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ANNE-SOPHIE
MUTTER: 
“LO QUE MÁS ME
PREOCUPA ES
CONVERTIRME
EN MEJOR
PERSONA”
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Empecemos hablando de su nuevo dis-
co, The Club Album, un recital grabado
en vivo –en CD y DVD– el pasado mes
de mayo en la sala Neue Heimat de Ber-
lín, célebre por sus sesiones de jazz y
música electrónica.  Resulta obvio, tanto
por el marco escogido como por la varia-
da y estimulante selección de este pro-
grama, su interés en tender un puente
entre la música clásica y un tipo de públi-
co joven poco acostumbrado a escu-
charla. ¿Qué piensa de esta preocupante
separación entre el ámbito de la así lla-
mada ‘música culta’ y la cultura popular? 

Se trata de una separación artificial
articulada por el hombre y en buena
medida tiene que ver con la tendencia
que tenemos a etiquetarlo todo. En Ale-
mania, sin ir más lejos, existe esta dico-
tomía entre la ‘música seria’ y la ‘música
de entretenimiento’. Pero la ‘música
seria’ es entretenida y la ‘música de
entretenimiento’ ha demostrado que
puede ser tan seria como la clásica.
Durante muchos siglos la música que
ahora denominamos ‘clásica’ fue la
música ‘pop’ de su época. Ciertamente,
la evolución natural de la música clási-
ca contemporánea deriva de la multipli-
cación de los lenguajes y estilos que se
da en el siglo XX y de una serie de vici-
situdes históricas. Así que, por un lado,
la causa de esta separación tiene que
ver con el etiquetado, pero también
con una serie de circunstancias que han
contribuido a generar esta “territoriali-
dad” o demarcación. La Hausmusik –
música doméstica– estuvo en boga
durante muchos años hasta los 30 y 40
del pasado siglo, pero debido al parén-
tesis de la Segunda Guerra Mundial, la
fuerte presencia de la televisión en los
años 60 y la irrupción de las nuevas tec-
nologías actuales, la música clásica se
ha distanciado de la cultura popular,
llegando a desaparecer de los progra-
mas educativos y de la agenda familiar
en calidad de hobby compartido. De ahí
que la labor de los padres resulte esen-
cial para promover en casa esta “tercera
vía” de ocio como complemento a los
deportes y a la tecnología, ya sea incul-
cando a sus hijos la práctica de un ins-
trumento o llevándolos a conciertos. Es

una realidad generada por la sociedad
de manera quizás inconsciente y tiene
que ver con su propia evolución.
Damos por sentado que la música, al
contar con toda esta gran tradición
europea a sus espaldas, va a seguir
existiendo pase lo que pase, pero ésta
es una percepción errónea, ya que su
supervivencia depende de que la cuide-
mos, protejamos y difundamos activa-
mente. Con todo, es interesante obser-
var que se trata de un proceso vivo y
dinámico. Después de la Segunda Gue-
rra Musical, la música clásica ha causa-
do sensación en Japón, país donde es
escuchada e interpretada con pasión. Y
hace unos diez o quince años se dio el
mismo caso con China, donde actual-
mente es tan popular como cualquier
música pop. Por supuesto, debido a la
crisis y otras circunstancias, la cultura se
ha visto resentida, pero en última ins-
tancia hay que tomar conciencia de que
la música clásica es el medio óptimo
para levantar puentes entre las nacio-
nes, puentes capaces de superar las
diferencias y barreras impuestas por los
idiomas y los separatismos religiosos.
La música tiene el poder de mantener-
nos conectados y nos muestra, como
suelo decir citando a Heine, que “todos
somos iguales bajo la ropa”. La música
es una forma maravillosa de compartir
nuestras raíces, como sucede en el caso
de las canciones infantiles: todas ellas
fluyen del mismo cauce. También pue-
de ayudarnos a sentirnos parte del gru-
po y a ser colaborativos a través de la
escucha compartida.
Mutter’s Virtuosi, el maravilloso ensem-
ble internacional de jóvenes y brillantes
músicos que usted fundara en 2011 –y
entre cuyos miembros encontramos al
emergente violonchelista español Pablo
Ferrández– se antoja un vehículo ideal
para salvar el hueco existente entre la
generación veterana de melómanos y el
nuevo público... 

