 
Asimismo, forma parte del equipo investigador del Centro de Investigación y 
Documentación Musical (CIDoM), Unidad Asociada al CSIC, así como del consejo de 
redacción de la revista publicada por dicha institución: Cuadernos de Investigación Musical. Sus 
líneas de investigación se centran en el repertorio operístico español decimonónico, con 
especial énfasis en su estudio y recuperación.  

 
Más información: http://ucm.academia.edu/EnriqueMej%C3%ADasGarc%C3%ADa  

 
 
 

♣ ♣ ♣ ♣ ♣ ♣ ♣ ♣ ♣ ♣ ♣ ♣ ♣ ♣ 
 
 

La gran duquesa contra el general Bum: censura teatral y zarzuela en el 

Madrid de 1868 
 

Enrique Mejías García 

 
Durante el Carnaval de 1868 la empresa de los Bufos Arderíus intentó estrenar hasta en dos 
ocasiones la adaptación castellana firmada por Julio Monreal de la popular opéra-bouffe de 
Meilhac y Halévy con música de Offenbach, La Grande-Duchesse de Gérolstein. Aunque en 
sendas ocasiones el censor de teatros del reino (Narciso Serra) autorizó las representaciones, 
misteriosamente el telón de los Bufos no pudo alzarse por «orden superior». Sin embargo, 
durante esos mismos días, la compañía de monsieur Prioleau ofreció funciones en el Teatro 
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Francés de Madrid de las cáusticas operetas de los mismos autores Orphée aux enfers y La Vie 
parisienne, aunque ciertamente también se les prohibió estrenar La Belle Hélène («por su 
inmoralidad») y Barbe-bleue.  

En la presente comunicación profundizaremos en este tema de la censura del teatro 
musical durante los últimos meses del reinado de Isabel II. Compararemos esta situación con 
la que se desarrollaría inmediatamente después de la Gloriosa tras la promulgación de la 
revolucionaria Real Orden del 26 de octubre de 1868, por la cual se decretó la libertad de 
imprenta y se puso fin a dicho sistema. En este nuevo contexto, la versión definitiva que 
Arderíus estrenaría en noviembre de La gran duquesa de Gerolstein sería mucho más fiel a la 
referencia original francesa, aunque habremos de preguntarnos si fue, precisamente, gracias 
a la prohibición, meses atrás, de las dos versiones anteriores. A su éxito publicitario 
contribuyó la divulgación en la prensa de todos estos asuntos y la campaña de degradación 
de la imagen pública de la reina, que sería comparada con la Gran Duquesa de Gerolstein 
cuando partió al exilio.  
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La inspiración literaria en la música para piano de Francisco González 

de la Riva, marqués de Villa-Alcázar 
 

Lucía Chulio Pérez 
 

Mi trabajo estudia dos obras pianísticas de Francisco González de la Riva (1816-1876) 
procedentes de la década de 1860 que, antecediendo a la Revolución septembrina de 1868 
que daría fin al reinado isabelino, muestran influencia de modernas tendencias musicales 
foráneas que coinciden cronológicamente con la penetración en España de ideales 
revolucionarios propios del movimiento romántico alemán. 

La música que emana de estas páginas muestra un fuerte vínculo con composiciones de 
Franz Liszt, quien dotaba de inspiración literaria a determinadas creaciones musicales 
ampliando su perspectiva poética y/o filosófica para acrecentar su valor estético. Así lograba 
reivindicar la identidad nacional aproximando al pueblo la realidad del momento histórico. 

Ese ideal de libertad  se manifiesta en las obras estudiadas de González de la Riva a través 
de un altamente significativo apoyo literario empleando una escritura pianística acorde con el 
espíritu revolucionario del artista romántico: Nuit Calme (1862) cita una reflexión de Alphonse 
de Lamartine, referente literario y revolucionario para Liszt; y Lorelei (c. 1865) se inspira en una 
balada literaria germánica legendaria que había ya sido incorporada a la poesía culta por Heinrich 
Heine en 1822, y su argumento había sido expresado musicalmente previamente por F. 

