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‘Kandaules’ 
cierra la 
temporada 
de ópera

E
l estreno absoluto en España 
de la ópera El rey Candaulo 
(Der König Kandaules), de 
Alexander von Zemlinsky, 

sirvió para clausurar la temporada de 
ópera 2015-2016 del Teatro de la 
Maestranza, los días 20, 22 y 24 de 
junio (imágenes 1 y 2). De nuevo una 
ópera de Zemlinsky pudo verse en el 
Maestranza, en esta ocasión 
mediante una producción del Teatro 
Massimo de Palermo dirigida en lo 
musical por Pedro Halffter y en lo 
escénico por Manfred Schweigkofler. 
En cuanto al reparto, destacaron las 
actuaciones de Peter Svensson 
(Kandaules); el pescador Gyges, 
representado por el barítono Martin 
Gantner; y Nicola Beller Carbone, una 
espectacular soprano en el rol de 
Nyssia, en los papeles principales. En 
torno al trío protagonista estuvieron 
cantantes como Mikeldi 
Atxalandabaso e Italo Proferisce en 
los papeles de Sebas y Archelaos, o el 
barítono Christopher Robertson como 
Phedros.

La sensual voz de Estrella 
Morente y el virtuosismo al piano de 
Javier Perianes pusieron el punto y 
final a la temporada 2015-2016 en un 
brillante espectáculo el 30 de junio 
(imagen 3). Juntos interpretaron un 
ramillete de obras de Falla y piezas 
anónimas en un singular encuentro 
musical. 

El Teatro de la Maestranza 
recibió de nuevo al director Daniel 
Barenboim y la Orquesta West-
Eastern Divan (4), que interpretó las 
tres últimas sinfonías compuestas 
por  Mozart a lo largo de su vida 
(con los números 39, 40 y 41) el 
pasado 18 de agosto, con un lleno 
absoluto en el coliseo del Arenal. 
Con este concierto la formación que 
dirige el maestro Barenboim 
concluyó una gira internacional que 
la ha llevado a actuar en media 
Europa. M

1
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Director artístico: Pedro Halffter

22 Y 23 DE SEPTIEMBRE

1er programa de 
abono de la ROSS
La ROSS comienza su temporada de 
abono con un concierto en el que 
interpretará obras de Saint-Säens, 
Glière, Berlioz y Roussell, dirigida por 
Michel Plasson y con Daniela 
Iolkicheva en el arpa.

TEATRO DE LA MAESTRANZA

16 DE OCTUBRE

Música de Cámara
La ROSS programa su primer 
concierto de este ciclo, dedicado 
íntegramente a Beethoven y con la 
presencia de Elena Braslavsky, 
Alexandru Mihon, Orna Carmel y 
Miguel Domínguez Infante. En la 
Sala Manuel García.

28 DE OCTUBRE, 
1 Y 5 DE NOVIEMBRE

Tannhäuser
Los días 28 de octubre, 1 y 5 de 
noviembre comienza la temporada de 
ópera 2016-2017 del Teatro de la 
Maestranza con un título del 
repertorio: Tannhäuser de Wagner. Se 
trata de una producción del Teatro de 
la Maestranza y el Teatro Wielki-
Poznán de Polonia con dirección 
musical de Pedro Halffter y escénica 
de Achim Thorwald. En los papeles 
principales estarán Peter Seiffert y 
Ricarda Merbeth, con la ROSS en el 
foso y el Coro de la A.A.T.M. 

6 Y 7 DE OCTUBRE

2ºprograma de 
abono de la ROSS
John Axelrod dirige a la ROSS y al 
guitarrista José María Gallardo del Rey 
para interpretar una obra de este 
último compositor, así como piezas de 
Beethoven y Rodrigo.

15 DE OCTUBRE

Hiromi: 
The Trio Project
El Ciclo de Grandes Intérpretes arranca 
con una cita única con el jazz: la 
japonesa Hiromi Uehara, que estará en 
Sevilla con su formación habitual de trío. 

26 Y 27 DE OCTUBRE

Mes de Danza 23
Los espectáculos de danza en el 
Maestranza arrancan con la edición 
número 23 del Mes de Danza, que 
ofrecerá dos citas. En la primera de 
ellas, los días 26 y 27 de octubre, 
Natalia Jiménez y Jorge Gallardo 
estrenan La obra vacía, en la Sala 
Manuel García. 

27 DE OCTUBRE

En torno a... 
Tannhäuser
Como cada vez que se representa la 
primera función de una ópera en el 
Maestranza, la víspera se celebra un 
encuentro en colaboración con la 
ASAO para tratar sobre el título en 
cuestión. En esta ocasión el ciclo 
versará sobre Tannhäuser de Wagner, 
en la Sala de Prensa. 

30 Y 31 DE OCTUBRE

Mes de Danza 23
En la segunda cita del ciclo dancístico, 
la Sala Manuel García acogerá los días 
30 y 31 de octubre a Alberto Cortés 
(Braverío), que pondrá en escena Yo 
antes era mejor. 

4 DE NOVIEMBRE

Julie Fuchs/
Orquesta Barroca 
de Sevilla

La joven soprano francesa Julie Fuchs 
será la encargada de abrir el Ciclo de 
Recitales Líricos del Teatro de la 
Maestranza para la temporada 
2016-2017. Y para ello estará 
acompañada por la Orquesta Barroca 
de Sevilla dirigida por Riccardo Minasi. 

10 Y 11 DE NOVIEMBRE

3er programa de 
abono de la ROSS
Los días 10 y 11 de noviembre el 
Teatro acoge el tercer programa de 
abono de la ROSS, con John Axelrod a 
la batuta y la presencia de la 
mezzosoprano Ketevan Kemoklidze. 
Interpretarán obras de Barber, Berlioz, 
Respighi y Strauss. 

DEL 8 DE SEPTIEMBRE AL
2 DE OCTUBRE

19 Bienal de 
Flamenco
La 19 Bienal de Sevilla llenará de arte 
flamenco el Teatro de la Maestranza 
durante casi un mes. Farruquito, María 
Pagés o Jose Mercé son algunos de los 
artistas que podrán verse. 



7 DE DICIEMBRE

En torno a... 
Anna Bolena
La conferencia previa a la primera 
función de esta ópera de Donizetti se 
celebrará en la Sala de Prensa el día 7 de 
diciembre, con la colaboración de la 
Asociación Sevillana de Amigos de la 
Ópera.

8, 10, 13 Y 16 DE DICIEMBRE

Anna Bolena

El Maestranza acoge dentro de su 
Ciclo de Ópera otro de los grandes 
títulos del repertorio: Anna Bolena de 
Donizetti, un drama histórico 
estrenado en 1830 que reúne a un 
plantel de cantantes de primer nivel 
en el Maestranza: Angela Meade, 
Ketevan Kemoklidze, Ismael Jordi, 
Simón Orfila, Stefano Palatchi, Anna 
Tobella y Manuel de Diego. La 
producción es del Teatro Filarmónico y 
la Fundación Arena de Verona (Italia) 
y cuenta con la dirección musical de 
Maurizio Benini y escénica de Graham 
Vick. 

17 DE DICIEMBRE

Sondra 
Radvanovsky
Uno de los conciertos más esperados 
de la temporada será el que ofrezca 
Sondra Radvanovsky, una soprano 
que se ha destacado por sus 
interpretaciones de roles de Verdi. Al 
Maestranza acude, acompañada por 
el pianista Anthony Manoli, dentro del 
Ciclo de Recitales Líricos con un 
programa con obras de Massenet, 
Bellini, Dvořák, Donizetti, Giordano, 
Rachmaninov o Copland.

18 DE DICIEMBRE

Concierto de 
Navidad
El ya tradicional Concierto de Navidad, que 
organiza el Teatro de la Maestranza, 
tendrá lugar a cargo de la Orquesta de 
Cámara de la ROSS, el día 18 de diciembre 
con un programa formado 
exclusivamente por villancicos. 

4 DE ENERO

Concierto de 
Año Nuevo
La Real Orquesta Sinfónica de Sevilla 
da la bienvenida al 2017 con el 
Concierto de Año Nuevo, 
interpretando obras de Richard y 
Johann Strauss, Chaikovski y Léhar, 
bajo la batuta de John Axelrod. Se trata 
de un programa fuera de abono.  

17 Y 18 DE NOVIEMBRE

4ºprograma de 
abono de la ROSS
Éric Crambes será el director y 
concertino para el cuarto programa 
de abono de la ROSS, que contará con 
Sarah Roper como solista de oboe. 
Interpretarán obras de Mozart, 
Vaughan Williams y Wagner. 

27 DE NOVIEMBRE

Un avvertimento 
ai gelosi
Un avvertimento ai gelosi es una 
deliciosa ópera del sevillano Manuel 
García, que el Teatro de la Maestranza 
representa por primera vez, en 
formato de cámara, tras su estreno 
unos días antes en el Auditorio 
Nacional de Madrid. En su única 
función el pianista de 
acompañamiento y director será 
Rubén Fernández Aguirre, mientras 
que el plantel de cantantes lo 
integran, entre otros, Elena de la 
Merced, David Menéndez, Gustavo 
Peña, Borja Quiza, Marifé Nogales y 
José Manuel Guinot.

15 DE DICIEMBRE

Concierto Banco 
de Alimentos
El Teatro de la Maestranza y la ROSS 
colaboran un año más con esta 
institución para recaudar fondos.

21 Y 22 DE DICIEMBRE

El Mesías 
participativo
La formación Cappella Amsterdam, 
dirigida por Daniel Reuss, así como la 
ROSS, serán las encargadas de poner en 
escena El Mesías de Haendel participativo, 
un programa que cuenta con la 
colaboración de la Obra Social “la Caixa”.

15 DE ENERO

Música de Cámara
La Orquesta de Cámara de la ROSS 
interpretará en la Sala Manuel García 
obras de Haydn, Krommer y Prokófiev 
en el cuarto concierto del ciclo.

18, 19, 20 Y 21 DE ENERO

Ballet Nacional 
de Letonia
El Ballet Nacional de Letonia, 
dirigido por Aivars Leimanis, 
vuelve al Maestranza, donde 
ya estuvo en 2013, para 
ofrecer el ballet La 
bella durmiente, con 
la popular partitura 
de Chaikovski. 

28 DE DICIEMBRE

Concierto de Año 
Nuevo La Razón
El diario La Razón y la Fundación 
Excelentia organizan el Gran Concierto 
de Año Nuevo, con un programa 
centrado en valses de Strauss a cargo 
de la Orquesta Sinfónica de España 
dirigida por Kynan Johns.
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F
ascinado por el mundo de los 
mitos, los sueños de la realidad 
y la Edad Media, hacia 1842 la 
curiosidad insaciable de 
Richard Wagner le lleva a 

descubrir la leyenda de Heinrich von 
Ofterdingen, el minnesänger que, como 
narra ese gran wagneriano español que 
fue Ángel-Fernando Mayo, participó, 
efectivamente, en el torneo de canto 
que promovió el landgrave Hermann en 
Alemania en 1207. Los sustratos reales 
de los libretos históricos de Wagner 	
—además de funcionar 
fundamentalmente como espoletas 
narrativas de conflictos morales situados 
mucho más allá de la anécdota 
narrativa— son siempre confusos y 

El Pecado y 
la Redención
El Maestranza ha programado uno de los grandes títulos del repertorio wagneriano, 
Tannhäuser, en una coproducción propia junto al Teatro Wielki-Poznán polaco.

TANNHÄUSER  |  ÓPERA  |  28 DE OCTUBRE, 1 Y 5 DE NOVIEMBRE

Tannhäuser, en la coproducción 
del Maestranza con el Teatro 
Wielki-Poznán de Polonia. 
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ambiguos, de modo que no merece la 
pena detenerse demasiado en la figura 
histórica de Ofterdingen y sus 
conexiones con otros personajes, 
igualmente históricos, que laten al fondo 
del argumento, como Santa Isabel de 
Hungría, que de alguna forma impregna 
los rasgos de Elisabeth, la trágica y 
purísima heroína de nuestro Tannhäuser.  
Sí es, al menos, interesante no perder de 
vista que el verdadero Tannhäuser del 
relato fue, según la investigación de 
Martin Gregor-Dellin, “doctor en 
Wagner”, “un donjuanesco galán, viajero 
de muchas tierras, que se rió del amor 
platónico y dejó atrás los 
convencionalismos medievales”. Este 
cruzado del emperador Federico II, “en 

su curiosa exaltación prerenacentista del 
placer, no solo arremetió contra el 
código moral cristiano, sino también 
contra el poder de la Iglesia papista”. 
Parece, entonces, que el anclaje histórico 
del relato es algo más que legendario.

Los inicios
Wagner empezó a bosquejar su largo 
poema en 1842, pero la partitura no 
quedó cerrada hasta el 18 de abril de 
1845. El estreno, en Dresde, en el 
Teatro de la Corte Real de Sajonia el 
18 de octubre de ese mismo año, 
generó algún desconcierto entre el 
público, motivado en parte por 
insuficiencias vocales y dramáticas 
del protagonista y errores en la 
puesta en escena que, sin embargo, 
remontaron inmediatamente, pues 
muy pronto Tannhäuser quedó 
incorporada al repertorio del teatro, 
suscitó el interés de un público más 
joven, extranjero y cosmopolita y sólo 
entre 1853 y 1855 fue estrenada por 
una veintena de teatros, según nos 
informa Mayo. La versión final de la 
pieza tardaría, sin embargo, en 
quedar fijada, pues la llamada 
“versión Dresde” —la original, sin 
ballet— sufrió varias modificaciones y 
convive con la conocida como 
“versión de París”, en la que Wagner, 
a regañadientes, incluyó un ballet que 
apareció enlazado a la escena inicial 
de la bacanal en la gruta de Venus, un 
soberbio fragmento orquestal que 
escucharemos en esta producción del 
Teatro Wielki-Poznán y el Teatro de la 
Maestranza, que apuesta ahora por 
presentar a sus espectadores la 
“versión de París” tras haber 
producido ya en 1997 una gran 
“versión Dresde” que fue confiada 
escénicamente al director de cine 
Werner Herzog. Sobre las dudas y 
afán de perfección de Wagner 
relativas al Tannhäuser existe un dato 
elocuente: en sus últimas semanas de 
vida, Wagner mostró su interés por 
revisar tanto este título como El 
holandés errante, no tanto, sugiere 
Dellin, por corregir una obra 
defectuosa sino “por la necesidad de 
atar estrechamente su contenido y su 
forma”.

Pero “por fortuna”, valora Mayo, no 
llegó a hacerlo, pues el Tannhäuser 	
—especialmente el de París que 

veremos aquí, que goza de la riqueza 
armónica derivada de haber sido 
reelaborado inmediatamente después 
de la composición del Tristán— es una 
obra magnífica que, ya desde su 
obertura, goza de una extraordinaria 
popularidad entre los aficionados. Es 
cierto que, como coinciden los 
especialistas, su estructura musical no 
posee la plenitud estilística que 
alcanzaría en su siguiente título, 
Lohengrin, y que, pese a estar liberado 
ya de la estructura en números 
tradicionales, aún es deudor de la 
herencia musical del pasado. Pero la 
formidable potencia dramática 
sorprende. Todo Tannhäuser está 
construido sobre el eje de la dualidad. En 
palabras de Baudelaire, en cita célebre, 
“Tannhäuser significa la lucha entre dos 
principios que han escogido el corazón 
humano como campo de batalla: lucha 
entre Carne y Espíritu, entre Cielo e 
Infierno, entre Satanás y Dios”.

Pues a la atracción hacia el pecado 
simbolizado en Venus se opone la 
sacrificial pureza de Elisabeth. A la 
claudicación ante el pecado de 
Tannhäuser se opone la moral 
incorruptible de Wolfram, que ama a 
Elisabeth sin ánimo de mancillarla. 
Frente al demoníaco Venusberg, 
auténtico “parque temático” del vicio y la 
abyección, la virginidad del valle 
florecido. Frente a la posibilidad de que 
el anatema Tannhäuser nos arrastre 
colectivamente hacia la amoralidad y la 
depravación, la férrea disciplina 
represora de los caballeros que 
garantizan con sus espadas 
desenvainadas el cumplimiento del 
orden social y la moral burguesa. Frente 
a la aspiración finalmente redentora de 
Tannhäuser, el inmovilismo castigador 
del Papa. He aquí otra lectura interna de 
la obra. Lo que Tannhäuser, a pesar de su 
final, tiene de alegato revolucionario, de 
torpedo a la línea de flotación de la 
hipócrita, puritana y cínica moral 
burguesa del siglo XIX. En este sentido, 
Ángel-Fernando Mayo establece un 
paralelismo muy interesante entre el 
protagonista y el compositor, en el 
sentido de que ambos, Tannhäuser y 
Wagner, como artista, comparten el 
mismo afán transgresor y exaltado que 
caracteriza a los indóciles y exaltados. 
Ambos, personajes y disidentes 
“políticamente incorrectos”.

Dueña de una fabulosa trama 
orquestal repleta de motivos 
perfectamente imbricados 
musicalmente con el drama y de 
excepcionales momentos corales, como 
el célebre entonado por los peregrinos, 
Tannhäuser no oculta su deuda con 
Weber e incluso con la ópera italiana, en 
la maravillosa Romanza de la Estrella 
Peregrina que Wolfram canta a 
Elisabeth, un momento que podríamos 
ubicar en la “gran tradición” que, sin 
embargo, desemboca en el extenso,  
innovador y muy heroico Relato de 
Roma y que extiende sus serias 
exigencias a todo el plantel de 
cantantes, pues es una ópera 
decididamente coral. Singularmente, el 
rol de Tannhäuser es para muchos 
analistas, entre ellos el gran experto 
Ángel-Fernando Mayo, “el más difícil de 
cantar de entre todos los escritos por 
Wagner para tenor” lo que, obviamente, 
significa que es extraordinariamente 
difícil, no solo vocalmente, sino también 
expresiva y escénicamente.

La producción
Con dirección de escena de Achim 
Thorwald, el Teatro de la Maestranza 
presenta Tannhäuser, en su “versión de 
París”, en una producción del  Teatro 
polaco Wielki-Poznán y del propio 
coliseo sevillano. Bajo la dirección 
musical de Pedro Halffter y de Íñigo 
Sampil al frente del Coro de la A. A. del 
Maestranza, destaca un sensacional 
reparto liderado por dos de las grandes 
voces wagnerianas, Peter Seiffert y 
Ricarda Merbeth, habituales de las 
grandes casas de ópera o del Festival de 
Bayreuth. Seiffert (Düsseldorf, 1954) ha 
destacado como tenor lírico y en 2006 
ganó el Premio Echo. Sus credenciales 
para el rol son tan abundantes que sólo 
destacaremos una: lo encarna en la 
grabación oficial del título dirigida por 
Daniel Barenboim. La soprano alemana  
Ricarda Merbeth, formada en Leipzig, ha 
brillado en roles de Mozart, Strauss y 
Wagner. Junto a ellos, un gran elenco 
integrado por Alexandra Petersamer, 
Martin Gantner, Attila Jun, Vicente 
Ombuena, Damián del Castillo, José 
Manuel Montero y David Lagares dará 
nueva vida a este drama romántico que 
nos arrastra musicalmente a un 
subyugante combate entre la Luz y la 
Oscuridad, el Pecado y la Redención. M



E
l look desenfadado —pelo 
alborotado y un rostro 
cuidadosamente aniñado—
de Hiromi Uehara (Shizuoka, 
Japón, 1979) es un reflejo de 

lo que esta estrella del jazz 
contemporáneo ofrece en sus 
actuaciones: una fuerza y una 
energía incomparables, unidas a un 
virtuosismo y dominio de su 
instrumento, el piano. Aunque su 
carrera se ha centrado en el jazz, en 
la línea de otros grandes pianistas 
del género procedentes de Japón 
(Toshiko Akiyoshi, Makoto Ozone…), 
también ha cultivado otros estilos 
como el rock progresivo o la música 
clásica. 

De hecho, la formación de 
Hiromi Uehara es clásica —de ahí 
procede el virtuosismo y dominio de 
la técnica que le caracteriza—, y con 
tan sólo 14 años debutó con la 
Orquesta Filarmónica Checa. Un 
encuentro casual con Chick Corea 
cuando tenía 17 años —con quien 
más adelante, en 2004, grabaría un 
disco en directo— le inclinó 
definitivamente por el jazz, donde 
ha triunfado tanto en solitario como 
con la formación de trío con la que 
acude al Maestranza (15 de octubre, 
Ciclo Grandes Intérpretes), o 
colaborando con otros grandes 
genios del jazz también conocidos 
por el público del Maestranza. Es el 
caso del mítico bajista Stanley 

Clarke, con quien ha colaborado en 
dos álbumes de estudio, Jazz in the 
Garden y The Stanley Clarke Band, 
ganador del Grammy en 2011 al 
mejor disco de jazz contemporáneo.

El debut discográfico de Hiromi 
Uehara se produjo en 2003, con el 
álbum Another Mind. Posteriormente 
ha grabado, en diferentes 
formaciones, Brain, Spiral, Time 
Control, Beyond Standard, Duet con 
Chick Corea (que incluye temas de 
ambos, pero también de Gershwin, 
Thelonius Monk, Los Beatles y hasta 
una versión del Concierto de 
Aranjuez), Place to Be, Voice, Move y 
Alive; los tres últimos ya con The Trio 
Project, la formación con la que 
actuará en Sevilla. 

Con tales credenciales, no es de 
extrañar que Hiromi Uehara se haya 
rodeado de una pareja de músicos 
excepcional: el bajista Jimmy 
Johnson (que ha actuado con James 
Taylor, Allan Holdsworth, Stan Getz o 
Sergio Mendes) y el batería Simon 
Phillips, quien ha colaborado con 
bandas de primer nivel de las 
últimas décadas (Toto, The Who, 
Judas Priest, David Gilmour o Jack 
Bruce). 

Hiromi Uehara es una gran 
conocedora del público español, 
donde se presentó en 2004 en el 
Festival de Vitoria; en noviembre del 
año pasado actuó en Gijón también 
con The Trio Project. M

El jazz que viene de Japón
La pianista japonesa Hiromi Uehara, virtuosa del piano, 
participa en el Ciclo Grandes Intérpretes con un trío 
integrado por Jimmy Johnson y Simon Phillips. 

HIROMI: THE TRIO PROJECT  |  GRANDES INTÉRPRETES  |  15 DE OCTUBRE

Con Chick Corea ha 
grabado un disco de 
duetos con temas 
propios e incluso una 
versión del 
Concierto de Aranjuez
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E
l Teatro de la Maestranza será 
de nuevo una de las sedes del 
Mes de Danza en su edición 
número 23. La mejor danza 

contemporánea hecha en Andalucía y 
las propuestas más innovadoras se 
podrán ver en el Coliseo del Arenal en 
dos funciones dobles, los días 26 y 27 
de octubre (La obra vacía, de Natalia 
Jiménez y Jorge Gallardo) y 30 y 31 de 
octubre (Yo antes era mejor, de 
Alberto Cortés/Braverío).

Los andaluces Natalia Jiménez y 
Jorge Gallardo son una pareja de 
coreógrafos que llevan colaborando 
cinco años, desde que pusieron en 
marcha el proyecto Conjugaciones. En 
sus piezas profundizan en “el trabajo 
del intérprete que habita una escena 
rústica, donde el cuerpo es un ser sin 
artificios que construye toda la 
arquitectura del acto escénico”, tal 
como lo definen ellos mismos.

El espectáculo La obra vacía, que 
se estrena en el Maestranza dentro 
del Mes de Danza 23, trata sobre el 
movimiento y habla de 
“multiplicaciones de la presencia en 
un plano más abstracto, y en el plano 
de lo concreto, de imaginar otras 
formas de riqueza y abundancia, 
regalarse y ser, afectarse y dejarse 
afectar por la multitud de cruces que 
plantea realmente el sistema 
relumbrando erotismo, carnalidad, 
contacto y alegría de estar en la 
jondura rica donde nada es cierto”, en 
palabras de los creadores.

Los intérpretes de La obra vacía 
son Judith Mata y Natalia Jiménez, en 

tanto que la guitarra y la creación 
musical corren a cargo de Sergi 
Gómez.

Yo antes era mejor
Por su parte, el artista flamenco 
Alberto Cortés presenta en el Teatro 
su espectáculo Yo antes era mejor, 
una pieza de arte jondo experimental 
y texto que reflexiona sobre la 
naturaleza humana a través del juicio 
público al artista. Malagueño formado 
en Historia del Arte, Dirección 
Escénica y Dramaturgia, Alberto 
Cortés se ha mostrado interesado por 
las conexiones entre las artes 
escénicas y las artes plásticas. En 
2008 fundó la compañía Bajotierra 
junto a la actriz Alessandra García y es 
entonces cuando empieza a jugar con 
los elementos que las artes escénicas 
le ofrecen hasta empezar a buscar su 
propio lenguaje. Sin embargo, en 
2012 monta su propia compañía y ese 
mismo año es seleccionado para el 
Laboratorio Internacional de Teatro de 
la Bienal de Venecia. 

Sus equipos de trabajo habituales 
tienen distintos nombres según la 
línea de trabajo a desarrollar: Tigre 
Monster Rave, La Terribilità o Braverío 
son algunos; con el último de ellos 
estará en el Maestranza para ofrecer 
una obra que hace una reflexión sobre 
la profesión, el paso del tiempo y la 
moralidad en el mundo del arte. 

Todos los espectáculos del Mes de 
Danza están organizados por Trans-
Forma Producción Cultural y tendrán 
lugar en la Sala Manuel García. M

Una reflexión sobre el 
intérprete de danza

El Mes de Danza 23 ofrecerá dos espectáculos en la Sala 
Manuel García del Maestranza en los que los artistas 
reflexionan sobre su arte y el papel de los bailarines 
sobre el escenario. 

LA OBRA VACÍA  |  DANZA |  26 Y 27 DE OCTUBRE
YO ANTES ERA MEJOR  |  DANZA | 30 Y 31 DE OCTUBRE

Natalia Jiménez y Jorge 
Gallardo son dos 
coreógrafos que llevan 
colaborando cinco años, 
desde que pusieron en 
marcha Conjugaciones

Los espectáculos de Natalia Jiménez/Jorge Gallardo (arriba) y Alberto Cortés. 
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nuevo en París, García compuso cinco 
óperas de cámara —también llamadas 
“de salón”— o “de sociedad”, como las 
designó el propio García, por ser 
destinadas a los salones de la 
burguesía del París romántico de la 
época sacudido por las presencias de 
Chopin, Liszt o Berlioz, entre otros. 

Sobre el soporte argumental de 
un embrollo sentimental, García 
elabora una pequeña perla lírica que, 
en la decidida modestia del ámbito al 
que va destinada, está llena de los 
aciertos estilísticos que caracterizan su 
producción, en el contexto de la ópera 
de su tiempo. Así, asoman en Un 
avvertimento ai gelosi —”Una 
advertencia a los que tienen celos”— 
las innovaciones armónicas y el 
temperamento español, tanto como 
las atractivas melodías y los conjuntos 
vocales brillantes, al decir de la crítica 
especializada. El hecho de que la 
ópera fuera escrita para un ámbito 
más doméstico no resta su potencia 
teatral o dramática, recogidas en el 
desarrollo de los personajes en el 
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Ó
pera estrenada en el 
marco del XLIV Ciclo de 
Grandes Autores e 
Intérpretes de la Música 
de la Universidad 

Autónoma de Madrid, el día 18 de 
noviembre de 2016, en la Sala de 
Cámara del Auditorio Nacional de 
Música de Madrid, es decir, apenas 
nueve días antes de su presentación 
en el Teatro de la Maestranza de 
Sevilla, Un avvertimento ai gelosi es 
una deliciosa ópera de cámara que, 
compuesta en 1831, pertenece ya al 
ciclo de las últimas obras del sevillano 
Manuel García (1775-1832), 
compositor y cantante —para él 
escribió Rossini el papel de Almaviva 
en El barbero de Sevilla— y pater de 
una formidable dinastía musical 
integrada, entre otros, por María 
Malibrán y Pauline Viardot.

Se trata de una pieza de salón con 
acompañamiento de piano —a cargo 
de Rubén Fernández Aguirre, 
excelente pianista colaborador de 
numerosos cantantes españoles— y 

un excelente plantel de intérpretes 
—Elena de la Merced, David 
Menéndez, Gustavo Peña, Borja Quiza, 
Marifé Nogales y José Manuel Guinot— 
que se enfrentan a una trama de 
enredos e intrigas amorosas en una 
obra de enorme complejidad vocal 
que Manuel García escribió como 
ejercicio para sus alumnos buscando 
formar, según los investigadores, una 
suerte de “cantantes absolutos”. Con 
Un avvertimento… el Teatro de la 
Maestranza renueva su compromiso 
con la recuperación del formidable 
patrimonio musical del compositor, 
cantante y empresario que mayor 
influencia y proyección internacional 
ha tenido Sevilla en su historia. 

La ópera está compuesta tras el 
retorno a Francia de Manuel García al 
cabo de una larga estancia en América 
con su compañía de cantantes —en 
gran parte, familiar— y forma parte 
del corpus de más de 50 óperas u 
operetas —además de otros géneros— 
que compuso en sus 57 años de 
intensa vida. Entre 1830 y 1831, de 

Reivindicando a

El Teatro de la Maestranza presenta una desconocida “ópera de salón” del genio 
musical sevillano, que se interpretará con el acompañamiento al piano de Rubén 
Fernández Aguirre. El plantel de cantantes es excelente: Elena de la Merced, David 
Menéndez, Gustavo Peña, Borja Quiza, Marifé Nogales y José Manuel Guinot.

UN AVVERTIMENTO AI GELOSI |  ÓPERA  |  27 DE NOVIEMBRE

Rubén Fernández Aguirre.

Manuel García
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libreto de Giuseppe Maria Foppa 
(1760–1845) publicado en 1804 como 
una farsa a la manera de las comedias 
del arte en una intriga, muy rossiniana 
por cierto, de vicisitudes amorosas y 
celos matrimoniales que atañen a un 
conjunto de seis personajes 	
—soprano, mezzo, dos tenores y dos 
barítonos— que intervienen en todas 
las combinaciones posibles hasta 
desembocar en el tutti final. 

Compositor convencido de que 
“para ser un verdadero cantante hay 
que ser un verdadero músico”, como 
nos recuerda Teresa Radomski, 
especialista en García, Un 
avvertimento… traza vínculos con el 
método de estudio desarrollado por el 
(también) pedagogo Manuel García, 
ilustrando sus técnicas de canto que 
no excluían una dosis de 
improvisación basada en la formación 
de unos alumnos a los que animaba a 
estudiar piano o composición para que 
dispusieran de una mirada más amplia 
sobre el texto que debían cantar. “Un 
completo tutorial del bel canto”, define 

Radomski el carácter de estas óperas 
de salón que desarrollan tanto la 
musicalidad como el virtuosismo de 
los cantantes en un contexto 
plenamente dramático. 

Rubén Fernández Aguirre asume 
la dirección musical del espectáculo. 
Nacido en Bilbao, Aguirre es un 
pianista especializado, en Viena y 
Múnich, en acompañamiento de 
cantantes y ha sido pianista oficial del 
Concurso Operalia 2006 y maestro 
repetidor en teatros como el Real de 
Madrid, el Palau de Valencia o el 
Maestranza de Sevilla. La larga lista de 
cantantes internacionales con los que 
colabora incluye a Carlos Álvarez, 
Ainhoa Arteta o Cristina Gallardo, entre 
otros muchos. 

El reparto vocal es, sencillamente, 
sensacional: Elena de la Merced es una 
de las sopranos españolas con mayor 
proyección internacional y ha 
colaborado con Maazel o Viotti, entre 
otros. El barítono David Menéndez, 
comprometido tanto con la música 
antigua como con la contemporánea, 

Partitura original del estreno de Un avvertimento ai gelosi.

ha obtenido grandes éxitos en el 
Liceu o Real de Madrid. El tenor 
grancanario Gustavo Peña, que ha 
incorporado un amplio repertorio y 
formó parte del Ensemble de la 
Ópera “Unter den Linden” en Berlín, 
ha destacado en grabaciones de 
obras de Falla, Escudero o Carnicer. El 
también barítono Borja Quiza es una 
figura emergente que, con 34 años, 
ya ha sido dirigido por Zedda, 
Petrenko o Nagano, entre otros. La 
mezzo Marifé Nogales, quien ya 
intervino en otro estreno de Manuel 
García en el Teatro de la Maestranza 
—Ĺ isola disabitata— ha desarrollado 
una importante carrera con 
colaboraciones con Haider, Encinar o 
López Banzo. Por último, el joven 
tenor —y también pianista— José 
Manuel Guinot compagina su carrera 
vocal con la enseñanza musical. 

En suma, un importante plantel 
de cantantes españoles para 
reivindicar el talento de uno de 
nuestros genios musicales más 
destacados de la historia. M

La ópera está 
compuesta después del 
retorno a Francia de 
Manuel García tras una 
larga estancia en 
América con su 
compañía de cantantes 
y forma parte del corpus 
de más de 50 óperas u 
operetas, además de 
otros géneros, que 
compuso en sus 57 años 
de intensa vida 
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D
esde sus mismos inicios a 
principios de los años 90, el 
Teatro de la Maestranza se 
ha sumado a la red de 
espacios que contienen la 

Bienal de Flamenco. Desde entonces, 
edición tras edición, se ha ido 
construyendo una relación hoy ya 
indisoluble, pues no se entendería el 
festival sevillano sin la participación del 
gran teatro lírico del Sur de Europa. En 
este cuarto de siglo, el Maestranza se ha 
consolidado como el espacio 
fundamental para las propuestas de gran 
repercusión, para los artistas de mayor 
renombre y para los eventos especiales 
como inauguraciones y clausuras. 

En esta XIX edición, el Teatro de la 
Maestranza acoge la puesta en escena 

Al ritmo del arte jondo
XIX Edición de la Bienal de Flamenco de Sevilla

Arriba, Farruquito en la plaza del Triunfo 
en el flashmob para inaugurar la Bienal, 
María Pagés y Vicente Amigo en el 
Maestranza. Sobre estas líneas, el 
logotipo de la Bienal junto a la Giralda. 

de diez espectáculos. Es el lugar idóneo 
para las grandes figuras del cante, el 
toque y el baile, desde José Mercé hasta 
Vicente Amigo, pasando por Eva 
Yerbabuena o María Pagés. Pero la 
Bienal, que se desarrolla desde el 
pasado 8 de septiembre hasta el 2 de 
octubre, se expande además por otros 
escenarios, los del Teatro Lope de Vega, 
Teatro Alameda y Teatro Central. 
También por espacios patrimoniales de 
la ciudad, tales como el claustro del 
Espacio Santa Clara, el Patio de la 
Montería del Real Alcázar o la recién 
restaurada San Luis de los Franceses, sin 
olvidar las veladas del patio de vecinos 
del Hotel Triana. Y más allá, toma las 
calles, desde el centro hasta los distritos, 
esparciéndose por toda la ciudad. No en 

vano, su lema en esta ocasión es “El 
flamenco está en cualquier parte”.

En cualquier parte y desde muy 
diferentes perspectivas de 
aproximación. Flamenco editado, 
proyectado, enseñado y aprendido, 
exhibido, debatido, disertado, 
compartido, dibujado, escuchado, 
intuido, saboreado y jugado. Flamenco 
que se vive de la mañana a la noche. 
De la infancia a la madurez. Abrazando 
la diversidad funcional, conciliando la 
vida familiar y el ocio. Atrayendo a 
visitantes de los más diversos rincones 
del planeta y alimentando la afición de 
los más fieles seguidores locales. Es el 
evento flamenco por antonomasia, la 
ocasión para sumergirse en un arte 
infinito. M



A
punto de llegar la 
Navidad, el Teatro de la 
Maestranza celebra la 
festividad organizando 

un concierto pensado para el 
disfrute de toda la familia, tanto 
niños como mayores. Con la 
presencia de la Orquesta de 
Cámara de la Real Orquesta 
Sinfónica de Sevilla, el 18 de 
diciembre se celebrará el ya 
tradicional Concierto de Navidad, 
cuyo programa está compuesto en 
su totalidad por villancicos 
populares, interpretados a la 
manera clásica pero con toda la 

alegría y festividad propias de las 
fechas. 

Vladimir Dmitrienco será el 
encargado de dirigir a la Orquesta 
de Cámara de la ROSS en esta 
jornada matinal pensada para el 
disfrute conjunto de niños y 
mayores. 

Aunque los villancicos están 
hoy en día íntimamente ligados a 
la Navidad y las fiestas de Año 
Nuevo, en su origen eran, en 
realidad, canciones populares de 
temas muy variados y no 
exclusivamente religiosos. Su 
origen es antiquísimo y habría que 

ubicarlo en la Edad Media, aunque 
no se popularizaron hasta más 
tarde. A partir del siglo XVIII ya 
empiezan a identificarse con la 
Navidad y aparecen títulos como El 
tamborilero, Noche de paz, Adeste 
Fideles o Arre Borriquita. Seguro 
que todos ellos se podrán escuchar 
en el concierto.

La celebración de la llegada de la 
Navidad con un concierto de 
villancicos y de temas populares, con 
un carácter festivo y participativo, es 
una tradición ya en el Maestranza y 
uno de los conciertos más 
demandados por el público. M 

Villancicos para alegrar la Navidad
El Teatro de la Maestranza invita a una jornada matinal dedicada a las familias para celebrar la llegada de la Navidad, 
con un concierto de villancicos protagonizado por la Orquesta de Cámara de la ROSS. 

CONCIERTO DE NAVIDAD  |  CONCIERTOS  |  18 DE DICIEMBRE

El Concierto de Villancicos de la temporada anterior en el Teatro de la Maestranza. 

A partir del siglo XVIII, 
los villancicos empiezan 
a identificarse con la 
Navidad y aparecen 
títulos como El 
tamborilero, Noche de 
paz, Adeste fideles o 
Arre Borriquita
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C
onsiderada una de las más 
hermosas y emocionantes 
tragedias líricas de Gaetano 
Donizetti (1797–1848), Anna 
Bolena pertenece al llamado 

ciclo de “las reinas” y el periodo Tudor a 
los que el maestro del bel canto 
consagró una parte de su prolífico 
trabajo: 75 títulos compuestos en 
apenas 12 años. El libreto de Felice 
Romani, en dos actos y basado en 
textos de Pindemonte y Pepoli, recrea 
episodios de la vida de la segunda 
esposa de Enrique VIII de Inglaterra y 
supuso el lanzamiento internacional del 
compositor tras el estreno en el Teatro 
Carcano de Milán en diciembre de 
1830, pues saltó a Londres al año 
siguiente y a Estados Unidos en 1839. 
En España, Anna Bolena estará 

asociada siempre al Gran Teatre del 
Liceu de Barcelona, pues con este título 
se inauguró en 1847.

Sin embargo, y a pesar de servir en 
su día para la proyección internacional 
de Donizetti, Anna Bolena desapareció 
rápidamente de las programaciones y, 
en realidad, no retornó al circuito hasta 
después de la II Guerra Mundial, 
cuando una nueva dinastía de voces de 
oro que lideraron una de las grandes 
etapas recientes de la historia de la 
ópera —Maria Callas, Joan Sutherland, 
Leyla Gencer, Montserrat Caballé, 
Beverly Sills…— hicieron suyo el título y 
lo defendieron ante el público, 
arropadas por nuevas producciones 
que revisaron escénicamente el 
género, como la de Luchino Visconti 
para la Scala de Milán en 1957 que 

significó, prácticamente, la resurrección 
del título. Nuevas divas, como Anna 
Netrebko, que también la ha 
incorporado a su repertorio, garantizan 
la permanencia de un título que hace 
cinco años fue elegido para la 
inauguración de su temporada por el 
Metropolitan de Nueva York.

La historia de Anna Bolena es 
abiertamente dramática, cuando no 
decididamente patética: Enrique VIII, 
enamorado de Giovanna Seymour, 
necesita desembarazarse de su esposa, 
Anna, porque la Seymour no accederá a 
ser su amante mientras la relación 
matrimonial no sea consagrada. Así, el 
rey trama una trampa: atrae a la Corte a 
Lord Percy, un antiguo enamorado de la 
reina, para provocar alguna situación 
delicada que comprometa el honor de 

la reina hasta el punto de poder 
acusarla de traición. El malvado plan 
será cumplido y la relación de tensión 
entre la Bolena y la Seymour generará 
uno de los dúos más admirados por la 
afición belcantista de todo el repertorio: 
Sul suo capo aggravi un Dio. 

Atraído por la Edad Media
Estamos en un momento fuertemente 
romántico, Donizetti se está alejando 
del género bufo y, atraído por las 
historias de ambientación medieval y 
gótica, gira hacia historias 
fuertemente dramáticas. 
Profesionalmente, pugna con Bellini 
por el estrellato operístico del 
momento, hasta el punto de que se 
produce una situación muy curiosa: el 
Teatro Carcano, que a su vez intenta 
disputarle a la Scala la corona de la 
ópera en Milán, le encarga a ambos 
un título en 1830 y ambos, a su vez, le 
encargan el libreto al mismo… Felice 
Romani, libretista habitual de Bellini 
que, para la ocasión, le escribe 
primero la inconclusa Hernani, que 
Bellini no llega a completar; y, 
finamente, La sonámbula. Algunos 

Una trágica apoteosis del bel canto

Anna Bolena, la ópera que lanzó a Donizetti, llega al Maestranza en una producción del 
Teatro Filarmónico de Verona y la Fundación Arena de Verona. Los roles principales son 
para Angela Meade como Anna Bolena, el jerezano Ismael Jordi como Lord Percy, Simón 
Orfila en el papel de Enrique VIII y Ketevan Kemoklidze haciendo de Giovanna Seymour. 

Anna 
Bolena

ÓPERA  |  8, 10, 13 Y 16 DE DICIEMBRE



El personaje de Enrique VIII (sobre 
estas líneas, a caballo en una escena 
de la ópera) está caracterizado según 
los retratos de la época. En la imagen 
superior, la espectacular escenografía.

investigadores han vinculado el 
abandono de Hernani con el gran 
éxito inicial de Anna Bolena, que 
habría provocado en Bellini el miedo 
a no estar a la altura de su 
contrincante del momento. De modo 
que la historia de la ópera salió 
ganando con grandes títulos.

En su monografía sobre Donizetti, 
Jacques Gheusi subraya que Anna 
Bolena da rienda suelta, al fin, a la 
“prodigiosa exhuberancia” del 
compositor a través de una sucesión 
de cavatinas, cabalettas, dúos, 
conjuntos y momentos corales 
“maravillosamente equilibrados”. 
Páginas de extrema suavidad y dulce 
melancolía —como la entrada de 
Anna— se alternan con otras 
desesperadas como el aria Vivi tu que 
canta Percy y, en fin, otras tan 
desgarradoras como la gran escena 
final pertenecen, enfatiza Gheusi, “a 
las cumbres inolvidables de toda la 
música lírica italiana”. Otros 
compositores, como Adolphe Adam, 
apreciaron pronto la alta intensidad del 
título: “Una obra maestra”, reseñó tras 
verla en París en 1831.
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Como en toda la producción de 
Donizetti, y posiblemente más en la 
dramática que para el público 
contemporáneo exige grandes 
interpretaciones que amortigüen el 
cierto esquematismo de sus 
argumentos, Anna Bolena está 
concebida para la plena exhibición 
vocal de sus intérpretes pues, como 
señala Paul Henry Lang, Donizetti 
escribió para el lucimiento de los divos 
de su tiempo: “Trabajó para ellos y a 
través de ellos, porque para él el 
cantante de carne y hueso 
representaba la realización terrenal de 
ese don de Dios que era la canción” y 
porque, en su época, el compositor 
“dependía de manera absoluta del 
gusto y del humor del público, 
obligándole a rendirse ante los 
intérpretes de su arte, los venerados 
divos”.