Sí, por eso soy muy optimista con
respecto al futuro de la música clásica.
Se ha de tener en cuenta que los meló-
manos de mi generación, aquellos con
los que he envejecido desde mi adoles-
cencia, tienen hijos y es de suponer

que muchos de ellos hayan inculcado a
éstos su pasión por la música. Se esta-
blece así un perpetuum mobile interge-
neracional que garantiza la continuidad
de la melomanía. Por otra parte, cada
nueva generación de intérpretes apela a
su propia generación de oyentes, como
es el caso de Mutter’s Virtuosi. Si nos
fijamos en el número de estudiantes en
Europa, no hay razón para tener miedo
por el futuro de la música clásica. Lo
único que necesitamos tener presente
en todo momento, especialmente cuan-
do el arraigo de las artes se ve enfren-
tado a la adversidad, es que la música
debe formar parte integral de la educa-
ción humana, ya que ésta nos inspira y
nos orienta hacia lo que realmente
somos, volviéndonos personas creati-
vas y librepensadoras. Es muy impor-
tante invertir en una educación que no
sólo contemple el entrenamiento de
hombres y mujeres laboralmente fun-
cionales y adiestrados para consumir: la
vida es mucho más que eso.
Hablando de generaciones, llama la
atención encontrar al septuagenario pia-
nista americano Lambert Orkis –con
quien usted ha colaborado recientemen-
te tanto en The Silver Album y en The
Club Album– tocando con estos jóvenes
músicos. ¿Cómo conoció a Orkis?

Llevamos colaborando nada menos
que veintisiete años. Lo conocí en Was-
hington D.C. por recomendación de
Mstislav Rostropovich. Básicamente nos
pusimos a tocar juntos y desde el prin-
cipio nos entendimos a la perfección.
Es una complicidad que se tiene o no
se tiene. En el caso de la música sucede
un poco como en las relaciones huma-
nas. A veces, cuando uno entabla una
conversación con alguien desconocido,
sabe al cabo de unos pocos minutos si
hay empatía o no con su interlocutor.
Además, Lambert y yo hemos cultivado
una amistad muy especial al margen de
la música; hemos viajado juntos muchas
veces y compartido vacaciones familia-
res. Se detecta enseguida la complici-
dad que tenemos; en el recital de The
Club Album, por ejemplo, puede verse
cómo entre nosotros existe una química
especial a la hora de tocar piezas como

E
l pasado 16 de septiembre la gran dama del violín clausuraba en Madrid su gira veraniega al frente
de los Mutter’s Virtuosi con un programa misceláneo que situaba en el candelero dos estrenos
nacionales de Penderecki y Previn encargados por la propia violinista. Mientras tanto, la maquinaria
de Deutsche Grammophon se ponía a punto para el lanzamiento de su último disco, Anne-Sophie

Mutter Live: The Club Album from Yellow Lounge –o The Club Album, a secas–, que marca la primera
incursión de Mutter en la escena del clubbing europeo gracias a la iniciativa de conciertos y grabaciones
Yellow Lounge con la que el sello amarillo ha querido reinventarse. Volcada desde hace más de una década
en la promoción de jóvenes talentos así como en múltiples causas humanitarias –desde la Anne-Sophie
Mutter Foundation que levantara en 1997–, la artista alemana vive actualmente la época más dulce de una
carrera que en 2016 cumplirá –se dice pronto– su cuadragésimo aniversario.
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los Tres preludios de Gershwin. Y él se
siente tan a gusto como yo con la idea
de estar tocando en un club.
El proyecto Yellow Lounge de Deutsche
Grammophon viene precedido por un
lema muy interesante –“usa tus oídos
como si fueran ojos”– y, a menudo,
implica la presencia de un VJ –video joc-
key– durante los conciertos de esta ini-
ciativa. ¿Qué piensa de la fusión de la
música y las artes visuales como medio
para llegar al nuevo público? 