Mendelssohn (Lorelei, Op. 98, 1847), R. Schumann («Loreley», Romanzen und Balladen, Op. 53, 
1840) y el propio F. Liszt (Lorelei, S. 273, 1841, 1854-1856). 

 El marqués de Villa-Alcázar (o Villalcázar), asimismo, demostró ser un ejemplo de 
humanidad en los entornos salmantino y madrileño donde residió. Introdujo en España 
innovaciones que conoció directamente en sus viajes al extranjero y se relacionó con 
personajes emblemáticos defensores del ideal de libertad en aquellos convulsos años 
revolucionarios. 
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Academia de la Música Valenciana, desde la cual interpreta y contribuye a la difusión del 
patrimonio musical valenciano. 
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Música y patriotismo (1868-1874). La contribución del marqués de Villa-

Alcázar 
 

Josefa Montero García 
 
A partir de los datos reseñados en la prensa del Sexenio Democrático, este trabajo aborda la 
función de la música en aquel ambiente revolucionario. El arte de los sonidos subrayó e 
incluso protagonizó los primeros homenajes que recibieron los héroes del 68, así como otras 
manifestaciones contemporáneas, y mediante él se expresaron numerosos compositores de 
ideología liberal, que procuraron exaltar el espíritu patriótico y honrar a personajes históricos 
considerados como héroes nacionales. Como ejemplo, se describen algunos acontecimientos 
relevantes de la época, especificando la música que se interpretó durante los mismos, así 
como su autor o autores. 

Se aborda la contribución de algunos compositores y editores a la creación y 
distribución de esta música patriótica, señalando ejemplos, como el de Enrique Arbós, 
músico mayor del Regimiento del Rey o «el célebre Chueca», autor de un himno republicano 
dedicado a Castelar, junto con el editor Antonio Romero, que anunciaba y vendía este tipo 
de composiciones. Entre ellos destaca el Marqués de Villa-Alcázar (o Villalcázar), aristócrata 
implicado en la política de forma muy activa. Algunos de los autores compaginaron la 
composición patriótica con su participación en actos sociales o veladas burguesas en casas 
particulares, que continuaron celebrándose durante este periodo. Además, la música 
patriótica se integró en algunos conciertos, entre las habituales de piezas para piano y los 
fragmentos de óperas italianas tan frecuentes en la época. 

Por otra parte, se analiza el reflejo en la prensa del poder de la música, que “mueve 
los corazones”, como ocurrió con el famoso Himno de Riego, que impulsó la «primera 
revolución» y renacería durante la Gloriosa. La opinión de los articulistas varía según sus 
ideas políticas, siendo favorable en el caso de los revolucionarios, y opuesta para sus 
antagonistas, para quienes la escucha de música patriótica podría influir negativamente en el 
pueblo, impulsándole a actuaciones inconvenientes e irreflexivas.  
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«Perché rapir all’innocente la libertá? El canto del esclavo de Nicolás 

Ruiz Espadero en el debate abolicionista español  
 

Fernando Delgado García 
 
En mayo de 1869, la Sociedad de Conciertos de Madrid estrenó una versión orquestal de El 
canto del esclavo del compositor habanero Nicolás Ruiz Espadero. El éxito que obtuvo la obra 
ha sido notablemente documentado en la bibliografía musical cubana (Tieles, 2007) que ha 
tendido a interpretarlo a partir de las preocupaciones de su propia agenda. El objetivo de la 
comunicación es analizar el complejo proceso de recepción de la que fue la obra orquestal 
española más interpretada durante el Sexenio Revolucionario y −en los años inaugurales de 
la actividad concertística moderna en Madrid− uno de los primeros éxitos del repertorio 
sinfónico «nacional».  