La producción
Pues, de ser ciertos y en el caso de la 
producción que presenta el Teatro de la 
Maestranza, estos requisitos se 
cumplen. La producción del Teatro 
Filarmónico de Verona/Fundación 

Arena de Verona, con puesta en escena 
del innovador Graham Vick, viene 
arropada por un excelente plantel 
vocal. Anna es  Angela Meade, soprano 
americana que atraviesa un momento 
extraordinario tras su formidable 
listado de éxitos internacionales en 
todas las grandes casas de ópera del 
mundo, convertida en una de las 
“nuevas estrellas del MET” de Nueva 
York, como la calificó la prensa. Nuestro 
jerezano Ismael Jordi, una de las 
grandes figuras del belcantismo 
internacional, es Lord Percy. El gran bajo 
español Simón Orfila es Enrique VIII y la 
mezzo georgiana  Ketevan Kemoklidze, 
ganadora de numerosos concursos 
vocales como la Operalia de Plácido 
Domingo y una de las voces 
emergentes más reclamadas por los 
grandes escenarios, es Giovanna 
Seymour. Al frente de la ROSS, del Coro 
de la A. A. del Teatro de la Maestranza, 
dirigido por Íñigo Sampil, se sitúa en el 
foso Maurizio Benini, un auténtico 
especialista en el género que, en este 
Teatro, brindó una excepcional Norma 
de Bellini todavía celebrada en la 
memoria de los aficionados. M
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C
on el esplendor del canto 
barroco representado por 
Haendel rodeado por la 
exhuberancia musical de 
A. Vivaldi, Giovanni A. 

Brescianello y Baldassarre Galuppi, 
la joven soprano francesa Julie 
Fuchs (32 años) se presenta en el 
Teatro de la Maestranza en un 
recital acompañada por la Orquesta 
Barroca de Sevilla (OBS) bajo la 
dirección del brillante violinista 
Riccardo Minasi. Al atractivo inicial 
derivado de la mera presencia de 
la OBS, una de las formaciones 
barrocas europeas de mayor 
calidad en la interpretación de la 
música barroca, aliada en esta 
ocasión con una cantante que ha 
brillado rápidamente en la escena 
internacional por su delicada 
calidez vocal y la emoción de su 
intensidad escénica, el concierto 
suma el inusual atractivo de la 
interpretación pública, por primera 
vez en tiempos modernos de 
Vo´cercando tra fiori y de S´un di 
m´appaga la mia crudele, dos arias 
hasta ahora inéditas de Haendel 
que el aficionado sevillano podrá 
conocer de primera mano.

Ascendiendo rápidamente en 
el calor del público y de la crítica, 
Julie Fuchs ha desarrollado en muy 
poco tiempo una carrera que ya le 
ha llevado a colaborar con los 

grandes maestros de la música 
antigua, como William Christie o 
Mark Minkowski, que la han 
reclamado para sus repartos. Pero 
no solo: el repertorio de Julie 
Fuchs, cuya carrera ha sido 
respaldada por numerosos 
premios, abarca, por supuesto, 
registros de ópera en títulos, entre 
otros, de Donizetti, Mozart, Puccini 
o de la ópera cómica francesa, un 
repertorio con el que ya ha 
debutado como artista exclusiva en 
Deustche Grammophon. Su 
presencia en los principales 
coliseos líricos es continua. Sin 
embargo, y paradójicamente, 

Fuchs no comenzó su formación 
musical estudiando canto, sino 
violín. 

Por su parte, el violinista 
Riccardo Minasi, que ha sido 
concertino o primer violín en Le 
Concert des Nations, Accademia 
Bizantina o Il Giardino Armonico, 
entre otros conjuntos señeros de la 
música antigua, es uno de los 
talentos musicales más atractivos de 
la escena europea. Fundador y 
director del conjunto Il Pomo d´Oro, 
dirige a numerosos conjuntos y 
teatros como la Ópera de Zúrich, la 
Staatsoper de Hamburgo, la 
Orquesta y Coro de la Ópera Nacional 
de Lyon o el Teatro de la Ópera de 
Viena, entre otros muchos. 
Últimamente, es un colaborador 
habitual de la Orquesta Barroca de 
Sevilla, con la que ha obtenido 
grandes éxitos.

La OBS
La OBS, a su vez, de sobra conocida 
en el escenario del Teatro de la 
Maestranza, donde acrecentará 
notablemente su presencia esta 
temporada, es Premio Nacional de 
Música 2011, un galardón que vino a 
consagrar la excelente trayectoria de 
una formación que, gestionada e 
impulsada por sus propios músicos, 
ha cosechado una gran cantidad de 
éxitos desde que fue fundada, en 
1995, por Barry Sargent y Ventura 
Rico. Desde entonces, la Orquesta ha 
colaborado con un plantel abrumador 
de primeras figuras de la música 
antigua, como Leonhardt, Coin, 
Kuijken, Savall, Huggett, Onofri o 
Christophers, además de registrar un 
ramillete de excelentes grabaciones 
discográficas y de haber ejercido de 
auténtica locomotora de la explosión 
de la afición por la música barroca en 
Sevilla y Andalucía creando, y 
arrastrando fielmente tras de sí, a 
numeroso público.

En el programa, bajo el título 
genérico de Più, ma non troppo y 
dedicado fundamentalmente a la 
música vocal de G. F. Haendel 
(1685–1759), del que, sin embargo, 
también se ofrecerán algunas piezas 
para orquesta, la música 
instrumental de Vivaldi, Brescianello 
y Galuppi se alterna con arias o de 

Esplendores 
barrocos
La soprano Julie Fuchs y la Orquesta Barroca de Sevilla ofrecen una velada con piezas de 
Vivaldi, Brescinello y Galuppi envolviendo arias de Haendel, bajo el título de Più, ma non 
troppo, que será dirigida por el violinista Riccardo Minasi, con el patrocinio de Teknoservice.

JULIE FUCHS Y LA OBS  |  RECITALES LÍRICOS  |  4 DE NOVIEMBRE
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ópera o de oratorio extraídas del 
amplio catálogo de Haendel. Así, de 
Vivaldi (1678–1741) sonarán el 
Concierto para violín Op. 9 número 1, 
uno de los 12 que forman el conjunto 
conocido como La Cetra (La lira), 
publicados por Vivaldi en 1727 para 
violín solista, cuerdas y bajo 
continuo. La colección estaba 
dedicada al emperador Carlos VI.

De Giovanni A. Brescianello 
(1690–1758), violinista y compositor 
italiano nacido en Bolonia y muerto 
en Stuttgart, pues desarrolló gran 
parte de su carrera en la corte 
alemana, se incluye la Sinfonía para 
cuerdas, Op. 1, número 5, una 
colección publicada en Ámsterdam 
en 1738.

Un Concerto a Quattro de 
Baldassarre Galuppi (1706-1785), 
compositor veneciano célebre por 
sus óperas bufas, cierra las piezas 
instrumentales de la velada, 
alternadas con las vocales en el 
transcurso del programa.

Música de Haendel
De la música instrumental de G. F. 
Haendel, sonarán el Allegro de la 
Sinfonía HWV 338, la Giga HWV 413 	
—también por primera vez en tiempos 
modernos— y un Concerto a Quattro 
reconstruído por Riccardo Minasi a 
partir del HWV 314. Vocalmente, el 
programa es extenso y permitirá el 
lucimiento de una cantante celebrada 
tanto por la arrulladora calidez de 
timbre como por su virtuosismo y su 
intensidad emocional.

Tomami a vagheggiar, de Alcina; 
Verdi piante, de Orlando; Vo´cercando 
tra fiori y S´un di m´appaga la mia 
crudele, arias inéditas; Un pensiero 
nemico di pace, de El triunfo del 
tiempo y del desengaño; Non potrá 
dirmi ingrata, también de Orlando, 
Occhi belli, de Il pastor fido y Verso in 
sangue, de Aci, Galatea y Polifemo, 
suponen un perfecto viaje alrededor 
de la maravillosa escritura vocal tanto 
para ópera, oratorio o serenata, 
distinción de géneros ajustada a los 
requerimientos escénicos y 
profesionales que, sin embargo, no 
determina la extremada pasión, 
virtuosismo, delicadeza e innovación 
que Haendel, trabajara el género que 
trabajara, aportó siempre al canto. MSobre estas líneas, la OBS. En la página anterior, Julie Fuchs (arriba) y Riccardo Minasi.
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U
na de las voces más 
atractivas y reclamadas 
de la escena 
internacional, la soprano 
norteamericana Sondra 

Radvanovsky, hace su presentación 
en el Teatro de la Maestranza, dentro 
del Ciclo de Recitales Líricos, 
proponiéndonos una intensa y 
variada velada de bel canto 
acompañada al piano por Anthony 
Manoli. Se trata del único recital de la 
cantante, junto a otra cita en el Teatro 
del Liceu de Barcelona, en su breve 
gira española.

Formada inicialmente en Estados 
Unidos y, posteriormente, bajo la 
tutela de Renata Scotto o Diana 
Soviero, Sondra Radvanovsky 
(Chicago, 1969) ha destacado como 
soprano spinto en roles de Verdi, 
Puccini, Mozart o Wagner, 
fundamentalmente. La crítica 
internacional, que ha celebrado su 
meteórica trayectoria ascendente 
jalonada de éxitos en los grandes 
escenarios del Metropolitan, la Scala, 
el Covent Garden o la Staatsoper de 
Viena, ha subrayado su cantar 
“francamente bonito, conmovedor y 
brillante” (The Washington Post), 
enfatizando las cualidades de una voz 
muy extensa que abarca desde un 
agudo y sobreaguado de gran 
impacto hasta la conmovedora 
solidez de un excelente grave. Estas 

condiciones vocales, sumadas a la 
intensidad escénica de sus 
actuaciones, la han hecho 
especialmente proclive a encarnar 
roles de personajes fuertes, aunque 
cargados al mismo tiempo de una 
gran ternura, como Norma de Bellini, 
uno de sus personajes predilectos 
(aunque su personaje más querido es 
Rusalka, de Dvořák, por la razón 
fundamental de que su padre era 
checo), si bien buena parte de su 
celebridad internacional le ha llegado 
de la mano de Verdi, del que encarna 
roles muy complejos como Elisabetta 
(Don Carlo), Leonora (Trovatore) o 
Amelia (Un ballo in maschera), Aida 
(Aida), entre otros. “Yo soy conocida 
por interpretar a Verdi, quien para mí 
es uno de los espíritus musicales más 
profundos que existen en nuestra 
historia musical universal, cantar a 
Verdi es para mí como llegar a casa y 
reunirme con un viejo amigo. Como 
volver a ponerme esa chamarra única 
y cálida que nos acomoda como 
ninguna”, declaró en México.

Pasión en el trabajo
Un sistema de trabajo muy pasional 
explica, en parte, la intensidad de sus 
interpretaciones: Sondra Radvanovsky 
ha confesado tardar entre seis meses 
y un año en la interiorización de un 
nuevo rol. “A diferencia de muchos, 
no sólo me aprendo la música. 

Primero la traduzco y después estudio 
el personaje. Hay mucho, sobre todo 
si se trata de personajes históricos 
como en el caso de Anna Bolena o la 
reina Isabel I de Inglaterra. Además 
me gusta escuchar a las grandes 
cantantes que las han interpretado. Es 
importante tener en cuenta la 
transición de Sutherland, Callas, 
Caballé... Me fijo en dónde respiran, 
en su estilo, pero nunca intento 
imitarlas, sino aprender”, declaró a El 
Periódico en 2012. “En la ópera, como 
en todos los terrenos, la gente busca 
la gratificación instantánea. Llevamos 
internet en el bolsillo y hay H&M y 
Zara en todos lados. La gente ha 
olvidado la inversión de tiempo que 
requiere un buen aprendizaje. No 
canto tanto como otras colegas 
porque necesito ese tiempo para 
estudiar. Sin embargo, las estudiantes 
que acaban la universidad creen que 
tras escuchar el rol de Anna Bolena ya 
se puede cantar” añadió, exigente.

A Sondra Radvanovsky le encaja 
muy bien la intimidad y tendencia 
hacia el recogimiento, cuando no la 
abierta tristeza, del recital de cámara. 
Ella lo explica confesando que le 
gusta mucho cantar legato: “No me 
van los roles alegres, prefiero los 
tristes, les van bien a mi voz. Mi padre 
murió cuando yo era joven, quizá eso 
influyó. El maestro Levine me dijo que 
mi voz era como un lamento, que 

La intensidad de 
una nueva diva
Sondra Radvanovsky se presenta en el Ciclo de Recitales Líricos del Maestranza con 
un intenso y variado recital, patrocinado por Laboratorios AGQ.

SONDRA RADVANOVSKY  |  RECITALES LÍRICOS  |  17 DE DICIEMBRE
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reflejaba una tristeza interior. Quizá 
por ello me encanta la música de 
Verdi y la ópera italiana. Se adaptan a 
mi voz”, ha declarado. Vocalmente, es 
ajena a las catalogaciones: “Lírico 
spinto, soprano de agilidad, soprano 
lírica... me han adjudicado muchas 
cosas a lo largo de mi vida. Canto 
Tosca, Un ballo in maschera, Aida, 
Norma, Lucrecia Borgia o Maria 
Stuarda. Canto las tres reinas de 
Donizzeti. Prefiero llamarme a mí 
misma como soprano sin más, 
considerarme soprano y punto”.

Una actitud natural
Con esa actitud natural y 
desprejuiciada, Sondra 
Radvanovsky ha ido construyendo 
un repertorio de amplio espectro 

del que en Sevilla presentará una 
muestra muy variada. Así, de la 
Maria Stuarda de Donizetti sonará 
Oh nube! Che lieve per l’aria t’aggiri, 
un puro ejercicio del más exigente 
bel canto para, a continuación, 
saltar a la canción eslava de la 
mano de S. Rachmaninov (1873-
1943), del que ofrecerá Son Op 8 nº 
5; Ne poj, krasavica! Op 4 nº4;  Zdes’ 
khorosho Op 21 nº 7 y Vesennije 
vody Op 14 nº 11. La intensidad, 
dramatismo y melancolía de las 
extraordinarias canciones de 
Rachmaninov —un género al que 
entregó cerca de un centenar de 
obras— prometen elevar 
rápidamente el clímax emocional 
de la velada. Para finalizar la 
primera parte, la desgarradora aria 

de Jimena, Pleurez, pleurez mes 
yeux, extraída de El Cid, de 
Massenet .

De Bellini a Copland
La segunda parte del recital arranca 
con tres canciones de Bellini: Per pieta 
bell idol mio, sobre letra de 
Metastasio, La ricordanza, una 
canción del compositor sobre sonetos 
del conde Carlo Pepoli que 
permaneció extraviada hasta que se 
publicó por primera vez en 1974, y 
Ma, rendi pur contento, otro ejemplo 
del gran arte de Bellini para el 
pequeño fragmento vocal. Y, 
finalmente, en tres amplios giros que 
la obligarán a cambiar de registro y de 
estilo completamente, Sondra 
Radvanovsky cierra el recital con una 

evocación de A. Dvořák, la tiernísima 
Měsíčku na nebi hlubokén o Himno a 
la Luna, corazón sentimental de su 
ópera más conocida, Rusalka; y tres 
canciones —Simple Gifts, Long time 
ago y At the river— arregladas por 
Aaron Copland (1900-1990) para su 
Olds American Songs, compuesto 
entre 1950 y 1952, un trabajo 
desarrollado sobre canciones y 
melodías tradicionales, de las que 
existen versiones tanto orquestadas 
como con acompañamiento de piano. 

La mamma morta, de Andrea 
Chénier de Giordano, suerte de gran 
himno fúnebre que el personaje de 
Maddalena de Coigny dedica a su 
madre muerta con gran dramatismo y 
congoja, promete cerrar un intenso 
recital. M

La soprano Sondra 
Radvanovsky, en una imagen 

promocional.



Dos escenas de La bella 
durmiente en la producción 
del Ballet Nacional de Letonia.
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E
l Ballet Nacional de Letonia 
(BNL), símbolo de la gran 
escuela rusa de danza clásica, 
regresa al Maestranza, donde 
ya cautivó a la audiencia en 

2013 con una gran Giselle, para 
ofrecernos otro clásico del repertorio, La 
bella durmiente, sobre la popular 
partitura de Chaikovski. En el foso, en 
cuatro funciones entre el 18 y el 21 de 
enero de 2017, la ROSS, dirigida por 
Farhads Stade, formado en el Jazeps 
Medins Music College y en la Academia 
de Música de Letonia con Imants Kokars 
y que continuó sus estudios con, entre 
otros, Yuri Simonov. Desde 1996, 
Farhads Stade es director de orquesta de 
la Ópera Nacional de Letonia y un gran 
especialista en el repertorio para ballet. 

La historia de La bella durmiente, el 
gran cuento de hadas de la historia del 
ballet, es una de las más conocidas de 
todo el repertorio musical: a partir del 
célebre cuento de Perrault, aunque 
trufado con las apariciones de 
personajes de otros cuentos en el tercer 
y último acto, la música fue compuesta 
por P. I. Chaikovski en 1889 para 
satisfacer un encargo del director de los 
Teatros Imperiales formulado el año 
anterior. Chaikovski encajó el encargo 
con cierta cautela, pues su único —y 
primer— ballet anterior, El lago de los 
cisnes, hoy tan apoteósicamente 
popular, fue recibido con no demasiado 
entusiasmo. “Es lógico que al alcance de 

su innovación dramática en el cerrado y 
endogámico mundillo de la danza rusa 
que le rodeaba se viera seguido de 
incomprensión y extrañeza”, observa 
Enrique Martínez Miura sobre el alcance 
musical de una partitura que, como 
todas las de Chaikovski para la danza, 
confirma una ambición orquestal que 
desbordaba con  gran “teatralidad, 
dramatismo y sentido de la progresión 
narrativa” la trama mínima de los 
argumentos con los que creó “no ya una 
música de calidad, sino totalmente 
adecuada para la danza”, concluye 
Martínez Miura. En su partitura,  
Chaikovski madura un lenguaje musical 
que se integra orgánicamente en la gran 
estructura del ballet desarrollando 

motivos musicales conductores de gran 
riqueza entre los que sobresalen el tema 
del Hada de las Lilas y el del Hada 
malvada Carabosse. Martínez Miura, 
gran especialista en Chaikovski, nos 
recuerda que, a pesar del relato infantil y 
del cierto aroma ñoño del final rosa, 
poblado por una masiva aparición de 
personajes de otros cuentos, la partitura 
de Chaikovski no escamotea en absoluto 
el ambiente mágico y tenebroso del 
bosque inmerso en la noche y de las 
extrañas fuerzas mágicas que allí se 
convocan.

Producción original
La producción original es la célebre 
coreografía de Marius Petipa, maestro 

Clasicismo ruso
El Ballet Nacional de Letonia nos devuelve al canon de la danza clásica con La bella 
durmiente. El espectáculo está patrocinado por Caixabank.

LA BELLA DURMIENTE  |  DANZA  |  18, 19, 20 Y 21 DE ENERO
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del Ballet Imperial, con escenografía de 
Ivan Vsevolozhsky: ambos escribieron 
también el libreto y Petipa, además, 
formuló indicaciones algo ingenuas 
pero muy precisas y prácticas sobre las 
necesidades musicales que requeriría 
su coreografía. Sin duda, La bella 
durmiente, estrenado el 15 de enero de 
1890 en el Teatro Mariinski de San 
Petersburgo, es un título esencial en la 
constitución del nuevo canon del ballet 
romántico. A partir de 1921, la obra fue 
conocida en Europa, donde fue 
catapultada inmediatamente a su 
actual condición de “gran estrella” del 
repertorio a través de interpretaciones 
legendarias como las de Margot 
Fonteyn en Londres en 1939. 

En su coreografía, estrenada en 
mayo de 2010 en la Ópera Nacional de 
Letonia, el coreógrafo Aivars Leimanis, 
también director artístico de la 
compañía, trabaja a partir de la 
herencia de Petipa para actualizarla y 
lanzarla al siglo XXI.  Sobre el escenario 
del Maestranza, una de las más 
brillantes compañías de la antigua 
Unión Soviética: el Ballet Nacional de 
Letonia. El BNL aúna en su larga 
trayectoria de 80 años los valores de 
tradición y renovación que han 
convertido a la danza de la antigua 
Unión Soviética en una auténtica seña 
de identidad cultural de los países que 
la integraban. Pese a que su debut 
oficial sucedió en Riga, sede de la 

compañía, en diciembre de 1922 —con 
una coreografía de Petipa, 
precisamente—, el BNL comenzó a 
formarse en 1918 como una sección de 
la Ópera de Letonia, con la que ahora 
comparte estructura, bajo el liderazgo 
del maestro de ballet Voldemārs 
Komisārs. Desde entonces, Riga es uno 
de los enclaves de la tradicional escuela 
rusa de ballet clásico, desde donde ha 
contribuido a lanzar a estrellas de la 
danza como Mikhail Baryshnikov, Māris 
Liepa o Alexander Godunov, que se 
formaron en Riga, entre otras. El BNL ha 
gozado de las influencias de maestros 
tan prestigiosos como Alexandra 
Fiodorova, miembro de la prestigiosa 
familia Fokin y ex primera bailarina del 

Teatro Mariinsky, que en la década de 
1920 comenzó a montar en Riga 
algunos ballets basados en las 
coreografías de Petipa, Ivanov o  Fokin. 
Bajo su dirección, la compañía 
conquistó la calidad técnica y el respeto 
artístico que aún conserva hoy. Las 
sólidas bases artísticas de sus 
comienzos fueron acrecentadas por una 
cadena de directores que incluyen, 
entre otros, a Anatole Vitzak, solista del 
Serge Diaghilev Russian Ballet, que lo 
dirigió en 1932, y Osvalds Lëmanis, que 
lo lideró entre 1934 y 1944.

Con 70 bailarines
Dirigido desde 1993 por Aivars 
Leimanis, el Ballet Nacional de 
Letonia, formado por unos 70 
bailarines y única compañía de ballet 
profesional de Letonia, mantiene un 
amplio repertorio cuajado tanto de 
perlas clásicas como de coreografías 
adaptadas a la danza contemporánea, 
introducida a lo largo de su 
colaboración con maestros del ballet 
moderno como Boris Eifman. 
Leimanis fue bailarín solista del Ballet 
Nacional de Letonia entre 1976 y 
1996. Premio al mejor coreógrafo en 
Budapest en 1998, ha sido profesor y 
ha coreografiado numerosos ballets y 
danzas de ópera. En 2003 fue 
galardonado con la Orden de las Tres 
Estrellas de Letonia. 

Hoy, el repertorio del BNL está 
basado en algunas perlas del ballet 
clásico como Giselle, El lago de los 
cisnes, Cascanueces, Don Quijote o  El 
corsario, así como en producciones 
clásicas de coreógrafos 
contemporáneos, que se han convertido 
en favoritas de la audiencia, como 
Romeo y Julieta o Coppélia. El ballet 
Anna Karenina del gran coreógrafo Boris 
Eifman y el montaje, sobre música de 
tango, Plus/Voyages del coreógrafo 
argentino Mauricio Wainrot han 
enriquecido su repertorio con elementos 
de danza moderna poniendo de relieve 
la capacidad de adaptación de los 
bailarines a la danza contemporánea. 

El BNL pertenece a la estructura de 
la Ópera Nacional de Letonia, que su 
director general desde 1996, el director 
de escena Andrejs Žagars, ha relanzado 
internacionalmente consolidando su 
festival de ópera y realizando 
numerosas giras. M
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L
a temporada de abono 
2016-2017 de la ROSS tiene la 
particularidad de que cada 
uno de sus conciertos giran 
en torno a un tema, leitmotiv 

o motivo en el cual se apoyan, de 
forma más o menos directa, las obras 
que forman el programa de cada 
función. La ROSS “tocará” asuntos 
como las “mujeres fatales” (léase 
Cleopatra o Salomé, por citar dos 
ejemplos), el amor sin más o, por qué 
no, la risa. 

De ahí la importancia de la elección 
del tema para el primer programa de 
abono de la temporada (22 y 23 de 
septiembre), que deja claro desde el 
principio las intenciones de la Orquesta 
y de su director, John Axelrod. Bajo el 
título La Bacanal, la ROSS abre su 
temporada regular de conciertos con 
un programa claramente festivo, 
inspirado, siquiera sutilmente, en las 
fiestas romanas dedicadas a Baco, el 
dios del vino —pero también 
responsable del éxtasis místico—. 
Como primera obra, la ROSS 
interpretará la orientalizante danza 
bacanal de Sansón y Dalila de Camille 
Saint-Säens, una ópera que revela el 
interés de la época por la música coral 
y, en particular, de su autor por los 
oratorios. A continuación, la ROSS 
interpretará por vez primera el único 
Concierto para arpa y orquesta de 
Reinhold Glière —a cargo de su solista 
de arpa, Daniela Iolkicheva—, 
compositor postromántico ruso que 
destacó por su estudio del folklore y la 

música popular de regiones remotas de 
la extinta Unión Soviética. 

El concierto prosigue con tres 
piezas orquestales de La condenación 
de Fausto que suelen interpretarse 
por separado. Se trata de una sinfonía 
coral de Berlioz creada en la primera 
mitad del XIX con la que el compositor 
quiso poner música al poema de 
Goethe sobre el mismo personaje 	
—aunque existen notables diferencias 
en el tratamiento del diablo y su 
relación con el protagonista—. El 
primer programa de abono finaliza 
con la Suite nº 2 de Baco y Ariadna de 
Roussel (uno de los máximos 
representantes de la música francesa 
del siglo XX, junto a Debussy y Ravel), 
ballet compuesto en 1930, casi al 
mismo tiempo que su famosa Tercera 
Sinfonía y en las que demuestra su 
plena madurez musical. El director 
será Michel Plasson, una de las 
batutas que más veces se ha puesto 
al frente de la ROSS como invitado. 

El segundo programa de abono (6 
y 7 de octubre) se titula Diamantes, 
referencia a una de las obras del 
concierto que la ROSS interpretará por 
primera vez: Diamantes para 
Aranjuez, de José María Gallardo del 
Rey, guitarrista que actuará como 
solista en el concierto. Nacido en 
Sevilla en 1961, Gallardo del Rey 
debutó en la capital hispalense con 
tan sólo 9 años y desde entonces su 
relación con la ciudad no ha cesado, 
como lo demuestra su amplia relación 
con el mundo del flamenco o la 
composición de la banda sonora del 
Pabellón de España en la Expo’92. El 
guitarrista estrenó Diamantes para 
Aranjuez en 2014, para festejar el 75 
aniversario del Concierto de Aranjuez 
del maestro Rodrigo, que también 
podrá escucharse en la primera parte 
del programa de la ROSS. Para la 
segunda, otra obra que no necesita 
presentación: la Sexta Sinfonía de 
Beethoven, también conocida como 
Pastoral, una obra en la que el genio 
de Bonn indaga en una de sus 
pasiones, la naturaleza. Dirige el 
concierto John Axelrod. 

En el tercer programa de abono 
de nuevo John Axelrod estará al 
frente de la ROSS para recordar a las 
Femmes fatales, personajes artísticos 
caracterizados por llevar la desgracia, 
voluntariamente o no, a sus amantes 
o seres cercanos. La literatura, y 
también la música, cuentan con 
notables ejemplos, pero en el 
concierto se tratarán cuatro, a cual 

más famoso: Medea, Cleopatra, la 
reina de Saba y Salomé. 

Para recrear a la primera, la ROSS 
interpretará Danza de la venganza de 
Medea, de Samuel Barber, un poema 
sinfónico que parte del ballet Medea 
encargado diez años antes por la 
genial bailarina Martha Graham al 
compositor, y en el que indaga aún 
más en la personalidad de la 
protagonista, movida por los celos y la 
venganza. En cuanto a la reina de 
Egipto, pocas obras reflejan su 
tragedia como La muerte de 
Cleopatra de Berlioz, una cantata para 
voz femenina y orquesta que resultó 
demasiado innovadora para los 
gustos musicales de la época; la 
cantante en esta velada será la 
mezzosoprano Ketevan Kemoklidze. 

La tercera femme fatale estará 
presente a través de la suite del ballet 
Belkis, reina de Saba, de Ottorino 
Respighi, músico italiano a caballo 
entre los siglos XIX y XX que, sin 
embargo, estuvo muy influenciado 
por los compositores barrocos que 
estudió. Y el cuarteto de “mujeres 
fatales” se completa con la muy 
conocida y escuchada Danza de los 
siete velos de la ópera Salomé de 
Richard Strauss. El mito bíblico del 
baile —en la Biblia jamás se menciona 
que Salomé bailara la danza de los 
siete velos; es una invención de Oscar 
Wilde que poco después recogió 
Strauss y así ha llegado hasta 
nuestros días— que le costó la cabeza 
a San Juan Bautista pondrá el punto 
final a este interesante programa. 

Cuarto programa
Éric Crambes, concertino invitado de 
la ROSS, estará al frente de la 
Sinfónica, también como director en 
esta ocasión, en un programa de 
abono, el cuarto —17 y 18 de 
noviembre—, dedicado en su 
totalidad al amor, un tema que 
contrasta con el anterior y para cuyo 
tratamiento se han escogido obras de 
formato más pequeño y de música de 
cámara que contribuyen a acentuar el 
lirismo y la pasión. Así, el programa 
comienza con una de las pocas obras 
de cámara de Wagner, Idilio de 
Sigfrido, un regalo de amor para su 
esposa Cósima, la hija ilegítima de 
Franz Liszt, y su hijo Siegfried. 

La ROSS toca al amor
La temporada 2016-2017 de la ROSS tratará temas, en el primer cuatrimestre, como 
la fiesta, el amor o las “mujeres fatales”. Para ello contará con directores como John 
Axelrod o Michel Plasson. También interpretará por primera vez Diamantes para 
Aranjuez, de José María Gallardo del Rey.

PROGRAMACIÓN DE LA ROSS PARA EL PRIMER CUATRIMESTRE DE LA TEMPORADA 2016-2017

En la Biblia jamás se 
menciona que Salomé 
bailara la danza de los 
siete velos; es una 
invención de Oscar 
Wilde que poco 
después recogió Strauss 
y así ha llegado hasta 
nuestros días



Tres de los directores que estarán en 
la temporada de la ROSS: Michel 

Plasson (arriba), John Axelrod (abajo, 
izquierda) y Daniel Reuss (abajo, 

derecha).

Después, la ROSS interpretará el 
Concierto para oboe en La menor (con 
la solista de la ROSS Sarah Roper) de 
Ralph Vaughan Williams, compositor 
británico del siglo XX que estudió en 
profundidad la música popular de su 
país y que recopiló centenares de 
canciones del folklore que influyeron 
en su obra. Para finalizar, la Orquesta 
propone la Serenata nº 7 de Mozart, 
apodada Haffner, una composición 
encargada por la familia que le da 
nombre para celebrar un enlace 
familiar, en línea con un concierto en 
el que el amor es el tema principal (su 
título completo es El amor es todo lo 
que necesitas). 

Mesías participativo
La ROSS intervedrá durante el 
cuatrimestre en el Mesías de Haendel 
participativo, que se celebrará los días 
21 y 22 de diciembre. Se trata de una 
actividad tradicional en fechas 
navideñas, en la que participan 
numerosos coros y cantantes para 
representar el magnífico oratorio que 
Haendel compuso en 1741 —y que 
ocupa toda la vida de Jesucristo 
incluso desde las profecías bíblicas 
sobre su llegada, y no sólo se centra 
en su nacimiento—. El coro que estará 
sobre el escenario en esta ocasión es 
la Cappella Amsterdam, dirigida por 
Daniel Reuss, quien lleva más de un 
cuarto de siglo al frente de la 
formación coral holandesa y fue el 
principal artífice en convertir al coro 
en un colectivo profesional en los 
años 90. Desde el año 2015 Daniel 
Reuss es también el director del 
Ensemble Vocal Lausanne (Suiza). 

El Maestranza también acoge dos 
de los conciertos del Ciclo de Música 
de Cámara de la ROSS en la Sala 
Manuel García, los días 16 de octubre y 
15 de enero, mientras que los 
conciertos de los días 13 de noviembre 
y 11 de diciembre se celebrarán, de 
manera experimental, en la Sala 
Joaquín Turina por un acuerdo con el 
Ayuntamiento de Sevilla. M
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L
a Universidad de Sevilla, en 
su decidido compromiso con 
la cultura y a través de su 
Centro de Iniciativas 
Culturales (CICUS), se ha 

convertido en un punto de encuentro 
cultural contemporáneo y abierto a la 
ciudad, desarrollando a lo largo del 
curso una intensa actividad en 
diferentes ámbitos artísticos, 
destacando quizá entre todos ellos el 
de la música. Las diferentes líneas de 
actuación que se llevan a cabo están 
vinculadas con la investigación 
(fomentando la recuperación del 
patrimonio musical), la formación 
(talleres de orquesta sinfónica, jazz, 
rock...) y la exhibición con un 
programa anual de conciertos que 
dan vida a los ciclos de música clásica, 
contemporánea, jazz o flamenco. 
Todo ello hace que la música 
constituya en la actualidad una parte 
fundamental de la historia y de la 
identidad universitaria.

Unas estructuras sólidas y un 
tejido de alianzas bien trabado hacen 
posible la consecución de estos 
objetivos. Así, a los proyectos 
comunes desarrollados con la 
Orquesta Barroca de Sevilla —concier-
tos, conferencias y proyectos de 
recuperación de patrimonio musical 
andaluz (Proyecto Atalaya)— y el 
Conservatorio Superior de Música 
Manuel Castillo —talleres y tempora-
da de conciertos de la Orquesta 
Sinfónica Conjunta—, se suman las 
destacadas colaboraciones con las 
dos principales entidades musicales 
de la ciudad. 

Apertura y Clausura
Con la Real Orquesta Sinfónica de 
Sevilla y el Teatro de la Maestranza se 
vienen realizando numerosas 
actividades y acciones, cercanas a las 
70 actuaciones musicales, 
encaminadas a la difusión de la 
música clásica. Así, no es casual que 
tradicionalmente se celebren los 
conciertos de mayor carga simbólica, 
los conciertos de Apertura y Clausura 
de curso de la Universidad como 
puntos culminantes. Éstos han 
contando con programas variados 
que han abarcado desde el clasicismo 
a novedosos repertorios 
contemporáneos, incluyendo 

UNIVERSIDAD DE SEVILLA

SÓLIDAS 
ALIANZAS

Homenaje a Teresa Berganza en el Concierto de Clausura del Curso 
Universitario 2015-2016.

asimismo la música de cine, con 
diversos estrenos absolutos antes de 
que llegasen a las salas 
cinematográficas, así como diferentes 
galas líricas con actuación de 
renombrados artistas y presencias 
como recientemente la de Teresa 
Berganza, protagonizando los 
conciertos de clausura en el Teatro de 
la Maestranza. 

La colaboración con el Teatro de la 
Maestranza se extiende también al 
desarrollo de ciclos y talleres como el 
de Ópera Oberta, cuyo principal 
cometido es el de procurar las 
herramientas necesarias de 
comprensión para poder adentrarse 
en el mundo de la ópera, todo ello a 
través de proyecciones y conferencias 
sobre algunos de los títulos de ópera 
más importantes de la historia de la 
música.

En este marco de colaboración, 
una de las actividades que suscita 
mayor interés entre los amantes de la 
música son las lecturas públicas de 
ópera que, días antes de su represen-
tación en el Teatro de la Maestranza, 
tienen lugar en el auditorio de la ETS 
de Ingeniería. La música de Tannhäu-
ser, La flauta mágica o La Bohème 
estarán presentes en el curso 
2016-2017, con la Real Orquesta 
Sinfónica de Sevilla, dirigida por Pedro 
Halffter. Estos encuentros son abiertos 
al público en general.

Abonos para universitarios
Asimismo, con el ánimo de facilitar a 
los alumnos el acceso a la música de 
calidad, se procura la creación de 
ventajosos abonos al público 
universitario, tanto para la temporada 
del Teatro de la Maestranza como para 
la de conciertos de la ROSS.  Fuera ya 
del ámbito universitario, y entre los 
proyectos dirigidos al público más 
joven, cabe también destacar que la 
ETS de Ingeniería de la Universidad 
acoge conciertos para escolares 
programados por la Real Orquesta 
Sinfónica de Sevilla, en los que 
alumnos de Primaria y Secundaria 
tienen la oportunidad de seguir 
programas musicales adaptados a sus 
conocimientos, con proyecciones o 
mínimamente representados, que 
facilitan su introducción en el mundo 
de la música. M
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NUEVAS PROPUESTAS 
EN REDES E INTERNET

E 
n esta nueva y emocionante 
temporada que el Maestranza 
tiene por delante, de títulos y 
nombres propios renombrados 
internacionalmente, muchas 

serán las novedades que acompañarán 
a la programación a través de medios 
sociales en los que el Teatro ocupa ya 
un destacado lugar dentro del 
panorama escénico nacional, europeo 
y global.

Con una decidida apuesta por 
entender las artes escénicas de una 
forma total, el Maestranza afrontará 
cada espectáculo con mentalidad 
360º, donde cada una de las partes 
que intervienen, desde la producción 
del evento hasta un tweet en 
Twitter, completará y enriquecerán 
las propuestas para la temporada 
2016-2017.

Entre las novedades que se 
podrán encontrar en las redes 

sociales, principalmente  se observan 
tres. Veremos como el Teatro 
articulará la conversación con su 
comunidad sobre cada espectáculo a 
través de eventos de Facebook en 
lugar de hablar de ellos de forma 
genérica (páginas dedicadas sólo a 
un evento concreto dentro de esta 
red social). De esta forma, el Teatro 
busca una conversación más 
interesante para el público sobre 
espectáculos concretos.

En momento de cambio 
constante, donde las propias redes 
sociales se unen en grupos de 
empresas, absorbiendo unas a 
otras y cambiando así su propia 
oferta, es más importante que 
nunca trabajar con planificación y 
visión de futuro. Por eso, el 
Maestranza tiene ya su lugar en 
Instagram, creciendo rápidamente 
y entrando en contacto con su 

comunidad local y global más 
directamente.

En una tercera vía, y aunque el 
coliseo sevillano sea foco de miradas 
atentas desde todos los rincones del 
mundo, el Teatro trabajará 
intensamente para que la 
comunidad sea la mayor 
protagonista de todo su contenido.

Pero además, el Teatro de la 
Maestranza ha renovado 

recientemente su página web, 
haciéndola más accesible, agradable y 
útil para el púbico, con nuevas 
secciones, más información y la 
posibilidad de adquirir entradas a 
través de Internet.

Por último, el Teatro de la 
Maestranza presentará esta 
temporada un nuevo proyecto 
vanguardista para la creación de un 
espacio único y diferencial en la red. M

Página web del Teatro de la Maestranza.

E
l Teatro de la Maestranza 
lamenta la pérdida de dos 
de los mejores cantantes 
de ópera de los últimos 

años, recientemente fallecidos. Se 
trata de la soprano italiana 
Daniela Dessì, fallecida el 20 de 
agosto a los 59 años; y el tenor 
José Ferrero, que murió el pasado 
3 de marzo con 44 años. Ambos 
actuaron en diferentes 
producciones operísticas en el 
Teatro de la Maestranza. 

Daniela Dessì comenzó su 
carrera en 1980 con La serva 
padrona de Pergolesi y a lo largo de 
su carrera representó más de 70 
papeles de ópera, entre los que 
destacan Madama Butterfly (fue la 

primera occidental en protagonizar 
la ópera de Puccini en Japón, en el 
año 2001), Manon Lescaut del 
mismo autor o sus 
representaciones en roles 
verdianos. Su relación con Sevilla 
comenzó con los mismos orígenes 
del Teatro, pues ya estuvo en 1992 
con la Orquesta y Coro del Teatro 
alla Scala de Milán. Más tarde 
participó en el Maestranza en 
Manon Lescaut (2002-2003), La 
fanciulla del West (2008-2009) y 
Turandot, su última actuación en 
Sevilla en la temporada 2009-2010. 

José Ferrero
Por su parte, José Ferrero se 
caracterizó por su interés por la 

investigación musical de 
repertorios poco conocidos, así 
como por sus recitales líricos. En 
el Maestranza ha representado 
numerosos roles operísticos, en 
La muerte de Tasso (2007-2008), 
Doktor Faust (2008-2009), El oro 
del Rin (2010-2011) o La valquiria 
(2011-2012). Su última actuación 
en el Maestranza fue en Šárka/
Cavallería rusticana (2012-2013). 

José Ferrero fue el fundador y 
director del ensemble Capilla 
Antigua de Chinchilla, centrado en 
recuperar y poner en escena 
obras poco intepretadas de la 
música antigua. También destacan 
sus conciertos con Pere Ros y Juan 
Carlos Rivera. M

UN RECUERDO PARA DANIELA DESSÌ Y JOSÉ FERRERO
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FRANCISCO SORIANO
Junta directiva ASAO

E
n la Asociación Sevillana de 
Amigos de la Ópera estamos 
ya preparando con mucha 
ilusión un evento que cada 
temporada ocupa un lugar 

muy especial en nuestra agenda y, 
queremos pensar, también cada vez 
más en la de todos los amantes de la 
ópera y melómanos de nuestra ciudad: 
la 14ª Edición del Certamen Nuevas 
Voces Ciudad de Sevilla, un concurso de 
canto que este año se presentará 
renovado con una clara intención de 
crecimiento e internacionalización.

Este acontecimiento es posible 
gracias, en primer lugar, a la cada vez 
mayor cantidad de jóvenes y 
prometedores talentos de la lírica que 
se interesan por el mismo, haciéndonos 
llegar sus candidaturas y, en caso de 
resultar clasificados, realizando un 
notable esfuerzo para estar con 
nosotros en esa jornada tan especial. 
También es importantísima la 
participación de muchos socios de la 
ASAO, que cada año se implican 
desinteresadamente para resolver la 
gran cantidad de tareas necesarias para 
la organización de un evento de estas 
características, y que van desde lo más 
obvio y aparente, como la misma 
convocatoria de la cita y su publicidad, la 
búsqueda de patrocinadores para el 
funcionamiento del concurso o para los 
premios, la formación de los jurados de 
la fase previa y la fase final, hasta los 
más pequeños e invisibles detalles de 
organización, como la comunicación 
con los concursantes y la supervisión de  
cada detalle de la Gran Gala de 
finalistas. En muchas de estas tareas 
intervienen, desde hace ya muchas 
ediciones, dos socias cuya generosa 
labor no quisiéramos dejar de agradecer 

De arriba a abajo, Leonor Bonilla, 
Irina Lévian y Berna Perles. 

ASAO
EL CERTAMEN DE NUEVAS 
VOCES YA ESTÁ EN MARCHA
Las ganadoras del concurso en años anteriores 
triunfan en el ámbito internacional.
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particularmente en estas líneas: Carmen 
Puig y María del Mar Amat. 

Pero aprovechando esta página 
que nos brinda el Teatro de la 
Maestranza en su revista, quisiéramos 
destacar de modo especial el papel que 
para el concurso representan las 
instituciones colaboradoras, sin cuyo 
apoyo decidido y cada vez más 
consolidado sería impensable haber 
alcanzado esta 14ª edición en 
trayectoria que, además, se revela 
ascendente en las últimas ediciones. 