Nunca he sido muy partidaria de
que la música se valga de medios
audiovisuales para llegar al público.
Considero que tanto las artes visuales
como la música son perfectos en sí mis-
mos, gozan de una autonomía propia y
no necesitan de aditamentos para trans-
mitirse satisfactoriamente. Pero en el
caso de estos proyectos Yellow Lounge,
y concretamente en el del club Nueue
Heimat –donde toqué y grabé este reci-
tal–, hablamos de un espacio íntimo y
reducido cuyo entorno intensifica la
experiencia musical. No vería ninguna
razón para desarrollar este tipo de
“evento” en cualquier otro sitio, pero la
propia naturaleza del club New Heimat
implica de alguna manera la necesidad
de conseguir el máximo impacto en el
mínimo tiempo posible, lo cual genera
una intensidad muy especial entre el
entorno acústico y la música. Aquí el
entorno sí crea unas condiciones favo-
rables para que la música se disfrute
plenamente. No me gusta ver concier-
tos en la tele porque pienso que la arti-
culación audiovisual adultera la misma
experiencia musical. Soy de la opinión
que la música ha de escucharse con los
ojos cerrados. Pero, como digo, en el
caso de estos clubes, la fusión del
entorno con la proyección sincronizada
de imágenes se antoja una forma de
arte en sí misma. No se trata simple-
mente de una cámara grabando la inter-
pretación del músico; la labor del VJ
consigue interiorizar la energía y emo-
ciones de la interpretación a través de
las imágenes que proyecta sobre esas
paredes decoradas con grafitis, articu-
lando la proyección de diseños, patro-
nes y colores al ritmo de la propia
música y su ejecución.
En este sentido, ¿considera que tales
proyectos multimedia pueden servir
para difundir la música clásica a un sec-
tor de público más amplio de la misma
manera que el cine ha permitido a millo-
nes de espectadores conocer y disfrutar
la música sinfónica –como en el caso de
las partituras cinematográficas de John
Williams–? ¿Qué caminos o tendencias
cree que debe abrazar la música clásica
para llegar a un nuevo público?

Es muy interesante que mencione el
cine, porque es un caso paradigmático.
Por supuesto, ver al ballet de St. Peters-

burgo o un directo del MET en un cine
de Múnich son iniciativas maravillosas
que no puedo sino aplaudir, pero el
hecho de incorporar una componente
visual o tecnológica al ámbito de la eje-
cución en vivo sin una debida justifica-
ción me parece que puede comprome-
ter la naturaleza de la música y de la
interpretación. Más allá de este tipo de
presentaciones en clubs, donde el
ambiente ayuda a preservar la naturale-
za íntima y limpia de la ejecución, creo
que la música puede verse distorsiona-
da. Particularmente estoy muy en con-
tra de los conciertos en estadios debido
a la amplificación que éstos requieren –
aunque no niego que me encantaría ser
aplaudida por 50.000 personas (risas).
Ofrecer un concierto en un estadio de
fútbol, por ejemplo, obliga a amplificar
artificialmente la voz del instrumento.
Algo terrible en el caso del violín, por-
que éste pierde su capacidad para susu-
rrar al oyente. Así que, cuanto más en
contacto se halle el público con el ins-
trumentista, tanto mejor. 
A propósito de esta reciente experiencia
en el club Neue Heimat de Berlín, usted
ha comentado que si bien le gustaría
repetirla, prefiere ser muy selectiva a la
hora de embarcarse en este tipo de pro-
yectos para no trivializar la experiencia.
No obstante, no puedo resistirme a
sugerirle un hipotético título para un
segundo concierto YL: ¿qué le parecería
Bach to the Club?