La presentación se articula en tres niveles de análisis. En primer lugar, inserta la 
recepción de la obra en los debates de las élites peninsulares sobre la abolición de la esclavitud 
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en las Antillas (Piqueras, 2012; Schmidt-Nowara, 1999), especialmente acuciantes tras la 
Revolución de Septiembre. En segundo lugar, examina las redes que impulsaron el estreno 
de la composición en Madrid, en las que ocupa un lugar central la figura de Jesús de 
Monasterio (Velasco, 2003). Personaje clave en la configuración de la escena musical 
moderna en España, Monasterio fue director de la Sociedad de Conciertos durante el periodo 
revolucionario y, al mismo tiempo, autor de la orquestación de El canto del esclavo. A partir de 
su figura, se analiza −por una parte− su relación con la vida musical habanera, a través del 
pianista hispano-cubano Adolfo de Quesada; por otra, su vínculo con los círculos de la 
Sociedad Abolicionista Española (Vila, 1996), particularmente por mediación de la escritora 
Concepción Arenal (Martín Casares 2014). Finalmente, la comunicación examina las 
transformaciones a las que fue sometida la propia partitura para presentarse en el nuevo 
escenario: la que había sido originalmente una pieza para voz y piano pasó a ser una obra 
orquestal, en una audaz mutación tanto de género como de contexto auditivo. 

Entre sus conclusiones, la comunicación propone interpretar la recepción madrileña 
de El canto del esclavo en el marco de la campaña cultural desarrollada por el movimiento 
antiesclavista español. Al mismo tiempo, el éxito de la obra y su rápida desvinculación de 
estos debates nos permitirá reflexionar sobre las dificultades de la música instrumental para 
intervenir de forma inequívoca en la lucha política.  
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La música de salón en la Galicia burguesa del siglo XIX 
 

Montserrat Capelán 
 
Durante el siglo XIX, en medio del auge que tendrá la música civil frente a la religiosa, se 
desarrollará una práctica que no consistía únicamente un género musical, sino también un 
importante medio de socialización: la música de salón.  

El salón en Galicia, fue no solo el lugar en el que los habitantes de ciudades pequeñas 
podían tener acceso al repertorio más actual (principalmente operístico) a través de 
reducciones hechas para la ocasión, sino que fue el principal centro en el que se gestó el 
Rexurdimento musical. Los salones fueron el centro neurálgico del Rexurdimento por dos 
razones básicas: se constituían en los lugares en los que los músicos de diferentes zonas 
establecían redes de contacto y eran también los sitios idóneos en los que se difundía el nuevo 
repertorio de corte gallegista. 

Desde salones públicos como los de los Casinos o los de las Sociedades de Artesanos 
hasta los organizados en residencias privadas, el salón fue uno de los principales medios de 
difusión musical. Especial importancia tendrá, a este respecto, la actividad llevada a cabo por 
Canuto Berea padre, quien no solo organizaba este tipo de veladas, sino que se dedicó a 
publicar y vender el repertorio de salón de corte gallego: obras de José Castro Chané, Juan 
Montes o José Baldomir. 

Los salones fueron también el lugar idóneo en donde las mujeres podían desarrollar 
sus capacidades artísticas. Esto explica, que entre las soirées organizadas en Galicia, una parte 
importante fueran llevadas a cabo por mujeres. Muchas de ellas por aquellas que se dedicaban 
a la música y que en algunos casos eran también compositoras, como Eugenia Osterberger, 
Sofía Novoa o Pilar del Castillo, pero también por otras cuya actividad principal era la 
literaria, como es el caso de Emilia Pardo Bazán. 

En la presente comunicación mostraremos de qué modo los salones fueron los 
centros en los que se gestó la idea de una música gallega y también aquellos lugares en los 
que los compositores del Rexurdimento probaban y difundía su nueva música. 
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Marcial del Adalid (1826-1881): prácticas musicales, discursivas e 

ideológicas en torno a la música «clásica» 

 
Carolina Queipo 
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Las prácticas musicales producidas en la esfera doméstica de los nuevos grupos dominantes 
surgidos en la España decimonónica continúan siendo un caso problemático para estudiar, 
dada la invisibilidad y escasez de sus fuentes. Su estudio urge porque fue en esta esfera dónde, 
como ocurrió en otros países occidentales, se produjo la mayor actividad musical en torno al 
repertorio «clásico», nacido y denominado bajo esa etiqueta en el siglo XIX. Por otro lado, en 
los últimos años, algunos estudiosos (Weber, 2008) han conectado este repertorio con 
discursos no solo ligados a categorías sociales, sino también ideológicas y en este sentido hay 
un vacío historiográfico en el contexto español.  