Agradecimientos
En primer lugar el Teatro de la 
Maestranza, que desde el comienzo 
de este certamen lo ha venido 
apoyando, hecho fundamental para 
su continuidad y consolidación, 
además de conceder el valiosísimo 
premio de la inclusión del ganador o 
ganadora en la temporada del Teatro. 
A este gran premio del Maestranza se 
ha sumado en la últimas temporadas 
el apoyo de la Consejería de Cultura, 
que a través de la Agencia Andaluza 
de Instituciones Culturales ofrece otro 
importantísimo premio, consistente 
en una gira de conciertos con grandes 
orquestas andaluzas y en el Festival 
de Música Española de Cádiz. Más 
recientemente el del Ayuntamiento 
de Sevilla, que se ha sumado de 
manera clara y decidida, ayudando al 
patrocinio de la Gran Gala de finalistas 
y con un concierto en la Sala Joaquín 
Turina. A estos premios hay que unir 
el del Real Círculo de Labradores de 
Sevilla, Premio del Público, que 
consiste en otro recital en su sede. 
Gracias a estos apoyos, las tres 
últimas ediciones del concurso de la 
ASAO han sido especialmente 
brillantes y sus ganadoras, tres 
fantásticas sopranos, han recibido sin 

duda un impulso a sus carreras 
artísticas.

Pero el prestigio del concurso 
también gana, y mucho, a través de los 
éxitos de sus ganadores, lo que es 
además significativo del buen criterio 
con que han fallado los jurados de 
nuestro concurso. De este modo, el 
concurso de la ASAO está suponiendo 
un primer impulso para las carreras de 
cantantes en claro camino a la 
consagración, como Leonor Bonilla, de 
cuyo origen sevillano nos sentimos 
orgullosos, que cosechó grandes éxitos 
la pasada temporada en este Teatro con 
sus participaciones en L’élisir d’amore y 
Carmina Burana con la ONE y que ha 
obtenido un importantísimo triunfo 
internacional en el prestigioso festival 
de la Valle D’Itria con el estreno mundial 
de la ópera de S. Mercadante Francesca 
di Rimini, bajo la dirección musical de 
Fabio Luisi. Pero también hemos podido 
disfrutar de la magnífica  presencia de 
Irina Lévian, a quien volveremos a tener 
la oportunidad de escuchar esta 
temporada en el Teatro. Hace unos días 
también hemos asisitido al 
emocionante canto de la última 
ganadora, Berna Perles, que ha actuado 
con la ROSS en su versión en concierto 
de Carmen de Bizet.

En definitiva, con el concurso de la 
ASAO todo el mundo gana: la Asociación, 
los patrocinadores, los concursantes y 
también el público, que desde la misma 
gala de finalistas, gracias a su formato de 
concierto, puede disfrutar de una velada 
de calidad. Por eso esperamos con 
ilusión la presencia de todos ustedes, los 
amantes de la ópera de nuestra ciudad 
en la próxima edición, y les invitamos a 
formar parte de la ASAO, para poder 
seguir haciendo realidad los sueños de 
ópera de todos, los nuestros y los de los 
jóvenes talentos de la lírica. M



GERMÁN CASTRO JUNCÁ

C
ierto es que el canto es una 
de las expresiones 
colectivas más bellas que el 
ser humano puede hacer en 
compañía, como tantas 

veces nos hemos encargado de poner 
de relieve los enamorados de esta 
disciplina artística. Asimismo, el que 
oye a un coro sinfónico u operístico en 
la sala recibe esas vibraciones que 
sólo una asociación de almas, más 
que de voces, puede trasmitir. Siendo 
así, muchas veces convenimos en 
señalar que cuando un coro logra 
empaste, logra afinación y cohesión 
sonora pareciera que se ha convertido 
en una única cosa, un solo ser, un 
singular ente compuesto por decenas 
de miembros que lograran aquella 
catarsis. Es entonces cuando se dice 
que ha sonado verdaderamente como 
si no fueran voces individuales las 
que cantan, sino que nos atrevería-
mos a decir que a nuestro parecer 
aquella colectividad ha logrado su fin 
último: ser uno. 

Un ente cohesionado
Ciertamente, los que conocemos la 
vida coral desde dentro, y más en un 
coro de idiosincrasia operística como 
el nuestro, sabemos que no es 
precisamente siempre un ente unido 
y cohesionado. Por supuesto, como 
en todo colectivo, existen 
disensiones, malestares, críticas y 
desuniones. A veces nos reímos de 
estas diferencias traduciéndolas en 
chascarrillos que nos hacen digerir 
mejor aquello que nos diferencia de 
las otras cuerdas. Ni que decir tiene 
que en nuestro Coro este ingrediente, 
que puede ser hasta necesario, se 
encuentra en una medida mínima, 
siendo el ambiente que se respira de 
camaradería, de armonía (si 
buscamos el símil fácil); en fin, de 
entendimiento y concordia. 

No obstante, cuando el Coro 
sube al escenario con sus deberes 
hechos, su parte aprendida, su 
corazón puesto en semanas de 
ensayos... es entonces cuando se 
obra la magia y se olvidan rencillas 
para cambiarlas por colaboración; se 

CORO

EL DEVENIR DE 
UNA MASA CORAL

El Coro, en su participación en las óperas de la temporada pasada L’elisir 
d’Amore (arriba) y Otello. 
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obvia al que no nos cae bien, para 
unirnos en la afinación; se olvidan 
los codazos para estar hombro con 
hombro sobre las tablas de un 
escenario. Así se salvan 
producciones delicadas y se 
sobrevuela el éxito una y otra vez en 

nuestro coliseo. Porque ése es el 
secreto: la cohesión personal 
siempre; y si no es posible ésta, la 
imprescindible cohesión coral.

El coro es uno, pero sus miembros 
son heterogéneos a más no poder, 
pues sabido es que lo forman mujeres 
y hombres de diversas profesiones, 
procedencias y dedicación. Y no es 
uno ahora, ha sido uno durante 20 
años y lo sigue siendo, a pesar de que 
apenas queda un 20 por ciento de los 
miembros fundadores de aquel primer 
coro del maestro La Ferla. La lógica 
generacional y el devenir laboral y 
vital de sus miembros ha provocado 
esta natural evolución. Pero entonces, 
¿es posible que con tal renovación el 
Coro siga manteniendo su sello 
primigenio? La respuesta está clara: el 
Coro sigue siendo él, pero con sus 
células renovadas. Podríamos decir 
que esa masa coral transformada no 
es más que una regeneración celular 
necesaria en todo ser para seguir vivo. 

Dedicación
Sirvan pues estas palabras para decir 
gracias y para decir ánimo. Gracias a 
los que dieron su tiempo, su corazón y 
su espíritu a aquel proyecto 
difícilmente imaginable que nacía en 
1996. Ellos fueron la génesis de este 
ente vivo, ellos fueron los que nos 
dejaron el sello de camaradería y a la 
vez profesionalidad que hoy nos 
define. Es pues por ello que decimos 
ánimo a los que ponen sus fuerzas 
renovadas en que no muera el 
espíritu de un coro semiprofesional 
que da una prestación de primerísimo 
nivel, equiparado con el de sus 
colegas profesionales. Ánimo a los 
que siguen al pie del cañón después 
de 20 años y a los que llegan para 
contribuir a que el espíritu del Coro de 
la A.A. del Teatro de la Maestranza no 
muera, a pesar del devenir de esta 
gran masa coral.M
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H
ace 10 años que Enrique 
Arroyo (Bilbao, 54 
años), por entonces 
director de Viajes 
Ecuador en Andalucía, 

decidió independizarse y montar su 
propia agencia. Hoy, Foster Viajes, 
agencia única con cinco empleados 
dedicada mayoritariamente al 
“business travel”, es un sólido 
negocio independiente que ofrece a 
sus clientes, muchos de ellos 
empresas, un servicio de calidad 
personalizada que singulariza su 
marca. Foster Viajes ha colaborado 
patrocinando la temporada del 
Teatro de la Maestranza. Detrás de 
ese compromiso lo que late es la 
pasión operística de Enrique Arroyo, 
un empresario que, además de 
amar la ópera, quiere devolverle a 
la ciudad el buen trato que su 
agencia ha recibido. Matrimonio de 
aniversarios: una agencia de viajes 
que cumple 10 años para un Teatro 
de un género que no cesa su viaje 
por el mundo y que acaba de 
cumplir 25 años en la temporada 
pasada.

—¿Cómo ha sido la respuesta 
al patrocinio de Viajes Foster? 

—En este primer año de 
patrocinio hemos obtenido una 
respuesta muy positiva. Ser 
patrocinador te da derecho a una 
serie de invitaciones —a ensayos, a 
óperas, a actuaciones...— que 
nosotros hemos repartido entre 
nuestros clientes y van los empleados 
de sus empresas: gente que nunca 
había ido a una ópera o al 
Maestranza. A lo mejor uno de cada 
15 había ido alguna vez a una ópera… 
Creo que eso potencia al Teatro y al 
género y que se haga a través de 
Viajes Foster para mí, desde luego, es 
muy bonito.

—¿También gestionan viajes a 
Sevilla de sus clientes atraídos por 
la música?

—Nuestros clientes 
internacionales no vienen a Sevilla 
por temas musicales, no. Sí 
gestionamos viajes desde aquí a 
Bayreuth —nos costó mucho 
conseguir las entradas, ¿eh?— a la 
ABAO de Bilbao o a la Ópera Garnier 
de París, a la que fueron 14 personas 

de una misma familia. Hay gente que, 
para viajar, sí se interesa por el tema 
musical. Pero yo creo que la ópera sí 
podría mover a gente a venir aquí. Las 
óperas ambientadas en Sevilla: eso 
mueve mucho. Pero tienen que tener 
un tema sevillano y buenos cantantes. 
Se ha notado en El barbero... o Don 
Giovanni. Sin ese motivo sevillano, el 
turismo creo que no se nota tanto.

—¿El Maestranza es un 
reclamo turístico?

—En muy poco tiempo, el Teatro 
se ha vuelto imprescindible. Es un 
teatro que suena. Otros, como 
Valencia —que nacieron después y 
con más dinero—, no se han 
consolidado. No tenían la base que 
hay aquí. Yo creo que el Maestranza 
está entre los cuatro top de la ópera 
en España.

—¿Cómo nació su afición 
musical?

—Uff, hace muchos años. Pero no 
sé cantar, ¿eh? Si canto, llueve, ja, ja… 
Yo empecé a ver ópera en Bilbao de 
joven: era difícil y caro encontrar 
entradas. Por cierto, un tema es el 
que el Maestranza ofrece muy buena 

ENRIQUE ARROYO
DIRECTOR DE FOSTER VIAJES

“QUE ALGUNAS PERSONAS 
DESCUBRAN LA ÓPERA 
GRACIAS A FOSTER VIAJES 
PARA MÍ ES MUY BONITO”
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relación calidad/precio porque en 
Bilbao o en el Liceu una entrada te 
puede costar 200 euros. Aquí, la 
mitad. Pero hacen falta más 
subvenciones, claro. 

—Como aficionado y 
patrocinador, ¿le preocupan los 
recortes?

—Sí, me preocupan los recortes, 
el IVA… Para los amantes de la ópera, 
que las puestas en escena se llegaran 
a hacer con inferior calidad por culpa 
del dinero no es aceptable: mejor no 
hacerlas. Pero yo espero que el 
Maestranza saque su proyecto 
adelante.

—¿Por qué se decidió a que su 
empresa se convirtiera en 
patrocinadora? La Ley de 
Mecenazgo, por sus descuentos 
fiscales, no es muy tentadora que 
digamos.

—Para mí, la idea del patrocinio 
sólo puede estar basada en que la 
persona crea en ello. Tienes que sentir 
la afición y creer en ello. Nosotros no 
hemos hecho esto para ganar 
clientes. No hemos pedido nada al 
Teatro que pudiera suponernos una 

posibilidad de negocio. Al patrocinar 
al Teatro, solo queremos decir que 
estamos agradecidos a la ciudad de 
Sevilla porque, pese a la crisis, nos ha 
tratado siempre muy bien desde que 
abrimos. Me encantó el trato que 
recibí del Teatro: esto es importante 
para mí. La gente del Teatro, la 
anterior directora, Remedios Navarro, 
fue espectacular… El trato fue tan 
increíble que había que sacar el tema 
adelante. Yo me sentí muy arropado 
por ellos, disfrutando y hablando de 
ópera.

—Dice que no obtiene 
ventajas comerciales directas 
derivadas del hecho de ser 
patrocinador pero, sin duda, el 
mecenazgo le supondrá algún 
plus a su negocio, ¿no?

–Sí, claro. Es bonito cuando 
alguien te dice: “Pues el otro día 
estuvimos en el Maestranza viendo 
bailar a tal flamenco y en el 
programa de mano que nos dieron vi 
el logo de tu empresa”. Eso nos lo 
dicen y nos gusta, por supuesto. Pero 
hay mucha gente que no se fija en 
esas cosas y nosotros, desde luego, 

no lo hacemos por eso. A mí, 
además de la afición, simplemente 
me gustaba la idea de agradecer a 
Sevilla su acogida y de vincular el 
10 aniversario de la agencia con el 
25 aniversario del Teatro: una 
forma de estar presente en un sitio 
que yo quiero tanto.

—Porque usted empezó a 
acudir al Maestranza, ¿cuándo?

—En el 91. Vi toda la 
programación de la Expo, la Carmen, 
que sería el 21 de abril del 92… 
Había llegado a Sevilla poco antes, 
en el 90. Luego, en el 94, cuando 
reabrió tras la Expo, volví ya como 
abonado. Voy a la ópera, que es lo 
que más me gusta, y veo también 
danza, que me gusta aunque no 
tanto. Alguna vez he ido también a 
la Orquesta, pero menos, la verdad: 
voy cuando en el programa 
interpretan repertorio vocal y hay 
cantantes o coro. También somos 
patrocinadores de la Orquesta 
Barroca de Sevilla desde hace 6 
años.

—Así es que es un 
espectador veterano…

—…Que continúa aprendiendo 
cosas del Teatro. Hice la visita que se 
ofrece al público, en la que te 
enseñan las tripas, los camerinos, 
los montajes… y me encantó. Era 
muy interesante, con un animador 
estupendo. Ahora que Sevilla crece 
en turismo, esa visita debería 
potenciarse, conocerse más. Yo, que 
la he hecho, animo a la gente a 
hacerla.

—¿Y cómo animaría a otras 
empresas a convertirse en 
patrocinadoras? 

—Entiendo que sea difícil, muy 
difícil, conseguir patrocinadores. No 
sé qué decir: yo lo hago porque me 
gusta. Y porque es bueno para la 
ciudad. El Teatro de la Maestranza se 
ha abierto, como tienen que hacer 
todos los teatros: alquilarse para 
eventos, cócteles, coches, 
congresos, lo que sea… El 
Maestranza se está metiendo en 
eso, no sé si debería meterse más, 
aunque también comprendo que es 
difícil… Lo que yo puedo contar es 
que mi experiencia como 
patrocinador es muy positiva. Y para 
eso no se necesita hacer negocio. M

Enrique Arroyo (primero por la 
derecha) posa junto a parte del 
equipo de Foster Viajes en la sede de 
la empresa. En la página anterior, el 
director de la agencia delante de su 
empresa. 

“Para los amantes de la 
ópera, que las puestas 
en escena se llegaran a 
hacer con inferior 
calidad por culpa del 
dinero no es aceptable: 
mejor no hacerlas. Pero 
yo espero que el 
Maestranza saque su 
proyecto adelante”
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E
l Teatro de la Maestranza 
sigue sumando miembros a 
su ya nutrido grupo de 
patrocinadores. Para la 
temporada 2016-2017, dos 

empresas privadas, que ya 
participaron en la temporada 
pasada, han decidido seguir  
apostando por la cultura con su 
apoyo al Teatro de la Maestranza. 
Son AGQ Labs, que el año pasado 
patrocinó el recital de piano de 
Khatia Buniatishvili; y Teknoservice, 
que hasta ahora había colaborado 
como Empresa Amiga en el 
programa de micromecenazgo del 
Club de Amigos del Teatro.

AGQ Labs es una multinacional 
sevillana que cuenta con más de dos 
décadas de trayectoria y tiene 
presencia internacional en casi 30 
países, con grandes laboratorios en 
España, Marruecos, Portugal, México, 
Chile, Perú y Estados Unidos 
(California). Ofrece servicios de análisis 
de laboratorio y asesoría especializada 
a los sectores agrícola, alimentario, 
medioambiental y minero. 
Actualmente, AGQ Labs dispone de 
unos 450 profesionales en plantilla.

AGQ Labs patrocinará en la 
temporada 2016-2017 el recital lírico de 

la soprano Sondra Radvanovsky, 	que 
llegará al Teatro acompañada del 
pianista Anthony Manoli para interpretar 
piezas de Massenet, Bellini, Dvořák, 
Donizetti, Giordano, Rachmaninov o 
Copland. Será el 17 de diciembre.

Teknoservice
La empresa Teknoservice ha dado un 
gran salto al pasar del Club de 
Amigos del Teatro de la Maestranza, 
donde colaboraba como Empresa 
Amiga hasta la temporada pasada, al 
grupo de patrocinadores. Esta 
sociedad sevillana fue fundada en 
1991 por Manuel Ibáñez Caballero 
—quien sigue al frente—. Su 
principal labor radica en la 
fabricación de ordenadores, el 
desarrollo de hardware y de 
soluciones para equipos 
informáticos. Gracias a un 
espectacular crecimiento sostenido a 
lo largo de dos décadas, 
actualmente cuenta con una plantilla 
de 140 personas. 

La cartera de clientes a los que 
ofrece servicio Teknoservice da una 
idea de la calidad de su oferta. Ahí 
están, por ejemplo, la Biblioteca 
Nacional, la Fábrica Nacional de 
Moneda y Timbre, siete ministerios, 

los 17 gobiernos autonómicos, 20 
diputaciones, 25 universidades y 
2.000 ayuntamientos. En el ámbito 
internacional, destaca por ser el 
proveedor de microinformática de 
uno de los centros científicos más 
prestigiosos del mundo, el 
Laboratorio Europeo de Física de 
Partículas Elementales (CERN). 

Teknoservice patrocinará en esta 
temporada el recital de Julie Fuchs 
con la OBS (4 de noviembre). 

Convenios de patrocinio
CaixaBank, que vuelve a ser en esta 
temporada patrocinador general, 
patrocinará dos de las óperas de la 
programación, La flauta mágica y La 
bohème, además de dos 
espectáculos del Ciclo de Danza.

Además, el Teatro de la 
Maestranza contará de nuevo con el 
apoyo de dos patrocinadores 
habituales: la Fundación BBVA 	
—representada por su director, Rafael 
Pardo— y con la Real Maestranza de 
Caballería —a través de Javier 
Benjumea Llorente, Teniente de 
Hermano Mayor de la entidad, y de 
Federico Morugán, gerente—. La 
Fundación BBVA, entidad social del 
banco, tiene varias áreas de actividad: 

DOS EMPRESAS SE SUMAN AL TEATRO

medio ambiente, biomedicina y salud, 
economía y sociedad, ciencias básicas 
y tecnología y cultura.

La Real Maestranza de Caballería 
de Sevilla, por su parte, es una de las 
instituciones con más solera de la 
ciudad, pues fue fundada en 1670. 
Entre sus actividades destaca el 
patrocinio cultural de diferentes 
eventos, especialmente relacionados 
con la música, así como el patrocinio 
del Teatro de la Maestranza. 

Los patrocinadores
El grupo de patrocinadores del Teatro 
de la Maestranza está actualmente 
formado por el CaixaBank, 
Fundación BBVA, Fundación Cajasol, 
Gas Natural Fenosa, Grupo 
Santander, Fundación Cruzcampo, 
Real Maestranza de Caballería, 
Servicio de Prevención Antea, S.A., 
Grupo Joly, ABC, El Correo de 
Andalucía, La Razón de Sevilla, Cope 
Sevilla, Viva Sevilla, Cadena Ser, 
Victorio & Lucchino. En cuanto a los 
colaboradores del Teatro para la 
temporada 2016-2017, son Ayesa, el 
Instituto Británico de Sevilla, la 
Universidad de Sevilla, el Colegio de 
San Francisco de Paula, Acciona, 
Prosegur y Victoria Stapells. M
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Sobre estas líneas, la sede de la Real 
Maestranza de Caballería de Sevilla, 
patrocinador del Teatro, y logotipo de 
la Fundación BBVA. En la página 
anterior, los logotipos de Teknoservice 
y AGQ Labs. 

LA RAZÓN ORGANIZA UN 
CONCIERTO DE AÑO NUEVO

E
l periódico La Razón y la 
Fundación Excelentia 
organizan un Gran 
Concierto de Año Nuevo 
que tendrá lugar en el 

Teatro de la Maestranza el día 28 
de diciembre. El evento correrá a 
cargo de la Orquesta Sinfónica de 
España (OSE), dirigida por Kynan 
Johns. El programa lo forman 
íntegramente valses y polkas de 
Johann Strauss, aparte de una 
pieza de Waldteulfel. 

Así, los espectadores del 
Maestranza podrán disfrutar de un 
concierto típicamente navideño 
con algunas de las composiciones 
más escuchadas en todo el mundo 
por estas fechas. Las obras 
elegidas son la obertura de la 
ópera El murciélago, Banditen 
Galopp, Trish Trash Polka, Tik-Tak 
Polka, España (la única obra de 
otro autor, en este caso 
Waldteulfel), El Vals del Emperador, 
Nachtigall Polka (Polka del 
ruiseñor), Frühlingsstimmen 
Walzer (Voces de Primavera), Ohne 
Sorgen, Electro-magnetische Polka, 

Sphärenklänge (Música de las 
esferas),  Bajo Truenos y 
Relámpagos y, para finalizar, los 
muy conocidos El Danubio azul y la 
Marcha Radetzky.

El director
Kynan Johns es un director 
auspiciado por el maestro Lorin 
Maazel. A lo largo de su carrera ha 
dirigido en torno a 100 
formaciones por todo el mundo, 
que incluyen  la Filarmónica de 
Israel, la Filarmónica de Rotterdam 
y la Orquesta de Cámara de Viena. 
Ha trabajado en el Covent Garden 
de Londres y ha dirigido en la Scala 
de Milán. En España, ha destacado 
por su colaboración con los 
maestros Lorin Maazel y Zubin 
Mehta en el Palau de les Arts de 
Valencia durante cuatro 
temporadas. Entre los títulos de 
ópera que ha dirigido se cuentan 
Don Giovanni, Madama Butterfly, 
Luisa Miller, Don Carlo, Turn of the 
Screw, La Bohème, La Traviata, 
Fausto, Adés’s Powder Her Face y 
La Périchole. M
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TEMPORADA 2016-2017

ESPECTÁCULOS Fecha 1ª representación Fecha de venta a partir del

TAQUILLA

Hiromi Trío 15-oct-16 3-oct-16

Mes de Danza 23 26-oct-16 10-oct-16

Tannhäuser 28-oct-16 3-oct-16

Julie Fuchs-OBS 4-nov-16 10-oct-16

Un avvertimento ai gelosi 27-nov-16 2-nov-16

Anna Bolena 8-dic-16 7-nov-16

Sondra Radvanovsky 17-dic-16 7-nov-16

Concierto de Villancicos 18-dic-16 14-nov-16

Concierto de Año Nuevo de La Razón 28-dic-16 Ya a la venta

La bella durmiente 18-ene-17 28-nov-16

Juan Pérez Floristán 29-ene-17 12-dic-16

Berna Perles (Jóvenes Intérpretes) 11-feb-17 12-dic-16

La flauta mágica 12-feb-17 16-ene-17

Gabriela Montero 19-feb-17 16-ene17

Orquesta Barroca de Sevilla 20-feb-17 23-ene-17

María José Montiel 25-feb-17 23-ene-17

Víctor Ullate Ballet 3-mar-17 6-feb-17

Zarzuela! The Spanish Musical 17-mar-17 13-feb-17

Allegro Vivace (Ópera para Familias y 
Escolares)

26-mar-17 13-feb-17

PAD 29-mar-17 20-feb-17

Carmen Linares 31-mar-17 20-feb-17

Orquesta Joven de Andalucía 17-abr-17 6-mar-17

Orquesta Barroca de Sevilla 22-abr-17 6-mar-17

Madeleine Peyroux 21-may-17 3-abr-17

Irina Lévian (Jóvenes Intérpretes) 24-may-17 3-abr-17

La Bohème 28-may-17 24-abr-17

J. Méndez, A. Reyes, Duquende 8-jun-17 24-abr-17

U
na vez comenzados los 
periodos de renovación 
y venta de los abonos 
de ciclos (Ópera, Danza, 
Recitales Líricos, Piano, 

Flamenco y Grandes Intérpretes), 
así como de la adquisición del 
Abono Joven y el Abono Mixto, los 
aficionados que así lo deseen 
podrán comprar las entradas 
sueltas para los diferentes espectá-
culos a partir de determinadas 
fechas en el caso de adquirirlas en 
taquilla (consultar el cuadro 
adjunto). 

Para comprarlas por Internet se 
han establecido tres plazos. Antes 
de verano comenzó el primer 
periodo, en el que se pusieron a la 
venta las entradas a través de 
Internet para los espectáculos 
programados en los meses de 
octubre a diciembre. A partir del 2 
de noviembre se podrán adquirir 
entradas para los espectáculos que 
se celebrarán en  enero y febrero. Y 
finalmente, desde el 1 de 
diciembre para aquellos que 
tengan lugar entre marzo y el final 
de temporada. 

Además, el Maestranza tiene 
ya a la venta las entradas para Les 
Luthiers, que actuarán en 
septiembre de 2017.

“Ticket en casa”
La venta de entradas por Internet 
es rápida, sencilla y cómoda. El 
Teatro de la Maestranza cuenta con 
el sistema “Ticket en casa”, 
mediante el cual no es necesario 
pasar por taquilla para canjear las 
entradas adquieidas online. Una 
vez realizada la compra y sin 
necesidad de esperar el correo de 
confirmación, el usuario podrá 
imprimir sus entradas 
directamente, que son válidas para 
acceder al Teatro. M 

TAQUILLAS
CÓMO ADQUIRIR ENTRADAS PARA LOS 
ESPECTÁCULOS DEL MAESTRANZA

La compra de entradas sueltas a través de Internet se ha dividido en tres bloques, 
mientras que para la adquisición en taquilla cada espectáculo tiene su propia 
fecha, que el Teatro de la Maestranza acaba de hacer pública. 
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FALLA, SEGÚN ULLATE 
La oscura historia de amor, brujería y muerte 
de El amor brujo de Falla, vuelve en la visión 
renovada del gran Víctor Ullate

JUNTOS POR LA CULTURA
La renovación de sus acuerdos de 
mecenazgo, proclama la fidelidad de los 
patrocinadores del Maestranza

LA BOHÈME

RODOLFO Y MIMÍ, 
CORAZÓN DE LA ÓPERA
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Director artístico, Pedro Halffter

 AYESA         INSTITUTO BRITÁNICO DE SEVILLA         UNIVERSIDAD DE SEVILLA    

COLEGIO DE SAN FRANCISCO DE PAULA DE SEVILLA       ACCIONA       PROSEGUR       VICTORIA STAPELLS     

Colaboradores

Patrocinadores de la temporada 2016-2017
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ENTREVISTAS

12 Juan Pérez Floristán. El joven 
pianista sevillano, ganador del Paloma 
O´Shea, conquista el gran escenario del 
Teatro en solitario sintiéndose un raro 
«profeta en mi tierra».

18 Víctor Ullate. «Bailo con el alma», 
nos dice la gran leyenda de la danza 
española, que vuelve con su Ballet con 
una visión renovada de El amor brujo, 
que estrenó en el Maestranza.

31 Rafael Herrador. El Director 
Territorial en Andalucía Occidental 
de CaixaBank, patrocinador del 
Maestranza, sostiene que el coliseo 
sevillano «es un aliado de referencia en 
Andalucía».

ACTUALIDAD

27 CORO
¿Amateur o profesional?, dilema de 
un Coro que, sin ser profesional, se 
comporta como tal.

30 PATROCINADORES

32 ASAO
Ismael Jordi y Simón Orfila, estrellas 
de Anna Bolena, compartieron un ameno 
encuentro con el público invitados por la 
Asociación de Amigos de la Ópera.

33 UNIVERSIDAD
Cicus, el paisaje sonoro de sevilla
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PROGRAMACIÓN

RESUMEN GRÁFICO 	 La temporada 2016 / 2017. Volvemos la mirada hacia el primer trimestre
	 de la temporada, con éxitos como Tannhäuser o Anna Bolena.

AGENDA 	 Programación completa. La agenda con todos los espectáculos hasta final
	 de temporada, en un vistazo.

ÓPERA	 La Flauta Mágica. Pedro Halffter dirige el hermoso cuento de fraternidad
	 universal de W. A. Mozart.

PIANO	 Gabriela Montero. La pianista venezolana, ganadora de un Grammy,
	 tocará improvisaciones solicitadas por el público.

ÓPERA	 La Bohème. Un reparto sensacional da vida a un drama que,
	 en alas de Puccini, nos arrastra hasta la apoteosis del romanticismo.

ÓPERA PARA	 Allegro Vivace. Joan Font, de Comediants, sumerge al público infantil
ESCOLARES Y FAMILIAS	 en el descubrimiento de la ópera.

ZARZUELA	 Zarzuela! The Spanish musical. Una verdadera antología del género contado
	 en 32 números musicales llenos de color y danza.

RECITALES LÍRICOS	 María José Montiel. Emoción y delicadeza en el recital de arias y canciones
	 de la gran mezzo española.

GRANDES INTÉRPRETES	Madeleine Peyroux. Con influencias del jazz o el folk, la artista nos presenta
	 su disco Secular Hymns, la música más espiritual de su vida.

FLAMENCO	 Carmen Linares canta a Lorca y Juan Ramón Jiménez. Y una velada con
	 Jesús Méndez, Duquende, Antonio Reyes, Dani de Morón y Patricia Guerrero.

OBS	 La violinista Amandine Beyer y el barítono José Antonio López,
	 estrellas de los dos conciertos de la Orquesta Barroca de Sevilla.

PAD / CONCIERTO OJA	 La danza andaluza presenta dos propuestas de vanguardia
	 y la OJA explora los vínculos entre jazz y música clásica.

JÓVENES INTÉRPRETES	 Dos sopranos con gran proyección, Berna Perles e Irina Lévian,
	 protagonistas del ciclo de talentos emergentes.

OTRAS ACTIVIDADES	 Laura Gallego, nueva estrella de la canción española, llega al Maestranza. 
	 El guitarrista Daniel Casares se inspira en la Pasión de Cristo.

ROSS	 En sus programas de abono hasta fin de temporada,
	 la Orquesta amplía sus horizontes musicales abordando nuevas obras
	 con sus profesores como destacados solistas.
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La temporada arrancó con un trimestre brillante. 
El trío de la pianista Hiromi deslumbró con su  jazz 
fresco y potente. Los recitales de las sopranos Julie 
Fuchs y Sondra Radvanovsky alcanzaron altas cotas 
de intensidad y belleza y los primeros títulos de 
ópera, Tannhäuser y Anna Bolena, con sensacionales 
actuaciones vocales, situaron muy alto el listón de la 
temporada.

UN GRAN COMIENZO:
HIROMI/ TANNHÄUSER/ 
FUCHS & OBS/ ANNA BOLENA/ 
RADVANOVSKY...
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LA MODERNIDAD DE LA 
DANZA Y OTRO RESCATE
DEL GRAN MANUEL GARCÍA 
En la Sala Manuel García, y de la mano del Mes de Danza 23, 
Natalia Jiménez y Jorge Gallardo, así como la compañía de Alberto 
Cortés / Braverío, inyectaron la modernidad contemporánea. 
La ROSS inició su ciclo de abono y vivimos el rescate de otra ópera 
de Manuel García, además del habitual Concierto de Navidad.
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ENERO 
BALLET NACIONAL DE LETONIA La bella durmiente
Director artístico: Aivars Leimanis
Coreografía: Aivars Leimanis/ Música: Piotr Ilich Chaikovski 
Real Orquesta Sinfónica de Sevilla/ Dirección musical: Farhads Stade
Patrocinado por CaixaBank

ROSS 5º ABONO. La risa es la mejor medicina 
Stravinski: Pulcinella, Suite / Beethoven: Sinfonía nº 8, en Fa mayor
Schumann: Koncertstück, para cuatro trompas, en Fa mayor
Pablo González,  Director
Ian Parkes, Joaquín Morillo, Javier Rizo y Ángel Lasheras; Trompas 

JUAN PÉREZ FLORISTÁN
Franz Liszt, Sonata / Claude Debussy: Cuatro preludios / Bela Bartók: Sonata
George Gershwin: Tres preludios / Alberto Ginastera: Tres danzas argentinas

FEBRERO 
EN TORNO A… La flauta mágica 

BERNA PERLES, soprano
Piano, Francisco Soriano
Obras de García Abril, Turina, Pablo Luna, Moreno Torroba, Mozart, 
Manuel García, Bizet, Donizetti, ...

LA FLAUTA MÁGICA de W. A. Mozart 
Dirección musical: Pedro Halffter/ Dirección de escena: Roberto Andò
Escenografía e iluminación: Gianni Carluccio/ Vestuario: Naná
Principales intérpretes: Peter Kellner,  Javier Borda,  Erika Escribá, 
Shawn Mathey, Mikeldi Atxalandabaso, Sara Blanch
Producción: Teatro Regio de Turín
Real Orquesta Sinfónica de Sevilla/ Coro de la A.A. del Teatro de la Maestranza
Patrocinado por CaixaBank

GABRIELA MONTERO
Franz Schubert: 4 Impromptus, / Robert Schumann: Carnaval, Op. 9
Gabriela Montero: Improvisaciones sobre temas dados por el público

ORQUESTA BARROCA DE SEVILLA 
AMANDINE BEYER, directora-concertino
«Bach es el padre». Obras de Wilhelm Friedemann Bach, 
Wofgang Amadeus Mozart, Carl Philipp Emanuel Bach,  y  Joseph Haydn
Concierto incluido en la Temporada de la Orquesta Barroca de Sevilla

ROSS 6º ABONO. Danzas con un ángel
Aragón: La flor más grande del mundo / Berg: Concierto para violín   
Widmann: Con brío, Obertura de concierto para orquesta
Beethoven: Sinfonía nº 7, en La mayor 
John Axelrod, Director /Paçalin Zef Pavaci, Violín

Mª JOSÉ MONTIEL, mezzosoprano
Piano, Rubén Fernández Aguirre
Obras de Falla, E. Halffter, Turina, Ovalle, Villa-Lobos, Hahn, Debussy, 
Thomas y Saint Säens 

LAURA GALLEGO
Patrocina Diario de Sevilla / Grupo Joly

MARZO 
VÍCTOR ULLATE BALLET El amor brujo
Director: Víctor Ullate
Coreografía: Víctor Ullate / Dirección de escena: Eduardo Lao
Música:  Manuel de Falla, Luis Delgado, In Slaughter Natives
Iluminación y escenografía: Paco Azorín 
Patrocinado por CaixaBank

ZARZUELA! THE SPANISH MUSICAL
Dirección artística y musical: Jorge Rubio	
Dirección de escena y dramaturgia: Gustavo Tambascio
Coreografía: Carlos Vilán / Vestuario: Jesús Ruiz / Escenografía: Daniel Bianco 
Videoescena: Álvaro Luna / Iluminación: Felipe Ramos
Principales intérpretes: Carmen Solís, Milagros Martín, María Rodríguez, Eduardo 
Sandoval, Javier Ibarz, Arturo Pastor
Real Orquesta Sinfónica de Sevilla/ Coro de la A.A. del Teatro de la Maestranza
Ballet Producing Emotions

ROSS 7º ABONO. Tango para dos 
Rossini: Guillermo Tell, Dúo brillante / Mendelssohn: Konzertstück 
Ginastera: Suite de danzas de Estancia / Bottesini: Gran dúo concertante
Piazzolla: Tangazo / Libertango para orquesta / Oblivion
Nacho de Paz, Director / Vladimir Dmitrienco, Violín / Juan Ronda Molina, Flauta /  
José Manuel González Monteagudo, Oboe / Miguel Domínguez Infante 
y Piotr Szymyslik, Clarinetes / Lucian Ciorata, Contrabajo

ALLEGRO VIVACE (función para familias)
Viaje mágico por el mundo de la ópera
Dirección de escena: Joan Font (Comediants)
Fragmentos de óperas de Monteverdi, Purcell, Mozart, Rossini, Donizetti, 
Berlioz, Verdi, Bizet y Puccini
Principales intérpretes: Francisco Javier Jiménez, Xavi Fernández y Marta Valero
Producción: Gran Teatre del Liceu de Barcelona

ALLEGRO VIVACE (funciones para centros educativos)
Viaje mágico por el mundo de la ópera

VERTEBRACIÓN VII. PAD
Asociación Andaluza de Compañías y Creadores 
de Danza Contemporánea

CARMEN LINARES Encuentro 
(Manuel de Falla, Juan Ramón Jiménez y Federico García Lorca)
Miguel Ángel Cortés y Eduardo Trassierra, guitarras
Camerata Flamenco Project, ensemble / Vanesa Aibar, bailaora

	 18 miércoles

19   jueves

20   viernes

21  sábado

26   jueves

27  viernes

29 domingo

11 sábado 

Sala de Prensa

11 sábado 

Sala Manuel García

12 domingo

14  martes

16   jueves

18  sábado

19 domingo

20   lunes

23   jueves

24  viernes

 25  sábado

26 domingo

3  viernes

4  sábado

17  viernes

18  sábado

23  jueves

24  viernes

26 domingo

27   lunes

28  martes

29 miércoles

29 miércoles 

Sala Manuel García

30   jueves     
Sala Manuel García

31 viernes
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ABRIL 
DANIEL CASARES. Palo Santo

ROSS 8º ABONO. La voz de Dios  
Vaughan Williams: Concierto para tuba, en Fa menor
Tomasi: Concierto para trombón y orquesta
Haydn: Las siete últimas palabras de Cristo en la cruz 
Enrico Onofri, Director / Juan Carlos Pérez Calleja, Tuba 
Francisco Rosario Vega, Trombón

ORQUESTA JOVEN DE ANDALUCÍA
En colaboración con la Agencia de Instituciones Culturales 
dependiente de la Consejería de  Cultura de la Junta de Andalucía
Alberto Ginastera: Estancia, Cuatro Danzas Op. 8a 
Joaquín Turina: Danzas Fantásticas Op. 22 
George Gershwin: Obertura Cubana / Un americano en París 
Dirección musical: Manuel Hernández-Silva

ROSS 9º ABONO. Los hombres volverán a ser hermanos 
Gabriel Prókofiev: Beethoven 9 Symphonic remix
Beethoven: Sinfonía nº 9, en Re menor
John Axelrod, Director / Marie-Pierre Roy, Soprano
Wallis Giunta, Mezzosoprano / Patrick Grahl, Tenor / Williard White, Bajo
Coro de la Asociación de Amigos del Teatro de la Maestranza

ORQUESTA BARROCA DE SEVILLA 
JOSÉ ANTONIO LÓPEZ, barítono
«Ich habe genug»  Obras de Johann Sebastian Bach y Georg Friedrich Haendel
Concierto organizado por la Orquesta Barroca de Sevilla

ROSS 10º ABONO. Amor tragedia 
Brahms: Obertura trágica / Shumann: Concierto para violonchelo, en La menor
Dohnányi: Sinfonía nº 1, en Re menor 
György Ráth, Director / Dirk Vanhuyse, Violonchelo

ROSS. CONCIERTO DE FERIA

MAYO 
ROSS 11º ABONO. La vida de un héroe 
Dvořák: Canción de un héroe 
R. Strauss: Don Quijote, Poema sinfónico / Una vida de héroe
John Axelrod, Director / Enrico Dindo, Violonchelo / Jacek Policinski, Viola

MADELEINE PEYROUX

IRINA LÉVIAN, soprano
Piano, Francisco Soriano
Obras de Wagner, Viardot, José Serrano, Fernández Caballero y Jacinto Guerrero

EN TORNO A… La bohème 

LA BOHÈME de Giacomo Puccini
Dirección musical: Pedro Halffter
Dirección de escena, escenografía e iluminación: Davide Livermore
Principales intérpretes: Anita Hartig,  José Bros, Juan Jesús Rodríguez,
María José Moreno, Fernando Radó, Alberto Arrabal
Producción: Palau de les Arts Reina Sofía de Valencia
Real Orquesta Sinfónica de Sevilla / Coro de la A.A. del Teatro de la Maestranza 
Escolanía de Los Palacios. Patrocinado por CaixaBank

JUNIO 
LA BOHÈME

JESÚS MÉNDEZ, ANTONIO REYES,DUQUENDE 
DANI DE MORÓN Y PATRICIA GUERRERO
Leco de los tres metales 

ROSS 12º ABONO. Los cuentos de Hadas son para siempre
Ravel: Ma mère l’oye/ Zemlinsky: La sirenita, Fantasía sinfónica 
Rodrigo: Concierto en modo galante para violonchelo y orquesta 
JoAnn Falletta, Directora / Asier Polo, Violonchelo

ROSS 13º ABONO. Cuando la suma es mayor que las partes
Prokófiev: Sinfonía nº 1 «Clásica» / Gabriel Prokófiev: Concierto grosso 
Beethoven: Sinfonía nº 5, en Do menor
John Axelrod, Director / Sasha Crisan, Violonchelo
Lucian Ciorata, Contrabajo / Vicent Morelló Broseta, Flauta
José Forte Ásperez, Trompeta / Ignacio Martín García, Percusión

ROSS 14º ABONO. Obsesión  
Vanhal: Concierto para dos fagotes y orquesta
Lutoslawski: Dance preludes para clarinete / Berlioz: Sinfonía fantástica
Erik Nielsen, Director / Miguel Domínguez Infante, Clarinete 
Javier Aragó Muñoz y Álvaro Prieto Pérez, Fagotes

JUL IO 
ROSS 15º ABONO. Pecadores y Santos
Penderecki: El paraíso perdido, Adagietto
Chaikovski: Francesca da Rimini / Weill: Los siete pecados capitales 
John Axelrod, Director / Wallis Giunta, Mezzosoprano / 
Cuarteto masculino del Coro de la A.A. del Teatro de la Maestranza

ROSS 16º ABONO. Poema del amor y el mar 
Debussy: La mer, Nocturnos 3 /  Sirenas
Chausson: Poema del amor y del mar
Ravel: Daphnis et Chloé, Suite nº 2
John Axelrod, Director / María José Montiel, Mezzosoprano 
Coro de la A.A. del Teatro de la Maestranza

Todos los espectáculos comenzarán a las 20,30 h.

excepto Allegro Vivace (para familias), a las 18,00 h. 

y éste mismo, para Centros Educativos, a las 10,00 y 12,00 h.

y Concierto de Feria a las 12.00 h.

Las conferencias del ciclo «En torno a...» darán comienzo a las 19,00 h.