¡Es una muy buena idea! Por
supuesto, me encantaría volver y hacer
un monográfico, el problema es que
resulta difícil encontrar un compositor
cuya música pueda mantener el tipo en
un club de estas características. Pero
ahora que lo sugiere, Bach podría ser el
compositor ideal, ya que su música
posee una gran energía y un carácter
pulsátil en su estructura que se antoja
de lo más adecuada. Ahora que lo pien-
so, ¡Bach es una gran sugerencia! Bien,
quién sabe. Tal vez podamos ofrecer
una serie europea de conciertos Bach
to the Club en diciembre, ojalá también
en Madrid. Pero efectivamente, prefiero
ser muy selectiva en relación a este tipo
de proyectos especiales. Por otro lado,
¡acabo de grabar el primero! 
Por supuesto, es perfectamente enten-
dible. A propósito del DVD que incor-
pora su nuevo álbum, resulta especial-
mente conmovedor el hecho de ver
cómo se emociona el público con piezas
como el tema principal de La lista de
Schindler de John Williams, es realmen-
te cautivador. 

¡A mí me pasó lo mismo viendo el
vídeo! Es una música extraordinaria, me
pone la piel de gallina. Tocar esa pieza
es increíblemente difícil, especialmente
por las connotaciones históricas y cul-
turales que tiene la banda sonora de

esta película. Gracias a su enorme
talento, John Williams pudo captar aquí
todo el drama del Holocausto con una
expresividad maravillosa. Durante el
recital pude sentir el entusiasmo y la
emoción del público, ya que reinaba un
silencio total, pero obviamente no pude
fijarme en estos detalles. Así que cuan-
do visioné el DVD disfruté esta reac-
ción del público, fue realmente impac-
tante. Me conmovió mucho ver cómo
se entregaba la gente. Fue algo suma-
mente intenso y emocionante.
A lo largo de su carrera usted ha encar-
gado y estrenado más de veinticuatro
obras y disfrutado de una estrecha rela-
ción con compositores de la talla de Pen-
derecki, Lutoslawski o Previn. Sin ir más
lejos, los melómanos españoles pudie-
ron disfrutar ayer [miércoles 16 de sep-
tiembre] de dos estrenos nacionales: el
Dúo concertante de Penderecki y el
Noneto de Previn. ¿De qué manera pien-
sa que ha contribuido con sus encargos a
nutrir el repertorio contemporáneo?

Todo empezó con el gran Paul
Sacher, quien como es sabido destacó
por ser uno de los grandes mecenas de
la música del siglo XX, encargando
obras a Stravinski, Boulez y Bartók a
principios del pasado siglo. Me lo pre-
sentó un profesor que era amigo suyo
cuando yo tenía dieciséis años y fue él
quien me inspiró en este sentido. En
agosto de 1986 me dijo: “mira, en enero
vamos a estrenar una obra de Lutos-
lawski y tú vas a interpretar la parte
solista”. No pude creérmelo. Tenía ape-
nas seis meses para preparar la obra y
estaba verdaderamente aterrada porque
la obra me resultaba absolutamente
extraña. No obstante, el estreno fue
muy bien y Lutoslawski tuvo el detalle
de felicitarme después del concierto...
¡yo pensaba que iba a matarme! (risas).
Desde entonces me volví adicta a la
música contemporánea. Encargar pie-
zas nuevas te permite la posibilidad de
aprender un nuevo lenguaje y de estre-
nar obras que no vienen precedidas por
una tradición que se impone. Lo genial
de ello es que el músico puede aportar
sus propios puntos de vista sobre la eje-
cución, por supuesto contando siempre
con el permiso del compositor. Afortu-
nadamente nadie me ha tirado tomates
hasta el momento, así que... ¡puedo
considerarme afortunada! (risas)  
Uno de los puntos más interesantes de
su programa veraniego con los Mutter’s
Virtuosi es el encargo de obras para con-
trabajo, un repertorio que está intentan-
do ampliar poco a poco. El caso del con-
trabajo es similar al de la viola hace unas
décadas...