En esta presentación proponemos el estudio de la música «seria» en la España 
isabelina en relación a las prácticas musicales, los discursos y las filiaciones político-
ideológicas que el pianista, compositor y financiero Marcial del Adalid, junto con su círculo 
social más próximo de la élite dominante, tejió en torno a ella –composición, coleccionismo 
y performance del musicking (C. Bashford, 2010)». Estudiaremos la actividad musical de Adalid 
–del que urge un estudio en profundidad» entre los años de c.1848 a 1874, tiempo en el que 
estableció de forma más continuada su residencia en Madrid y durante el cual se produjo la 
transferencia de sus prácticas musicales y discursivas en torno a la música «seria», de la esfera 
doméstica a la pública. Para ello analizaremos tanto fuentes hemerográficas de la época como 
privadas de los Adalid. Veremos que la música «clásica», en cualquiera de las dos esferas y 
como práctica musical, discursiva e ideológica de la alta cultura, ayudó a la promoción y 
distinción social de Adalid y de su entorno, al funcionar en una primera instancia como 
emblema del liberalismo más progresista y moderno que, con el tiempo, se tornaría más 
moderado.  
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El proyecto cultural y político de José Anselmo Clavé: asociacionismo 

obrero, música popular y republicanismo en época isabelina  
 

Roger Canadell Rusiñol 
 
En el 150 aniversario de la revolución de septiembre de 1868 tiene pleno sentido abordar el 
estudio del fenómeno musical en relación con las expresiones populares del anhelo de 
libertad. Es indiscutible que la monarquía de Isabel II es la época en que se evidencia más 
claramente en España la transformación social propiciada por el liberalismo, y la música 
popular no evolucionó aliena a esta nueva realidad. El estudio del republicanismo creciente 
en época isabelina hace necesario el estudio de la figura y la obra de José Anselmo Clavé 
(1824-1874), músico y poeta, fundador de las primeras sociedades corales de obreros de 
España, publicista y aclamado republicano, que dedicó su vida al asociacionismo obrero, a la 
promoción cultural de un amplio sector de la población trabajadora y a la difusión de las 
ideas republicanas. Las manifestaciones políticas obreristas y sus implicaciones culturales a 
lo largo de todo el siglo XIX solo pueden comprenderse en su complejidad si se estudian las 
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asociaciones corales −como las sociedades corales de Clavé− no solo como secundarias sino 
con un peso fundamental en la creación de espacios de sociabilidad, en la circulación de ideas 
de progreso y en la construcción de una identidad colectiva que podía ser compartida por 
sectores sociales diversos.  

La comunicación que propongo para la Bienal de Música Isabelina 2018 pretende, en 
primer lugar, poner de manifiesto la importancia de las sociedades corales claverianas nacidas 
en Barcelona en 1845 en relación con la lucha pacífica y fraternal por la convivencia entre la 
clase trabajadora y la burguesía emergente. Y, en segundo lugar, dar a conocer obras corales 
inéditas y documentos personales recuperados del Archivo Nacional de Cataluña que 
demuestran la diversidad de la obra poético-musical de Clavé, la cual, influenciada 
inicialmente por el romancero español de los siglos XVIII y XIX y por los cantares populares 
españoles, acabo incorporando a lo largo de los años cincuenta y sesenta composiciones 
musicales republicanas y revolucionarias −Un mártir del pueblo (1851), ¡Abajo los ladrones! 
(1854), Les vespres catalanes (1859) o La revolución (1869)−. Durante la exposición de estos 
contenidos se hablará brevemente de la primera zarzuela catalana −L’Aplec del Remei, (1858)−, 
en la que Clavé describe satíricamente el viaje de la regente María Cristina e Isabel II a 
Cataluña el 1840, se darán muestras documentales la buena relación personal que Clavé 
mantuvo, a pesar de sus ideas republicanas, con la reina Isabel II y Francisco de Asís de 
Borbón, y se demostrará como el fundador de la Sociedad Coral Euterpe trabajó 
intensamente para crear y estabilizar un gran coro de obreros en la capital de España en los 
años previos a la revolución de 1868.  
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Canto coral y movimiento obrero en torno a la Revolución de 1868 
 