3   lunes

 6   jueves

7   viernes

17   lunes

20   jueves

21   viernes

22  sábado

27   jueves

28  viernes

30  domingo

4   jueves

5  viernes

21 domingo

24 miércoles

Sala Manuel García

27  sábado 

Sala de Prensa

28 domingo

31 miércoles

2  viernes

5   lunes

7 miércoles

10  sábado

8  jueves

15  jueves

16  viernes

22  jueves 23  viernes

29  jueves 30  viernes

6  jueves

7  viernes

13  jueves

14  viernes

AGENDA
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Un cuento 
de hadas sobre 
la fraternidad

E
strenada en un teatro de 
los suburbios de Viena en 
1791, La flauta mágica es un 
modelo de ópera alemana de 

carácter sobrenatural que confir-
mó a W. A. Mozart (1756-1791) 
como un maestro del singspiel –un 
género netamente alemán que libera 
a los números individuales de la 
exigencia de la continuidad– con 
una obra conectada con las nuevas 
corrientes librepensadoras y de la 
francmasonería. Pedro Halffter di-
rige musicalmente una producción 
del escenógrafo y cineasta Roberto 
Andò para el Teatro Regio de Turín 
con, entre otros, Peter Kellner, Javier 
Borda, Erika Escribá, Shawn Mathey 
y Sara Blanch, y en un amplio 

reparto de marcado acento joven y 
español junto a la ROSS y el Coro de 
la Asociación de Amigos del Teatro 
de la Maestranza, en una de las 
intervenciones corales más bellas y 
comprometidas del repertorio.
Las interpretaciones filosóficas han 
inundado a ese cuento de hadas que 
es La flauta… de un rico simbolismo 
sobre el que flota una ópera diver-
tidísima con vocación de agradar al 
gran público. Basada en un esquema 
de oposiciones básicas –Hombre / 
Mujer; Bien / Mal; Día / Noche...– el 
espíritu francmasón abrazado por 
Mozart –la igualdad fraterna, la 
lucha contra la ignorancia, la libera-
ción de los dogmas…: Marie-France 
Castarède sostiene que La flauta... es 
«un oratorio masónico» que expresa 
«el ideal de humanidad de Mozart 
bajo el velo diáfano de un cuento 
simbólico»– fluye por La flauta 
mágica a través de las aventuras de 
Tamino, rescatado del ataque de una 

serpiente salvaje por las tres damas 
de la Reina de la Noche. Tamino se 
enamora de la hija de ésta, Pamina, 
a través de un retrato y decide libe-
rar a la chica del poder de un mago 
malo mientras la Reina permite que 
el joven se equipe con una flauta 
mágica que tiene la capacidad de 
espantar los peligros, además de la 
compañía del pajarero  Papageno y 
de tres genios de la luz. Este inicial 
argumento fantasioso esconde 
simultáneamente lecturas tanto in-
fantiles como intrincadas con tanta 
plenitud, que en 1944 el compositor 
Michael Tippett sentenció: «Nadie 
puede igualar ahora la inocencia, 
ternura y simplicidad con la que está 
presentada la experiencia mitológica 
de la obra».
Aunque el argumento del empre-
sario, músico y cantante Emanuel 
Schikaneder –compañero de logia 
masónica de Mozart: La flauta... 
fue concebida justo cuando, tras la 

muerte del emperador José II en 
1790, la masonería fue prohibida 
y perseguida en Austria– ha sido 
discutido por confuso y errático, al 
decir de un crítico, Arturo Reverter 
nos aclara que, más que una acción 
dramática, suceden acontecimientos 
escénicos y más que personajes en el 
sentido clásico, da vida a conceptos. 
En cualquier caso, subraya Paul 
Henry Lang, Mozart, que al parecer 
intervino muy activamente en él, de-
bió hallarse cómodo con la historia, 
ya que no «parece vacilar o sentirse 
en aprietos, teatral o musicalmente, 
y su inventiva no flojea en ninguna 
parte».
Efectivamente, la potencia musical 
de La flauta... es tan conocida como 
extraordinaria, así como la escritura 
vocal tanto en arias individuales –de 
exhuberantes y célebres «coloratu-
ras»– como en escenas de conjunto 
y, sobremanera, en las corales. Así 
hasta conformar lo que Salieri llamó 
«un operone» –una gran ópera– 
que, al decir de Alfred Einstein 
«puede encantar tanto a un niño 
como conmover hasta las lágrimas 
al más experto de los hombres y 
embelesar al más sabio de ellos». 

MOZARTla flauta mágica
die zauberflöte

Bajo la fantasiosa licencia de un cuento sobrenatural, Mozart da rienda suelta a 
su conciencia librepensadora en La flauta mágica, una ópera que concilia su alto 
contenido simbólico con el mero placer de las obras pletóricas de una brillante 
escritura musical y vocal. La nueva generación de voces españolas brilla en una 
producción dirigida, musicalmente, por Pedro Halffter.

12, 14, 16 y 18/ 02/ 17
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MOZARTLa flauta mágica «puede encantar 
tanto a un niño como conmover 
hasta las lágrimas al más experto y 
embelesar al más sabio de ellos», dijo 
el musicólogo Alfred Einstein. El 
compositor Michael Tippett sentenció: 
«Nadie puede igualar su inocencia, 
ternura y simplicidad».

©
 A

lb
er

to
 R

am
el

la
 /

 S
YN

C

1 1



12

M
A

ES
TR

A
N

Z
A

 /
 E

N
ER

O
 2

0
1

7
  

  
 E

N
TR

EV
IS

TA

Tras ganar el Paloma O’Shea en Santander en 2015, el joven pianista sevillano se presenta en 
el Maestranza, por primera vez en solitario, con un intenso programa con obras de Debussy, 
Gershwin, Bartók, Ginastera y, en la segunda parte, el «himalaya» de la Sonata de Franz Liszt 
que acaba de grabar para Naxos 

entrevista
J. M. RODRÍGUEZ

La joven promesa ha 
cumplido el pronóstico y 
Juan Pérez Floristán (Sevilla, 

1993), raro profeta en su tierra, 
subirá ya al escenario del Teatro 
de la Maestranza para su primer 
recital en solitario el 29 de enero… 
con 23 años. El importante Premio 
Paloma O´Shea 2015, el Steinway de 
Berlín 2015 y el Honorífico a la su 
Trayectoria de Juventudes Musicales 
de Madrid respaldan a un músico 
intenso que se formó, primero, 
con sus padres –la pianista María 
Floristán y el director de orquesta 
Juan Luis Pérez– y luego con Galina 
Eguiazarova en la Escuela Reina 
Sofía de Madrid y, ahora, con Eldar 
Nebolsin en la Hochschule de 
Berlín. Todos estos datos podrían 
sugerir el perfil de un músico 
recalcitrantemente clásico. Pero Juan 
Pérez Floristán puede sorprenderles, 
además por haber abandonado en 
su día el Conservatorio, hablando 

de rock progresivo, de yoga o de 
redes sociales… o por despedir un 
concierto tocando, de propina, algo 
de jazz… o de flamenco.
P. ¿Qué ha pasado en tu vida desde 
el O´Shea?
R. Ha habido un crecimiento 
exponencial. La primera temporada 
después del premio ya tuve más 
conciertos, pero nada comparado 
con los 50 de esta segunda. He 
hecho mi primera Latinoamérica; 
iré a Múnich, a la Wigmore Hall 
de Londres; acabo de grabar 
para Naxos con obras de Liszt, 
Schumann y Beethoven… Un 
crecimiento tremendo.

P. ¿Eso cambia tu opinión de 
que hay que relativizar mucho la 
obtención de un premio?
R. No, me reafirmo en que ganarlos 
puede ser ideal –a mi me votaron 11 
de 12– pero luego, en los conciertos, 
estás tú solo. Y esa es la vida real.
P. Ya has tocado varias veces en la 
sala grande del Maestranza, pero en 
concierto. Ahora llegas solo. Aquél 
niño que iba a escuchar conciertos 
con su padre, ha acabado en el 
escenario…
R. Me siento profeta en mi tierra… ¡y 
eso es tan raro! Noto que hay gente –y 
joven, eh– con ganas de conocerme, 
de oírme, y eso reconforta mucho… 

Yo he tocado 3 veces en la sala grande 
–Prokofiev, Poulenc, Rachmaninov– 
y otras 3 en la sala pequeña pero, 
claro, esto es como mi «gran debut»: 
el colofón a mi larga y bonita relación 
con el Maestranza. Recuerdo llegar 
allí con 7 u 8 años y oír allí mi primer 
Bolero, mi primera Consagración… 
Ver a Abbado, a Leonskaia, a Martin 
Fröst, que me impactó… 
P. Entonces veíamos a un joven e 
impetuoso pianista muy pasional. 
Pero tú me comentaste una vez que 
esa pasión había que «amaestrarla, 
domesticarla». ¿Cómo va el proceso?
R. Bastante bien! Me ayuda 
mucho mi profesor en Berlín y 

la experiencia de los conciertos, 
claro. Y en la grabación también se 
aprende mucho de esto, a establecer 
un balance entre corazón y cerebro, 
a no tocar como si no hubiera un 
mañana… Cuanto más tocas, más 
maduras. Y yo estoy madurando.
P. ¿Y la presión? ¿No percibes que 
hay un gran expectativa sobre ti? 
¿Miedo a no satisfacerla?
R. Pero mi carrera no es fulgurante. 
Mi ideal es llegar al final de mi 
carrera; no llegar antes. Yo creo 
que, hoy, algunas carreras de 
pianistas están excesivamente 
creadas por el marketing. Pero mi 
actitud no va por ahí.

P. Aunque eso no excluye que te 
manejes bien en redes sociales…
R. Sí, soy muy activo en redes 
sociales, aunque también confieso 
que soy un tanto escéptico sobre 
ellas. Yo creo que la revolución 
digital no hemos ni empezado a 
entenderla. Hay gente que vive 
demasiado pendiente de los likes, de 
presentar su vida como una carrera 
perfecta; están las adicciones… Pero, 
bueno, también ayudan a difundir tu 
trabajo y la música.
P. Has ganado un gran concurso 
y estás en plena proyección 
internacional sin tener siquiera el 
título completo de piano, porque 

tú abandonaste el Conservatorio 
en Sevilla. ¿Algunos estudiantes 
podrían tomar tu actitud de 
modelo?
R. ¡Espero que no! Cuando dejé el 
Conservatorio, yo no hice un salto 
en el vacío. Yo era un privilegiado: 
mis padres son músicos. Sería una 
irresponsabilidad que yo, que no 
puedo ponerme de ejemplo, invitara 
a hacer eso. Yo tenía una red de 
protección…. Y muy grande. Ahora 
sigo estudiando en Berlín, lo que 
pasa es que allí el sistema educativo 
es muy diferente. 
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una educación musical tan 
temprana que a los 3 años ya 

ofreció su primer recital, Gabriela 
Montero (Caracas, 1970), une otra 
singularidad aún más insólita: es 
una de las escasas intérpretes de 
música clásica que, animada por 
Martha Argerich, acepta improvi-
sar sobre temas propuestos por el 
público, algo que hará en la segunda 
parte de su recital en Sevilla, el 
19 de febrero, tras afrontar los 4 
Impromptus D. 899, de F. Schubert y 
el Carnaval Op. 9 de R. Schumann. 
Dos exigentes obras cumbre del 
repertorio romántico en manos de 

una pianista ganadora de un Grammy 
Latino al mejor álbum de música 
clásica, en 2015, con su versión del 
Segundo Concierto para piano de S. 
Rachmaninov y un tema de com-
posición propia, Ex Patria, más sus 
célebres improvisaciones.
«Nací para esto», ha explicado Mon-
tero la razón de su vínculo especial 
con el teclado, pues cuando tenía un 
año y medio ya tocaba las melodías 
que su madre, Gilda, le cantaba para 
dormirla. Así, a los 8 años, Gabriela 
Montero actuó en concierto junto 
a la –ahora, muy célebre– Orques-
ta Simón Bolívar, dirigida por el 

fundador del Sistema de Orquestas 
de Venezuela, José Antonio Abreu. 
«Era la primera generación de esta 
formación, pero tengo que acla-
rar que yo nunca formé parte del 
Sistema», ha advertido Montero 
en declaraciones de prensa, pues el 
Sistema de Orquestas, del que han 
surgido músicos como el director 
Gustavo Dudamel –tachado por 
Montero de «colaboracionista»– está 
asociado al régimen político del 
expresidente Hugo Chávez del que 
Montero es muy crítica.
A su extraordinaria formación como 
pianista, Gabriela Montero suma 
una inclinación original hacia la 

improvisación –un arte musical que 
permaneció vivo en las salas hasta 
casi el siglo XX– y que le ha confe-
rido una suerte de inequívoca «seña 
de identidad»: «La improvisación 
es como contar historias, encontrar 
metáforas a través del sonido que 
te permiten hablar de situaciones 
y emociones de la vida diaria. Y es 
una manera maravillosa de llegar al 
público», explicó a ABC. «El pro-
blema es que ahora todo se graba, 
lo que ejerce una presión tremenda 
sobre los músicos. Mozart hablaba y 
bromeaba con su público. Pero hoy 
somos más conservadores porque 

estamos obsesionados con nuestro 
legado: la grabación», dijo en El 
País la pianista que, a veces, en sus 
recitales, invita a una persona del 
público a que le tararee una canción: 
luego, ella la versionará a su modo 
sobre el piano.
Paradójicamente, Gabriela Montero 
ha estado a punto de dejar el piano 
en varias ocasiones, tanto porque 
su inclinación a la improvisación 
no fue aceptada en su entorno edu-
cativo como porque su curiosidad 
estuvo a punto de llevarle a estudiar 
Psicología. En ese momento, una 
audición ante Martha Argerich 
cambió el curso de su carrera y de su 

vida, pues la gran pianista le animó 
a proseguir sus improvisaciones.
Además de sus presencias en las 
salas más prestigiosas del mundo 
–Avery Fischer, Albert Hall…– o su 
actuación en actos de gran impacto 
como en la toma de posesión como 
presidente de Barack Obama –junto 
a Yo Yo Ma, Itzhak Perlman y An-
thony McGill– Gabriela Montero 
ha cosechado numerosos premios 
internacionales a lo largo de su 
carrera.
En Sevilla, Montero tocará los 4 
Impromptu D. 899 de F. Schubert, 
primera tanda de los 8 Impromptu 

–piezas breves y líricas de fulgurante 
liquidez– que compuso y que, por 
su violencia contenida y su carácter 
sombrío, al decir de Brigitte Massin, 
están conectados con el cercano ci-
clo Winterreise, del que podrían ha-
ber nacido como una suerte de «acto 
de liberación emocional». Por su 
parte, el Carnaval Op. 9 de Robert 
Schumann, es una serie de 20 piezas 
también pequeñas y extraordina-
riamente bellas compuestas sobre 
la base de una melodía entre 1833 
y 1835 en un momento de exalta-
ción amorosa cuyos títulos aluden 
a los personajes enmascarados de la 
Comedia del Arte veneciana. 
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La venezolana Gabriela Montero, con un Grammy Latino al mejor disco de música 
clásica en 2015, llega a Sevilla para conciliar el piano romántico de Schubert y Schumann 
con su pasión por las improvisaciones a partir de temas solicitados por el público
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En alas 
de Puccini

P
ocas óperas han conquistado 
el corazón de varias gene-
raciones de espectadores de 
una forma tan conmovedora 

como La bohème, de Puccini. Y po-
cas parejas de amantes, salvo Violeta 
y Alfredo y, en la ópera alemana, 
Tristán e Isolda, pueden disputarle 
a Rodolfo y Mimì  su cetro absoluto 
en el podium de la lírica románti-
ca. La dramática historia de amor 
entre la bordadora de flores Mimì 
y el poeta bohemio Rodolfo en una 
destartalada buhardilla del románti-
co París del siglo XIX, pertenece por 

derecho propio al imaginario mu-
sical de la mayoría de melómanos 
que, tras el estreno de La bohème el 
1 de febrero de 1896 en Turín, abra-
zaron este título como uno de los 
más amados de todo el repertorio.
Expresión del «verismo teatral» 
que impregnó a la ópera italiana de 
finales del XIX asociado al retrato 
social y emocional de los prota-
gonistas del drama, extraído de 
Escenas de la vida bohemia (1844), 
un folletín por entregas de Henri de 
Murger mucho más ácido y mordaz 
que el libreto lírico y sentimental 
encargado por Puccini a Luigi Illica 
y Giuseppe Giacosa, La bohème no 
es sólo una apoteosis de la ópera 
sentimental cristalizada en arias tan 
arrebatadoras como «Mi chiamano 
Mimì» o «Oh, soave fanciulla», sino 

otra brillante confirmación del im-
perecedero genio musical y teatral 
de Giacomo Puccini (Lucca, 1858; 
Bruselas, 1924) uno de los compo-
sitores con más olfato escénico de la 
Historia de la Música.
Un tópico reductor y simplista ha 
condenado durante demasiado 
tiempo a Puccini acusándolo de 
«sentimental y melodramático», 
grave pecado para la vanguardia 
intelectual de los 60-70 que denostó 
al compositor por «pequeño-bur-
gués», apenas un hombre de teatro 
proclive a excitar al gran público 
con clímax extraídos del realismo 
zafio y, musicalmente, un retrógra-
do. Hoy, liberados de la dictadura de 
los radicalismos estéticos, sabemos 
que Puccini –hijo de una dinastía 
musical de organistas y músicos 

de iglesia– admiró inmediatamen-
te a Schöenberg, que fue alabado 
por Debussy y Webern, que es un 
maestro de «leit-motiv» y de la plena 
fusión de la partitura en la acción 
escénica, en la que se imbrica tanto 
emocional como argumentalmen-
te, y que su voluptuosa y opulenta 
serpiente orquestal está llena de 
innovaciones y hallazgos de mo-
dernidad que estallan en obras tan 
avanzadas como Tosca, La fanciulla 
del West o Turandot, todas vistas en 
las últimas temporadas en el Teatro 
de la Maestranza.
La bohème es su obra «más bella 
y convincente», al decir de Paul 
Henry Lang, quien sitúa a Puccini 
como un artista en una época de 
declive, «pero un artista hasta la 
médula», que logró dejar muy atrás 

Sublime tragedia y aciago souvenir kitsch que pone fin 
al género del melodrama, en palabras de Alessandro 
Baricco, La bohème, de G. Puccini, es un perfecto 
artefacto teatral y musical que trasciende las críticas a 
su autor por excesivo sentimentalismo. En 6 funciones 
y con un reparto espectacular, vuelve uno de los títulos 
más conmovedores y amados por el gran público.

14
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a todos los que se proclamaron 
herederos de Verdi –Mascagni, 
Ponchielli…– como Leoncavallo, 
que mantuvo una dura rivalidad 
con Puccini a cuenta de La bohème, 
pues él también llevó el relato de 
Murger a la ópera –y de forma más 
fiel a su aspereza original– sólo un 
año después, en 1897. Hoy, un siglo 
más tarde, sólo hay una «bohème»: 
la de Puccini.
Uno de los factores que explica la 
perfección teatral de La bohème es 
su excelente libreto. Y otro, quizá, 
la propia implicación emocional 
de Puccini hacia los personajes a 
los que comprendía de un modo 
muy íntimo: él también fue un 
estudiante en apuros durante una 
beca en Milán. Otra razón es la 
portentosa capacidad de La bohème 

para construir un drama universal 
a partir de su minuciosa capacidad 
para rastrear pequeños detalles. 
«Me interesan exclusivamente las 
pequeñas cosas», dijo Puccini y, 
precisamente, en La bohème, son 
esas «pequeñas cosas» –la notable 
instrumentación del frío al comien-
zo del III Acto, el «aria del abrigo» 
del filósofo Colline en el IV Acto, la 
«pintura musical» de la buhardilla 
en la que podemos «oir» el crepitar 
de las llamas… –las que arrastran al 
espectador a rendirse ante el gran 
«retablo» pucciniano. Y, por encima 
de todo, el irresistible magnetismo 
de sus arrebatadoras arias.
Tan arrebatadoras, que la habilidad 
de Puccini para golpear el corazón 
de los espectadores ha sido enarbo-
lada como una duda humillante de 

su verdadera seriedad compositiva. 
«A Puccini no se le toma en serio», 
observó Bernard Williams. O dicho 
más crudamente por el ácido Arturo 
Toscanini «Puccini es listo. Pero es 
solamente listo».
Una nueva visión nos reconcilia hoy 
con el legado de un compositor al 
que, al decir del escritor y meló-
mano Alessandro Barricco, una 
vez conducido el melodrama hasta 
sus últimas consecuencias, le tocó 
«enterrar a la ópera». «Y esto hace 
que su teatro sea inexorablemente 
fascinante», apostilla. La muerte de 
Mimì, observa Baricco, sería pues 
para la naciente cultura contempo-
ránea de su tiempo, simultáneamen-
te «sublime tragedia y aciago sou-
venir kitsch». Es también Baricco 
quien más ha postulado la visión de 

Puccini como un anticipador de la 
nueva comedia musical americana 
y como un zahorí de las transfor-
maciones musicales que traería la 
cultura popular del siglo XX.
La soprano rumana Anita Hartig 
(1983), que ha sido Mimì, entre 
otros grandes escenarios, en el 
Metropolitan de Nueva York, lidera 
una producción de Davide Liver-
more para el Palau de les Arts Reina 
Sofía de Valencia junto a dos grandes 
voces españolas, el tenor José Bros 
(Rodolfo) y el barítono Juan Jesús 
Rodríguez (Marcello), amplia-
mente aplaudidas en el Teatro de 
la Maestranza, bajo la dirección de 
Pedro Halffter al frente de la ROSS 
y del Coro de la A.A. del Teatro 
de la Maestranza que dirige Íñigo 
Sampil. 

El Maestranza presenta una brillante producción de Davide Livermore, 
quien cree que «La bohème es un mecanismo perfecto de creación de emociones»
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ALLEGRO 
V I VACE

Color, misterio y 
pasión al servicio 
de la ópera

L
as funciones didácticas para 
escolares y familias, a las que 
acuden cada año en torno 
a 13.000 niños y niñas, nos 

invitan esta temporada a un viaje 
por la historia de la ópera de la 
mano de Allegro vivace, un espec-
táculo de Joan Font (Comediants) 
producido por el Gran Teatre del 
Liceu de Barcelona que, de una 
forma muy original y divertida, 
introduce a los pequeños en el 
universo de la música de Monte-
verdi, Mozart, Verdi o Puccini. 
Una chica que está buscando un 
local abandonado donde poder 
celebrar una fiesta junto a sus 
colegas, se adentra en una especie 
de almacén que ha permanecido 
cerrado durante muchos años. 

Allí se encuentra con un curioso 
personaje llamado Vivace encarga-
do de guardar aquel almacén que 
contiene los tesoros más preciados 
de la ópera. La chica, aficionada a 
la música moderna, como el tecno 
o el hip-hop, confiesa su descono-
cimiento de la ópera que, por otra 
parte, es similar al de Vivace sobre 
las nuevas tendencias musicales. 
Decidido a descubrirle los tesoros 
musicales que protege en ese alma-
cén aparantemente abandonado, 
Vivace no escatimará esfuerzos 
y de forma mágica ilustrará sus 
explicaciones con fragmentos de 
diversas óperas. La chica, deslum-
brada con lo que va descubriendo 
comienza a mostrar su entusiasmo 
por la música del momento, que 
ella tan bien conoce y disfruta. 
Porque, viene a enseñarnos el 
espectáculo, la música nos puede 
fascinar, emocionar, atrapar… pero 
debemos estar abiertos a descubrir 

sus múltiples géneros sin bloqueos 
ni prejuicios. Lo importante es 
conocer y sentir la música, ya sea 
la ópera, el jazz, el rock, etc.  
Joan Font, nacido en 1949 y fun-
dador de Els Comediants en 1971, 
nos propone un espectáculo extre-
madamente imaginativo basado en 
la oposición de dos personajes que, 
en principio, parecen radicalmente 
antagónicos pero que, sin embargo, 
coincidirán en su misma pasión 
por la música. Font, que ya brindó 
al público infantil una delicia 
llamada La pequeña flauta mágica, 
vuelve a seducir –también a los 
adultos– con un espectáculo lleno 
de agilidad y ritmo sin necesidad 
de alardes escénicos ni artificios 
efectistas sino con un despliegue de 
inteligencia teatral que, de una for-
ma extraordinariamente didáctica, 
contagia la pasión por un género 
que presenta desprovisto de cual-
quier afán intelectual o sobrecarga 

pedante en un espectáculo del que 
la crítica especializada ha resalta-
do el «delirio de color y fantasía» 
con el que Vivace –en realidad, la 
encarnación del espíritu eterno de 
la ópera– transforma la realidad 
para acceder a la curiosidad de 
la chica a través de fragmentos 
del Orfeo de Monteverdi, Dido y 
Eneas de Purcell, La Traviata de 
Verdi o Turandot de Puccini, entre 
otros títulos estelares del género. Y 
todo, construyendo un ambiente 
escénico presidido por el misterio y 
la sorpresa. 
Con Francisco Javier Jiménez, 
Marta Valero y Xavi Fernández 
entre sus principales intérpretes y 
en 7 funciones, entre el 26 y el 29 
de marzo, el festivo y gozoso espí-
ritu de Font y Comediants puesto 
al servicio de una misión que, en 
otras manos, podría resultar, qui-
zá, imposible: conquistar para la 
ópera el corazón de los jóvenes. 

Allegro Vivace, de Joan Font, contagia 
la fascinación de la ópera entre familias 
y escolares

26/ 03/ 17 (familias)
27, 28 y 29/ 03/ 17 (Centros Educativos)
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U
n caballero inglés decide 
emprender un viaje 
por la España de todas 
las épocas a través del 

género musical que mejor la 
caracteriza: la zarzuela. Zarzuela! 
The spanish musical es ese viaje, 
jalonado de paradas en los grandes 
momentos del repertorio, prota-
gonizadas por actores y cantantes 
como Milagros Martín, Javier Ibarz, 
Carmen Solís, María Rodríguez, Ar-
turo Pastor o Eduardo Sandoval, 
entre una larga lista de los mejores 
representantes actuales del género. 
El director de escena Gustavo 
Tambascio y el director musical 
Jorge Rubio, al frente de la ROSS, 
el Coro de la Asociación de Ami-
gos del Teatro de la Maestranza 
y el Ballet Producing Emotions, 
tripulan este gozoso periplo por 
las entrañas de un género en el 
que habitan las claves esenciales 
de la cultura española, en una co-
producción de Baluarte Palacio de 
Congresos y Auditorio de Navarra 

y el Teatro Calderón de Valladolid.
«I want zarzuela», exclama el 
caballero inglés Lord Arlington 
(Javier Ibarz) y, volteado por la 
imaginación y el embrujo del per-
sonaje de La Zarzuela (Milagros 
Martín), se ve inmediatamente 
frente a la Calderona del siglo 
XVII, arrastrado por el Madrid de 
Sabatini o el motín de los majos de 
Lavapiés, lo mismo que escuchan-
do habaneras en el Cádiz del que 
partían los barcos hacia la Habana. 
Así, el casticismo, los pasacalles, 
las seguidillas o fandangos o 
cualquier otra forma de la cultura 
popular española del siglo XIX, 
incluidas las zambras gitanas, las 
jotas o las expresiones de la torería 
desfilan ante él en una sucesión 
de cuadros que recrean algunos 
de los momentos más estelares del 
género, desde la Ifigenia en Tracia 
de José de Nebra.
El recorrido musical y escénico, 
jalonado a través de 32 números y 
celebrado por la crítica como una 

suerte de continuación de la legen-
daria Antología de la Zarzuela de 
José Tamayo, se pasea por hitos 
extraídos de títulos tan incrus-
tados en la memoria popular de 
los aficionados al género como 
El barberillo de Lavapiés, Luisa 
Fernanda, Doña Francisquita, La 
Revoltosa o Agua, azucarillos y 
aguardiente, entre otros, a lo largo 
de un espectáculo que recrea el 
espíritu del gran musical animado 
por la atractiva coreografía de 
Carlos Vilán, el vestuario colorista 
de Jesús Ruiz, las proyecciones de 
imágenes y videos de Álvaro Luna  
o la escenografía de Daniel Bianco 
iluminada por Felipe Ramos.
El director de escena, Gustavo 
Tambascio, subrayó en la pre-
sentación del espectáculo que se 

trata de una propuesta «única» 
con cantantes «de primer orden» 
que «entra por los oídos y por 
los ojos», pues la escenografía es 
«un regocijo permanente para la 
vista» con un ballet que ofrece una 
demostración «apabullante». El 
aliciente coreográfico del espectá-
culo, fue asimismo resaltado por el 
director musical Jorge Rubio pues, 
como señaló, ningún espectáculo 
de zarzuela ha contado «con un 
ballet como éste». Rubio lamenta 
la «minusvaloración» de la zar-
zuela frente a otros géneros como 
la opereta francesa o el musical 
anglosajón a los que no tiene nada 
que envidiar.  

Un viajero británico se presenta en el Teatro Real de Madrid 
dispuesto a conocer la cultura española. Por ensalmo de 
la escena, emprende un viaje musical a las esencias de la 
zarzuela a través de un espectáculo que repasa los hitos del 
género en 32 números radiantes de color, música y danza

ZARZUELA! 
THE SPANISH 
MUSICAL
De viaje por la zarzuela

17
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J. M. RODRÍGUEZ

El 28 de mayo de 1994, Víctor Ullate 
(Zaragoza, 1947), un bastión de la 
danza clásica en España consagrado 
primero como bailarín en todo el 
mundo desde que Maurice Béjart lo 
contrató en 1964 para su Ballet del 
Siglo XX, estrenó en el Teatro de la 
Maestranza su coreografía sobre El 
amor brujo de Manuel de Falla, una 
«gitanería» que narra una historia de 
amor y pasión en un oscuro entorno 
de fantasía, brujería y muerte. En 
el centenario de la obra, compuesta 
en 1915, Víctor Ullate, con nueva 
puesta en escena de Eduardo Lao, 
vuelve al clásico para actualizar el 
viaje de la vida a la muerte que Falla 
sitúa en ese entorno marcadamente 
andaluz que tanto seduce a un genio 
de la danza clásica que, en realidad, 
solo quería bailar flamenco.
P. ¿Qué recuerda del estreno, en el 
94, aquí, en el Maestranza?
R. Recuerdo que el éxito fue 
maravilloso: íbamos para tres días 
y estuvimos una semana. Pero, 
después de 20 años había que 
renovar la versión porque, además, 
ahora se cumplen 100 años de El 
amor brujo, pero quedaba pendiente 
una vuelta de hoja. En la primera 
versión había 7 u 8 telones que 
subían y caían y era terrible y ahora, 
aunque el esquema general sea el 
mismo, todo ha cambiado porque la 
tecnología también ha cambiado y 

simplifica mucho las cosas. 
P. Pero, además, la «gitanería», en 
sus manos, se vuelve más «negra» o 
fantasiosa…
R. Sí, como de adentrarse, no sé, 
en un mundo más gótico, más 
de fantasía, sí… Es como si me 
hubiera desahogado y al personaje 
de Candela lo llevo a un «más 
allá»… A la de Luis Delgado he 
sumado la música de In Slaughter 
Natives, que es un grupo sueco de 
«dark ambience»,  para darle mayor 
profundidad y ella encuentra en él a 
una especie de demonio o diablo… 
Esa música extra –porque hay que 
tener en cuenta que la obra de Falla 
dura solo una media hora– creo 
que le da mucha consistencia al 
espectáculo, aunque desde luego 
Falla es incomparable. Ahora, 
además, en esta segunda versión, 

hay proyecciones, vídeos, los ángeles 
vuelan por el aire, la verdad… 
el público flipa. El vestuario y la 
escenografía son nuevos y la luz tiene 
más protagonismo…Y luego es que 
hay tanto amor, tanta pasión en la 
obra!
P. ¿Cree que la conexión de la pieza 
con el «Más Allá» tiene alguna 
relación con el profundo catolicismo 
de Falla?
R. Sí, él era muy católico y puede 
que sí, que esa parte en la que ella 
viaja al «más allá» y se encuentra 
con un mundo más oscuro tenga 
que ver con eso, sí.
P. Por otra parte, esta «gitanería» 
de Falla con raíces en el misticismo 
y la superstición gitana es lo más 
cerca que usted ha estado de bailar 
flamenco, ¿no? Porque usted quería 
bailar flamenco.
R. Soy un amante del flamenco, me 
encanta Andalucía, tengo casa en 
el Albaicín de Granada y me siento 
muy conectado con todo ese mundo. 
Sí, yo quería bailar flamenco. Yo 
quería ser Antonio Ruiz Soler, pero 
no había academias de flamenco en 
Zaragoza y mis padres me llevaron 
a una escuela de baile clásico… 
Luego, lo que son las cosas, Antonio 
me vio y se me llevó… Para mí, 
este Amor Brujo es acercarse a ese 
mundo gitano, como un ensueño: 
como cuando tienes una pesadilla 
y te despiertas y no sabes si ha sido 

real o no. Y todo dándole a Falla su 
sutileza y con una forma de abordar 
el tema «muy Ullate».
P. ¿Lo «muy Ullate» consiste 
también en recrearse en el detalle, 
darle respiro al espectáculo, 
reposarlo? Porque usted sostiene 
que las coreografías ahora tienden a 
ser demasiado físicas.
R. Sí, a menudo son muy 
energéticas, muy físicas y el hecho 
de pararse, de mirar a la persona, de 
dejar oír la música, es un momento 
de sosiego que el espectador 
necesita.
P. ¿Un bailarín puede sentirse eso, 
bailarín, sin necesidad de bailar?
R. ¡Es lo que yo hago todos los 
días! Yo bailo con el alma, con 
el pensamiento… Bailar es un 
bálsamo. Algo maravilloso. Bailar 
es estar contento ¿Se ha dado 
cuenta de que a la gente, cuando 
le toca la lotería, se pone a bailar 
inmediatamente?, ja, ja, ja…
P. ¿Y cómo ha «bailado» con esa otra 

«Bailo
con el alma»

El Teatro de la Maestranza, 
que en 1994 acogió el 
estreno absoluto de la 
versión coreográfica del 
gran Víctor Ullate sobre 
El amor brujo de Falla, 
presenta ahora la profunda 
revisión con la que Ullate 
y Eduardo Lao actualizan 
la oscura historia de 
amor, brujería y muerte. 
El 3 y 4 de marzo, Víctor 
Ullate Ballet, danza en el 
Maestranza.

03 y 04/ 03/ 17 
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parte –la gerencial, la política…– 
de quien montó una compañía 
hace más de 25 años en un país 
que a la danza no la cuida mucho, 
precisamente?
R. Pues «bailando» con todo el 
mundo, ja, ja…. A mi no me 
importa hacer «pasos a dos» con 
quien sea… pero siempre con el 
corazón. No ha sido fácil, no, pero la 
verdad es que hoy puedo decir que 
tengo el reconocimiento de España 
y del mundo entero. Y la verdad 
es que hacerlo me ha sido, a la vez, 
muy duro –porque es un oficio 
muy duro– y muy fácil porque es 
mi pasión. Y aquí en España, pese 
a todo, la gente baila de naturaleza; 
aquí hay un folclore maravilloso… 
Aquí está la gracia, el duende, de 
Andalucía…. Eso ha facilitado las 
cosas.
P. Porque usted pudo montar 
su compañía fuera, irse. Pero ha 
permanecido aquí.
R. Sí, lo fácil habría sido irse a la 

conchinchina… Pero, no, yo estoy 
donde quiero estar y haciéndolo, 
también, por mi país. 
P. Goza de un privilegio envidiable: 
comparte arte y trabaja con sus 
hijos.
R. De los tres, a cada cual mejor, 
uno regenta un estudio que dejé. 
Es un empresario. El segundo, 
Víctor, es un artista como la copa 
de un pino. Me dice: «Yo soy actor, 
cantante, bailarín…» Hay poca 
gente tan completa…
P. Y ese apellido, Ullate, ¿no les fue 
una carga?
R. El apellido a veces es un 
problema, sí. Te hace un apestado 
porque la comparación con el 
padre puede ser continua… Pero, 
no, ellos son lo que son ellos. 
El tercero, Josué, es un bailarín 
fantástico con un peso enorme en el 
escenario y está conmigo en El amor 
brujo, donde tenemos un reparto 
maravilloso, con Marlén Fuerte 
haciendo una Candela que es pura 

pasión o Cristian Oliveri… Sí, es un 
placer trabajar con tus hijos. 
P. Después de tantos años en la 
danza, ¿siente que su trabajo ya está 
hecho?
R. No: hay que seguir. Mi vida es 
la danza. Acabo de crear Carmen, 
que no la había hecho. Y es especial, 
muy teatral. Yo, mientras pueda, no 
pararé. 
P. El Maestranza, Sevilla, ¿qué 
recuerdos le traen?
R. ¡Pufff, palabras mayores! Me 
acuerdo de los Festivales de España, 
cuando iba con Antonio, en esa 
Plaza de España, única… ¡Y de las 
tortitas de Santa Inés… divinas! 
¡Todavía sigo comiéndolas, ja, ja…!
P. ¿Crear una fundación es una 
manera de devolver parte de lo que 
ha recibido?
R. Me da muchísimas satisfacciones. 
Yo he vivido momentos muy duros. 
En 2001 estuve entre la vida y la 
muerte: 3 infartos en total. En una 
mesa de operaciones, pensé que me 

iba sin hacer del todo lo que debía. 
Hay muchos niños desgraciados, 
niños sin posibilidades y ahora, en 
lo que podemos hacer, del centro 
de acogida han salido algunos 
estupendamente… Quiero hacer 
una gran Casa de Acogida de la 
Danza para niños que no pueden 
costearse sus estudios. Aunque, 
claro, necesito ayuda de las 
instituciones.
P. Porque usted habrá visto muchas 
carreras con expectativas que 
acabaron fracasadas…
R. Es que en el ballet clásico 
necesitas, aparte de muchísimo 
trabajo, una morfología física –yo, 
cuando veo un niño muy largo, 
me quedo mirándolo, ja, ja…– 
una musicalidad, una vocación 
realmente tremenda… La danza 
es muy dura: exige elasticidad, un 
tipo de pie… pero si tú amas la 
danza y te entregas a ella, la danza 
te dará a ti muchísimo. Yo lo sé por 
experiencia. 
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MONTIEL
La mezzosoprano española 

María José Montiel 
(Madrid, 1960), no ha 
cantado demasiadas 

veces en el Teatro de la Maestranza, 
pero confiesa que –como ya percibió 
en la Gala del 25 Aniversario– «la 
sala tiene una acústica maravillosa, 
dulce, fina, que te arropa y el 
público es enormemente expresivo». 

Por eso, su regreso al escenario del 
Teatro de la Maestranza adquiere 
rango de reencuentro esperado y 
feliz para una de las voces españolas 
más destacadas de su generación 
y, sin duda, una de las actuales 
«Carmen» de referencia en el 
mundo.
Formada con Ana María Iriarte en 
el Real Conservatorio de Madrid y 

luego con Sena Jurinac y 
Olivera Mijakovic 

en Viena, 
María José 

Montiel ha 

colaborado con maestros de la talla 
de Chailly, Mehta o Maazel. Premio 
Nacional de Música en 2015, María 
José Montiel, especializada en 
roles de Verdi, Bellini, Donizetti, 
Massenet o Strauss, está asimismo 
singularmente comprometida con la 
defensa de la zarzuela y el repertorio 
español –su nombre está asociado 
a la recuperación de las óperas de 
Albéniz– como vuelve a demostrar 
el repertorio que, acompañada 
por el pianista Rubén Fernández 
Aguirre, abordará en su velada del 
25 de febrero en el Teatro: piezas de 
Debussy, Thomas o Saint-Saëns se 
alternarán con otras de Turina, Falla 
o Ernesto Halffter.
Cantante de amplia formación 
intelectual –estudió, aunque no 
acabó, Derecho, tiene un DEA en 
Historia y Ciencias de la Música y es 
aficionada a la pintura– María José 
Montiel comenzó su carrera vocal 
como soprano –y como tal llegó a 
cantar en el Carnegie Hall– pero, 
en el contexto de una trayectoria 
muy precoz adornada desde siempre 
por una voz extensa y de gran 
color en el centro, derivó en mezzo 
«de forma natural». Aunque sus 
interpretaciones operísticas o en 
oratorio –ha cantado el Réquiem 
de Verdi con Riccardo Chailly– le 
han granjeado una gran fama 
internacional, María José Montiel 
adora el recital en solitario desde 
que comenzó a abordarlo a los 19 
años. «Es un contacto muy íntimo», 
declaró recientemente a la Revista 

Maestranza. «Yo abordo cada 
canción como si fuera una pequeña 
ópera. Para mi, la música de cámara 
es la música en estado puro», añadió. 
La Montiel adquirió una gran 
experiencia en el recital colaborando 
con el célebre pianista y experto en el 
género, Miguel Zanetti.
A Sevilla trae un collar de perlas tan 
personal como «muy desconocido, 
pero muy bonito. Son canciones de 
enorme inspiración, con belleza en 
la música y que llenan el corazón», 
sostiene. Así, y a partir de las más 
conocidas Siete canciones populares 
de Falla, la Montiel despliega la 
Cançao do berço, de E. Halffter, un 
tema con aire de fado sobre poema 
de Andrade; la Saeta / Farruca 
de J. Turina y, ya en la segunda 
parte, un variado abanico de temas 
fascinantes que arrancan con la 
nostálgica Modinha / Azulao del 
compositor brasileño Jayme Ovalle 
que gustaba cantar a Victoria 
de los Ángeles o al gran Gerard 
Souzay; la Melodía sentimental 
de otro brasileño, Heitor Villa-
Lobos; la dulcísima A Chloris, del 
venezolano –aunque formado en 
París– Reynaldo Hahn; Beau Soir, 
de Debussy; «Connais tu le pays, 
delicadísima aria de Mignon en la 
ópera de Ambroise Thomas y, para 
finalizar, «Mon coeur s’ouvre a ta 
voix», impactante aria de Dalila en 
la ópera de Saint-Saëns, Sansón y 
Dalila que Maria Callas elevó a una 
de las piezas más emocionantes del 
gran repertorio operístico. 

María José Montiel, Premio Nacional de Música en 2015 y «Carmen» de referencia en el mundo, llega al 
Maestranza acompañada por Rubén Fernández Aguirre con un delicado recital de arias y canciones que reivindican 

la íntima emoción y la delicadeza musical.

El collar de perlas de María José Montiel
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PEYROUX

21

Madeleine Peyroux 
(Athens, Georgia, 
1973), vuelve 
al Teatro de la 

Maestranza, donde ya sedujo al 
público en 2009, tras haberse 
convertido en una de las voces 
esenciales de nuestro tiempo. Y lo 
hace presentando su último disco, 
Secular Hymns, una colección de 
sus canciones «más personales», 
es decir, aquellas que eleva como 
himnos seculares de carácter íntimo 
desde el convencimiento, como 
sostiene Peyroux, de que  «la música 
ha sido una parte muy importante 
de la vida espiritual de cualquiera de 
nosotros».
Temas de Allen Toussaint, Van 
Zandt, Willie Dixon o Tom Waits 
son abrazados por Madeleine 
Peyroux con la voz íntima y 
poética que ha caracterizado 
una carrera que arrancó con su 
deslumbramiento por los artistas 
callejeros del Barrio Latino de 
París con los que cantó en su 
adolescencia. Desde entonces, y 
al modo de una Joni Mitchel con 
la que ha sido comparada, es una 
artista inclasificable que bebe del 
jazz, el folk o el blues para componer 
unos temas cargados de desnudez y 
sinceridad.
Más tarde, llegó la revelación con 
Dreamland, y su confirmación, 
ocho años más tarde, con el álbum 
Careless love, uno de los discos 
esenciales de los últimos años. 
Durante este tiempo, Madeleine ha 

ido forjándose un estilo propio en 
la escena del jazz y en la del folk 
alternativo, afianzando su discurso 
musical y poético sobre el sustento 
instrumental que le proporcionan 
la guitarra de Jon Herington y el 
contrabajo de Barak Mori. Una 
rítmica sobre la que su voz proyecta 
contagiosos valores de frescura, 
seducción y elegancia.
Con ecos de Billie Holiday y 
Bessie Smith, con las que ha sido 
comparada, e influencias muy 
variadas que van de Bob Dylan 
a Edith Piaf, Madeleine Peyroux 
conecta a las jóvenes audiencias 
con una nueva manera de afrontar 
la canción de autor, cuando no el 
propio standard, tal y como hace 
en su reciente colaboración con el 
pianista chino Lang Lang entonando 
un estupendo «Moon river», tema 
original de la película Desayuno con 
diamantes.
Artista tildada de «rebelde» y 
envuelta en una biografía marcada 
por la leyenda de una infancia 
turbulenta y algunas misteriosas 
desapariciones de la escena musical, 
Madeline Peyroux concibió Secular 
Hymns cuando fue invitada a cantar 
en una vieja iglesia normanda 
de la campiña de Oxford en el 
verano de 2015. Allí, mientras 
hacía su prueba de sonido 
cantando un viejo tema de 
Randy Newman, quedó 
impresionada por el 
registro cavernoso 
que su voz adquiría 

multiplicada por el eco de un techo 
de madera. Pocos meses después, la 
Peyroux volvió al lugar acompañada 
de sus músicos habituales –el 
guitarrista Jon Herington y el bajista 
Barak Mori, con los que lleva años 
girando por los escenarios de todo 
el mundo– para grabar un disco 
ecléctico y extraordinariamente 
variado que transita por el blues, 
el gospel, el folk o el country, 
pero siempre al modo 
genuinamente personal 
de una artista que, fiel a 
su propia voz, ha sabido 
marcar una carrera 
que ya dura más de 20 
años con un sello bella, 
absoluta y radicalmente 
personal. 