Es una cuestión muy interesante. El
contrabajo, a pesar de la difusión que le
dieron Koussevitsky y Sperger, nunca
ha sido objeto de la atención de músi-

311-Entrevista.qxp_Actualidad  21/9/15  23:43  Página 42



E N T R E V I S T A
ANNE-SOPHIE MUTTER

43

cos y compositores. Por supuesto, esta
negligencia está justificada: el registro
tan grave del instrumento hace muy
complicada la interpretación de obras a
él destinadas, ya que es difícil a cierta
distancia apreciar su sonoridad, espe-
cialmente en el caso de los auditorios
modernos. Por otra parte, el repertorio
sinfónico implica la participación de un
solista extraordinario que pueda hacer-
se oír sobre la orquesta. Pero desde
hace diez o quince años, el contrabajo
ha experimentado un renacimiento
increíble, y entre las nuevas generacio-
nes de estudiantes se cuentan prodigio-
sos contrabajistas, muchos de ellos
mujeres, que se han especializado en el
instrumento. El problema es que el

repertorio solista es tan reducido que
estos músicos no pueden hacer carrera
con el contrabajo. Esta es la razón por
la que hace unos quince años decidi-
mos encargar obras para contrabajo: es
el caso del Doble concierto de André
Previn y de varias piezas para violín y
contrabajo que hemos encargado
durante los últimos años. A corto plazo
espero poder encargar obras para con-
trabajo sólo. Hasta la fecha los encargos
han sido para violín y contrabajo por-
que me parecía una buena manera de
prestigiar el instrumento.
Su impresionante repertorio abarca mul-
titud de grabaciones y de estéticas, des-
de el Clasicismo y el período romántico
a la Segunda Escuela de Viena y la ola de

vanguardia polaca. ¿Qué otros composi-
tores y estilos le gustaría abordar en el
futuro? 

Muchísimas. Cuando descubrí y
toqué el Hoe Down de Copland, basado
en el fiddling campestre, decidí profun-
dizar en este estilo; no tanto en la deri-
va que toma con el mismo Copland u
otros compositores que lo adoptan sino
en las mismas raíces de la música irlan-
desa en las que tiene su origen y con
las que no estoy familiarizada. Es una
estética que me resulta muy atractiva y
exótica y, por otro lado, me entusiasma
aprender e incorporar nuevas músicas a
mi repertorio. Aparte de esta música
fiddling, me interesa un cierto reperto-
rio de compositores americanos y britá-
nicos que nunca he abordado, particu-
larmente el de William Walton y Samuel
Barber. Estoy empezando a trabajar sus
famosos conciertos para violín. Tam-
bién estoy haciendo muchos tríos con
piano que tocaré en Madrid próxima-
mente.
Su trayectoria como intérprete no resulta
menos impresionante. De hecho, en
2016 celebrará su 40 aniversario como
músico. Echando la vista atrás, ¿qué
experiencias considera han contribuido
a perfeccionar su arte como músico y
violinista? 

¿Cree que me he perfeccionado
(risas)? No, en serio, lo que más me
preocupa es convertirme en mejor per-
sona. Hace poco toqué por primera vez
en Rumanía. Es un país al que me unen
lazos muy especiales, ya que hace unos
dieciséis años fundé allí dos orfanatos –
uno para niños, otro para niñas– y des-
de entonces es un país que he visitado
con frecuencia. No obstante, mi primer
concierto en Rumanía, concretamente
en Bucarest, tuvo lugar la semana pasa-
da. Dos semanas antes de visitar este
país tuve ocasión de ver un gran docu-
mental realizado por un periodista ale-
mán con el que quiso denunciar las
condiciones de los niños que viven en
el alcantarillado de la ciudad. Después
de verlo no pude dormir durante una
semana y ahora estoy buscando deses-
peradamente una organización que se
dedique específicamente a cuidar a
estos niños; de momento no la he
encontrado porque la autorización de
los padres pesa mucho, como es lógico
y existen toda clase de problemas para
proteger a estos niños. Pero, ciertamen-
te, en este momento de mi vida lo que
más me importa no es tanto mi relación
con el violín sino con aquellas personas
que necesitan ayuda. Por eso me estoy
dedicando muy activamente a causas
humanitarias. En última instancia, lo
que verdaderamente cuenta es el poder
tender la mano a quien lo necesita.

David Rodríguez Cerdán
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