María Nagore Ferrer 
 
En esta comunicación se analizan los vínculos entre movimiento coral y movimiento obrero 
en Madrid en torno a la Revolución de 1868. La efervescencia social y política de los años 
sesenta, que culmina en el Sexenio Democrático, tiene una importante vertiente musical, 
plasmada en la creación de marchas e himnos nacionales y revolucionarios y en el surgimiento 
de orfeones y sociedades corales. Algunas de estas sociedades, destinadas a obreros y 
artesanos, están vinculadas a los orígenes del movimiento obrero en España. Aunque los 
coros de Clavé y otras sociedades corales que marcaron los inicios del movimiento coral en 
España han sido ya estudiadas (Carbonell Guberna, 2000; Nagore Ferrer, 2001), aún hacen 
falta estudios que completen el conocimiento de este movimiento. Es el caso de Madrid, que 
aunque no cuenta con un movimiento coral de la importancia o extensión del de Cataluña o 
el Norte de España, presenta un gran interés por su condición de capital del Estado, y por 
ello centro de difusión de movimientos e ideologías. 

Entre las iniciativas y actividades que surgen en Madrid en estos años he elegido el 
Orfeón Artístico Matritense, creado en 1863 en el seno de la sociedad El Fomento de las 
Artes (Villacorta Baños, 1986) y reorganizado, después de unos años de dificultades, en 1869, 
tras la Revolución. Desde sus inicios esta sociedad se había convertido en centro de reunión 
de personalidades del mundo liberal y republicano, y entre los componentes del orfeón 
encontramos a una parte de los fundadores de la sección española de la Asociación 
Internacional de Trabajadores y otros líderes históricos del movimiento obrero español como 
Francisco Mora, Luis Blanc, Anselmo Lorenzo, Tomás González Morago y Barral, entre los 
más conocidos.  

En esta comunicación se expondrá, no solo el tipo de repertorio cultivado en este 
orfeón, analizando una de las obras que surgieron en su seno, la Cantata al 2 de mayo de 1808 
dedicada al Ayuntamiento de Madrid en 1869, colaboración entre Flores Laguna y Luis Blanc, 
sino también la influencia de esta actividad musical en el surgimiento de iniciativas 
posteriores también vinculadas al movimiento obrero: por ejemplo, Luis Blanc crearía el 
Casino Popular y Francisco Mora sería el creador del Orfeón de la Agrupación Socialista de 
Madrid en 1899. 



La perspectiva de análisis permitirá establecer la relación del canto coral con la 
expresión de sentimientos colectivos, y comprobar si es cierta la afirmación de Mazzini según 
la cual mientras la melodía es el símbolo de la individualidad, la armonía simboliza el 
pensamiento social, y por ello la gran difusión del movimiento coral en el siglo XIX está 
favorecido por la fuerza de manifestaciones que necesitan una expresión colectiva: el 
corporativismo obrero, los ideales de fraternidad universal, el patriotismo o el nacionalismo. 
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Resuenan notas musicales españolas en el asociacionismo portugués. 

Ecos dramático-musicales isabelinos en el asociacionismo evorense 

(1836-1910) 
 

María Zozaya 
 
La región de Évora mantuvo históricamente relaciones propias de frontera con España, 
recibiendo influjos culturales más intensos que otras zonas del interior de Portugal. También 
la ciudad los propició, en su búsqueda de prestigio cultural como cabeza de provincia, pues 
era considerada capital del Alentejo desde que la nombrasen sede de la corte del rey don 
Manuel durante la época moderna. La etapa contemporánea se abría con el reinado de doña 
María de Portugal, soberana con semejantes principios constitucionales que la monarquía 
española entonces. 