Madeleine Peyroux, una de las voces más poéticas de los últimos años, nos presenta una colección de sus canciones 
más íntimas y personales. Secular Hymns reivindica la expresión espiritual de la música con versiones de Toussaint, 

Dixon o Tom Waits transitando del blues al country, el folk o el gospel.

Los espirituales himnos de Madeleine

21/ 05/ 17 
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La cantaora Carmen Linares 
(Linares, Jaén, 1951) abre el Ciclo 
de Flamenco –31 de marzo– 
celebrando la relación de influencia 
mutua entre el flamenco y la poesía 
en la obra de Juan Ramón Jiménez 
y Federico García Lorca  así como 
en la música de Manuel de Falla 
en Encuentro, un espectáculo 
concebido para comprender la 
evolución de la esencia andaluza a 
partir de textos del poeta gaditano 
José Ramón Ripoll.
Carmen Linares, verdadera 
catedrática del cante y referencia 
absoluta de maestría para las 
nuevas generaciones de cantaores, 
ha mostrado siempre un interés 
especial hacia las ramificaciones 
literarias y artísticas del flamenco, 
concentrándose en uno de sus 
momentos de máximo esplendor: 
el descubrimiento de la cultura 
popular flamenca por parte de los 
artistas de la vanguardia literaria y 
musical de las primeras décadas del 
siglo XX y cómo esos intelectuales 
intervinieron en un arte romántico 
como el flamenco.
En su espectáculo, Carmen Linares 
–acompañada por Miguel Ángel 
Cortés y Eduardo Trassierra a la 
guitarra, Vanesa Aibar al baile y 

el ensemble Camerata Flamenco 
Projetc– evoca los encuentros de 
los tres creadores –que fueron 
amigos– de los que surgió, explica, 
«un concepto muy profundo de 
la música y del folclore». En el 
centenario de su creación, Carmen 
Linares retoma su larga relación con 
El amor brujo –la gitanería de Falla 
que ha cantado tantas veces– aunque 
ahora en la revisión del guitarrista 
José Manuel Cañizares con 
Vanesa Aibar al baile.  Asimismo, 
la cantaora recupera cantes –la 
serrana, la toná o el mirabrás– que 
hace tiempo interpreta poco.

El 8 de junio, cinco artistas muy 
diversos entre sí protagonizan una 
auténtica «cumbre flamenca». Los 
cantaores  Jesús Méndez, (Jerez, 
1984), Duquende (Sabadell, 1965) 
y Antonio Reyes (Chiclana de la 
Frontera, 1975), junto al guitarrista 
Dani de Morón (Sevilla, 1981) y la 
bailaora Patricia Guerrero (Granada, 
1990) conforman un plantel que 
representa modos y acentos muy 
distintos desde los que renovar 
la esencia flamenca de la que son 
herederos. El gran momento que 
atraviesan, sin duda, garantiza una 
noche de cante, guitarra y baile 

grande en un espectáculo ineludible 
para cualquier aficionado al 
flamenco. 
Méndez es heredero de una saga 
flamenca cuyo buque insignia es 
La Paquera de Jerez.  Identificado 
con la bulería y la soleá, la crítica ha 
encontrado en Méndez la esencia 
del «cante incorrupto». Premio 
Nacional de la Crítica al Mejor 
Disco Revelación por Jerez sin 
Fronteras (2008), Jesús Méndez fue 
Premio FlamencoRadio en 2012 
por suponer el eslabón que engarza 
a la tradición jerezana con la nueva 
generación de cantaores.
Las credenciales de Duquende –
Juan Rafael Cortés Santiago– son 
contundentes: fue catapultado a la 
fama por Camarón de la Isla cuando 
–tocándole a la guitarra el propio 
Camarón– fue invitado por éste a 
cantar con solo ¡8 años! Por su parte, 
Paco de Lucía, que lo eligió como 
cantaor para sus giras, dijo de él: 
«En Barcelona tenéis un monstruo, 
Duquende, que posee la magia del 
cante, inspiración y técnica». 
Antonio Reyes Montoya, ganador 
del Giraldillo del Cante en la Bienal 
de 2014, proviene también de una 
familia de recia tradición flamenca 
y, como Duquende, debutó en un 
escenario muy pronto: a los 7 años. 
Con dos discos publicados –Viento 
del sur y un recital con Diego del 
Morao– Montoya es hoy un cantaor 

de referencia que mantiene vivo el 
respeto hacia el cante y el legado 
de los cantaores tradicionales a 
los que, según apreció el jurado 
del Giraldillo del Cante, ha sabido 
sumar «su personalidad» propia.
El guitarrista Dani de Morón –
Daniel López Vicente– se matriculó 
en el Conservatorio de Morón a los 
12 años dispuesto a estudiar piano, 
pero venció la atracción por la 
guitarra en una localidad de tanta 
tradición hacia el instrumento. 
Formado en la escuela de Matilde 
Coral, ganador de diversos 
concursos y acompañante de 
grandes bailaores –Latorre, Grilo, 
Barón– Paco de Lucía lo eligió 
como segundo guitarra para la gira 
del disco Cositas buenas. Morón es 
hoy una referencia en la guitarra 
flamenca de concierto.
Por último, Patricia Guerrero bailó 
por primera vez con 8 años en 
la Peña La Platería de su ciudad, 
Granada. Formada con Manolete, 
Belén Maya o La Yerbabuena y 
en la compañía de Mario Maya 
–entre otros– Patricia Guerrero, 
pese a su juventud, ha madurado 
rápidamente, tal y como pudo 
verse en su último y celebrado 
espectáculo, Catedral, en la Bienal 
de Sevilla. 

En el «Ciclo de Flamenco», Carmen Linares reúne a Lorca, Jiménez y Falla en un Encuentro germinal para el arte 
y el folclore andaluz, mientras que cinco artistas flamencos de última generación nos brindan su momento dorado 
en una cumbre ineludible para entender el diálogo entre modernidad y tradición.

POESÍA Y CUMBRE 
flamenca
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OBS
La Orquesta Barroca de Sevilla 
se instala en el Maestranza 
con dos  programas propios. 
Con la violinista Amandine 
Beyer, viaja de los hijos de 
Bach hasta Mozart y Haydn y, 
en compañía del gran barítono 
José Antonio López, nos ofrece 
una velada en torno a dos 
genios de la música vocal: 
Bach y Haendel

La Orquesta Barroca de Sevilla 
(OBS) afianza su larga relación 
con el Teatro de la Maestranza 
ofreciendo esta temporada dos 
programas propios en conciertos 
organizados por la propia OBS. 
La formación sevillana, uno de los 
ensembles barrocos más prestigiosos 
de Europa reconocido con el Premio 
Nacional de Música convierte así al 
Maestranza en el mayor escenario 
de su circuito musical.

El 20 de febrero, la violinista y 
directora Amandine Beyer (Aix-
en-Provence, 1974) se pone al 
frente del conjunto, en funciones 
también de concertino, para 
invocar la figura (musical) del 
Padre –«Bach es el padre...», reza el 
título del programa– abordando un 
conjunto de piezas que, partiendo 
de la herencia legada a sus hijos 
por Johann Sebastian –en este caso, 
Wilhelm Friedemann (1710-1784) y 
Carl Philipp (1714-1788)– conduce 
el progreso de la historia musical 
hasta W. A. Mozart (1756-1791) y 
Joseph Haydn (1732-1809). Se trata 
pues de un viaje desde el corazón del 
Barroco hasta el Clasicismo a través 
de la Sinfonía F.65 para dos flautas 
traveseras y cuerda de W. F. Bach, 
el Concierto para violín, KV. 207, de 
W. A. Mozart, la Sinfonía Wq 178 
de C. P. Bach y la Sinfonía Hob. 1/65 
de Haydn que ejemplifican el arco 
que conduce de Bach a más allá del 
Clasicismo a través de las influencias 
tanto del espíritu galante o rococó 
como del movimiento Sturm und 
Drang (Tormenta y Pasión) previo 
al estallido del Romanticismo. Una 
época intensa de la creación musical 
en la que la OBS ha dado muestras 
de sentirse plenamente cómoda.
Amandine Beyer es una de las 
grandes violinistas de la escena 
de la música antigua que ya ha 
colaborado con la OBS en sesiones 
que entusiasmaron al público 
interpretando a Leclair. Tanto 
como solista o formando parte de 
grupos de cámara al igual que en 
funciones de directora al frente del 
conjunto Gli Incogniti, Amandine 
Beyer se ha convertido en una 

estrella internacional del barroco 
con grabaciones aclamadas por la 
crítica dedicadas a Haendel, C. P. 
Bach, Matteis, Vivaldi o Corelli, 
entre otros, para sellos como Zig 
Zag Territoires,  Alpha o Erato. 
Paradójicamente, la Beyer no 
comenzó estudiando violín –sino 
flauta– y solo derivó hacia la 
música barroca tras escribir una 
tesis sobre uno de los más radicales 
compositores contemporáneos: 
Stockhausen.

El 22 de abril, la OBS vuelve 
al Teatro de la Maestranza en 
compañía del barítono español José 
Antonio López con el programa 
«Ich habe genug» –(«Ya he tenido 
suficiente»), título de la cantata 
BWV 82, una de las más bellas y 
populares de J. S. Bach– formado 
por obras de Bach y Haendel.
La carrera del barítono José Antonio 
López incluye actuaciones en salas 
y festivales como el Konzerthaus 
y Osterklang Festival en Viena, 
Berwaldhallen de Estocolmo, 
Filarmónica de Varsovia y Theater 
an der Wien, además de en las 
principales salas de concierto 
españolas, como el Teatro Real y 
Auditorio Nacional de Madrid, 
Auditori de Barcelona, etc. 
En ellas ha interpretado un 
repertorio que incluye en el 
apartado concertístico obras como 
las Pasiones y la Misa en Si menor 
de Bach, así como los oratorios 
más destacados de Mozart, Haydn, 
Beethoven, Mendelssohn y Brahms, 
además, los Lieder eines fahrenden 
Gesellen, Kindertotenlieder y la 
Sinfonía de los Mil de Mahler, la 

Sinfonía Lírica de Zemlinsky y 
Gurrelieder de Schönberg.  
En el campo operístico ha cantado 
El barbero de Sevilla de Rossini, 
Carmen de Bizet, Don Giovanni o 
La flauta mágica de Mozart,  Der 
Keiser von Atlantis de Vicktor 
Ulmann, Julio César de Haendel o 
Peter Grimes de Britten, entre otras. 
También destaca su intervención, en 
el rol protagonista, en El Público de 
Mauricio Sotelo en el Teatro Real de 
Madrid.   
José Antonio López ha sido dirigido 
por maestros como Gerd Albrecht, 
Edmon Colomer, José Ramón 
Encinar, Christopher Hoogwood, 
Lorin Maazel, Sir Neville Marriner, 
Salvador Mas, Juanjo Mena, Víctor 
Pablo Pérez, Maurizio Pollini y 
Josep Pons, entre otros. Formado 
en numerosas disciplinas musicales 
(Clarinete, Piano, Dirección y 
Pedagogía Musical, que le llevó 
hasta Hungría para estudiar el 
método Kodaly) y graduado en 
Canto en el Conservatorio Superior 
de Música de Valencia, siendo 
alumno de la profesora Ana Luisa 
Chova, el repertorio del barítono 
José Antonio López abarca diversos 
géneros y períodos históricos 
que abarcan desde el barroco 
a la creación contemporánea. 
El cantante, del que la crítica 
ha destacado su extraordinaria 
calidad, calidez y versatilidad, es 
una de las voces españolas con 
mayor proyección internacional del 
momento. 

EL LEGADO DE BACH
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Por séptimo año consecutivo la 
Asociación de Profesionales por 
el Desarrollo de la Danza  en 

Andalucía (PAD) presenta en la Sala 
Manuel García  –29 y 30 de marzo– 

su proyecto de creación coreográfica 
«Vertebración», en esta ocasión, con 
dos propuestas muy novedosas. Por 
primera vez se mostrará al público 
una pieza de danza vertical, Romero, 

coordinada por las creadoras Melisa 
Calero, Raquel López y Ellavled 
Alcano, pensada para 8 intérpretes y 
con música de Juan Luis Matilla. Por 
otro lado, el colectivo Las Bisiestas 
introducirá un toque  perfomático 
e innovador con Los gatos de la 
madrina. Se trata de propiciar una 
cultura del estímulo invitando al 
público a ser protagonista absoluto 
a través de una serie de acciones 
coordinadas por el cuerpo de 
bailarines. 
«Vertebración» es una propuesta 
innovadora y experimental que 
confronta a coreógrafos e intérpretes 
contemporáneos en un contexto de 
creación poco habitual. 

A diferencia de los procesos creativos 
tradicionales, en «Vertebración» son 
los bailarines los que seleccionan 
en qué piezas coreógraficas quieren 
participar, rompiendo la tradicional 
dinámica de los castings y ofreciendo 
al creador el reto de no poder elegir 
el bailarín que desee para su pieza. 
Las propuestas de «Vertebración» 
se caracterizan por la libertad 
de creación y la  optimización 
de recursos para la producción, 
ya que es un proyecto benéfico, 
donde todos los participantes lo 
hacen desinteresadamente y cuya 
recaudación va destinada a financiar 
los proyectos que la PAD gestiona a 
lo largo del año. 

La séptima edición de Vertebración nos presenta dos novedosas 
propuestas de la danza contemporánea andaluza y la OJA 

vuelve al Maestranza con un energético programa de obras muy 
rítmicas marcadas por la exploración de Gershwin mezclando el 

jazz con la música clásica

Por su parte, los muchos 
seguidores de la Orquesta 
Joven de Andalucía (OJA) 

tienen una cita anual con la 
excelente formación juvenil en la 
ya clásica comparecencia de la OJA 
en el Teatro de la Maestranza. Este 
año, el 17 de abril y bajo la dirección 
de su titular, el venezolano Manuel 
Hernández Silva, (Caracas, 1962) 
con el que la OJA ha acrecentado 
sus expectativas de calidad y está 
cosechando notables éxitos, como 
acaba de demostrar en enero en 
Málaga y Jerez, la OJA se enfrenta a 
un programa marcado por la danza 
y el ritmo.
Estancia es, quizá, la obra más 
popular en España del argentino –de 
padre catalán– Alberto Ginastera 
(1916-1983) una enorme figura 
musical del siglo XX formado con 
Aaron Copland en Tanglewood. 

Derivada del ballet del mismo 
nombre, la Suite de danzas Op. 8ª, 
estrenada en 1943, relata la epopeya 
nacional de Martín Fierro bajo 
la marcada influencia rítmica de 
Stravinski y Copland. Las Danzas 
fantásticas Op. 22, de Joaquín Turina 
(1882-1949)  es también, como la 
pieza de Ginastera, una de las más 
conocidas del músico sevillano y está, 
igualmente, inspirada por una obra 
literaria: la novela La orgía de José 
Más. Consta de tres danzas –jota, 
zortzikto y farruca–, es de 1919 y 
originalmente fue escrita para piano.
En la segunda parte, el programa 
se concentra en el estallido 
libérrimo del jazz abrazado por 
los compositores americanos y 
europeos de tradición clásica, como 
Ravel. Un ejemplo contundente de 
la riqueza de  ese diálogo entre la 
tradición culta y el jazz fue George 

Gershwin (1898-1937)  quien en 
Obertura cubana (1932) y, sobre 
todo, en Un americano en París 
(1928) explora las posibilidades de 
los ritmos y la percusión caribeña 
y –en Un americano…– contagia 
de swing y del aliento del blues a 
una pieza sensacional que, con 
evocaciones de Ravel –quien, 
durante una estancia de formación 

en Europa, rechazó a Gershwin 
como alumno en París, por cierto– 
o de Debussy, recrea la música 
francesa inundándola de los ecos 
urbanos de la vida americana como 
los cláxones de los coches o del jazz, 
con el empleo de los saxofones. Es 
decir: narrando sus impresiones 
de París desde una mirada sonora 
profundamente norteamericana. 

Modelos 
de vanguardia

29 y 30/ 03/ 17 Sala Manuel García
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La pasarela de nuevos artistas 
emergentes nos presenta a la 
ganadora del Certamen de 

Nuevas Voces Ciudad de Sevilla 
2016, la malagueña Berna Perles 
en la Sala Manuel García del Teatro 
de la Maestranza, junto al pianista 
Francisco Soriano, con un recital 
de obras de García Abril, Turina, 
Pablo Luna, Moreno Torroba, 
Mozart, Manuel García, Bizet y 
Donizetti. Perles estudió canto en el 
Conservatorio Superior de Música 
de Málaga y después amplió estudios 
en Roma y Viena –con Glenis Linos, 
discípula de Elvira de Hidalgo, 
maestra de Maria Callas– además de 
recibir clases magistrales de Renata 
Scotto, Teresa Berganza o Carlos 
Álvarez, entre otros.  Premiada 
en numerosos concursos, Berna 
Perles ha encarnado roles de ópera 
y zarzuela, además de interpretar 
obras del repertorio sinfónico-vocal 

en escenarios españoles y europeos 
bajo la dirección de maestros como 
Hernández-Silva o Edmon Colomer, 
entre otros.
Perles, vinculada a la música desde 
que comenzó estudios de piano a los 
7 años, se siente igualmente cómoda 
en los repertorios de ópera y zarzuela, 
que declara amar igualmente, como 
demuestra en su recital en el ciclo 
de Jóvenes Intérpretes. Cantante de 
gran conexión con el público –que 
también la premió en el certamen 
de nuevas voces organizado por la 
Asociación de Amigos de la Ópera 
de Sevilla– ha declarado que la ópera, 
cuando se presenta con calidad «es un 
espectáculo solvente» y en absoluto 
elitista y ha criticado la «dictadura de 
la imagen» sobre los cantantes.
Por su parte, Francisco Soriano es 
profesor en la plaza de repertorista 
en la clase de canto en el 
Conservatorio Manuel Castillo de 

Sevilla y ha centrado su carrera en el 
acompañamiento de cantantes y la 
música de cámara.

El Ciclo de Jóvenes Intérpretes, esta 
temporada singularmente centrado 
en el canto, nos presenta también a 
la soprano ucraniana Irina Lévian 
(1985), ganadora del Certamen 
de Nuevas Voces Ciudad de 
Sevilla en 2014, que acude al ciclo 
acompañada también por Francisco 
Soriano. Lévian, formada en Odessa, 
Kiev y Valencia, estudió dos años 
en el Centro de Perfeccionamiento 
Plácido Domingo del Palau de 
les Arts de Valencia, ha ganado 
diversos concursos –Sevilla, 
Colmenar Viejo, Ciudad de 
Logroño…– ofrecido recitales 
tanto en España como en China 
y ha participado en producciones 
dirigidas por maestros de la talla de 
Chailly, Mehta o Sardelli. La crítica 

ha señalado su gran potencia y 
proyección vocal. Vinculada tanto a 
la ópera como a la zarzuela, ha sido 
Mimì en La bohème de Puccini bajo 
la dirección de Manuel Coves en 
el Palau de les Arts de Valencia en 
octubre de 2015.
Si en la segunda parte del recital, 
Lévian y Soriano ofrecen un 
grupo variado de temas de Pauline 
Viardot y piezas de zarzuela de J. 
Serrano, F. Caballero y J. Guerrero, 
en la primera parte abordan los 
Wesendonck lieder, el grupo de cinco 
canciones que Richard Wagner 
compuso sobre poemas de la bella 
Mathilde Wesendonck, esposa del 
financiero Otto Wesendonck, en la 
casa del matrimonio junto a un lago 
en Zúrich entre 1857 y 1858. Dos de 
ellas sirvieron a manera de boceto 
para el Tristán e Isolda, compuesto 
en esa época bajo la inspiración 
romántica de la Wesendonck. 

PASO A PERLES Y LÉVIAN

EL CICLO DE JÓVENES INTÉRPRETES NOS PRESENTA A 
DOS SOPRANOS DE PROYECCIÓN

CRECIENTE QUE EN 2014 Y 2016 GANARON EL 
CERTAMEN DE NUEVAS VOCES CIUDAD DE SEVILLA. 

11/ 02/ 17 Sala Manuel García			    	 24/ 05/ 17 Sala Manuel García
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COPLA Y
Pasión

El 3 de abril, el guitarrista Daniel Casares, 
arropado por una orquesta y una banda, nos 
propone otra forma de contar, musicalmente, 
la Pasión de Cristo.

La nueva estrella de la copla, 
Laura Gallego, presenta el 26 
de febrero su disco Vintage, 
con temas de Paco Cepero. 

26/ 02/ 17			   03/ 04/ 17

MUSEO FUNDACIÓN PINTOR AMALIO
Un tesoro por descubrir en el corazón del barrio de Santa Cruz
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Plaza de Doña Elvira, 7. 41004 Sevilla.  Teléfonos: 663 464 181 y 954 562  101

www.fundacionamalio.com       fundacionamalio@fundacionamalio.com

Además de los ciclos habituales, el 
Teatro de la Maestranza ofrece di-
versas actuaciones que complemen-
tan su programación y refuerzan su 
oferta abriéndola al gran público. 
Así, el 26 de febrero, Laura Gallego 
(Jerez, 1991), nueva estrella de la 
canción popular española catapul-
tada por el programa «Se llama 
copla», de Canal Sur Televisión, del 
que fue triunfadora en su segunda 
temporada, presenta su disco Vinta-
ge en un concierto patrocinado por 
Diario de Sevilla / Grupo Joly.
Vintage es un abanico de temas 
ideados por el gran Paco Cepero 
concebido como «un homenaje al 
género de la copla y la canción espa-

ñola que rinde tributo a un tipo de 
discos que se hacían hace dos o tres 
décadas, discos elaborados, poco 
mecanizados, con mucho directo sin 
retoque y bajo las órdenes de una 
sola persona». Laura,que siempre ha 
cantado desde niña, ha confesado en 
más de una ocasión su admiración 
por las grandes maestras del género: 
Lola Flores, Juanita Reina, Marifé de 
Triana, Gracia Montes o Rocío Jura-
do, entre otras.
Vintage, publicado a finales de 2016, 
es el segundo trabajo discográfico de 
Laura Gallego tras su primer disco, 
Castillos de sal, de 2013, y confirma 
el crecimiento exponencial de la 
artista desde su irrupción en la can-

ción española con un amplio estilo 
que abarca la copla, el flamenco o la 
saeta colaborando con artistas como 
Rafael Amargo, Pareja Obregón o 
Antonio Canales.

Por su parte, Daniel Casares (Má-
laga, 1980), un brillante guitarrista 
que triunfó muy joven –con 16 
años, ganó el prestigioso Bordón 
Minero del Festival de la Unión– y 
que triunfó acompañando durante 
los últimos años al gran Juanito Val-
derrama, llega el 3 de abril al Teatro 
de la Maestranza para presentarnos 
Palo Santo. 
El espectáculo propone «una mane-
ra diferente de contar la Pasión de 

Cristo» a través del flamenco. Para 
narrarla musicalmente, Daniel Casa-
res recurre a la guitarra arropándola 
con la Orquesta Sinfónica de Triana 
y la Banda de las Tres Caídas de 
Triana. «Tres formas de sentir la 
música para contar una misma his-
toria», explica sobre un espectáculo 
al que, además, se sumarán numero-
sos artistas invitados.
Casares es un músico ecléctico muy 
interesado en la proyección sinfóni-
ca de la guitarra. De la misma ma-
nera que ha colaborado con artistas 
como Cecilia Bartoli, Dulce Pontes o 
Miguel Poveda ha creado obras –La 
luna de Alejandra– para la Orquesta 
Filarmónica de Málaga.
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S
e han cumplido 
veinte años del 
nacimiento de nues-
tro coro. Todavía 
recuerdo aquel 
anuncio que apare-
ció en los periódicos 

buscando voces para la creación de 
un coro que pudiera hacer frente a 
las producciones que el Teatro de la 
Maestranza ofreciera al público. Yo 
tenía experiencia musical y coral y 
decidí afrontar ese reto, sabiendo 
que el «no» lo tenía por delante y 
que no perdía nada por presentar-
me. Así lo hice, como muchos otros 
de los que todavía estamos activos 
en el coro desde aquellos inicios 
y, lógicamente, habida cuenta de 
que aquí sigo, habiendo superado 
aquellas pruebas. Recuerdo esa sala 
experimental, por aquel entonces 
aún no se llamaba Manuel García, y 
que se nos dijo que no se buscaban 
solistas, sino voces para participar 
como coro en las producciones. Y 

así surgimos como coro no profesio-
nal. Porque no somos un coro profe-
sional en el sentido literal de la pala-
bra. Cada uno de nosotros tiene su 
actividad profesional o sus estudios 
fuera de lo que es el Teatro. Lo que 
conlleva un esfuerzo doble: tenemos 
que trabajar y después de nuestra 
jornada laboral hay que ensayar.
¿Amateur o profesional? Es el 
eterno dilema. No es un coro pro-
fesional pero todos nosotros somos 
profesionales. Y somos profesiona-
les porque preparamos nuestro re-
pertorio igual o mejor que cualquier 
otro coro profesional. Porque nos 
esforzamos al máximo y damos lo 
mejor de lo que tenemos para que el 
resultado sea siempre óptimo y por-
que nuestra ilusión y ganas siempre 
pueden por encima del posible 
cansancio que tengamos después 
de todo un día de trabajo. Nuestro 
horario de ensayo está condiciona-
do por nuestras responsabilidades 
laborales, lo que implica muchas 

veces hacer hasta lo imposible por 
cuadrar los horarios, llegar a tiempo 
y desconectar de una cosa para con-
centrarte en la música. 
Y eso llevamos ya más de veinte 
años consiguiéndolo. Yo recuerdo 
las dos arias con las que me pre-
senté a aquellas primeras pruebas. 
A lo largo de todo este tiempo ha 
habido distintas pruebas y distintos 
maestros. Y la exigencia cada vez es 
mayor. Se trata de ofrecer el mejor 
de los resultados y para eso hay 
que tener, si es posible, las mejores 
voces. Y por eso somos profesio-
nales, porque nos preparamos al 
máximo y ofrecemos un resultado 
profesional, aunque somos un coro 
amateur. Son muchas horas de pre-
paración, que van aumentado desde 
los ensayos musicales hasta los de 
escena, las pruebas de vestuario, el 
maquillaje y peluquería antes de 
cada una de las representaciones…, 
y la máquina funciona hasta que 
cae el telón. Y cuando todo esto se 

termina, sales del Teatro, te vas a 
casa y sabes que al día siguiente, 
más o menos sobre las siete de la 
mañana o incluso antes, tienes que 
levantarte y prepararte par ir a tu 
trabajo, porque esa es tu profesión. 
Una jornada más a la que seguirá 
otra sesión de ensayo.
¿Ventajas o desventajas? Since-
ramente, a estas alturas, yo no lo 
sé. Sin ser un coro profesional, de 
nuestras voces han salido solistas 
estupendos. Los jóvenes que se han 
ido incorporando al coro tienen 
intención de vivir de la música y 
están sobradamente preparados para 
ello. Y para estas voces nuevas nues-
tro coro es como una puerta abierta 
para sus ilusiones profesionales. No 
somos un coro profesional, pero se-
guimos teniendo ilusión y ganas de 
hacerlo bien. Y lo hacemos, aunque 
estemos cansados después de toda 
una jornada laboral. A la vista 
están los resultados. Por eso somos 
profesionales. 

CORO DE LA 
ASOCIACIÓN 
DE AMIGOS DEL 
TEATRO DE LA 
MAESTRANZAAMATEUR vs PROFESIONAL por ÁNGELA SALAS
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ROSSReal Orquesta Sinfónica de Sevilla

Los programas de abono de la ROSS 
retoman la temporada festejando 
el año nuevo. Pablo González 
(Oviedo, 1975) nos invita a sonreír 
dirigiendo el programa «La risa 
es la mejor medicina» –26 y 27 de 
enero– con obras de I. Stravinski 
–la deliciosa Suite de Pulcinella–, 
el Concierto para cuatro trompas 
Op. 86 de R. Schumann –una pieza 
de humor ligero y galante que, en 
1849, recrea el espíritu del Siglo de 
las Luces con una instrumentación 
originalísima– y la Octava Sinfonía 
de L. v. Beethoven, de 1811-1812, 
obra maestra de gracia y frescura. 
Parkes, Rizo, Morillo y Lasheras son 
los solistas.

En «Danzas con un ángel» –23 
y 24 de febrero– John Axelrod 
alterna la melancolía con las 
músicas positivas y alegres como 
La flor más grande del mundo, una 
pieza de Emilio Aragón sobre un 
cuento de Saramago que se oirá 
en 14 ciudades españolas dentro 
de «Mosaicos de sonidos», un 
proyecto de la Asociación Española 
de Orquestas Sinfónicas, Plena 
inclusión y la Fundación BBVA que 
integra a orquestas con personas 
con discapacidad intelectual. El 
albanés Paçacalin Zef Pavaci aborda 
el Concierto para violín (1935) 
de Alban Berg y el clarinetista y 
compositor Jörg Widmann (1973) 
estrena en España Con brío. Para 
terminar, esa «apoteosis de la 
danza», como llamó Wagner a la 
Séptima Sinfonía de L. v. Beethoven.

En «Tango para dos» –23 y 24 de 
marzo– Nacho de Paz (Oviedo, 
1974), una de las figuras estelares 
de la nueva generación de 
directores españoles especialmente 
comprometido con la creación 
contemporánea y formado con 
Arturo Tamayo y Pierre Boulez, 
presenta un programa muy 
variado en torno al popular género 
argentino con obras del compositor 
que modernizó su estilo, Astor 
Piazzola –«Tangazo», «Libertango», 
«Oblivion»– que dialogan con otras 
de Alberto Ginastera, Giovanni 
Bottesini, Mendelssohn y Rossini. 
Un magnífico plantel de músicos 
de la ROSS –Monteagudo, Ronda, 
Domínguez, Szymyslik, Dmitrienco, 
Ciorata– actúan como solistas.

El 6 y 7 de abril, el violinista y  
director especializado en Barroco 
y Clasicismo Enrico Onofri (1967), 
que como concertino de Il Giardino 
Armonico lideró una de las grandes 
revoluciones en la interpretación 
de la música con criterios 
historicistas, alza su batuta hacia 
«La Voz de Dios». En el programa: 
el Concierto para tuba (1954) de 
Vaughan Williams, bella y rara obra 
concertante para ese instrumento; 
el Concierto para trombón (1956) 
del francés Henri Tomasi y la 
impresionante Las siete últimas 
palabras de Cristo en la cruz (1786) 
que F. J. Haydn compuso para la 
Semana Santa por encargo de la 
Iglesia de la Santa Cueva de Cádiz. 
Pérez Calleja (tuba) y Rosario Vega 
(trombón) son los solistas.

La Real Orquesta Sinfónica de Sevilla (ROSS) encara el segundo tramo de su temporada de abono con programas 
marcados por la interpretación de numerosas obras por primera vez, con la confianza depositada en sus excelentes 
profesores en funciones de solistas de concierto y la presentación –en algunos casos, por primera vez en España y 
Europa– de obras de carácter contemporáneo que amplían el horizonte musical de la Orquesta y de su público.



«Los hombres volverán a ser 
hermanos» es un lema esperanzador 
y directo para la interpretación 
de esa obra universal que es la 
Novena Sinfonía (1824) con la que 
L. v. Beethoven, incorporando 
un coro –la «Oda a la alegría», 
de Schiller– a una obra sinfónica 
da un golpe revolucionario en la 
Historia de la Música. John Axelrod 
–20 y 21 de abril– al frente de la 
ROSS y del Coro de la A.A. del 
Teatro de la Maestranza junto a 
un excelente cuarteto vocal solista 
–Marie-Pierre Roy (sp), W. Giunta 
(mezzo), P. Grahl (t) y W. White 
(b)– precediéndola de Beethoven 
9 Symphonic remix, relectura 
contemporánea de Gabriel Prokofiev 
(1975) en clave electrónica de dj en 
el estreno de la obra en España.

El húngaro György Ráth, que tan 
excelentes veladas ha firmado con 
la ROSS, regresa a su podio –27 y 
28 de abril– para mostrar el perfil 
musical del «Amor Tragedia» 
en obras del gran repertorio con 
tanta intensidad como la Obertura 
Trágica, Op. 81, (1880), de J. 
Brahms –«el único contrapeso a 
las creaciones de Beethoven en 
todo el siglo XIX», según Krenn; 
el Concierto para chelo (1850) de 
R. Schumann –con Dirk Vanhuyse 
de solista– que recuperó para el 
Romanticismo la perdida tradición 
concertante del chelo y la Primera 
Sinfonía (1901) del húngaro Erno 
Dohnányi, un músico muy influido 
por Brahms, precisamente.

Tres poemas sinfónicos que giran 
en torno al carácter epopéyico de 
la existencia conforman «La vida 
de un héroe» que John Axelrod 
ofrece el 4 y 5 de mayo. La Canción 
de un héroe, (1897), de A. Dvořák, 
colorida pieza rapsódica que estrenó 

G. Mahler; el Don Quijote, Op. 35, 
para chelo principal, también de 
1897 de R. Strauss, un brillantísimo 
«juego musical» al decir de Romain 
Rolland sobre las andaluzas de Don 
Quijote y Sancho Panza y Una vida 
de héroe, Op. 40, (1896), en la que 
Strauss exalta su propia biografía de 
artista en una obra de espectacular 
orquestación que desató la euforia 
de los espectadores. Enrico Dindo 
(chelo) y Jacek Policinski (viola) 
actúan como solistas.

Preservar la inocencia de la infancia 
y confiar en la ensoñación de que 
«Los cuentos de hadas son para 
siempre» alimentan el programa que, 
con ese lema, ofrece JoAnn Falletta 
(1954), aclamada por The New York 
Times como una de las batutas «más 
prometedoras de su generación», 
el 15 y 16 de junio. Ma mère l´oye 
(1910) de M. Ravel, originalmente 
un dueto de piano basado en 
diferentes cuentos infantiles;  el 
Concierto en modo galante, para 
chelo, (1949), de J. Rodrigo, pieza 
irónica basada en la España de 
Boccherini y la Fantasía La Sirenita 
(1902), de A. von Zemlinsky, 
deslumbrante poema sinfónico sobre 
el cuento de Andersen. Asier Polo es 
solista de chelo.

«Cuando la suma es mayor que las 
partes», reza el lema del programa 
que, el 22 y 23 de junio, dirige John 
Axelrod, pues se presentará una 
obra –Concerto grosso, riguroso 
estreno en Europa por encargo 
conjunto de la ROSS y de la 
Sinfónica de Seattle– de un autor, 
Gabriel Prokófiev (1975, nieto del 
gran Sergei Prokófiev, del que se oirá 
la Primera Sinfonía «Clásica» (1917) 
en el que el gran modernista rindió 
tributo a Haydn. Como cierre, la 
popular Quinta Sinfonía (1808) de L. 

v. Beethoven, una obra que, al decir 
de E. T. A. Hoffmann «expresa un 
romanticismo que revela el infinito». 
Crisan, Ciorata, Morelló, Ásperez y 
Martín García actúan como solistas.

El 29 y 30 de junio, Erik Nielsen 
(Iowa, 1977), otra estrella emergente 
de la dirección orquestal que es 
titular de la Sinfónica de Bilbao, nos 
presenta –bajo el lema «Obsesión»– 
obras del J. B. Vanhal –el Concierto 
para dos fagotes– cuya brillantez 
se ha comparado frecuentemente 
con la del propio Haydn; las Dance 
prelude para clarinete, (1954) 
del polaco W. Lutoslawski, otra 
expresión del aliento folclórico que 
nutre su música nacionalista y, por 
último, la Sinfonía fantástica, Op. 14,  
(1830) de H. Berlioz, apasionada 
obra de tintes autobiográficos de 
formidable potencia expresiva. 
Domínguez Infante (clarinete) 
y Aragó Muñoz y Prieto Pérez 
(fagotes) actúan como solistas.

John Axelrod encara la recta final 
de la temporada –los días 6 y 7 de 
julio– agrupando a los «Pecadores 
y Santos» en torno al Adagietto de 
El paraíso perdido, (1976), ópera 
de carácter sacro de K. Penderecki 
sobre el poema de Milton; Francesca 
da Rimimi, Op. 32, (1877) de P. I. 
Chaikovski inspirada en El Infierno 
de Dante y los Siete pecados capitales 
de K. Weill (1933), en origen un 
ballet cantado de carácter satírico que 
supuso su última colaboración con el 
dramaturgo Bertold Brecht y retrata 
la decadencia de Estados Unidos y, 
en general, del sistema capitalista. La 
mezzo Wallis Giunta y un cuarteto 
masculino del Coro de la A. A. 
del Teatro de la Maestranza 
actúan de solistas.

El último programa de abono de 
la temporada, «Poema del amor 
y el mar» –13 y 14 de julio– es un 
bellísimo compendio de música 
francesa marcada por la inspiración 
marítima. La mer, (1905) de 
C. Debussy, distribuida en tres 
secciones y una de las más bellas 
obras orquestales del siglo XX;  el 
Poema del amor y del mar (1893) de 
E. Chausson;  «Sirenas», del tríptico 
Nocturnos (1892), otra página 
–esta vez, con coro de mujeres– 
extremadamente poética y sutil,  
de C. Debussy y la Suite número 2 
de Daphnis et Chloé (1912) de M. 
Ravel escrita como una sinfonía 
coreográfica para Los Ballets Rusos. 
Con la mezzo María José Montiel y 
el Coro de la A. A. del Teatro de la 
Maestranza. 

Igor Stravinski
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Juntos por la Cultura

Firma del Convenio Grupo Santander-
Teatro de la Maestranza
Así, el 5 de diciembre de 2016 tuvo lugar el acto 
de la firma del Convenio de Patrocinio entre el 
Grupo Santander y el Teatro de la Maestranza 
correspondiente a la Temporada 2016-2017. 
Firmaron el acuerdo, por parte del Grupo 
Santander, Alberto Delgado Romero como 
Director Territorial Andalucía y Subdirector 

General, y por parte del Teatro, Eduardo 
Tamarit Pradas, Secretario General de Cultura y 
Director de la Agencia Andaluza de Instituciones 
Culturales como Consejero Delegado. 
El Grupo Santander, recogiendo el testigo de la 
Fundación Cultural Banesto que ya se incorporó 
a nuestro grupo de Patrocinadores en 1997, 
apenas tres años después del arranque de las 
actividades estables del Teatro, contribuye con su 
apoyo a múltiples iniciativas culturales del Teatro 
y de la ciudad desde la Temporada 2013-2014.

Gas Natural Andalucía renueva, 
por sexto año consecutivo, 
el patrocinio del Teatro de la Maestranza 
Otra empresa que ha renovado su voto de 
confianza hacia el Maestranza vinculando su 
reconocida marca de calidad con la del espacio 
escénico ha sido Gas Natural.  El Consejero 
Delegado del Teatro de la Maestranza, Eduardo 
Tamarit, y el Director de Gas Natural Andalucía, 
Narciso Prieto, suscribieron un convenio de 
colaboración por el que la empresa energética 
se convierte, por sexto año consecutivo, 
en patrocinador principal del Teatro de la 
Maestranza para la temporada 2016-2017.
Así, la compañía energética demuestra una vez 
más su compromiso de contribución al desarrollo 
de la cultura que va más allá de su actividad 
empresarial y que se concreta en una amplia 
labor de patrocinio en iniciativas que generen 
un alto valor para la sociedad. En este caso, la 
compañía energética colabora en el apoyo y 
desarrollo de la cultura a través de la música, el 
teatro y la danza. 

Gas Natural Andalucía, filial distribuidora de 
Gas Natural Fenosa, con una presencia muy 
importante en nuestra comunidad autónoma, 
invirtió durante el pasado año más de 48,4 
millones de euros para continuar con su plan de 
expansión y desarrollo de infraestructuras en 
zonas estratégicas de la región. Esta cifra supone 
un incremento del 15% respecto al ejercicio 
anterior, lo que demuestra el compromiso de la 
compañía con Andalucía.  
Durante el pasado ejercicio, Gas Natural 
Andalucía incorporó casi 20.000 nuevos puntos 
de suministro a sus redes de distribución. A 
31 de diciembre de 2015, cerca de 1,3 millones 
de andaluces disfrutaban ya de las ventajas y 
comodidades de esta energía. 

El Teatro de la Maestranza y ABC 
renuevan el convenio de patrocinio 
La sucesión de felices renovaciones de mecenazgo 
fundamentales para el sostenimiento del proyecto 
cultural del Teatro, continuó el 30 de noviembre 
de 2016, con la firma de convenio de patrocinio 
entre ABC y el Teatro de la Maestranza.  
Firmaron el acuerdo por parte del Teatro 
Eduardo Tamarit Pradas, Secretario General 
de Cultura y Director de la Agencia Andaluza 
de Instituciones Culturales como Consejero 
Delegado y por parte de ABC, Álvaro Rodríguez 
Guitart, Gerente de ABC Andalucía. 
ABC de Sevilla que, una temporada más y desde 
la 2008-2009, es patrocinador general de las 
actividades que tienen lugar en el Teatro de la 
Maestranza potencia, con este apoyo, su interés 
por la Música y las Artes Escénicas en Sevilla 
y Andalucía y vincula su mancheta, una de las 
históricas y populares de la prensa sevillana, 
con el nombre de un coliseo que también reitera 
su voluntad de ser el teatro de todos y que 
reconoce en los medios de comunicación a unos 
intermediarios fundamentales para facilitar su 
conexión con el gran público.

El Teatro de la Maestranza continúa integrando nuevos patrocinadores 
a su red social de mecenazgo y renovando los acuerdos de compromiso 
y fidelidad con las empresas e instituciones que, desde hace años, se 
mantienen implicadas con un proyecto operístico y musical basado en la 
convicción de que la cultura es una responsabilidad de todos. El Teatro de la 
Maestranza expresa su agradecimiento a las corporaciones que, muy activa y 
generosamente, comparten la misma convicción. Su presencia en el coliseo 
añade, sin duda, un plus de calidad y proyección cívica a sus actividades.
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El Teatro ha obtenido un gran 
beneficio de su mecenazgo pero, 
¿cuál es el beneficio corporativo que 
obtiene una entidad como la suya al 
patrocinar cultura?
CaixaBank y la Fundación Bancaria 
“la Caixa” son entidades com-
prometidas con la cultura como 
instrumento para el crecimiento de 
las personas y el avance la socie-
dad. Lo hacemos por convicción, 
no buscando ningún beneficio 
concreto. Cada año, a través de la 
Obra Social se dedican del orden de 
100 millones de euros a la divulga-
ción de la cultura y de la ciencia. 
Es así, porque el acercamiento del 
conocimiento y de las diferentes 
manifestaciones artísticas a públicos 
de todas las edades y niveles de 
formación es una de nuestras 
prioridades básicas. Dicho esto, la 
entidad tiene por criterio poner las 
contraprestaciones que obtiene de 
sus colaboraciones a disposición 
tanto de los clientes que con su 
confianza contribuyen a hacer éstas 
posibles como de entidades sociales 
y colectivos con dificultades para 
acceder a este tipo de propuestas 
culturales.

Su entidad ha mantenido su fide-
lidad hacia el Teatro a pesar de los 
estragos de la crisis financiera...
“la Caixa” viene manteniendo 
durante los últimos 8 años un 
presupuesto de 500 millones de 
euros anuales a su Obra Social. No 
hemos disminuido un ápice nuestro 
presupuesto. Y lo hemos mantenido, 
como nuestro apoyo al Teatro de la 
Maestranza, con un gran esfuerzo y 
un gran sentido de la responsabili-

dad. Forma parte de nuestro com-
promiso, que, en los últimos años, 
se ha hecho especialmente intenso y 
necesario como consecuencia de la 
situación económica. La crisis por 
la que hemos atravesado habría sido 
mucho más dura para mucha gente 
y muchas entidades sin el apoyo y 
soporte de la Obra Social “la Caixa”. 
Es algo que conviene poner en valor.

En general, “la Caixa” ciñe su pre-
sencia al mecenazgo de espectáculos 
concretos. ¿Cómo los eligen y por 
qué lo hacen así?
Cómo apuntaba, apostamos por 
iniciativas culturales que puedan 
contribuir al crecimiento de las per-
sonas y cuenten con el respaldo del 
público. Y tratamos de impulsarlas 
junto a entidades de primer nivel. 
Por mencionar algunos de ellos, dis-
ponemos de acuerdos con el British 
Museum, el Louvre, el Museo del 
Prado, el Museo Thyssen... El Teatro 
de la Maestranza es en este sentido, 
un aliado de referencia en Sevilla.

¿Cree que la actual Ley de Mecenaz-
go estimula y satisface las necesi-
dades de las entidades que, como la 
suya, deciden comprometerse con 
la cultura? ¿Cree que debería ser 
cambiada? ¿En qué sentido?
En “la Caixa” tenemos el compro-
miso social y cultural hondamente 
interiorizado. Es nuestro fin último, 
nuestra verdadera razón de ser, desde 
el nacimiento de la entidad en el año 
1904. Dicho esto, considero que, en 
cualquier ámbito, debe estimularse 
el compromiso privado en favor de 
la sociedad. Hacerlo es beneficioso 
para todos y puede provocar, además, 

que nuevas empresas u organizacio-
nes se adhieran a esta dinámica de 
contribuir al avance de la comunidad 
a través de la responsabilidad social 
corporativa, del mecenazgo...

La inauguración de un nuevo Caixa-
Forum en Sevilla empieza a parecer 
próxima. ¿Cree que ese importante 
nuevo foco cultural podría inte-
ractuar con el principal teatro de la 
ciudad?
Los centros CaixaForum son un 
gran polo de atracción. Son espacios 
al servicio de los ciudadanos que 
tienen como finalidad esencial 
mejorar nuestra sociedad a través de 
la Cultura. Cada año son más de 5 
millones de personas las que se be-
nefician de la programación cultural 
de los centros propios y exposiciones 
itinerantes promovidos por la Obra 
Social “la Caixa”. La posibilidad de 
disponer de uno en Sevilla a partir 
de 2017 creo que es un privilegio 
para la ciudad.  Nuestra idea es que 
irradie cultura, y que ésta actúe como 
motor social. Las artes plásticas, el 
pensamiento, la música, el teatro, las 
humanidades, las actividades socia-
les... Todas ellas tienen cabida en los 
centros CaixaForum con propuestas 
de primer nivel. 

Teknoservice patrocinó el recital de 
la soprano Julie Fuchs con la Orques-
ta Barroca de Sevilla el pasado 4 de 
noviembre y, AGQ Labs, patrocinó 
el de Sondra Radvanovsky, acompa-
ñada por el pianista Anthony Manoli 
del día 17 de diciembre. Ambos 
dentro del Ciclo de Recitales Líricos.

Rafael Herrador
El Director Territorial en Andalucía Occidental de 
CaixaBank, patrocinador del Maestranza, sostiene que el 
coliseo sevillano «es un aliado de referencia en Andalucía».

entrevista
Dos empresas 
sevillanas 
apoyan al 
Maestranza



ASOCIACIÓN 
SEVILLANA 
DE AMIGOS 
DE LA ÓPERA

Invitados por la ASAO, Ismael Jordi y Simón Orfila, estrellas 
masculinas de Anna Bolena, dialogaron en un coloquio sobre 
sus orígenes, su deuda con Alfredo Kraus, sus roles y teatros 
preferidos y sobre la situación de la lírica en España

CONFESIONES DE UN CANTANTE
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L
os dos protagonistas mas-
culinos de Anna Bolena, de 
Donizetti, el tenor Ismael 
Jordi (Jerez, 1973) y el bajo 
Simón Orfila (Menorca, 
1976), participaron en un 
diálogo por invitación de 

la Asociación Sevillana de Amigos 
de la Ópera que, en el Teatro de la 
Maestranza, organizó un coloquio 
con ellos que resultó extraordinaria-
mente ameno.

Los dos tuvieron comienzos muy 
diferentes. Jordi, quería ser futbo-
lista, pero tras hacer los primeros 
méritos en el Coro del Teatro del 
Villamarta y presentarse a las prue-
bas –sin ninguna esperanza, según 
confesó– de la Escuela de Música 
Reina Sofía acabó convertido en 
alumno del gran Alfredo Kraus du-
rante dos años y, después, de Teresa 
Berganza. Orfila, partiendo de otro 
origen –él, que heredó el canto en 
su familia, sí supo siempre que que-
ría ser cantante– acabó también en 
la misma Escuela bajo el magisterio, 
también, de Alfredo Kraus, que lo 

escuchó en Mahón. Dos periplos 
diferentes con un final idéntico y el 
mismo –y privilegiado– aprendiza-
je: con Kraus no solo aprendieron a 
cantar bien, sino a tener una forma 
integral de vida, a seleccionar ade-
cuadamente el repertorio y a decir 
«no» a las propuestas que pueden 
dañar una carrera.
Ahora, convertidos en dos cantantes 
internacionales de la máxima pro-
yección, ambos intentan gestionar 
sus carreras con un profundo respe-
to al oficio: otra enseñanza heredada 
de Kraus. Jordi, cuando no está fue-
ra de Jerez, madruga, hace deporte, 
toma una copa de solera con los 
amigos, se concentra en la familia y 
continúa estudiando, formándose. 
Orfila, que confesó ser «casi cuadri-
culado», estudia ahora con el maes-
tro Juan Pons y, entre óperas, vuelve 
a casa y se relaja montando a caballo 
en Menorca.
En el coloquio –prácticamente, una 
relajada charla informal– se habló, 
claro, del cuidado de la voz, un 
instrumento inherente al cuerpo. 
Orfila, que la tiene impostada hace 
muchos años, no la fuerza ni la en-
gola para parecer un bajo profundo: 
eso le permite cantar como barítono 
en algunos papeles. Y mientras que 
se cuida de hablar la víspera de las 
funciones, pero tampoco excesiva-
mente, Jordi sí que lo hace pues, se-
gún explicó, la de tenor lírico es una 
voz muy delicada a la que siempre 
se exige que dé las notas más agudas 
posibles. Por eso se protege con sus 
célebres bufandas.

La elección de sus roles preferidos 
suscita algunas risas y comentarios 
irónicos. Orfila se decanta por Mo-
zart –Leporello– y por el Rossini 
de La Cenerentola, junto al Felipe 
II de Verdi. Jordi, por su parte, se 
decanta por el Edgardo de la Lucia 
de Donizetti, aunque confiesa que el 
que más le reclaman es el Alfredo de 
La traviata, del que ya ha hecho 110 
funciones. «No me parece un buen 
papel», le comenta el presidente de 
la Asociación, Emilio Galán, que 
moderó el coloquio. «Llevas razón», 
contesta Jordi. «A veces, después de 
la caballeta del segundo acto, no me 
han aplaudido. ¿Qué he hecho mal? 
Posiblemente nada: es que al público 
no le termina de llegar este perso-
naje. En cambio, sale el padre, canta 
‘Di provenza il mar, il suol…’ y se 
hace el protagonista». «No siempre 
el tenor va a ser el protagonista de la 
ópera», murmura Orfila con cierto 
regusto.
Los teatros guardan una íntima rela-
ción con un cantante de ópera. Jordi 
elige el de Ámsterdam y confiesa 

que el Maestranza es «su segunda 
casa»: aquí ha hecho Don Pasquale, 
L’elisir d’amore, La traviata y Rigo-
letto y Orfila distribuye su afecto en 
tres: el Liceo, el Campoamor y el San 
Carlo de Nápoles porque, cuando se 
ofreció en diversos teatros de Italia, 
allí lo acogieron ofreciéndole pape-
les de inmediato. 
Con amplios intereses musicales, 
Jordi ha cantado a Luis Mariano lo 
mismo que el tango o el bolero y 
algo de flamenco, incluso, junto con 
David Lagos. Orfila, con más de 30 
óperas en repertorio, también ha 
grabado canciones menorquinas, 
romanzas de zarzuela y otras can-
ciones conocidas –la banda sonora 
sentimental de su vida– adaptadas a 
su vocalidad. «Un gusto que me he 
dado», confesó.
Finalmente, ambos coincidieron en 
que el momento operístico en Es-
paña no es malo, «pues no falta tra-
bajo» –Orfila pasará casi todo 2017 
cantando en España; Jordi, sigue 
con giras que, en marzo, le llevarán 
a Japón– pero reclamaron que no 
se considere a la cultura como «un 
lujo», que se impulse la educación 
musical y que no se grave a la cultu-
ra con un 21% de IVA. 
(Reseña completa del coloquio en la web: 

http://asao-sevilla.org/nueva-web)
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U
n año más, la Universidad 
de Sevilla, a través de su 
Centro de Iniciativas Cul-
turales (CICUS) y el Teatro 

de la Maestranza continúan su senda 
de colaboraciones en la programa-
ción cultural conjunta. 

Esta alianza se traducirá en activi-
dades destinadas a la promoción y 
recuperación del patrimonio musi-
cal, junto con un conjunto de activi-
dades que faciliten la comprensión 
de la música y sus valores culturales 
a la sociedad. Se trata de acercar al 
espectador a una inmersión mu-
sical, participando en talleres de 
contextualización y encuentros con 
especialistas y profesionales de la 
historia o interpretación musicales. 
De alguna forma que el público 
pueda pasear por los paisajes de la 
música sin horizontes, caminando 
más allá del escenario. Investigar, 
analizar y disfrutar del otro lado del 
acto creativo. Además, el objetivo de 
esta programación conjunta es tam-
bién facilitar el acceso a la música de 
calidad en directo a los más jóvenes, 
mediante fórmulas como el abono 
universitario.

Cicus, el Centro de Iniciativas 
Culturales de la Universidad de 
Sevilla, colabora con el Teatro 
de la Maestranza para abrir ese 
territorio más desconocido de 
la creación musical. Entre sus 
objetivos está el impulso a la cultura, 
la investigación y el apoyo a la 
creación emergente por lo que esta 
programación conjunta se convierte 
en plataforma perfecta. Con esta 
apuesta por la música completa 
además se apuesta por todas las 
artes ya que es un centro que 
también impulsa el cine, las artes 
escénicas, la literatura y el arte con 
exposiciones, talleres, conferencias, 
encuentros y proyecciones. Y 
con esta programación conjunta 
con el Teatro de la Maestranza se 
incorpora el amplio horizonte de los 
paisajes sonoros.  
Esta alianza con el Teatro de la 
Maestranza continúa así en este 
trimestre con el desarrollo de 
diferentes actividades, como la 
colaboración con el Teatro y la 
ASAO en el CICUS, donde el 
Director Artístico del Teatro de 
la Maestranza Pedro Halffter, 
interviene en una de las actividades 
programadas para el estreno de la 
ópera La flauta mágica de Mozart.
Otra actividad de esta temporada de 
programación musical del CICUS es 
el taller «Ópera en marcha», una de 
las iniciativas que mayor expectación 
despierta entre melómanos y 
amantes de la ópera. En esta 
ocasión versa sobre la relación de 
ópera y mitología, contando con la 
participación entre otros de Arturo 
Reverter, Juan Luis Téllez o Ángel 
Vela del Campo. Este taller tiene 
lugar entre los meses de febrero y 
marzo y pretende dar a conocer los 
diferentes procesos que intervienen 
en la producción de cualquier 
ópera mediante visitas al Teatro 

de la Maestranza, siendo objeto de 
análisis en esta edición la mitología 
griega como fuente de inspiración 
en la ópera, con el estudio de Orfeo 
de Monteverdi, Acis y Galatea de 
Haendel, Elektra de Strauss o Edipo 
Rey de Stravinski (preinscripciones 
en www.cicus.us.es). 
Otras actividades destacadas 
que se desarrollarán también en 
colaboración con el Teatro de 
la Maestranza serán el ensayo 
y lectura públicos con la Real 
Orquesta Sinfónica de Sevilla de 
La bohème de Puccini en el mes de 
mayo y el Concierto de Clausura 
de la Universidad de Sevilla, 
previsiblemente en el mes de junio.
Las colaboraciones del CICUS se 
hacen extensibles a otros agentes 
culturales de relieve, tal como la 
Orquesta Barroca de Sevilla, con 
la que la Universidad de Sevilla 
ha editado recientemente un 
nuevo disco de Recuperación de 
Patrimonio Musical Andaluz del 
Proyecto Atalaya, y que obedece al 
nombre de Adonde infiel dragón, con 
música recuperada de Jaime Balius. 
Asimismo, con esta misma formación 
y bajo el título de Música europea 
en tiempos de Murillo, se celebró 
en la Iglesia de la Anunciación el 
tradicional concierto de Santo Tomás, 
patrón académico de la universidad, 
con la interpretación de obras de 
varios compositores europeos 
coetáneos del pintor sevillano, 
contando con la presencia de Hiro 
Kurosaki como director-concertino.  

AUDITORIOS 
UNIVERSITARIOS

P
recisamente la iglesia de la 
Anunciación es uno de los 
espacios universitarios que, 
junto con la ETS de Inge-

niería y el edificio CICUS albergan 
desde hace años el mayor número 
de conciertos propuestos por la uni-
versidad. Este imponente edificio 
que fuera en sus orígenes propiedad 
de los jesuitas y posteriormente 
convertido en capilla universitaria, 
ha albergado recientemente algunas 
de las propuestas musicales más 
interesantes, con la presencia de jó-
venes promesas de la interpretación 
nacionales y con formaciones cora-
les internacionales, provenientes de 
Argentina, Indonesia o Inglaterra. 
Al mismo tiempo, la ETS de Inge-
niería, lugar donde ya se celebrara 
el Concierto de Apertura de la 
Universidad de Sevilla con la ROSS 
en la inauguración del presente 
curso académico, albergará el 31 de 
marzo, el segundo de los conciertos 
sinfónicos de la orquesta univer-
sitaria OSC en su VI temporada, 
con un programa comprometido 
con la contemporaneidad, al ser 
interpretadas obras de compositores 
tales como El Bardo de J. Sibelius, 6 
Orchesterstücke Op. 6 de A. Webern, 
Sinfonía da Requiem de B. Britten 
y Concierto para saxofón y orquesta 
de H. Tomasi. 

Cicus, el paisaje sonoro de Sevilla
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XIV
Certamen de Nuevas Voces 
Ciudad de Sevilla 
«un concurso internacional de canto»

La Asociación Sevillana de Amigos de la Ópera organiza 
una nueva edición del prestigioso Certamen de Nuevas 
Voces, destinado a promocionar nuevos valores de la 
lírica, que ha alcanzado en sus más recientes ediciones 
un carácter internacional.
Las Bases para esta XIV edición pueden 
consultarse en: www.asao-sevilla.org

PREMIOS:

* Premio Nuevas Voces Ciudad de Sevilla

* Premio del Excmo. Ayuntamiento de Sevilla 
  «Sevilla Ciudad de la Ópera»

* Premio del Público

Plazo límite de inscripción: 30 de enero

15 de marzo de 2017
19.30 horas

Espacio Turina. calle Laraña, 4

Organiza
Asociación Sevillana 
de Amigos de la Ópera

En colaboración con 

Real Orquesta Sinfónica de Sevilla
Orquesta de Córdoba
Orquesta Ciudad de Granada
Orquesta Filarmónica de Málaga
Teatro de la Maestranza
ICAS. Ayuntamiento de Sevilla
Real Círculo de Labradores

VENTA DE 
ENTRADAS
A través de internet, ya están a la venta las 
entradas para todos los espectáculos progra-
mados en esta temporada.
En las taquillas del teatro, en determina-
das fechas (consultar cuadro adjunto), se 
pondrán a la venta las entradas para los 
espectáculos programados desde ahora hasta 
final de temporada.

Espectáculo	 Fecha 1ª función	 Venta a partir del

JUAN PÉREZ FLORISTÁN (Piano)	 29–enero–17	 Ya a la venta

BERNA PERLES (Jóvenes Intérpretes)	 11–febrero–17	 Ya a la venta

LA FLAUTA MÁGICA (Ópera)	 12–febrero–17	 Ya a la venta

GABRIELA MONTERO (Piano)	 19–febrero–17	 Ya a la venta

ORQUESTA BARROCA DE SEVILLA (Conciertos)	 20–febrero–17	 23–enero–17

MARÍA JOSÉ MONTIEL (Recitales Líricos)	 25–febrero–17	 23–enero–17

VÍCTOR ULLATE BALLET (Danza)	 3–marzo–17	 6–febrero–17

ZARZUELA! THE SPANISH MUSICAL (Zarzuela)	 17–marzo–17	 13–febrero–17

ALLEGRO VIVACE (Ópera para Familias)	 26–marzo–17	 13–febrero–17

PAD (Danza)	 29–marzo–17	 20–febrero–17

CARMEN LINARES (Flamenco)	 31–marzo–17	 20–febrero–17

ORQUESTA JOVEN DE ANDALUCÍA (Conciertos)	 17–abril–17	 6–marzo–17

ORQUESTA BARROCA DE SEVILLA (Conciertos)	 22–abril–17	 6–marzo–17

MADELEINE PEYROUX (Grandes Intérpretes)	 21–mayo–17	 3–abril–17

IRINA LÉVIAN (Jóvenes Intérpretes)	 24–mayo–17	 3–abril–17

LA BOHÈME (Ópera)	 28–mayo–17	 24–abril–17

MÉNDEZ, REYES, DUQUENDE... (Flamenco)	 8–junio–17	 24–abril–17

Además, el Teatro de la Maestranza tiene ya a la venta las entradas para Les Luthiers, 
que actuarán en septiembre de 2017.



28, 31 de mayo, 2, 5, 7 y 10 de junio, 2017

LA 
BOHÈME
de Giacomo Puccini

Dirección musical: Pedro Halffter

Dirección de escena, escenografía e iluminación: Davide Livermore

Principales intérpretes: Anita Hartig,  José Bros, Juan Jesús Rodríguez, 

María José Moreno, Fernando Radó, Alberto Arrabal

Producción: Palau de les Arts Reina Sofía de Valencia

Real Orquesta Sinfónica de Sevilla

Coro de la A.A. del Teatro de la Maestranza

Escolanía de Los Palacios

Patrocinado por

Director artístico, Pedro Halffter

Entradas a la venta en 
www.teatrodelamaestranza.es
Información: 954 223 344
Teatro de la Maestranza y Salas del Arenal S.A.

Paseo de Cristóbal Colón, 22. 41001 Sevilla
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Tras Beethoven, la nueva temporada 
presenta  La fille du régiment, Rinaldo 
y  Adriana Lecouvreur –las tres, por 
primera vez– junto a Falstaff de Verdi.

En una entrevista, la consejera de 
Cultura, Rosa Aguilar, subraya que 
el compromiso con el Maestranza 
«ha sido, es y será pleno y total».

FIDELIO, 
HUMANISMO Y FRATERNIDAD 

DESDE SEVILLA
Los patrocinadores del Teatro 
renuevan su alianza y confirman que 
la inversión privada en cultura genera 
prestigio y contribuye a hacer marca.



 AYESA         INSTITUTO BRITÁNICO DE SEVILLA         UNIVERSIDAD DE SEVILLA    

COLEGIO DE SAN FRANCISCO DE PAULA DE SEVILLA       ACCIONA       PROSEGUR       VICTORIA STAPELLS     

El Teatro de la Maestranza desea expresar su gratitud 
a los patrocinadores y colaboradores por su inestimable compromiso y apoyo

durante la temporada 2016-2017
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ENTREVISTAS

4 Rosa Aguilar. La consejera de 
Cultura subraya que el apoyo de su 
departamento al Teatro, «ha sido, es 
y será pleno y total».

18 José Carlos Plaza. El director 
de escena vuelve a Sevilla con Fidelio 
y solo lamenta que esta ópera «siga 
teniendo tanta vigencia».

22 Paçalin Zef Pavaci. El 
violinista albanés, concertino de 
la ROSS, habla de su relación con 
la orquesta y de su maestro, Lorin 
Maazel. 

32 Joaquín Caro Ledesma. 
El director general de Antea 
Prevención de Riesgos Laborales 
dice que patrocinar el Maestranza 
«hace marca».
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PROGRAMACIÓN

RESUMEN GRÁFICO 	 El final de la temporada 2016 / 2017. Recordamos los momentos más
	 brillantes del tramo final de la temporada 2016-2017, con éxitos como 
	 el Ballet de Víctor Ullate o La Bohème.

INFORME TEMPORADA 	Programa a programa. En un amplio informe de seis páginas, desgranamos 
	 con detalle la nueva temporada, programa a programa.

ROSS	 La alegría de la música.  Leonard Bernstein, Mozart, Brahms
	 o la música de cine, adelantos de la nueva temporada de la Orquesta.

AGENDA 	 Programación completa. La nueva temporada 17/18, detallada en una 
	 agenda anual para organizar su calendario en un vistazo.

ACTUALIDAD

NUEVA IMAGEN	 La imagen sobre la escena. La mirada del espectador protagoniza la
	 cartelería de la nueva temporada en los diseños de Manuel Ortiz.

CORO	 Dos voces que hablan. Aída Naranjo y Carolina Moreno
	 narran sus experiencias como coristas.

NUEVAS VOCES	 Certamen «Ciudad de Sevilla». Crónica del concurso organizado por la
	 ASAO, que en su última edición alcanzó un notable nivel artístico.

PATROCINADORES	 Haciendo ciudad, juntos.  Los patrocinadores del Maestranza renuevan su
	 apoyo otra temporada convencidos de que el mecenazgo cultural
	 es una forma de hacer ciudad, juntos.

PASIÓN DE ENDESA	 Iluminando 25 años. Un libro en el que participan grandes cantantes
	 como Plácido Domingo o Teresa Berganza, repasa la brillante trayectoria
	 del Teatro durante su primer cuarto de siglo.

UNIVERSIDAD, CICUS	 El viaje de la cultura. Durante el verano, la Universidad de Sevilla da voz
	 a la cultura más experimental en su ciclo 21 Grados.

TOUR	 Descubriendo el interior de la ópera.  El Teatro de la Maestranza ofrece la
	 posibilidad de conocer sus entresijos para descubrir cómo se fabrica una ópera.
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¿Qué papel juega el Teatro de la 
Maestranza en la dinamización 
cultural de Sevilla y Andalucía?

El Teatro de la Maestranza es un espacio de refe-
rencia nacional e internacional que lleva un cuar-
to de siglo ofreciendo una programación musical, 
operística, dancística, de flamenco y escénica de 
un altísimo nivel y que cuenta, desde su nacimien-
to, con la complicidad y fidelidad de su público. 
En torno a él, ha surgido una gran familia que in-
cluye a sus trabajadores, a los espectadores, a la 
Asociación de Amigos del Maestranza, a su Coro 
y también a la institución hermana que tiene su 
sede en el Teatro, la Real Orquesta Sinfónica de 
Sevilla con la Asociación de Amigos de la ROSS, 
además de los numerosos patrocinadores y cola-
boradores del Teatro. Todos ellos son claves para 
el día a día de este gran espacio, cuyo nombre está 
asociado desde hace más de dos décadas a la exce-
lencia y la calidad. Por su solidez como proyecto, 
el Maestranza contribuye de manera activa en el 
sector cultural, tanto a nivel artístico como en lo 
que respecta al desarrollo económico ya que la 
actividad cultural genera empleo y crecimiento. 
Tan sólo en Andalucía, hay más de 25,000 empre-
sas vinculadas al sector cultural. Cada vez que se 
levanta el telón del Maestranza se está mostran-
do, también, el trabajo de numerosos artistas que 
ofrecen espectáculos con la máxima exigencia téc-
nica, que precisan de los mejores profesionales de 
empresas del sector. Además, el Maestranza está 
implicado de pleno y de lleno en las grandes citas 
culturales de la ciudad como muestra que es uno 
de los grandes espacios de la Bienal de Flamenco 
y es espacio para otras actividades que se realizan 
en Sevilla y que ponen su mirada en este Teatro 
para celebrarlas.

¿Cree que el Maestranza cumple con sus objetivos 
como espacio público?
Estoy convencida de ello. Cumple su cometido 
con la ciudadanía por su programación cultural, 
por su trabajo en la búsqueda de nuevos públicos, 
por su programa de jóvenes intérpretes, por su 
programación paralela de charlas y conferencias o 
por sus jornadas de puertas abiertas. También por 
algo que me llena especialmente de satisfacción: 
su labor social y de integración, y su esfuerzo por 
llevar la cultura a los más pequeños a través de su 
sólida programación para escolares, pues las niñas 
y los niños son el público del hoy y el mañana y 
constituyen una gran cantera no sólo de especta-
dores para el futuro, sino también de creadores y 
artistas. No obstante, queremos ir a más, y desde la 
Consejería de Cultura seguimos trabajando en la 
búsqueda de nuevos caminos para explorar todo el 
potencial que tiene el Maestranza. Queremos am-
pliar el conocimiento que tiene la ciudadanía de 
toda la actividad que genera y acoge el Maestranza.

¿Cuáles son sus señas de identidad?
En primer lugar, la excelencia y la calidad de su pro-
gramación, que incluye espectáculos de gran nivel 
con magníficos intérpretes e infraestructuras técni-
cas de primera categoría. En segundo lugar, un pú-
blico que disfruta enormemente de esta programa-
ción y que, además de asistir al Teatro, se implica y 
participa, formando parte activa de esta casa. Y por 
último, pero no los últimos, un excelente equipo in-
tegrado por mujeres y hombres que son el alma de 
esta casa: departamento administrativo, técnico, de 
producción, de relaciones externas, de taquillas, de 
dirección artística, gerencial... Con su dedicación, 
han situado al  Maestranza entre los más importan-
tes espacios escénicos europeos y lo han convertido 
en una institución respetada.

¿Qué opinión le merece la programación que 
desarrolla el Maestranza?
Estamos muy orgullosos de la programación que 
pone en cartel cada año, que permite elegir entre 
grandes producciones operísticas, espectáculos 
de danza o zarzuela, conciertos sinfónicos de la 
ROSS, el ciclo de Grandes Intérpretes, recitales 
líricos, de jazz o espectáculos de flamenco, que es 
nuestro Patrimonio Cultural Inmaterial de la Hu-
manidad así como los programas específicos para 
escolares y familias. Una cartelera con estrenos 
absolutos y espectáculos consagrados, produccio-
nes propias y coproducciones, que busca y man-
tiene el equilibrio entre la tradición y la innova-
ción. Como espacio escénico público, tenemos el 
compromiso y la obligación de ofrecer un cartel 
ambicioso y variado, con propuestas valientes, y 
también tenemos que hacer una apuesta clara por 
atender las exigencias del público y del sector.
Un nuevo ejemplo es la programación de esta 
temporada, ecléctica y atractiva para todos los 
públicos, en la que optimizamos la excelente 
producción propia de una ópera ambientada en 
Sevilla, Fidelio; ampliamos en cantidad y calidad 
la oferta para el creciente público de danza; forta-
lecemos el programa didáctico, crucial para crear 
público; revitalizamos muy sensiblemente la acti-
vidad de la Sala Manuel García con interesantísi-
mos ciclos de piano que serán una pasarela para la 
excelente generación de nuevos pianistas españo-
les... Y todo eso lo hacemos, además, estableciendo 
alianzas de colaboración con el Centro Nacional de 
Difusión Musical –al que felicito por incrementar 
su presencia en Andalucía– con el FEMÀS o con 
el Instituto Polaco de Cultura, entre otras institu-
ciones. Necesitamos establecer colaboraciones con 
todos los agentes culturales de prestigio posibles. Y 
lo estamos haciendo.

Rosa Aguilar, Consejera de Cultura

«El compromiso de la Consejería de Cultura
con el Maestranza ha sido, es y será

pleno y total»
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¿Cómo valora la incorporación de Antonio Garde 
como nuevo gerente?
Antonio Garde ha llegado al Teatro de la Maestran-
za avalado por una larga experiencia en la gestión 
de instituciones culturales y por una impecable 
trayectoria caracterizada por su profesionalidad, su 
buen talante, su capacidad de diálogo y por el res-
peto del que goza en el sector. Ha estado muy vin-
culado desde hace años a las artes escénicas, tiene 
un gran conocimiento del sector cultural andaluz y, 
lo que es muy importante, conoce muy bien y desde 
hace mucho tiempo este Teatro y a todos los que en 
él trabajan. En este sentido, su nombramiento, que 
nació por unanimidad entre las distintas adminis-
traciones del Consejo Rector, es una garantía para 
el futuro del Maestranza, y su sólida carrera contri-
buirá a dar estabilidad al proyecto en los próximos 
años, optimizando recursos, estrechando aún más 
los vínculos con la sociedad sevillana y andaluza, y 
consiguiendo nuevas y sólidas alianzas con institu-
ciones y organismos nacionales e internacionales.

¿Qué papel juega la cultura en el desarrollo 
económico andaluz? ¿Y el Maestranza?
La cultura forma parte del cuarto pilar del desa-
rrollo sostenible, un sector que genera empleo y 
crecimiento y ofrece oportunidades. El Teatro de 
la Maestranza es un claro ejemplo de proyecto cul-
tural que ofrece una programación de calidad, con 
una alta fidelidad de su público (casi 200.000 espec-
tadores al año), y que a la vez genera puestos de tra-
bajo, directos e indirectos: creadores, emprendedo-
res, técnicos, artistas,  pequeñas industrias creativas 
y de servicios que entretejen una potente red de 
actividad cultural en nuestra tierra. Por todo esto, 
el compromiso de la Consejería de Cultura con el 
Maestranza ha sido, es y será pleno y total.

¿Cómo ha afectado el IVA cultural al sector en 
Andalucía?
La cultura se ha visto fuertemente sacudida por esta 
crisis y por el daño que ha hecho y sigue haciendo 
al sector el injusto 21% del IVA cultural. Sólo aho-
ra, y tras las continuas reclamaciones de la oposi-
ción y del sector, el Gobierno central ha rectificado 
pero lo ha hecho tarde y mal, dejando fuera de esta 
bajada impositiva al cine. Desde que en 2012 en-
tró en vigor la subida al 21% del IVA cultural, este 
impuesto ha restado competitividad al sector y ha 
hecho inviables muchos proyectos profesionales. 
Numerosas pequeñas y medianas empresas cultu-

rales de Andalucía y de fuera de nuestra comuni-
dad han desaparecido asfixiadas por la situación 
económica y por un impuesto que castiga un sector 
reivindicativo, crítico y libre por naturaleza. Lo más 
dramático es que la recaudación que ha realizado 
el Gobierno con la aplicación de este impuesto es 
infinitamente menor que si estas empresas perma-
necieran activas. Sin duda, detrás de este impuesto, 
está la voluntad de castigar el mundo de la cultura.

Se habla mucho de la importancia de la cultura para 
el sector turístico, dado que actúa como foco de 
atracción de visitantes. ¿Cómo valora este aspecto?
Andalucía es tierra de cultura. Cada año, unos 7,5 
millones de visitantes que llegan a nuestra comu-
nidad declaran que vienen atraídos por la cultura 
y el patrimonio como principal motivación para 
su viaje. De la mano del inmenso patrimonio que 
tiene y de su agenda de actividades en teatros, 
festivales, museos y centros de arte, la cultura en 
su más amplio sentido es una de las mejores car-
tas de presentación de nuestra tierra. Por ello, la 
Consejería de Cultura trabaja con la Consejería 
de Turismo para promover, desarrollar y promo-
cionar políticas de impulso del turismo cultural 
sostenible así como con el resto de consejerías del 
Gobierno andaluz para hacer efectiva la transver-
salidad de la cultura.

¿Cómo ve el futuro del Teatro de la Maestranza? 
¿Cuáles son los retos que tiene?
Tras la celebración de los 25 años del Teatro y con 
la incorporación este año de Antonio Garde al 
equipo de esta casa, hemos iniciado una nueva eta-
pa llena de ilusión, marcada por el diálogo, la parti-
cipación y la colaboración institucional, una etapa 

en la que continuará el inmenso trabajo de todas 
las personas que forman la gran familia del Teatro 
de la Maestranza. También de la mano con la Real 
Orquesta Sinfónica de Sevilla, que es una institu-
ción hermana y que tiene el Maestranza como su 
sede y con la que convive y colabora. Uno de los 
objetivos principales para el futuro por parte de 
las instituciones que formamos parte del Consejo 
Rector del Teatro (Ministerio de Educación, Cultu-
ra y Deporte, Junta de Andalucía, Diputación Pro-
vincial y Ayuntamiento de Sevilla) es llevar toda la 
actividad que en el Teatro se hace al conjunto de 
los ciudadanos, también a los que tienen más difi-
cultades para acceder a la cultura, pero sobre todo 
a nuestras niñas y nuestros niños. Unos ciudada-
nos que aprenden a amar y a disfrutar la cultura 
desde pequeños serán unos ciudadanos más libres 
y más felices en el futuro. Asimismo, otro de los 
retos es potenciar la colaboración público-privada, 
algo muy desarrollado en otros países y al que aún 
le queda mucho por recorrer en nuestro país, a la 
espera como estamos de una ley estatal de Mece-
nazgo. El Maestranza es un claro ejemplo de cómo 
el patrocinio de las empresas privadas ayuda a de-
sarrollar un gran proyecto. Desde aquí, me gustaría 
dar las gracias por su respaldo y apoyo a todas esas 
empresas y colaboradores implicados en el teatro. 
El mejor futuro para el Maestranza es que desde el 
presente caminemos todos juntos para hacer cada 
vez más fuerte y más sólido este proyecto. En este 
sentido, los retos de futuro en los que debemos 
trabajar son mantener la excelencia y la calidad de 
su programación, mantener la fidelidad de nuestro 
público e ir a más para captar nuevas ciudadanas y 
ciudadanos que se emocionen cada vez que se alza 
el telón del Maestranza. 
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CON EL GRAN CLASICISMO DEL 
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 y la consagración ya como solista, por primera vez en el gran escenario del Teatro, del pianista sevillano 

Juan Pérez Floristán, premiado con el Paloma O´Shea en Santander. 

Nuevas voces andaluzas para la lírica española: Berna Perles en la Sala Manuel García. Y bajo el 

simbolismo de su mensaje liberal, el placer infantil de La flauta mágica de Mozart. La pianista venezolana 

Gabriela Montero improvisó sobre temas solicitados por el público. Y Amandine Beyer, junto a la OBS, 

deslumbró con su violín barroco.

Fotografías, © Guillermo Mendo–Teatro de la Maestranza



En página izquierda, el Ballet Nacional de Letonia; arriba, el barítono Peter Kellner como Papageno en una escena de La flauta mágica; 
abajo, el joven pianista sevillano Juan Pérez Floristán, Amandine Beyer rodeada por los músicos de la Orquesta Barroca de Sevilla, 
Berna Perles acompañada al piano por Francisco Soriano y la intérprete venezolana Gabriela Montero.

7
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Arriba, una escena de Zarzuela! The Spanish Musical; abajo, María José Montiel, una escena de Allegro Vivace, 
la coreografía Romero (Vertebración VII) y Carmen Linares junto a Vanesa Aibar al baile.
En página derecha, El Amor Brujo en la versión de Víctor Ullate.
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MAGIA Y PLASTICIDAD EN LA COREOGRAFÍA DE 
VÍCTOR ULLATE PARA EL AMOR BRUJO DE FALLA
Intimidad y sutileza en el recital  de María José Montiel y pasión arrolladora en la copla de Laura Gallego. 

Pasión musical en el Concierto de Cuaresma.  Y emocionante solidaridad flamenca en la Gala a beneficio de la Asociación

de Padres de Niños Oncológicos de Andalucía (Andex) organizada por la Fundación Cámara de Sevilla. 

Un viaje iniciático para descubrir un género genuinamente español: Zarzuela! The spanish musical.

 Y otra invitación para que los más pequeños descubran el placer de la música en Allegro Vivace. 

Nuevos horizontes para la danza en Vertebración VII.  Y 30 años y 17 discos apuntalando el éxito de la «reina de las 

sevillanas»: María del Monte.  Así como el estreno del espectáculo Palo Santo del guitarrista Daniel Casares.

Otro recital emocionante: Carmen Linares, catedrática del cante. 

Fotografías, © Guillermo Mendo–Teatro de la Maestranza



PASIÓN Y DRAMA, EL GRAN ÉXITO DE LA BOHÈME 
DESPIDIÓ LA TEMPORADA LÍRICA 
Y, cerrando el FEMÀS, un concierto sencillamente inolvidable:  Philippe Herreweghe y la Pasión según San Mateo de Bach. 
Ningún espacio mejor que el Teatro de la Maestranza para  que médicos y especialistas celebren de nuevo el Día Mundial de 
la Voz. Y la calidad impetuosa, arrolladora, de la Orquesta Joven de Andalucía seduciendo al público. 
La OBS encontró en el barítono José Antonio López al cómplice indispensable para un gran recital. 
Bebiendo en las fuentes del jazz o el blues, la poética desnudez de la gran Madeleine Peyroux. 
Con dirección de escena de Alfonso Zurro, musical de Juan García Rodríguez y títeres de Juan Carlos de la Plaza, vimos el 
delicioso Retablo de Maese Pedro de Falla. Semilla de un posible proyecto pedagógico de la Universidad, el Conservatorio 
Manuel Castillo, la Escuela de Arte Dramático y el Maestranza, su éxito alentó un buen futuro.
Y en enero, la Gala de los Premios José María Forqué salió por primera vez de Madrid tras 22 ediciones para convertir al 
Maestranza en un teatro «de cine» y un plató para TVE que, en directo, la retransmitió por La 1.
El 11 de mayo tuvo lugar la Gala del Día Mundial de la Cruz Roja y de la Media Luna Roja, con la asistencia de S. M. la Reina.

Fotografías, © Guillermo Mendo–Teatro de la Maestranza
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Arriba, el barítono José Antonio López y la OBS; abajo, Madeleine Peyroux junto a Barak Mori al contrabajo y Jon Herington a la guitarra, 
la Orquesta Joven de Andalucía dirigida por Manuel Hernández-Silva, la gala del Día Mundial de la Cruz Roja, presidida por S.M. la Reina, y la Jornada del Día Mundial de la Voz.
En página izquierda, José Bros y Anita Hartig durante el segundo acto de La bohème, la Gala de los Premios Forqué y El retablo de Maese Pedro en la Sala Manuel García.
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Cinco títulos: 3 de ellos por primera 
vez en el Maestranza, uno que volve-
remos a redescubrir tras 20 años de 
ausencia y la producción propia de 
un clásico imperecedero ambientado 
en Sevilla. Entramos en la nueva tem-
porada enarbolando la bandera de la 
esperanza, la fraternidad y la igual-
dad a pesar de que el telón se abrirá 
para mostrarnos una lóbrega prisión 
en las inmediaciones de Sevilla. Pero 
Fidelio, única ópera de Ludwig van 
Beethoven (1770 – 1827) esconde, 
bajo su trama romántica consagrada 
a enaltecer el amor conyugal, una vi-
brante exaltación del humanismo, la 
igualdad y la fraternidad contra cual-
quier forma de autoritarismo, hasta el 
punto de que ha sido considerada el 
primer drama musical de la Historia 
moderna y un acto de fe en el poder 
regenerador de la civilización y la 
cultura. Estrenada en Viena en 1805 
y obra de gran complejidad vocal y 
coral, Fidelio regresa los días 24, 27 
y 30 de octubre en la producción 
propia del Maestranza, dirigida por 

José Carlos Plaza, con la colaboración 
especial del Ministerio de Cultura 
a través de la Sociedad Estatal de 
Conmemoraciones Culturales. Al 
frente de la ROSS, Pedro Halffter. Y 
en el reparto, grandes voces interna-
cionales como la soprano rusa Elena 
Pankratova, aclamada por su técnica 
vocal y su fuerte presencia escénica y 
uno de los tenores más aclamados de 
su generación, Roberto Saccà.
Además de otra gran expresión 
del esplendor «belcantista» de la 
ópera italiana, La fille du régiment 
es también una divertida comedia 
con la que Gaetano Donizetti ob-
tuvo un enorme éxito en el París 
de 1840. Ópera de muy exigentes 
virtuosismos vocales, al Teatro de la 
Maestranza llega en una celebrada 
producción de Laurent Pelly para el 
Gran Teatre del Liceu que actualiza 
su argumento, que exalta los valores 
de la vida militar hasta el punto de 
que el público francés la abrazó con 
una suerte de «ópera nacional» que 
se solía representar el 14 de julio, 
aniversario de la Toma de la Bastilla, 

con irónicas dosis de crítica social. 
La soprano surafricana Pretty Yende, 
aclamada en París, Milán o Nueva 
York y cuyo carisma artístico ha sido 
elogiado por Plácido Domingo, y 
el tenor americano John Osborn, 
protagonista de registros junto a 
Antonio Pappano o Cecilia Bartoli, 
encabezan el gran reparto los días 26 
y 29 de noviembre y 2 y 5 de diciem-
bre. Dirige Santiago Serrate.
Si hay una ópera que ejemplifique el 
compromiso artístico y la capacidad 
de renovación de un compositor que, 
habiendo conquistado todos los éxi-
tos en el transcurso de una larga ca-
rrera, se resiste a repetirse y gira sor-
prendentemente sobre sí mismo, esa 
ópera es Falstaff y ese compositor es 
Giuseppe Verdi. En 1894, a punto de 
cumplir 80 años y tras 54 de carrera, 
Verdi nos brindó una lección de 
vitalidad y renovación en la asom-
brosa Falstaff, una ópera bufa que 
inaugura nuevas maneras de abor-
dar, entonces con suma complejidad, 
el teatro musical en un ejercicio de 
magisterio crepuscular que concluye 

con la célebre y escéptica reflexión 
de que «todo en este mundo es bur-
la». Sobre la producción de Marco 
Gandini para la Showa University 
of Music-Teatro del Giglio Showa 
de Japón, Pedro Halffter dirige a la 
ROSS, al Coro de la A.A. del Teatro 
de la Maestranza y a un reparto 
encabezado por el brillante barítono 
búlgaro Kiril Manolov y el español 
José Antonio López, uno de nuestros 
cantantes con mayor proyección del 
momento. En 4 funciones, entre el 
16 y el 24 de febrero. 
Rinaldo, estrenada en Londres en 
1711, y que el Teatro de la Maes-
tranza presenta en coproducción 
con el Festival de Música Antigua 
(Femàs) nos devuelve la bellísima 
escritura vocal de G. F. Haendel 
responsable, como director de la 
Royal Academy of Music a partir de 
1719, del triunfo de la ópera italiana 
en Londres. Rinaldo, compuesta 
inmediatamente después de la es-
tancia –decisiva para su formación– 
de Haendel en Italia exhibió las 
cualidades de la ópera italiana de la 

UN ESCENARIOpara el placer
En el veinticinco aniversario de la Expo 92, un hito para la transformación social y tecnológica de Sevilla y Andalucía del que el Teatro de la Maestranza, 
concebido especialmente para acoger su deslumbrante programación operística y musical, es heredero directo, el director artístico del Maestranza, Pedro 

Halffter, presenta una nueva temporada pensando plenamente en la madurez artística del coliseo sevillano y en el corazón de sus fieles espectadores.
Toda nueva temporada constituye una promesa renovada de nuestros anhelos como aficionados y espectadores que depositamos en el gran escenario del 
Teatro nuestro deseo de gozar de nuevas y excitantes experiencias musicales. En la 17-18, el Teatro de la Maestranza, un teatro de todos, amplía su oferta,  
fortalece singularmente algunos segmentos, como los conciertos especiales y la danza, continúa profundizando en la recuperación o descubrimiento de 

nuevos repertorios para las nuevas generaciones que siguen sumándose a nuestro proyecto e invita a su amplia audiencia a sumergirse en el «sueño» de la 
experiencia artística para despertar de él, en nuestro patio de butacas, más plenos y renovados. Mejores espectadores. Mejores ciudadanos.