En esta investigación queremos mostrar cómo las influencias de la música española 
de la etapa contemporánea en Évora se establecieron principalmente a partir del reinado de 
Isabel II. Consideramos que una de las vías de transmisión de la cultura española fue el 
mundo asociativo, para lo cual estudiamos su efecto y repercusiones desde 1836 hasta 1910 
(con la caída de la monarquía portuguesa). Planteamos cómo esos flujos musicales y 
asociativos no solo iban vinculados a premisas artísticas, sino que contribuyeron a transmitir 
una serie de valores del liberalismo, permitiendo identificarse con una perspectiva política, 
fomentar la protección social y ayuda mutua, inculcar principios formadores de la ciudadanía, 
canalizar mensajes de clase (fuesen de lucha contra los restos de la sociedad estamental o de 
intento de adscripción a la clase alta) y también inculcar el liberalismo constitucional 
moderado isabelino.  

Respecto a los tempos, argumentamos que el influjo hispano comenzó desde que se 
fundase la Companhia Espanhola Dramática e Lírica, instalada en el Teatro Nacional das 
Casas Pintadas. Dicha compañía empezó ofreciendo espectáculos que triunfaban en el sur 
de España, con un repertorio que consiguió afianzarse sin que dicha compañía tuviera que 
renunciar a sus raíces musicales. Más bien al contrario, contribuyó a expandirlas, actuando 
esta y otras asociaciones como canal principal de transmisión de diversos géneros musicales 
españoles en Évora desde 1850. Lanzamos asimismo la hipótesis de que aquellas influencias 
de aires liberales contemporáneos pudieran intensificarse desde que Isabel II visitara el 
Teatro das Casas Pintadas de Évora: por el influjo simbólico que suponía la presencia de la 
realeza, para aumentar la popularidad de la monarca y fomentar el influjo del país hispano en 
el luso. 

Una segunda parte de la investigación analiza los efectos y continuidad de aquella 
entrada, a través del influjo que el repertorio musical español (especialmente la zarzuela) 
ejerció a través de las asociaciones y las representaciones que éstas organizaban en los teatros. 
En ese sentido, el asociacionismo portugués estuvo profundamente vinculado a la música, 
mucho más que los círculos vecinos ibéricos (sin mentar orfeones ni coros). Numerosos 
clubes lusos nacidos desde 1836 al calor del liberalismo avanzaron el siglo al ritmo de los 
conciertos, bailes, actuaciones musicales e incluso producción propia. Para analizarlo 
recuperamos acervos musicales (himnos, programación y conciertos) de las tres asociaciones 
musicalmente más relevantes en Évora: Círculo Eborense, Sociedade Harmonia Eborense y 
Sociedade Recreativa e Dramática Eborense (antiga Mocidade). Con ello comprobaremos si 
las asociaciones fueron esenciales para mantener y fomentar aquel legado musical hispano 
introducido en etapa isabelina, tanto por el valor artístico de la música, como por los 
elementos sociales que llevaban vinculados.  
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Recordando a Riego. Viajes y peripecias del concertista romántico 

Trinidad Huerta (1800-1874) 
 

Javier Suárez-Pajares 
 
Se presentará esquemáticamente lo que hemos podido reconstruir hasta ahora del periplo 
viajero del guitarrista Trinidad Huerta (1800-1874), prácticamente medio siglo de viajes que 
darán lugar a la que sería la carrera concertística más destacada de un intérprete español en 
la primera mitad del siglo XIX, solo comparable en esa centuria con la que desarrolló Pablo 
Sarasate (1844-1908) en la segunda mitad.  