Disfruten de la temporada. Está hecha para su disfrute.

Ópera
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época –exhuberancia, pasión, vir-
tuosismo vocal– con tanta brillantez 
que fue un enorme y sorprendente 
éxito que quebró el rechazo con el 
que el público inglés había recibido 
hasta entonces cualquier propuesta 
escénica llegada desde el continen-
te. Reescrita por Haendel 20 años 
después de su estreno, Harry Bicket 
dirige a The English Concert, una 
formación legendaria de la escena 
barroca europea, con el contratenor 
español Xavier Sabata –habitual 
de los grandes especialistas como 
Christie, Biondi o Jacobs– y la as-
cendente soprano canadiense Jane 
Archibald, entre otros. El 10 de 
marzo, en versión concierto.
La temporada acaba con la trágica 
historia de la actriz Adriana Lecou-
vreur, un drama verista que el com-
positor y pedagogo Francesco Cilea, 
convirtió en una cima de un género 
–el verismo– que a principios del 
siglo XX renovó con nuevas perspec-
tivas teatrales más realistas y crudas 
la tradición de la ópera italiana. La 
ópera, en cuatro actos y estrenada en 

Milán en 1902, es un ejemplo de la 
sabia combinación entre los ideales 
vocales del belcantismo heredado 
del pasado con las modernas nece-
sidades expresivas del naciente siglo 
XX y, aunque al principio el título 
inició su periplo por los teatros con 
una acogida tibia, fue alrededor de 
1940 cuando las grandes divas como 
Mafalda Favero o, sobre todo, Renata 
Tebaldi –quien impuso Adriana… 
en el Metropolitan de Nueva York- 
lideraron su resurgimiento. Arias tan 
desgarradoras como «Ecco: respiro 
appena…» o «Poveri fiori», consa-
gradas por la Callas, dieron alas a ese 
renacimiento. Una producción de 
Lorenzo Mariani para el Teatro San 
Carlo de Nápoles dirigida musical-
mente por Pedro Halffter, convoca 
a un gran reparto encabezado por 
Ainhoa Arteta –siempre aclamada 
por el público en Sevilla– y el tenor 
rumano Teodor Ilincai. Del 21 de 
mayo al 2 de junio, en 5 funciones.
O sea: cinco títulos que abarcan 
un gran espectro estílistico dentro 
del género, de los que tres –La fille 

du régiment, Rinaldo  y Adriana 
Lecouvreur– ascienden por primera 
vez al escenario del Maestranza; 
uno –Falstaff– que no era visto en 
el Teatro desde hace algo más de 20 
años y supone, por tanto, la primera 
oportunidad de descubrirlo para una 
nueva generación de espectadores 
y otro –Fidelio–, que además de ser 
una producción propia ambientada 
en Sevilla, abandera valores tan radi-
calmente actuales como la tolerancia, 
la libertad y el humanismo.

Un auténtico furor en la ópera mun-
dial abre un Ciclo que, esta tempo-
rada, sitúa al Teatro de la Maestran-
za en el gran escaparate del canto 
lírico internacional. El tenor que 
desató la locura  en el Metropolitan 
de Nueva York donde, por el delirio 
del público, realizó un bis como solo 
lo habían hecho antes Pavarotti y 
Flórez, el mexicano Javier Camare-
na (Veracruz, 1976), voz codiciada 
de las mejores casas de ópera, se 

presenta en el Teatro de la Maes-
tranza el 13 de noviembre en una 
cita con una voz que hará historia.
La reunión en un recital de dos de 
las mezzosopranos más aplaudidas 
en la escena barroca internacional, 
la sueca Ann Hallenberg (1967) y 
la norteamericana Vivica Genaux 
(1969), ambas con currículos artís-
ticos sencillamente apabullantes, es 
una invitación a un duelo interpre-
tativo de tan alta temperatura, que 
cuesta imaginar un (amistoso) match 
vocal con tanta intensidad en su gé-
nero. Arropadas por la fabulosa Or-
questa Barroca de Sevilla (OBS) bajo 
la dirección de uno de los mejores 
especialistas, el organista suizo Die-
go Fasolis (1958), que ha desplegado 
su rigor y versatilidad en más de 50 
grabaciones discográficas, Hallen-
berg y Genaux abordan un reper-
torio sencillamente deslumbrante: 
páginas, cargadas de expresividad y 
virtuosismo, de Haendel y Vivaldi. 
En coproducción con el Centro 
Nacional de Difusión Musical 
(CNDM), el 20 de enero.

Recitales líricos

La fille du régiment.
Foto, © A. Bofill
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Descubrir la zarzuela y la ópera y 
reivindicar los derechos de la infan-
cia, ejes del Programa Pedagógico. 

Proyecto Zarza
Una de las historias de amor y ce-
los más populares de la zarzuela 
española, la de Felipe y Mari Pepa, 
abandona las corralas del Madrid 
de finales del XIX para saltar del 
casticismo a las modernas redes 
sociales. Formando parte de los pro-
gramas educativos del Maestranza, 
que esta temporada multiplican sus 
propuestas, llega el proyecto Zarza 
del Teatro de la Zarzuela, destinado 
a descubrir el «género chico» a las 
nuevas generaciones de espectado-
res con una lectura de La Revoltosa 
de Ruperto Chapí en la versión 
libérrima del director de escena 
José Luis Arellano que, sin alterar la 

partitura original, actualiza el libreto 
haciendo lo que Arellano sostiene 
que habrían hoy hecho los libretis-
tas de la época, Fernández Shaw y 
López Silva: contarle al público de la 
época lo que, en cada época, le inte-
resa al público.
Pero lo más novedoso del Proyecto 
Zarza es que la producción, inter-
pretada musicalmente por un grupo 
de cámara, está protagonizada por 
jóvenes –16 actores y cantantes 
elegidos en un casting de 400 aspi-
rantes– que encarnan la aspiración 
de descubrirle al público nuevo la 
vigencia del género más genuina-
mente español. El 4 y 5 de abril de 
2018, en funciones para familias y 
estudiantes de Bachillerato y F.P.

Ópera para escolares
La versión de Els Comendiants so-
bre La Cenerentola de Gioachino 
Rossini para el Gran Teatre del Liceu 

de Barcelona se ha convertido en un 
clásico de la pedagogía musical para 
niños.  Sobre el vestuario colorista 
de Joan Guillén y una puesta en 
escena llena de comicidad y movi-
miento, Joan Font desarrolla todo 
el potencial fantasioso del cuento de 
Perrault sobre la hilarante partitura de 
Rossini. Narrada por una ratoncita, 
la historia transcurre como un gran 
sueño –acostarse pobre y levantarse 
convertida en princesa– en un espec-
táculo que para Font tiene «distintos 
niveles de lectura» que no excluyen, 
sin abandonar el humor, incluso el 
conflicto entre clases sociales. Y todo 
al servicio de intentar contagiar en 
los jóvenes espectadores el placer de 
la ópera. Pero con cercanía. «No se 
puede pedir al público joven que nos 
escuche si nosotros no los escucha-
mos a ellos», dice Font. El 8 de abril 
de 2018 en función familiar y los 
días 9, 10 y 11 de abril en 6 matinales 

destinadas al ciclo de primaria de los 
centros educativos.

Programa de Navidad
El decorado orientalista de Alí Babá 
y los cuarenta ladrones, un cuento 
incluido en los fascinantes relatos de 
Las mil y una noches, sirve a la Ópera 
de Cámara de Navarra para construir 
una pieza que reflexiona sobre la 
quiebra de los derechos de la infancia 
y el combate entre la ética y la inmo-
ralidad. La ópera, compuesta en 2007 
por Íñigo Casali con libreto de Pablo 
Valdés y puesta en escena de Pablo 
Ramos, aprovecha la ensoñación del 
mundo oriental para deslocalizar el 
carácter simbólico de la historia que 
podría suceder «en cualquier parte 
del mundo». El 28 y 29 de diciembre, 
en colaboración con el Programa 
Andaluz para Jóvenes Intérpre-
tes-Orquesta Joven de Andalucía de 
la Consejería de Cultura.

Proyectos 
educativos

Alí Babá y los cuarenta ladrones. 
Foto, © JAG

La Revoltosa.
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La temporada presenta un amplio 
Ciclo de Danza que refuerza la 
oferta habitual del Teatro para los 
muchos aficionados al género, tanto 
en su vertiente clásica como más 
contemporánea. Y lo hace, además, 
con el plus de ofrecer la música de 
casi todos sus espectáculos en direc-
to, en vivo. Así, los días 31 de octu-
bre y 1, 2 y 3 de noviembre, la Sala 
Manuel García acoge las propuestas 
vanguardistas del Mes de Danza, ya 
en su 24ª edición. Al día siguiente, 
4 de noviembre, la danza clásica 
asciende hasta la gran sala para 
mostrar el trabajo del Ballet Na-
cional Ruso, la primera compañía 
privada que surgió en aquel país tras 
el desmoronamiento de la antigua 
Unión Soviética. El Ballet, dirigido 
por Sergei Radchenko –formado 
junto a la mítica Maya Plisetskaya– 
es un brillante cuerpo de baile inte-
grado por más de 50 bailarines de 
prestigio. A Sevilla llega, de la mano  
de uno de nuestros patrocinadores, 

la Cope, y Goldberg Management, 
un clásico imperecedero: El lago de 
los cisnes, sobre la partitura de Chai-
kovski, con coreografía del propio 
Radchenko.
El Ciclo cambia radicalmente de 
estilo el 9 de diciembre para pre-
sentar Nacida sombra, el homenaje 
que la bailaora y coreógrafa Rafaela 
Carrasco (Sevilla, 1972), una figura 
crucial para entender la moderna 
transformación del baile flamenco 
de los últimos años, tributa a cuatro 
mujeres de nuestro Siglo de Oro: 
Teresa de Jesús, María de Zayas, 
María Calderón y Sor Juana Inés de 
la Cruz. Cuatro epístolas bailadas 
como en un viaje en el tiempo para 
resaltar los vínculos de valentía, 
dolor y sacrificio en la búsqueda de 
la libertad de las mujeres.
Con la misma voluntad de indaga-
ción que caracteriza al Ciclo, la so-
berbia Compañía Nacional de Dan-
za (CND) presenta Don Quijote del 
11 al 14 de enero de 2018. A partir de 
la partitura de Minkus e inspirándose 

en la versión original de Petipa y 
otras, como la posterior de Gorski, la 
coreografía de José Carlos Martínez, 
director de la CND poetiza la figura 
del hidalgo en su búsqueda del amor 
perfecto encarnado por Dulcinea y se 
enfrenta a nuestro mito más univer-
sal, liberándolo de clichés y estereo-
tipos, tratando de respetar la esencia 
de la cultura y la danza española. 
La danza más experimental regresa 
el 10 y 11 de abril a la Sala Manuel 
García con los espectáculos presen-
tados por la Asociación Andaluza de 
Compañías y Creadores de Danza 
Contemporánea en la 8ª edición 
de Vertebración, escaparate de la 
creación coreográfica andaluza más 
inquieta y pujante.
Poco después, el día 24, de nuevo 
en la gran sala del Teatro, la Dres-
den Frankfurt Dance Company 
se presenta en Sevilla con una de 
las grandes citas de la temporada: 
cuatro piezas sobre coreografías de 
su director, Jacopo Godani, con mú-
sicas, en su mayoría interpretadas en 

directo, de Bartók –su cuarteto nú-
mero 4–, Maurice Ravel –las maravi-
llosas Ondine y Le Gibet del tríptico 
para piano Gaspard de la Nuit– y la 
creación electrónica de 48Nord. Se 
trata de una cita con la danza actual 
más vibrante que renueva la tradi-
ción desde la perspectiva contem-
poránea de un coreógrafo formado 
como bailarín con Bejart y colabora-
dor de William Forsythe. 
Y, finalmente, el Ciclo concluye 
el 13 y 14 de junio con la profun-
da revisión a la que un bailarín y 
coreógrafo que ha hecho historia 
decisiva de la danza española, Víctor 
Ullate (Zaragoza, 1947) somete a 
otro mito de la cultura española y, 
singularmente, operística: Carmen. 
Adentrarse en la historia íntima y 
veraz de la cigarrera buscando nue-
vas luces, nuevas aristas, que nos 
conduzcan a la profunda verdad de 
uno los personajes de ficción más 
fascinantes y potentes del último 
siglo. El Víctor Ullate Ballet baila 
una nueva Carmen.

En la nueva temporada, el Maestranza 
fortalece la oferta de danza. 
Destacan la Compañía Nacional de Danza 
y Dresden Frankfurt Dance Company.

Danza 

Compañía Nacional de Danza. Don Quijote.
Foto, © Jesús Valinas
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La historia de amor entre Les 
Luthiers y España acaba de 
celebrar 50 años de fidelidad con 
un broche de lujo: el recientísimo 
Premio Princesa de Asturias de 
Comunicación y Humanidades. 
Analogías aparte, el galardón es 
todo un símbolo que reconoce la 
profunda inteligencia y sabiduría 
del irónico humor escénico y 
musical del grupo argentino y su 
capacidad para vencer el transcurso 

del tiempo y seducir ya a dos 
generaciones de espectadores. 
¿Qué decir de Les Luthiers salvo 
que su mejor credencial son, 
precisamente, esos 50 años de éxitos 
y llenos absolutos? Adorados por 
el público, Les Luthiers vuelven a 
Sevilla, precisamente en los días de 
su aniversario, para regalarnos 8 
funciones de Chist!, una selección de 
sus hilarantes gags musico-teatrales. 
Nada que añadir, salvo un consejo: 
apresúrense a reservar su entrada 
entre el 8 y el 16 de septiembre.

Si Les Luthiers son unos 
(fresquísimos) viejos conocidos 
de los que jamás nos cansaremos, 
Gregory Porter (Sacramento, 
1971) es una nueva estrella del 
jazz vocal americano en el que 
ha irrumpido con el brillo de las 
carreras fulgurantes, pues en muy 
poco tiempo ya ha obtenido un 
Grammy por su disco Liquid spirit, 
de 2015. Impregnado por el gospel 
–«aprendí la libertad del jazz en la 
iglesia», ha dicho– en sus canciones 
asegura invocar a «algo poderoso, 

que se mueve por leyes propias: 
llámalo cultura, amor, espíritu», dijo 
a El País. 
Una lesión que truncó su incipiente 
carrera deportiva lo catapultó, ines-
peradamente, como el gran cantante 
llamado a liderar el jazz vocal ameri-
cano al que insufla pasión, libertad, 
una excelente producción musical 
y una capacidad inusual para inter-
pretar escénicamente y empatizar 
con el público al que asciende en 
veladas de alto voltaje musical. El 17 
de marzo. 

Tan respetuoso por la raíz de lo jon-
do como abierto a la curiosidad de 
los artistas extremadamente versáti-
les, Arcángel (Francisco José Arcán-
gel Ramos, Huelva, 1977), cantaor 
profesional desde los 15 años, ha 
compartido excitantes aventuras 
musicales tanto con el compositor 
contemporáneo Mauricio Sotelo 
como con el violagambista Fahmi 
Alqhai sin abandonar nunca el 
tronco flamenco desde el que se ha 
consagrado con una voz única. 
En su nueva cita, el 25 de noviem-
bre, cantará los grandes clásicos del 
flamenco –seleccionados por el pú-
blico a través de sus redes sociales–.

Por su parte, Pepe Habichuela (José 
Antonio Carmona Carmona, Grana-
da, 1944) atesora la herencia de una 
dinastía aristocrática en la guitarra 
y el arte flamenco: los Carmona. Un 
músico esencial para comprender la 
decisiva transformación de la guita-
rra en el flamenco contemporáneo, 

pues acompañó tanto a Juan Valde-
rrama como a Camarón y Morente, 
se presenta rodeado de amigos y 
cómplices como Bandolero, Alba 
Heredia, Dani de Morón o Enrique 
Morente Carbonell, entre otros. El 
22 de diciembre.
Y, por último, el 3 de marzo, Manuel 
Lombo (Sevilla, 1979), que aunque 
formado en la esencia del flamenco 
tradicional bajo la tutela de José de 
la Tomasa o Naranjito de Triana en 
la Fundación Cristina Heeren, es un 
cantaor inquieto, ecléctico y siempre 
sorprendente, cierra el Ciclo con un 
homenaje al personalísimo Bam-
bino, «príncipe de la rumba fatal», 
quien a su muerte en 1999 había 

protagonizado una de las revolucio-
nes más exacerbadas del flamenco 
contemporáneo. 

Grandes 
intérpretes

Flamenco

1

1. Gregory Porter 
2. Javier Camarena 
3. Jorge Luis Prats
4. Orquesta Joven de Andalucía 
5. Pepe Habichuela 
6. Manuel Lombo

2 3

5 6
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Esta temporada, el apartado de 
Conciertos, que incluye propuestas 
variadas, se amplía notablemente 
acogiendo dos intensas integrales 
dedicadas a las sonatas para piano 
solo de Beethoven y a las transcrip-
ciones, también para piano, que 
Franz Liszt realizó de las sinfonías 
del genio de Bonn, encomenda-
das a una impresionante plantilla 
de los jóvenes, pero ya maduros, 
pianistas españoles que lideran su 
generación.

El proyecto Crecer cantando, crecer 
soñando, una experiencia musical 
didáctica dirigida por Luis Dueñas 
que moviliza a una red de varios 
centros, cumple 10 años y nos ofrece 
–el 17 de septiembre– una selección 
de momentos estelares cosechados a 
lo largo de una década de aventura 
pedagógica en torno a la música.
El 22 de octubre, Daniel del Pino 
abre en la Sala Manuel García la tan-
da de 9 conciertos en los que otros 
tantos pianistas jóvenes españoles 
–Eduardo Fernández, Javier Negrín, 
Gustavo Díaz-Jerez, Alba Ventura, 
Judith Jáuregui, José Menor, Car-
men Yepes y Miguel Ituarte– se 
distribuyen el reparto de enfrentarse 

a uno de los corpus más influyentes 
de la Historia de la Música: las 32 
sonatas para piano solo de L. v. 
Beethoven, un completo viaje del 
Clasicismo al Romanticismo –y aún 
más allá– arropadas por 18 estudios 
de Ligetti y 9 creaciones de otros tan-
tos nuevos compositores españoles 
como Francisco Lara, Ramón Paus, 
Armando Alfonso, Gustavo Díaz-Je-
rez, Ricardo Llorca, José Luis Greco, 
José Menor, Carles Guinovart y Jesús 
Rueda, todos en reestreno como 
encargos del CNDM. Entre el 22 y el 
29 de octubre.
Inmediatamente coronado ese Hi-
malaya musical, el 5 de noviembre, 
Miguel Ituarte inaugura otro ciclo, 
esta vez más espaciado en el tiempo, 
de rara intensidad musical, pues 5 
pianistas –junto a Ituarte, Juan Car-
los Garvayo, Eduardo Fernández, 
Miriam Gómez Morán y José Me-
nor– darán fe de la pasión con la que 
F. Liszt apoyó y difundió la obra de 
su querido Beethoven transcribiendo 
para piano solo la integral de sus 
nueve sinfonías en obras tan deudo-
ras del maestro como autónomas y 
propias del genio pianístico de Liszt. 
En 5 sesiones, hasta el 29 de abril.
El tradicional Concierto de Navi-
dad que ofrece el Maestranza con 
la participación de la Orquesta de 
Cámara de la Real Orquesta Sinfó-
nica de Sevilla, bajo la dirección de 
Vladimir Dmitrienco, presenta –el 
17 de diciembre– versiones de villan-
cicos tradicionales adaptados a una 
formación de cuerda clásica. Una 
cita concebida para celebrar musi-
calmente en familia una fiesta para 
la que se han producido abundantes 
composiciones de todos los géneros 
en la Historia de la Música.
Un espíritu similar, aunque con di-
ferente plantilla orquestal, alienta el 
concierto organizado por el diario 
La Razón y la Fundación Excelentia, 

en el que la Orquesta Sinfónica de 
España, bajo la dirección de Kynan 
Johns, formado bajo la tutela del gran 
maestro Lorin Maazel, interpreta una 
selección de valses y polkas de Jo-
hann Strauss. Gran tradición vienesa, 
pues, para despedir 2017 y recibir al 
Nuevo Año en un relajado ambiente 
de fiesta el 30 de diciembre.
Ya remontado el nuevo año, el 2 de 
abril, la brillante Orquesta Joven de 
Andalucía, reaparece en el Teatro de 
la Maestranza donde es tan querida 
y respetada para abordar el inmenso 
fresco con el que, al decir de la músi-
ca especializada, concluye la música 
del siglo XX: la Octava Sinfonía de 
Anton Bruckner, compuesta entre 
1884 y 1887, aunque revisada en 
1890. El concierto, organizado en 
colaboración con la Agencia de Insti-
tuciones Culturales de la Consejería 
de Cultura de la Junta de Andalucía, 
está dirigido por Pedro Halffter.
Y, por supuesto, entre septiembre de 
2017 y julio de 2018, la Real Orques-
ta Sinfónica de Sevilla (ROSS) ofrece 
su habitual serie de conciertos de 
abono en el escenario del Teatro de 
la Maestranza.

PIANO
Gran cita para abrir esta temporada 
el Ciclo de Piano. En 2005, un joven 
pianista polaco –entonces, 20 años– 
se atrevió a acaparar los cinco prime-
ros premios del Concurso Chopin de 
Varsovia deslumbrando al jurado y al 
público. Desde entonces ese pianista, 
Rafał Blechacz, ha confirmado todas 
las altas expectativas que desató ma-
durando como un músico prodigioso 
cuyos Chopin, Bach o Szymanowski, 
entre otros,  siguen escondiendo 
nuevas sorpresas en su teclado. A 
su recital en Sevilla, el 18 de marzo, 
organizado con la colaboración del 
Instituto Polaco de Cultura en Ma-
drid con ocasión del Centenario de la 

Independencia de Polonia, Blechacz 
acude con algunos de sus mejores 
estandartes: Mozart, Beethoven, 
Schumann y, por supuesto, Chopin.
Si hay una obra española para piano 
que los mejores pianistas internacio-
nales amen y deseen tocar pero, al 
mismo tiempo, respeten profunda-
mente e incluso teman enfrentarse 
a ella, esa obra es la Iberia que Isaac 
Albéniz compuso entre 1905 y 1909: 
una suite en cuatro cuadernos de 
tres piezas cada uno.  El 5 de mayo, 
el pianista cubano Jorge Luis Prats 
(Camagüey, 1956) asume el reto en 
una cita excitante, pues a la riqueza 
y magnitud de la obra se suma el 
virtuosismo, eclecticismo y cierta 
heterodoxia de un pianista que ade-
más de ganar prestigiosos concursos 
–como el Marguerite Long de París 
en 1977– se distingue por su creati-
va alianza entre las músicas latinas y 
el gran repertorio clásico.

JÓVENES INTÉRPRETES
Finalmente, el Ciclo de Jóvenes 
Intérpretes nos brinda una feliz rea-
parición: la soprano ucraniana Irina 
Lévian, que debido a su reciente 
maternidad debió cancelar su recital 
la temporada pasada, se presenta en 
la Sala Manuel García acompañada 
del pianista Francisco Soriano. Ga-
nadora de diversos premios como el 
Certamen de Nuevas Voces Ciudad 
de Sevilla. El 16 de enero.
Y la violinista sevillana Macarena 
Martínez, que formó parte de la 
OJA y amplió sus estudios interna-
cionalmente, acude el 15 de febrero 
a esta pasarela de talentos andaluces 
junto al pianista Juan Escalera, con 
obras de Brahms, Dvořák, Kreisler, 
Prokofiev y Turina. Macarena Mar-
tínez, también profesora de violín, 
lanzará esta temporada la grabación 
completa de la obra para violín y 
piano de Joaquín Turina. 

Conciertos

4
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entrevista
J. M. RODRÍGUEZ, SEVILLA

José Carlos Plaza (Madrid, 1943) vuelve 
al Teatro de la Maestranza con Fidelio, 
única ópera de Beethoven y un título 

que se funde como un guante en su histórica 
conciencia progresista, pues Fidelio encarna los 
valores de libertad, insumisión, fraternidad y 
lucha contra cualquier tipo de autoritarismo que 
el propio Plaza ha enarbolado desde su llegada 
a la escena española, a principios de los 70, a 
través del teatro experimental y el magisterio 
de William Layton y Miguel Narros. Una época 
de formación en la que aprendió a respetar la 
obra sin anteponer su «firma» como director 
de escena y a manejarse, sin manierismos, en 
la esencia del drama, como hace en este Fidelio 
–producción del Teatro de la Maestranza con la 
colaboración especial del Ministerio de Cultura 
a través de la Sociedad Estatal de Conmemora-

ciones Especiales– en la que una escenografía 
contundente, pero minimalista, nos ayuda a 
entender que el mensaje humanista de Fidelio 
seguirá siendo necesario en cualquier lugar y en 
cualquier tiempo.

Pregunta. Viniendo del teatro experimental, 
usted empezó a trabajar como director de escena 
de óperas a principios de los 80. ¿Qué le llevó a 
la ópera?
Respuesta. Se dio una circunstancia. En el Teatro 
de la Zarzuela, a principios de los 80, José Anto-
nio Campos comenzó a introducir el concepto 
de director de escena en los montajes, algo que 
en Madrid entonces era novedoso porque hasta 
entonces solo se dirigía un poco a los cantantes, 
pero no había un director de escena como tal. 
Campos invitó a profesionales del teatro como 
Lluis Pasqual o a mí y así empecé haciendo ópera.
P. Usted ha sido siempre un hombre notoriamen-
te de izquierdas. ¿La ópera, un género asociado 

habitualmente a la burguesía liberal, le planteaba 
algún tipo de rechazo o conflicto ideológico?
R. No. Todo es ideológico, claro, la pintura, la 
música, pero yo no tenía ningún rechazo especial. 
Además, la ópera es un género escénico y muy 
interesante, claro. No entra dentro de mi capa-
cidad cambiarlo, pero sí quizá quitarle la caspa, 
limpiarlo de conceptos anticuados, eso podía y he 
podido hacerlo. 
P. Como hombre progresista, entiendo que se 
sentirá doblemente cómodo trabajando un título 
como Fidelio.
R. Pues sí, porque es un canto contra la dictadura, 
por la insumisión y la libertad… ¡Y es ópera! Qui-
zá la ópera acarree el tópico del que usted hablaba 
por el precio de las entradas… ¡pero fíjese en el 
fútbol! ¡Qué precio tiene el fútbol! ¡Y se llena! El 
problema es la incultura en general. El problema es 
la situación, tan penosa, de la cultura. Los gobier-
nos necesitan que el pueblo no piense y este es un 
pueblo muy paleto, que no tiene datos… Al poder 

El director de escena vuelve con Fidelio, 
única ópera de Beethoven, en producción 
propia del Teatro de la Maestranza.
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le da «mieditis» que el pueblo sepa, se informe, sea 
más culto… Todo eso le da «mieditis». 
P. Usted es un director de escena muy musical en 
el sentido más amplio. Ha trabajado con artistas 
musicales muy variados. ¿De dónde le viene esa 
atracción especial hacia la música?
R. Yo, que nací en el 43, procedo de una familia 
burguesa salida de la Guerra Civil. Años duros. 
Y estoy en esto casi por casualidad, porque a los 
16 años conecté con Miguel Narros y William 
Layton… Yo entonces no tenía un pensamiento 
teatral, nada. Con ellos descubrí el teatro y saltar 
del teatro a la ópera fue milimétrico. Me gustan 
las dos y me da igual hacer una cosa o la otra. A 
mí lo que me interesa es el hecho teatral. A veces 
esto me ha costado que me acusen de «ecléctico». 
¡Y lo soy! Yo trabajo el hecho teatral y dirijo lo que 
me dan, ya sea Shakespeare o Valle-Inclán, pero 
yo no dirijo siempre lo que quiero hacer. Yo dirijo 
un texto intentando respetar ese texto, claro.

P. Sin embargo, los directores de escena, también 
en la ópera, arrastran mucha fama de querer ha-
cer «su» versión. ¿Usted, cuando aborda un título, 
no quiere hacer «un José Carlos Plaza»?
R. No, no, por favor. Jamás. Y mucho menos 
cuando de por medio está Beethoven. Beethoven, 
fíjese!
P. Entonces, «prima la música…»
R. Sí, sí, primero la música. Luego la palabra. 
Como en el mundo del teatro, en mi opinión, lo 
que priman son los actores. El actor. Pero en la 
ópera, el que lleva el timón del barco es el direc-
tor musical. Y yo no tengo ningún problema en 
aceptar eso. Yo soy muy disciplinado para eso y, 
además, en un caso como el de Pedro Halffter, 
estoy encantado. Es una relación estupenda. Fue 
él quien me pidió hacer la obertura –16 minutos 
de música, eh– a telón abierto, todo un reto para 
mí.  Yo creo que es uno de los momentos teatra-
les que más impacto ha tenido en toda mi carre-

ra. En el estreno en Sevilla, todavía recuerdo los 
largos minutos de aplausos.
P. Para muchos comentaristas musicales, Fidelio 
es una ópera teatral y dramáticamente irregular.
R. ¿Irregular…? Entonces cuántas óperas no lo 
serían también? Yo creo que óperas dramática-
mente perfectas solo están Lulú y el Wozzeck de 
Alban Berg, que para mí, y nota por nota, es la 
más perfecta que hay… Pero los fallos dramáti-
cos, en la ópera, están rellenos de música. Eso 
no se puede olvidar. Beethoven, en Fidelio, te 
arrastra con la música, que es maravillosa. Lo 
que importa es eso y no si presentar a un pro-
tagonista que, después de tantos años preso y 
sin comer, es capaz de cantar con ese volumen, 
puede parecer argumentalmente forzado. Eso no 
es lo importante.
P. ¿Diría que es una ópera de símbolos y conceptos?
R. Es de sentimientos. En Fidelio las acciones no 
se pueden separar de los ideales. 

JOSÉ CARLOS
PLAZA “Lo único que me da pena de este Fidelio 

es que siga teniendo tanta vigencia”
P. La ópera transcurre en las inmediaciones de 
Sevilla y en su montaje, Sevilla es una suerte de 
ensoñación… 
R. Sevilla es un exterior, sí. Solo la muestro un 
poco, al final, como una expresión de la luz, la 
alegría, el placer más allá de la prisión lóbrega, 
oscura, inquisitorial.
P. ¿Ha introducido algún cambio en la producción 
para esta reposición?
R. No, porque funciona muy bien. Es una puesta 
en escena muy limpia, muy simple. Un enorme 
bloque de hierro que simboliza la opresión y que 
se va cerrando, soterrando, ahogando. Se mueve 
según la música, expresando la represión sobre el 
ser humano.
P. Un asunto de siempre y, hoy, tan actual, ¿no?
R. Claro, como Macbeth de Verdi, la primera ópe-
ra que hice en el 85, sobre el poder y la ambición. 
La gente no conoce el placer de la música y la 
lectura… si lo conocieran verían que esos títulos 
no tienen nada de antiguos. Todo depende de 

cómo se enseñen las cosas en el sistema educati-
vo. A la gente joven no le enseñan eso. Lo que le 
enseñan es el fútbol y a tirar piedras… ¡Lloran en 
el fútbol...! A la gente le tocan los bajos instintos: 
ése es el país en el que vivimos.
P. Después de tantos años en el teatro, ¿a qué le 
suena la palabra «crisis» a un hombre que, cuan-
do estaba en el teatro experimental, solo podía 
comer mortadela, tal y como le leí contar una 
vez?
R. El teatro es parte de una sociedad: ella está en 
crisis y nosotros también. ¡El día que el teatro 
deje de estar en crisis…! Eso ha sido así siempre. 
Lo que sí veo ahora mucho peor son las condicio-
nes laborales. Yo estuve en la cárcel por luchar a 
favor del día de descanso en los teatros –que no 
teníamos– y ahora lo que no se tiene es trabajo. 
Una compañía lo más que trabaja, con suerte, son 
tres días en semana. Hay una pérdida enorme de 
los derechos laborales a causa de esta gran estafa 
que llaman «crisis».

P. Vuelve al Maestranza. ¿Cómo ha sido su expe-
riencia aquí?
R. Estupenda, estupenda. Lo conocí cuando aún 
era un esqueleto. No sé si fue Carmen Calvo 
(exconsejera de Cultura) o Elena Angula (exdi-
rectora general de Promoción Cultural) quien 
me llevó a ver las obras… Tengo mucho cariño 
por ese teatro que vi cuando no era nada. Yerma, 
Romancero gitano, cosas con Cristina Hoyos 
–uff, se me cae la cara de recordarlo– las zarzue-
las, Fidelio…
P. Lo que le dicen: un ecléctico…
R. Sí, sí, y contentísimo de serlo… Lo único que 
me da mucha pena es que este Fidelio con el que 
vuelvo a Sevilla siga teniendo, ideológicamente, 
tanta vigencia. Eso me da mucha pena. 
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«L
a alegría de la música». 
Si el Teatro de la 
Maestranza invita a 
sus espectadores a 

sumergirse en su gran escenario 
para disfrutar del «sueño» de la 
experiencia artística y despertar 
de él más plenos y renovados, la 
Real Orquesta Sinfónica de Sevilla 
(ROSS) celebra en la temporada 
2017-2018 «La alegría de la música» 
el placer de la escucha. El lema 
general de la temporada es un 
guiño directo a la figura de Leonard 
Bernstein (Lawrence, 1918 – Nueva 
York, 1990), no solo uno de los 
más grandes músicos del siglo XX, 
sino un entusiasta pedagogo que, 
ya fuera enarbolando la batuta o a 
través de la televisión, la radio o en 
libros como, precisamente, The joy 
of music, nos contagió el entusiasmo 
por la música y su capacidad de 
transformación vivida como una 
fascinante experiencia colectiva.

John Axelrod, director artístico y 
musical de la ROSS, fue alumno 
de Bernstein y en el centenario del 
nacimiento del gran compositor 
y director de orquesta celebra 
su figura, tan representativa de 
los valores del siglo XX –diálogo 
entre tradición culta y música 
popular; expansión de la industria 
discográfica; manejo carismático 
de los nuevos medios de 
comunicación…– tanto en su faceta 
compositiva como en la de director 
de orquesta. «La ROSS», subraya 
Axelrod, «celebrará su música y su 
vida con un fuerte compromiso con 
su obra haciendo de la Orquesta 
y del Teatro de la Maestranza un 
epicentro en la promoción de 
Leonard Bernstein en su cien años».
Así, Axelrod adelanta que el 
extraordinario violinista Daniel 
Hope ofrecerá la Serenata y Andreas 
Blau, flauta solista de la Filarmónica 
de Berlín se hará cargo de Halil, 

entre otras piezas de Bernstein 
incluidas en la próxima temporada 
de la ROSS que se presentará, 
en el Teatro de la Maestranza, 
el 23 de junio. Asimismo, un 
concierto juvenil en colaboración 
con el Conservatorio de Sevilla, 
la Orquesta Joven de Andalucía 
y la Fundación Barenboim-Said , 
dirigido por John Axelrod, traerá a 
Sevilla a Jamie Bernstein, escritora y 
locutora, hija de Leonard Bernstein.
Pero, además de celebrar la figura 
del creador de Candide o West 
Side Story, el «apóstol» de Gustav 
Mahler o el mítico exdirector de 
la Filarmónica de Nueva York, la 
ROSS ofrecerá un ciclo especial 
dedicado a Johannes Brahms 
–«Amado Brahms»– otro a W. A. 
Mozart –«Por amor a Mozart»–, 
proseguirá con su ciclo Beethoven, 
expandirá su presencia en la Sala 
Joaquín Turina abordando el 
clasicismo de Haydn y abrazará la 

música compuesta para cine «al 
más alto nivel artístico» con un 
programa especial en el Auditorio 
FIBES. Además, por supuesto, 
de ocupar el foso del Teatro de la 
Maestranza en las funciones de 
ballet y ópera del Teatro.
Otra importante novedad será 
la organización de un foro único 
de música contemporánea en un 
escenario ajeno a su habitual en el 
Teatro de la Maestranza. «Todas 
estas series demuestran la diversidad 
y totalidad del repertorio de la 
ROSS», subraya Axelrod. 
Además de contar con la excelencia 
musical de los profesores de la 
ROSS, la temporada anuncia la 
atractiva presencia de grandes 
solistas como Daniel Hope, Andreas 
Blau, ya citados, más la violinista 
japonesa Akiko Suwanai, el cellista 
alemán Daniel Müller-Schott –
ambos abrirán la temporada con el 
Doble Concierto de Brahms– o los 

ROSS
En su próxima temporada, 
con figuras como Daniel Hope, 
la Orquesta abordará ciclos de 
Mozart, Brahms y un concierto de 
música para cine.

La ROSS celebrará
«La alegría de la música»
homenajeando a 
Leonard Bernstein 
en el centenario de su 
nacimiento.
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pianistas Javier Perianes –Segundo 
Concierto de Brahms– y Juan Pérez 
Floristán en la Rapsodia in blue 
de Gershwin. Entre los directores 
invitados, John Axelrod adelanta 
la presencia de los brillantes Jaime 
Martín, Maxim Emelyanychev, 
Günther Neuhold, Jan Latham 
Koenig, Jean Luc Tingaud, Charles 
Olivieri Munroe y Alexey Bogorad.  
Todos, solistas, músicos de la 
ROSS y directores, mantienen en 
la temporada «nuestra misión 
de excelencia bien alta», subraya 
Axelrod.
«Quiero dar las gracias a la 
administración por toda su 
dedicación y renovar con todos 
ustedes nuestra promesa de 
satisfacer la demanda de nuestro 
público», expresa el director 
artístico y musical de la ROSS. «Con 
la alegría de la música como nuestro 
lema, alegremente hacemos toda 
esta música para todos vosotros».

M
ientras tanto, la 
ROSS aborda la 
recta final de su 
temporada de abono. 

Los días 15 y 16 de junio, la 
directora norteamericana JoAnn 
Falleta, aborda un programa con 
música de Maurice Ravel –Ma 
mère l'oye, orquestación para ballet 
de la original para piano– junto 
al Concierto en modo galante para 
violonchelo y orquesta de Joaquín 
Rodrigo, de 1949, con Asier Polo 
como solista y La sirenita, de 
Alexander von Zemlinski, en el 
programa titulado «Los cuentos de 
hadas son para siempre». 
Los días 22 y 23 de junio –13º 
de abono– John Axelrod dirige 
un programa que celebra el gran 
género orquestal por antonomasia 
–la sinfonía– con obras de S. 
Prokofiev –la Sinfonía Clásica, guiño 
a Haydn–, el estreno europeo del 
Concerto grosso de su nieto, Gabriel 

Prokofiev, obra de encargo de la 
ROSS y la Sinfónica de Seattle y una 
cumbre imperecedera del género: la 
Quinta de Beethoven. 
Al director Erik Nielsen se le 
ha encomendado el programa 
14º de abono (29 y 30 de junio) 
«Obsesión», con obras del checo 
Johann Baptist Vanhal, Concierto 
para dos fagotes y orquesta, con 
Javier Aragó Muñoz y Álvaro 
Prieto Pérez como solistas; del 
polaco Witold Lutoslawski –Danzas 
preluido, con Miguel Domínguez 
Infante al clarinete como solista y la 
Sinfonía fantástica de H. Berlioz.
Los dos últimos programas serán 
abordados por el titular, John 
Axelrod. El 15º, «Pecadores y 
santos» (6 y 7 de julio) presenta 
el estreno español del adagietto 
de El paraíso perdido de Krzysztof 
Penderecki. Además, Francesca 
da Rimini, poema sinfónico de 
Chaikovski y, finalmente, Los siete 

pecados capitales de Kurt Weill, 
inédita en la ROSS, en la que 
participarán la mezzosoprano Wallis 
Giunta y un cuarteto masculino del 
Coro de la Asociación de Amigos 
del Teatro de la Maestranza. 
La temporada finalizará los días 13 
y 14 de julio con la participación 
de la la mezzosoprano María José 
Montiel, Premio Nacional de 
Música, en el célebre Poema del 
amor y del mar de Ernest Chausson 
que da título a esta propuesta, más 
La mer  de Debussy y la Suite nº 2 de 
Daphnis et Chloé de Ravel.  

1. JoAnn Falleta 
2. Asier Polo 
3. Gabriel Prokofiev 
4. Erik Nielsen 
5. Wallis Giunta 
6. María José Montiel
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entrevista
J. M. RODRÍGUEZ, SEVILLA

El violinista albanés Paçalin Zef 
Pavaci es, junto a Éric Crambes, uno 
de los dos concertinos invitados de 
la Real Orquesta Sinfónica de Sevilla 
(ROSS). Vinculado a la Orquesta 
desde la llegada de su titular, John 
Axelrod, con el que colabora desde 
hace tiempo, Pavaci, afincado desde 
hace décadas en Italia, habla en esta 
entrevista de su amplia experiencia 
musical, de las funciones de un 
concertino y de su estrecha relación 
de amor y oficio con un músico 
extraordinario que marcó su vida: 
Lorin Maazel. 