http://bit.ly/2mZ7rcp
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Huerta salió de España en 1823, inmediatamente después de la entrada en Madrid 
del duque de Angulema, y comenzó entonces una serie ininterrumpida de giras que se 
prolongaron hasta el Sexenio Liberal, durante el que se produjeron sus últimas actuaciones. 
En estos dos momentos de empoderamiento del liberalismo español más combativo, el 
Himno de Riego fue la bandera musical ondeada por Huerta en sus actuaciones. Hoy se le 
descarta como autor de la música de ese himno; él nunca se postuló seriamente como tal, 
pero contribuyó decisiva, continua y tempranamente a su difusión internacional como 
emblema del liberalismo español.  
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Lista para el torno: del último gobierno de Narváez a la Regencia en la 

trayectoria profesional de Soledad Bengoechea 
 

Patricia Kleinman Goldstein, José Luis Palazón Martínez e Isabel Paulo Selvi 
 
Soledad Bengoechea Gutiérrez de Cabiedes (1849-1894) fue una relevante pianista y 
compositora dentro del movimiento romántico español; sin embargo, tanto su perfil 
biográfico como compositivo no ha sido estudiado en profundidad. Lejos de limitarse a la 
esfera privada del salón decimonónico, la presencia de su obra, sacra y profana, adquiere 
protagonismo en la esfera pública.  

El advenimiento del régimen alfonsino coincide con el resurgir del género grande y 
con el apogeo de las primeras grandes casas editoriales (Romero-Dotesio, entre ellas), por 
ello, Soledad constituye un valioso unicum, en cuanto a la presencia de la mujer en el panorama 
compositivo español, de unas cotas solo continuadas en la Edad de Plata. Nuestra propuesta 
consiste en contribuir a la visualización, recuperación y difusión de esta compositora, además 
de ofrecer dos grabaciones inéditas que constituyen una novedad en el panorama musical 
actual.  
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La música hispanomusulmana en la Historia de Soriano Fuertes. 
 

Alberto Hernández Mateos 

 
El asentamiento del sistema económico liberal a lo largo del siglo XIX estuvo intrínsecamente 
vinculado con el desarrollo de las instituciones sociopolíticas características de la 
Modernidad. En este sentido, puede decirse que el moderno Estado-nación es uno de los 
productos más acabados del liberalismo. En él se canaliza la voluntad de una comunidad de 
individuos que comparten una misma cultura y viven acogidos a un mismo marco legal, se 
da salida al anhelo de representación democrática de la burguesía, y se configura un espacio 
de interacción económica (teóricamente) regido por las leyes del libre mercado. 

La configuración de este Estado-nación se apoya necesariamente en el desarrollo de 
sus instituciones y, de manera particular, en la aceptación de una identidad colectiva que viene 
determinada, entre otras cuestiones, por la aceptación de un relato histórico compartido por 
la comunidad nacional. En el complejo proceso de construcción de la identidad nacional 
española, el relato histórico-musical tendrá uno de sus hitos más destacados en la pionera 
Historia de la música española española desde la venida de los fenicios hasta el año de 1850 (1855), de 
Mariano Soriano Fuertes. En ella se plantea, por primera vez, la posibilidad de narrar una 
historia de la música española asumiendo la existencia real y demostrable de esta categoría 
historiográfica, así como la posibilidad de estudiarla de manera autónoma, al margen de la 
historia común de la música occidental.  

Soriano escribe su historia coincidiendo con uno de los momentos de mayor 
efervescencia ideológica de todo el siglo XIX, cuando aún se mantienen los rescoldos de los 
movimientos revolucionarios de 1848, en pleno Bienio Progresista, y en paralelo a los debates 
que, por primera vez en la historia de España, planteaban el derecho a la libertad de culto. 
Teniendo en cuenta este contexto, en esta comunicación se analizará el papel que el autor 
atribuye a la actividad musical de los hispanomusulmanes dentro de su relato histórico, así 



como el modo en que esta actividad se integra en una historia de marcado carácter 
nacionalista. Tras ello, se estudiarán las raíces literarias del discurso de Soriano sobre los 
árabes-españoles, y, en particular, se examinará su dependencia de ciertos discursos 
dieciochescos de los jesuitas expulsos. Finalmente, se contrastará este relato con los discursos 
de otros autores para revelar la proyección posterior de la interpretación liberal de la historia 
de la música española trazada por Soriano.  
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