Pregunta. Tengo entendido que 
usted empezó a estudiar violín, con 
6 años, por deseo expreso de su 
padre, un gran tenor albanés. Pero 
que, en realidad, a usted de niño 
no le gustaba el violín. Incluso le he 
leído decir que, con 6 años, odiaba 
el violín «con toda mi alma». ¿Cómo 

acabó enamorado de él? Y, usted 
ahora, ¿obligaría a su hijo a estudiar 
un instrumento que no desea?
Respuesta. Sí, mi padre deseaba 
que su hijo fuera un profesor de 
violín. No fue fácil para él, porque 
a mí me gustaba muchísimo jugar 
con mis amigos que no estudiaban 
música.... Pero él ganó y  me ena-
moré del violín en medio de muchas 
circunstancias: perdí a mi querido 
tío, él era mi ídolo,  mis maestras 
de violín me ayudaron muchísimo, 
mis amigos me ayudaron tantísimo, 
fue un momento difícil pero intenso 
de estudio, yo tenía 13 ó 14 años de 
edad....Desde entonces, ya no puedo 
pensar mi vida sin el violín.
P. Hábleme de su formación musi-
cal. Creo que el sistema albanés era 
muy largo y duro.
R. Bueno, en Albania tenemos el 
mismo sistema educativo que en 
todos los países del Este, el sistema 
ruso. Mi maestra de violín había 
estudiado en Bucarest, Rumanía, 
con Iftinchi... La educación consistía 

en una rígida preparación técnica... 
Todos mis maestros de todas las 
materias musicales habían estudiado 
en Moscú, San Petersburgo, Praga, 
Bucarest.....
Yo dejé mi país a finales de 1992. 
He estudiado con Brainin, el primer 
violín del cuarteto Amadeus, con 
Mönch uno de los mejores estudian-
tes de Szeryng....etc. Y también he 
estudiado con el rol de primer violín 
con uno de los mejores concertinos 
italianos: Matacena... En fin, una 
larga formación. Pero la escuela 
más grande es la experiencia de 
vida personal y profesional, como 
decía Brainin de él mismo: mi mejor 
maestro fuí yo mismo.... En general, 
yo también lo creo.
P. Muchos espectadores se pregun-
tan por las funciones de un con-
certino. ¿Cuáles son y qué es lo que 
distingue a un buen concertino?
R. Lo primero, el concertino debe 
tener una naturaleza de líder, pero 
un líder que sabe respetar a todos 
y que los demás lo respeten a él. 

Necesita tener un gran conocimien-
to de la técnica de violín, tener un 
conocimiento general de todos los 
estilos musicales. Yo soy de la idea 
de que para ser un buen concertino, 
no basta sólo con estudiar, porque 
hay algunas cosas que no se pueden 
estudiar. El concertino es el anillo 
entre el director y la orquesta. Tam-
bién necesita tener buenas relacio-
nes, ya sea con la dirección artística 
o con la dirección administrativa.  
Según el gesto del director, deberá 
traducir estos gestos en articulacio-
nes musicales.  Más que autoritario, 
un concertino debe hablar poco, 
sólo cuando es necesario y debe ser 
muy útil para tener un buen equi-
librio de toda la orquesta, en todos 
los aspectos, ya sea profesionales o 
personales.
P. Al principio, la ROSS tuvo con-
certino fijo, estable. Pero desde hace 
años, trabaja con 2 concertinos in-
vitados, usted y Éric Crambes. ¿Esta 
fórmula es mejor para una orquesta? 
¿Por qué?

“El concertino es el anillo entre 

el director y la orquesta”
PAÇALIN ZEF PAVACI
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R. Yo pienso que ésta es la mejor 
fórmula, sobre todo cuando los 
dos concertinos son amigos –como 
Éric y yo– y no son rivales entre 
ellos.  Una orquesta como la ROSS 
necesita dos concertinos, eso es una 
riqueza. Nosotros dos tenemos dos 
diferentes formaciones, dos escuelas 
musicales diferentes, pero tenemos 
la misma mentalidad. 
P. Usted llegó a la ROSS de la mano 
de John Axelrod con el que lleva 
años colaborando. Bajo la titulari-
dad de Axelrod, ¿en qué ha cambia-
do la orquesta?
R. No conozco el pasado, pero conoz-
co muy bien como trabaja Axelrod. 
La cosa más importante es que él 
está enamorado de la ROSS y de Se-
villa, y eso no es siempre así con los 
directores musicales. Él escucha las 
necesidades de los músicos, trabaja 
con ellos para solucionar todos los 
problemas. Desde el punto de vista 
musical, el Maestro tiene una estu-
penda técnica directorial y eso se 
refleja en la solidez de la Orquesta. 
P. Ha sido concertino en más de 50 
orquestas y lleva años trabajando 
en Italia. Vista desde esa amplia 
perspectiva, ¿cómo contempla a la 
ROSS, al público y a la situación de 
la música clásica en Sevilla?
R. He trabajado con instituciones 
orquestales en 8 países diferentes 
del mundo,  y puedo decir que a 
la ROSS no le falta nada desde el 
punto de vista artístico. La única 
cosa que falta es un mayor interés y 
apoyo desde las instituciones locales 
y estatales. Esta es mi segunda tem-
porada aquí, pero mis colegas han 
dado muchísimo en estos 25 años a 
la ciudad de Sevilla. Por eso pienso 
que merecen más respeto y una si-
tuación financiera más sólida.
Hablando del público, tenemos un 

magnífico público local con todos 
nuestros aficionados, y estamos muy 
agradecidos a ellos por el gran apoyo 
y el afecto que nos dan. Pero también 
deberíamos buscar al público de fuera, 
a los turistas, crear paquetes turísticos 
que contemplen nuestros abonos o la 
ópera… Yo pienso que Axelrod está 
trabajando mucho en eso.
P. Usted ha sido solista con la or-
questa en obras tan bellas, pero tan 
difíciles, como el Concierto a la 
memoria de un ángel, de Alban Berg. 
Ahora es frecuente que algunos 
profesores de la ROSS actúen tam-
bién como solistas. ¿La crisis está 
sirviendo para descubrir el talento 
oculto de muchos instrumentistas 
de orquesta?
R. La ROSS es afortunada por tener 
solistas de altísimo nivel y premiar-
los con estos conciertos, verlos a 
ellos en papeles de solista, porque lo 
merecen. Yo estoy muy agradecido 
a la ROSS y al Maestro Axelrod, no 
sólo por haberme dado la posibili-
dad de tocar el concierto de Berg, un 
concierto que amo muchísimo por-
que es una visión total del mundo 
del interior humano, y además por 
la Vida de un Héroe de Strauss que 
lo he hecho por primera vez.
P. Como músico de alto nivel qué 
prefiere, ¿la versatilidad o la especia-
lización? En la ROSS se hace sinfó-
nica, ópera, hay numerosos grupos 
de cámara… ¿La exigencia de un 
músico es saber tocarlo todo?
R. A mí, personalmente, esta fórmu-
la de hacer programas sinfónicos, 
óperas y música de cámara me 
parece la mejor. Todo esto ayuda a 
los músicos a tener una preparación 
y un conocimiento de 360 grados. 
Hablando en general, si el repertorio 
sinfónico nos da la solidez técnica 
y musical, la ópera nos ayuda a ser 

flexibles, saber escuchar y a seguir 
a los cantantes, y la música de cá-
mara nos ayuda a entender mejor el 
trabajo en la orquesta, así podemos 
traducir nuestro trabajo en orquesta 
como si fuera, por ejemplo, un gran 
cuarteto de cuerdas.
P. En el contexto de recortes presu-
puestarios para la cultura, ¿qué pue-
den hacer por sí mismos, si es que 
pueden hacer algo, los músicos por 
relanzar y optimizar a una Orquesta?
R. Yo creo que para la próxima 
temporada, Axelrod está pensando 
incrementar la producción… Proba-
blemente, hay una cosa que pueden 
hacer los músicos: incrementar la 
publicidad para la Orquesta, usar 
mucho más las redes sociales, Face-
book, Twitter, Linkedin....etc. Que no 
sea sólo un trabajo de apenas 4 ó 5 
personas, debería ser por lo menos la 
mitad de la orquesta la que contribu-
ya a esto: hacer que la ROSS sea más 
conocida en el mundo.
P. Durante casi 30 años, usted cola-
boró mucho y fue amigo de Lorin 
Maazel. ¿Cómo lo recuerda, qué fue 
lo más importante que aprendió de 
él y cree que, en los nuevos tiempos, 
la industria de la música será capaz 
de generar figuras tan carismáticas y 
brillantes como Maazel?
R. Hablar del Maestro Maazel me 
produce, al mismo tiempo, alegría y 
dolor.  Alegría, porque pensando en 
él,  me siento más fuerte y afortuna-
do por haber tenido la oportunidad 
no sólo de tocar y hacer música con 
él, es decir con uno de los mayores 
músicos del siglo XX, sino por haber 
pasado muchísimo tiempo hablan-
do, cenando juntos. Y así, con la 
fortuna de tocar juntos y cenar jun-
tos, me siento como si hubiera sido 
para mí una nueva escuela, una aca-
demia. Tenía muchísima confianza 

en mí. Puedo recordar una cosa: 
cada año hacíamos audiciones para 
la Orquesta del Festival de Castleton 
en Virginia, en su casa... El primer 
año hicimos juntos las audiciones, y 
después lo dejó todo a mi decisión.
Pero también me produce dolor por-
que noto muchísimo la falta de hacer 
música con él. Me falta el humor 
durante  nuestras cenas, nos gustaba 
muchísimo hacer juegos de palabras, 
yo me defendía como podía porque 
él era increíble, tenía una inteligencia 
totalmente fuera de lo normal.
Auguro que nacerán otros directo-
res, como los grandes directores del 
siglo XX, pero lo veo muy difícil, 
porque no es sólo una cuestión de 
preparación y de estudio; también 
es un problema de mercado. En este 
sentido, tienen muchísima culpa las 
agencias que venden estos produc-
tos, a los directores jóvenes, dema-
siado pronto, aún sin la preparación 
adecuada... Sin olvidar también que 
el nivel de las orquestas en el mundo 
ha crecido muchísimo en estos últi-
mos 25-30 años... Una vez pregunté 
al Maestro Maazel, después de un 
ensayo, cómo lo hacía, y me dijo: 
«porque he trabajado y estudiado 
muchísimo para tener todo esto…» 
Su magnífica preparación.  

El violinista albanés es concertino de la ROSS, junto a Éric Crambes.
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ÓPERA

24, 27 y 30 de octubre, 2017

Fidelio
de Ludwig van Beethoven (1770-1827) 
Dirección musical: Pedro Halffter
Dirección de escena: José Carlos Plaza
Principales intérpretes: Elena Pankratova, 
Roberto Saccà, Thomas Holzapfel, 
Wilhelm Schwinghammer, 
Mercedes Arcuri, Beñat Egiarte, Adian Eröd
Real Orquesta Sinfónica de Sevilla
Coro de la A.A. del Teatro de la Maestranza
Producción: Teatro de la Maestranza

26 y 29 de noviembre; 
2 y 5 de diciembre, 2017

La fille du régiment
de Gaetano Donizetti (1797-1848) 
Dirección musical: Santiago Serrate
Dirección de escena: Laurent Pelly
Principales intérpretes: Pretty Yende, 
John Osborn, Carlos Daza, 
David Lagares, Marina Pinchuk, 
Alberto Arrabal
Real Orquesta Sinfónica de Sevilla
Coro de la A.A. del Teatro de la Maestranza
Producción: Gran Teatre del Liceu 
(basada en la coproducción original del 
Metropolitan de Nueva York, Covent 
Garden de Londres y Staatsoper de Viena)

16, 19, 22 y 24 de febrero, 2018 

Falstaff
de Giuseppe Verdi (1813-1901)
Dirección musical: Pedro Halffter
Dirección de escena: Marco Gandini
Principales intérpretes: Kiril Manolov,
José Antonio López,  Nicole Heaston, 
Elena Zaremba, Valeriano Lanchas, 
David Pastorga, José Manuel Montero, 
Natalia Labourdette. 
Real Orquesta Sinfónica de Sevilla
Coro de la A.A. del Teatro de la Maestranza
Producción: Showa University of Music-
Teatro del Giglio Showa (Japón)

10 de marzo, 2018

Rinaldo versión concierto 
de Georg Friedrich Haendel (1685-1759)
The English Concert
Dirección musical: Harry Bicket
Principales intérpretes: Xavier Sabata, 
Jane Archibald, Sasha Cooke, 
Joélle Harvey, Jakub Józef Orliński,
Luca Pisaroni
En coproducción con el Festival de Música 
Antigua de Sevilla (FEMÀS)

21, 24, 27 y 30 de mayo; 2 de junio, 2018

Adriana Lecouvreur
de Francesco Cilea (1866-1950) 
Dirección musical: Pedro Halffter
Dirección de escena: Lorenzo Mariani
Principales intérpretes: Ainhoa Arteta, 
Teodor Ilincai, Ksenia Dudnikova
Real Orquesta Sinfónica de Sevilla
Coro de la A.A. del Teatro de la Maestranza
Producción: Teatro San Carlo de Nápoles

PROYECTOS EDUCATIVOS

PROGRAMA DE NAVIDAD
28 y 29 de diciembre, 2017 

Alí Babá y los cuarenta 
ladrones
Ópera de Cámara de Navarra
Dirección musical: Vicent Egea 
Dirección de escena: Pablo Ramos
Principales interprétes: Alfonso García, 
Iñigo Casalí, Txema Lacunza, 
María Lacunza, Erkunden Eceolaza
En colaboración con el Programa Andaluz 
para Jóvenes Intérpretes - Orquesta Joven de 
Andalucía

PROYECTO ZARZA
4 de abril, 2018. 18’00 hs. Función para 
familias
4 y 5 de abril, 2018 Cuatro sesiones 
matinales para Centros Educativos

La Revoltosa
de Ruperto Chapí (1851-1909)
Dirección musical: David Rodríguez
Dirección de escena: José Luis Arellano
Producción: Teatro de la Zarzuela 
de Madrid

ÓPERA PARA ESCOLARES 
Y FAMILIAS
8 de abril, 2018. 18’00 hs. Función para 
familias
9, 10 y 11 de abril, 2018 Seis sesiones 
matinales para Centros Educativos

La Cenicienta 
de Gioachino Rossini (1792-1868)
Adaptación musical: Albert Romaní
Dirección musical: Stanislav Angelov
Dirección de escena: Joan Font 
(Comediants)
Piano: Olga Kharitonina 
Fagot: Pau Santacana
Principales intérpretes: Jordi Casanova, 
Joan Garcia Gomà, Xavier Fernández, 
Belén López, Anaïs Masllorens, 
Marta Valero y Marta Rosell 	
Producción Gran Teatre del Liceu de 
Barcelona

DANZA
31 octubre; 1, 2 y 3 noviembre, 2017 
Sala Manuel García

Mes de Danza 24
Festival Internacional de Danza Contemporánea
Organiza Trans-Forma Producción Cultural

4 de noviembre, 2017 

Ballet Nacional Ruso 
Director: Sergei Radchenko
El lago de los cisnes
Coreografía: Sergei Radchenko
Música: Piotr Chaikovsky
Organiza: Cope y Goldberg Management

9 de diciembre, 2017 

Rafaela Carrasco
Nacida sombra
Idea, dirección y coreografía: Rafaela Carrasco
Dramaturgia: Álvaro Tato

Del 11 al 14 de enero, 2018 

Compañía Nacional de Danza
Director artístico: José Carlos Martínez 
Don Quijote
Música: Ludwig Minkus 
Coreografía: José Carlos Martínez (inspirado en 
versiones de Marius Petipa y Alexander Gorski)
Real Orquesta Sinfónica de Sevilla
Dirección musical: Manuel Coves	

10 y 11 de abril, 2018
Sala Manuel García

Vertebración VIII. PAD

24 de abril, 2018 

Dresden Frankfurt Dance 
Company
Director artístico: Jacopo Godani
Metamorphers  / Música: Béla Bartók /
Ensemble Modern
Echoes from a restless soul
Música: Maurice Ravel
Ruslan Bezbrozh, piano
Postgenoma / Música: 48Nord
Moto Perpetuo / Música: 48Nord
Coreógrafo, escenógrafo, iluminador y 
figurinista: Jacopo Godani
Coproducción: Dresden Frankfurt Dance 
Company  y el Teatro Arriaga de Bilbao

13 y 14 de junio, 2018 

Víctor Ullate Ballet 
Director: Víctor Ullate
Carmen 
Coreografía: Víctor Ullate
Dirección artística: Eduardo Lao
Música: Georges Bizet y Pedro Navarrete
Real Orquesta Sinfónica de Sevilla
Dirección musical: Manuel Coves

RECITALES L ÍR ICOS

13 de noviembre, 2017 

Javier Camarena Tenor

20 de enero, 2018 

Ann Hallenberg y 
Vivica Genaux
Orquesta Barroca de Sevilla
Dirección musical: Diego Fasolis 
Obras de Haendel y Vivaldi
En coproducción con el Centro Nacional de 
Difusión Musical (CNDM)

GRANDES INTÉRPRETES
8, 9, 10, 12, 13, 14, 15 y 16 
de septiembre, 2017 

Les Luthiers ¡Chist!

17 de marzo, 2018 

Gregory Porter

FLAMENCO
25 de noviembre, 2017 

Arcángel 
Abecedario flamenco
Arcángel canta los grandes clásicos 
del flamenco
Guitarras: Miguel Ángel Cortés
y Dani de Morón
Coros: Los Mellis y Macarena de la Torre
Percusión: Agustín Diassera
Bajo: Pedro Vinagre

22 de diciembre, 2017

Pepe Habichuela & Amigos
Con Pepe Habichuela, Josemi Carmona, 
Bandolero, Enrique Morente Carbonell, 
Alba Heredia, Dani de Morón 
y Antonio Campos.

3 de marzo, 2018 

Manuel Lombo 
Lombo por Bambino 
Piano: Fernando Romero
Guitarra: Víctor Rosa 
Percusiones: Óscar Robles
Coros y palmas: Anabel Rivera, 
Diego Montoya, Laura Marchena 
y Vicente Bernal
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28 de enero, 2018, 12’00 hs. 

Juan Carlos Garvayo 
Ludwig van Beethoven / Franz Liszt
Sinfonía nº 2 en re mayor
Sinfonía nº 5 en do menor

25 de febrero, 2018, 12’00 hs. 

Eduardo Fernández 
Ludwig van Beethoven / Franz Liszt 
Sinfonía nº 4 en si bemol mayor
Sinfonía nº 6 en fa mayor «Pastoral»

11 de marzo, 2018, 12’00 hs. 

Miriam Gómez Morán 
Ludwig van Beethoven / Franz Liszt 
Sinfonía nº 7 en la mayor
Sinfonía nº 8 en fa mayor

29 de abril, 2018, 12’00 hs. 

José Menor 
Ludwig van Beethoven / Franz Liszt 
Sinfonía nº 9 en re menor «Coral»

CICLO JÓVENES INTÉRPRETES

16 de enero, 2018 

Irina Lévian Soprano 
Piano, Francisco Soriano
Obras de Verdi, Puccini, Turina,  
Moreno Torroba, ...

15 de febrero, 2018

Macarena Martínez Violín 
Piano, Juan Escalera
Obras de Brahms, Dvořák, Kreisler, 
Prokofiev y Turina

ACTIVIDADES

Septiembre 2017 a junio 2018 

Música y ópera tras el telón
Sala de prensa 

En torno a…
Ciclo de conferencias-concierto

Octubre 2017 a junio 2018 

Curso música, voz, texto 

28 de noviembre, 2017

Concierto Inaugural 
del Año Murillo
La Capella Reial de Catalunya, 
Hespèrion XXI
Dirección: Jordi Savall
Organiza: ICAS. Ayuntamiento de Sevilla
Información y venta: www.icas-sevilla.org

CICLO SONATAS DE LUDWIG 
VAN BEETHOVEN
En coproducción con el Centro Nacional de 
Difusión Musical (CNDM)

22 de octubre, 2017.12’00 hs. 

Daniel del Pino
Ludwig van Beethoven
Sonata nº 1 en fa menor
Sonata nº 19 en sol menor
Sonata nº 20 en sol mayor
Sonata nº 6 en fa mayor
Sonata nº 7 en re mayor
György Ligeti, Estudio nº 1, Désordre
Estudio nº 13, L’escalier du diable
Francisco Lara, Étude d’Oiseaux

22 de octubre, 2017

Eduardo Fernández
Ludwig van Beethoven 
Sonata nº 10 en sol mayor
Sonata nº 11 en si bemol mayor
Sonata nº 18 en mi bemol mayor «La caza»
György Ligeti, Estudio nº 4, Fanfares
Estudio nº 18, Canon
Ramón Paus, Estudio para Uracilo, 
un príncipe genómico

23 de octubre, 2017

Javier Negrín
Ludwig van Beethoven 
Sonata nº 5 en do menor
Sonata nº 15 en re mayor «Pastoral»
Sonata nº 30 en mi mayor
György Ligeti 
Estudio nº 3, Touches bloquées
Estudio nº 16, Pour Irina
Armando Alfonso (1931), Juego de tresillos

25 de octubre, 2017 Sala Manuel García

Gustavo Díaz-Jerez
Ludwig van Beethoven
Sonata nº 9 en mi mayor
Sonata nº3 en do mayor
Sonata nº 12 en la bemol mayor
Sonata nº 27 en mi menor
György Ligeti, Estudio nº 5, Arc-en-ciel
Estudio nº 14, Coloana infinită
Gustavo Díaz-Jerez, Metaludios / 
Succubus / Homenaje a Antonio Soler

26 de octubre, 2017

Alba Ventura
Ludwig van Beethoven 
Sonata nº 14 en do sostenido menor «Claro 
de luna»
Sonata nº 17 en re menor «Tempestad»
Sonata nº 23 en fa menor «Appassionata»
György Ligeti 
Estudio nº 10, Der Zauberlehrling
Estudio nº 6, Automne à Varsovie
Ricardo Llorca, Cavatina 

28 de octubre, 2017, 12’00 hs.

Judith Jáuregui
Ludwig van Beethoven 
Sonata nº 2 en la mayor
Sonata nº 13 en mi bemol mayor
Sonata nº 25 en sol mayor
Sonata nº 4 en mi bemol mayor
György Ligeti, Estudio nº 11, En suspens
Estudio nº 12, Entrelacs
José Luis Greco, Study in Stride

28 de octubre, 2017

José Menor
Ludwig van Beethoven 
Sonata nº 24 en fa sostenido mayor «Para 
Teresa»
Sonata nº 8 en do menor «Patética»
Sonata nº 26 en mi bemol mayor «Los 
adioses» 
Sonata nº 32 en do menor
György Ligeti, Estudio nº 9, Vertige
Estudio nº 17, À bout de souffle
José Menor, New Crossroads for piano

29 de octubre, 2017, 12 ‘00 hs. 

Carmen Yepes
Ludwig van Beethoven 
Sonata nº 28 en la mayor
Sonata nº 21 en do mayor «Waldstein»
Sonata nº 31 en la bemol mayor
György Ligeti 
Estudio nº 2, Cordes à vide
Estudio nº 8, Fém
Carles Guinovart (1941), Toccata Al-
Ándalus

29 de octubre, 2017

Miguel Ituarte
Ludwig van Beethoven 
Sonata nº 22 en fa mayor
Sonata nº 16 en sol mayor
Sonata nº 29 en si bemol mayor 
«Hammerklavier»
György Ligeti, Estudio nº 7, Galamb Borong
Estudio nº 15, White on White
Jesús Rueda, Sonata nº 3 Upon a Ground

CICLO INTEGRAL DE LOS 
ARREGLOS DE LISZT DE LAS 
SINFONÍAS DE 
LUDWIG VAN BEETHOVEN 
En coproducción con el Centro Nacional de 
Difusión Musical (CNDM)

5 de noviembre, 2017, 12’00 hs. 

Miguel Ituarte 
Ludwig van Beethoven / Franz Liszt
Sinfonía nº 1 en do mayor
Sinfonía nº 3 en mi bemol mayor «Heroica»

CONCIERTOS
De septiembre, 2017 a julio, 2018 

REAL ORQUESTA SINFÓNICA 
DE SEVILLA
XXVIII Temporada de Abono

17 de septiembre, 2017 

Proyecto Crecer cantando, 
crecer soñando «10 años»
Dirección: Luis Dueñas
Aula Municipal de Música Ian Murray-
CEM Osuna-CEM La Palmera-IES Las Encinas-
IES Cavaleri Organiza: Asociación «Crecer 
Cantando, Crecer Soñando»

17 de diciembre, 2017 12’00 hs. 

Concierto de Navidad
Programa de Villancicos
Orquesta de Cámara de la Real Orquesta 
Sinfónica de Sevilla
Dirección musical: Vladimir Dmitrienco

30 de diciembre, 2017

Gran Concierto de Año Nuevo 
La Razón
Programa: Valses y Polkas de Strauss
Orquesta Sinfónica de España
Dirección musical: Kynan Johns
Organiza: La Razón / Fundación Excelentia

2 de abril, 2018 

Orquesta Joven de Andalucía
Anton Bruckner, Octava Sinfonía
Dirección musical: Pedro Halffter	
En colaboración con la Agencia de Instituciones 
Culturales dependiente de la Consejería de Cultura 
de la Junta de Andalucía

CICLO DE PIANO

18 de marzo, 2018 

Rafał Blechacz
Wolfgang A. Mozart
Rondó para piano nº 3 en la menor
Sonata para piano nº 8 en la menor
Ludwig van Beethoven
Sonata para piano nº 28 en la mayor
Robert Schumann
Escenas de Carnaval de Viena
Frédéric Chopin 
Mazurcas /Balada para piano nº 4 en fa menor
Con la colaboración y organización del Instituto 
Polaco de Cultura de Madrid con motivo del 
Centenario de la Independencia de Polonia 

5 de mayo, 2018 

Jorge Luis Prats
Isaac Albéniz, Suite Iberia
1. Evocación / 2. El puerto / 3. El Corpus en 
Sevilla / 4. Rondeña / 5. Almería / 6. Triana /
7. El Albaicín / 8. El Polo / 9. Lavapiés /
10. Málaga / 11. Jerez / 12. Eritaña 

CICLOS DE CONCIERTOS. SALA MANUEL GARCÍA 
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TEATRO DE LA MAESTRANZA DIRECTOR ARTÍSTICO: PEDRO HALFFTER 
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E
nsoñación. Magia. 
Extrañamiento. La 
conciencia de ser un 
espectador sentado en 

la propia sala del Teatro de la 
Maestranza mientras asiste a una 
ficción lírica o escénica. La línea 
gráfica de los diseños y carteles 
de la programación para la nueva 
temporada 2017-2018 realizados 
por el estudio del diseñador Manuel 
Ortiz (Sevilla, 1962) nos invita 
este año a habitar espacios visuales 
presididos por la idea de la magia 
de la representación en los que 
los elementos arquitectónicos del 
propio Teatro están presentes para 
recordarnos que, todo lo que vemos, 
es solo una ficción: una suspensión 
temporal de nuestra credulidad 
rendida a la fascinación, y el placer, 
del espectáculo musical.
A la manera de contenedores 
susceptibles de alojar cualquier 
elemento, ya sea narrativo o 

abstracto, referido a los títulos 
programados, los carteles y diseños 
del estudio de Manuel Ortiz  sitúa 
al propio Teatro, y al anónimo 
espectador, como protagonistas de 
la imagen general de la temporada. 
Porque si en temporadas anteriores 
el diseño de las cartelerías hacía 
énfasis en la integración del coliseo 
del Paseo de Colón con la ciudad, 
consagrada ya esa fraternidad tras 
superar el hito de los 25 años de 
existencia del Teatro, esta vez Ortiz 
vuelve la mirada hacia el interior y 
opta por celebrar gráficamente el 
puro hecho de la función escénica, 
ese momento íntimo, pero crucial, 
en el que el espectáculo sucede a 
los ojos del espectador. Al fin y al 
cabo, todo el esfuerzo del Teatro se 
dirige y cristaliza en ese momento 
excepcional. 
A lo largo de su colaboración con el 
Teatro de la Maestranza, el pintor y 
diseñador Manuel Ortiz ha seguido 

siempre la estrategia de definir una 
línea argumental –una suerte de 
leitmotiv visual– para caracterizar 
gráficamente la temporada 
recorriéndola en los carteles de 
todos los espectáculos. Esta vez, 
el elemento es el extrañamiento 
–ese fuera de espacio y tiempo 
que, como una abolición temporal 
de todos nuestros contextos 
cotidianos, representa entregarse 
durante varias horas a una ficción 
escénica y musical sometida a la 
oscuridad de la sala– Ortiz incluye 
al espectador, figura esencial del 
Teatro, en sus carteles provocando 
una visión inhabitual del hecho 
escénico, generalmente concentrado, 
exclusivamente, en lo que sucede en 
la escena.
En otros diseños, como el cartel 
para la ópera Fidelio de Beethoven, 
el habitual minimalismo estético 
de Ortiz subraya a la reja como 
elemento gráfico símbolo de 

la represión y el encierro que 
protagonizan el argumento del 
libreto, pero incorporan también 
el extrañamiento visual de la 
mirada de Leonor, que sobrevuela 
la composición del cartel como 
vigilante de toda la acción. Un juego 
de espejos: espectadores que se ven 
a sí mismos integrados en el hecho 
escénico y personajes que, como 
desde un fuera de plano, se asoman 
a la escena en la que se desarrolla su 
propio drama.
Los diseños de Manuel Ortiz 
para el Teatro de la Maestranza se 
caracterizan por su versatilidad 
y alto valor simbólico. La 
indagación artística en la extrañeza 
de lo cotidiano caracterizaba 
también la exposición «O / C 
Correspondencias» que, a finales 
de 2016, presentó Manuel Ortiz 
junto a Carla Carmona en el Centro 
de Iniciativas Culturales de la 
Universidad de Sevilla (CICUS). 

LA IMAGEN
SOBRE LA 
ESCENA La magia y el extrañamiento, leitmotiv gráfico de 

la temporada. El estudio de Manuel Ortiz diseña 
unos carteles que incluyen al espectador como 
protagonista de los espectáculos.
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Ludwig van Beethoven

Fidelio
Teatro de la Maestranza

Francesco Cilea

Adriana
Lecouvreur
Teatro de la Maestranza

T E A T R O  D E  L A  M A E S T R A N Z A
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A lo largo de los últimos 
años, muchos de 
nuestros compañeros 
y compañeras que se 

incorporan a las filas del Coro de la 
A.A. del Teatro de la Maestranza son 
jóvenes cantantes que encuentran 
en este coro la oportunidad de 
realizarse como artistas, crecer en 
su formación vocal y conocer de 
primera mano las producciones 
líricas y sinfónicas. Se trata de una 
experiencia que difícilmente pueden 
ofrecerle conservatorios, escuelas u 
otros centros de formación, y que 
supone el contrapeso perfecto al 
estudio académico.
Es el caso de nuestras compañeras 
Aída Naranjo y Carolina Moreno. 
Ellas nos han hecho llegar sus 
testimonios e impresiones sobre lo 
que entraña para ellas el pertenecer 
a nuestro coro.

Formar parte del CAATM 
como coristas supone para 
nosotras la oportunidad 
de adquirir experiencia en 

el momento vital en el que nos 
encontramos, ya que esto es a lo 
que queremos dedicarnos en un 
futuro y es para lo que nos estamos 
formando hoy por hoy.
 
Valoramos mucho el hecho de poder 
conocer y estudiar en profundidad 
distintas óperas y repertorios de 
diferentes compositores, puesto 
que es muy enriquecedor y nos está 
dando la oportunidad de trabajar en 
aquello que realmente nos motiva 
pese a que aún estamos cursando 
nuestros estudios. Cosa que en otras 
profesiones no es posible realizar.
 
También tenemos la ocasión y la 
suerte de tratar con varias y grandes 
figuras del canto lírico. Realmente es 
todo un lujo aprender y trabajar de 
profesionales de gran categoría.
 
Cada vez que empezamos un 
nuevo proyecto sabemos que nos 
deparan numerosos ensayos. Y 

que desde el momento en el que 
recogemos la partitura con ilusión 
hasta la primera función nos queda 
un largo camino de aprendizaje y 
perfeccionamiento por recorrer.
 
Ambas coincidimos en que nuestro 
momento favorito es esa primera 
noche en la que sabemos que habrá 
público en la representación.
Así como ese momento de 
nerviosismo previo a salir a escena 
y la satisfacción mezclada con la 
euforia tras recibir los aplausos una 
vez finalizada la función.

Tenemos la suerte de contar 
con extraordinarias personas y 
profesionales como compañeros, 
que comparten nuestra misma 
pasión e inquietud por la música.
Sin duda el CAATM pese a no ser 
oficialmente un coro profesional 
presenta las cualidades, la calidad, 
el esfuerzo y la dedicación de 
cualquier coro considerado como 
tal, cosa que no sería posible sin 
el trabajo y el esfuerzo de nuestro 
maestro de coro Íñigo Sampil.

Aída P. Naranjo, Carolina Moreno

Muchos de nosotros 
nos vemos reflejados 
en sus palabras. 
Cuando 21 años 

atrás comenzaba esta aventura que 
hoy es un coro semiprofesional 
en lo formal, pero profesional en 
su prestación, muchos vivimos 
esta experiencia con la alegría de 
emprender una aventura y con el 
agradecimiento de recibir tanto 
sobre las tablas de un gran teatro.
No podemos más que refrendar 
sus ganas y aplaudir su entusiasmo 
y, por ende, invitarles a que nunca 
pierdan esa actitud de querer crecer 
como artistas y de aprovechar estas 
bellas oportunidades. 

Germán Castro
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Aída Naranjo y Carolina Moreno, 
entre los miembros del Coro, en una 
escena de La Bohème.
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Las sopranos Natalia Labourdette 
–Premio Nuevas Voces Ciudad de 
Sevilla y Premio del Público Real 
Círculo de Labradores–,  Amalia 
Avilán –Premio Fundación Goñi y 
Rey– y la mezzosoprano Alejandra 
Acuña –Premio Sevilla Ciudad de la 
Ópera– resultaron triunfadoras, en 
una ajustada final, de la XIV edición 
del Certamen de Nuevas Voces 
«Ciudad de Sevilla» que, desde 2003, 
organiza la  Asociación Sevillana 
de Amigos de la Ópera (ASAO). El 
certamen, de carácter internacional 
y uno de los más importantes que se 
organiza en España gracias al apoyo 
del Teatro de la Maestranza, tiene 
como objetivo promocionar nuevos 
valores de la lírica y, en el transcurso 
de sus catorce ediciones, ha 
presentado a nuevos cantantes que 
están triunfando en los escenarios 
actualmente, como Carmen Solís, 
Susana Casas, Irina Lévian, Damián 
del Castillo o Berna Perles, entre 
otros.
A la última edición, que se celebró 
en marzo,  se presentaron 40 
cantantes  de 9 nacionalidades.  
En el certamen colaboraron 
la Real Orquesta Sinfónica de 
Sevilla, la Orquesta de Córdoba, 
la Filarmónica de Málaga, la 

Orquesta Ciudad de Granada, el 
Festival de Música Española de 
Cádiz, el Ayuntamiento de Sevilla, 
la Fundación Goñi y Rey, el Real 
Círculo de Labradores y el Teatro de 
la Maestranza.
En la final, celebrada el 15 de marzo 
en el Espacio Turina, 8 cantantes 
se sometieron a una comisión de 
expertos designada por la ASAO. El 
jurado valoró la homogeneidad de 
la voz en su registro, técnica vocal 
y afinación durante la ejecución, 
estilo, musicalidad, expresión, 
comunicación y presencia escénica. 
El Jurado estuvo formado  por el 
Maestro Pedro Halffter,  Ramón 
M. Serrera Contreras, Rafael 
Leña Fernández,  los Maestros 
Carlos Aransay y Ryszard Ciesla, 
Arturo Reverter, Rosa M. de Alba 
Castiñeiras y Rosario de Castro 
Camero. El pianista Francisco 
Soriano acompañó las actuaciones.
La soprano madrileña Natalia 
Labourdette ya está triunfando en 
muchos escenarios europeos.  «Se 
trata de una lírico-ligera muy joven, 
de excelente estuche, de emisión 
sana y buena proyección en unos 
agudos límpidos y fáciles, bien 
proyectados. La voz es homogénea 
y no tiene problemas de emisión», 

destacó el crítico musical y experto 
vocal Arturo Reverter.
El mismo experto subrayó que la 
colombiana Alejandra Acuña «es 
una mezzosoprano muy lírica de 
bien labrada y ceñida emisión. 
Timbre cremoso, homogéneo 
de arriba abajo, columna de aire 
bien repartida e igual, lo que le 
proporciona gran seguridad».  De la 
también colombiana Amalia Avilán 
enfatizó que «es una lírico-spinto, 
con timbre penumbroso y dotado de 
interesante espesor.»
El Premio Nuevas Voces Ciudad 
de Sevilla, para la soprano Natalia 
Labourdette, consiste en un 
contrato ofrecido por el Teatro de 
la Maestranza de Sevilla, conciertos 
a determinar vinculados a las 
programaciones de las orquestas 
andaluzas, y un concierto en el 
Festival de Música Española de 
Cádiz. 
El Premio Sevilla, Ciudad de 
la Ópera, concedido por el 
Ayuntamiento de Sevilla, para la 
mezzosoprano Alejandra Acuña, 
consiste en un recital organizado 
por el ICAS. El alcalde de Sevilla, 
Juan Espadas, le entregó el premio.
El Premio Fundación Goñi y Rey 
para la soprano Amalia Avilán, 

consiste en un recital en la Sede de 
la Fundación.  
El Premio del Público del Real 
Círculo de Labradores, también 
para la soprano Natalia Labourdette,  
consiste en un recital en la sede del 
Círculo. 
La Asociación Sevillana de Amigos 
de la Ópera celebra el alto nivel 
artístico alcanzado esta edición y 
trabaja ya en la organización de 
su próximo Certamen para 2018, 
para el que espera poder contar 
además con nuevos patrocinadores 
que fortalezcan y hagan aún más 
atractivo el certamen. 

ASOCIACIÓN 
SEVILLANA 
DE AMIGOS 
DE LA ÓPERA

NATALIA LABOURDETTE, 
AMALIA AVILÁN Y ALEJANDRA ACUÑA 
TRIUNFAN EN EL CERTAMEN DE 
NUEVAS VOCES «CIUDAD DE SEVILLA»
El concurso, organizado por la ASAO desde 2003, 
alcanzó esta edición un alto nivel artístico.

De arriba abajo, las sopranos Natalia 
Labourdette y Amalia Avilán y la mezzo 
Alejandra Acuña.
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Fundación Sevillana Endesa
El 6 de febrero la Fundación Se-
villana Endesa y el Teatro de la 
Maestranza firmaron un acuerdo de 
colaboración para la difusión de la 
ópera. Los encargados de rubricar 
el acuerdo fueron el  presidente de 
la Fundación, Antonio Pascual, y el 
secretario general de la Consejería 
de Cultura de la Junta, Eduardo 
Tamarit. En el acuerdo se recoge 
la colaboración de Endesa en la 
edición de los libretos de las cuatro 
óperas programadas en 2017.
Dicho acuerdo se enmarca en la 
política de Endesa como empresa 
comprometida con la cultura y las 
artes escénicas, de ahí que la compa-
ñía haya decidido reforzar en 2017 
su presencia en el mundo de la cul-
tura destacando su vinculación con 
el Teatro de la Maestranza.

Fundación Cajasol
La Fundación Cajasol y el Teatro de 
la Maestranza renovaron su convenio 
de patrocinio para la presente tem-
porada en un acto protagonizado por 
Antonio Pulido, presidente de la Fun-

dación, y Antonio Garde, director del 
Maestranza, el pasado 27 de marzo.
La Fundación Cajasol, en el marco de 
una de las áreas que conforman las 
bases de la Entidad como es el caso 
de la Acción cultural, lleva a cabo 
actividades propias y en colaboración 
como el apoyo al Teatro de la Maes-
tranza desde la temporada 2007-2008; 
colaboración que ha mantenido inin-
terrumpidamente y cuyo objetivo es 
la puesta en valor y la difusión de la 
cultura en nuestra ciudad. 

El Correo de Andalucía
De igual modo, el 30 de marzo tuvo 
lugar la firma del convenio que 
renueva la colaboración y el patro-
cinio entre El Correo de Andalucía 
y el Teatro de la Maestranza para la 
temporada 2016-2017. Firmaron el 
acuerdo, por parte de El Correo de 
Andalucía, Antonio Morera Vallejo 
como administrador único y, por 
parte del Teatro de la Maestranza, su 
director Antonio Garde.
El Grupo Morera & Vallejo, del que 
Antonio Morera Vallejo es presiden-
te, adquirió el periódico sevillano El 

Correo de Andalucía en noviembre 
de 2013, dando continuidad al vín-
culo que esta institución ha venido 
manteniendo, de forma ininterrum-
pida, con el Teatro de la Maestranza 
desde la temporada 2006-2007.

Antea
Otra empresa que ha renovado su 
convenio de patrocinio con el Maes-
tranza ha sido Servicio de Preven-
ción Antea, S.A. El 16 de mayo, Joa-
quín Caro Ledesma, como director 
general de Servicio de Prevención 
Antea, S.A. y Antonio Garde Herce, 
como director-gerente del Teatro de 
la Maestranza, ratificaron el conve-
nio de patrocinio. Al acto también 
asistió Concha Porcuna Coto. An-
tea, empresa sevillana dedicada a la 
Prevención de Riesgos Laborales y 
líder en el sector, se incorporó como 
patrocinador general del Teatro en 
la Temporada 2014-2015.
 
Gas Natural Andalucía
El Teatro de la Maestranza felicita a 
Gas Natural Andalucía, compañía 
energética patrocinadora del coliseo 

sevillano desde hace siete años, por 
haber sido designada para presidir 
el Círculo de Mecenazgo del Festival 
Internacional de Música y Danza de 
Granada. Efectivamente, a princi-
pios de marzo, José Antonio Becerra 
Vaquera, delegado de Gas Natural 
Andalucía en Granada, Jaén y Cór-
doba fue elegido nuevo presidente 
del Círculo de Mecenazgo del Fes-
tival, una corporación de mecenas 
que el certamen granadino señala 
como «muy valioso» para desarro-
llar «numerosos proyectos de cali-
dad y excelencia» musical.
El Teatro de la Maestranza se en-
orgullece por disponer también, en 
su entorno de patrocinadores, con 
empresas que, como Gas Natural 
Andalucía –filial distribuidora de 
Gas Natural Fenosa en nuestra 
comunidad autónoma– se han vin-
culado tan activamente con pro-
yectos culturales tan ambiciosos y 
abanderados de la oferta cultural 
andaluza en el mundo, como el 
Festival Internacional de Música y 
Danza de Granada o nuestro pro-
pio Teatro.

Haciendo ciudad, juntos
El Teatro de la Maestranza y su red de instituciones y empresas patrocinadoras han reforzado una nueva temporada 
más su alianza de colaboración basada en el compromiso cívico de instituciones y empresas líderes que han unido 
el prestigio de su imagen de marca con el de un Teatro símbolo de calidad y éxito. El Teatro de la Maestranza 
agradece la confianza depositada por estas empresas e instituciones y expresa su orgullo por disponer de una 
amplia y sólida red de apoyo a su proyecto cultural en la convicción, compartida por estas empresas, de que la 
cultura es una responsabilidad de todos. En el Teatro de la Maestranza, hacemos ciudad juntos.

Ingeniería Agrícola y Ciencias Ambientales (US-UPO)
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FreyWille
En una acción de  apoyo a la ópe-
ra, durante la presentación y las 
funciones de La bohème, de G. 
Puccini, la prestigiosa firma de 
joyas FreyWille, realiza una acción 
promocional de sus productos. 
FreyWille es una importante firma 
vienesa de joyería que, en 2013, 
inauguró en Sevilla su tienda nú-
mero 100 repartidas en 35 grandes 
capitales del mundo.

Fundación Cruzcampo 
Otra de las instituciones veteranas 
en el patrocinio del Teatro de la 
Maestranza que a principios de 
junio renovó su compromiso con el 
coliseo fue la Fundación Cruzcam-
po, que este año ha recibido la Placa 
de Honor de la Provincia, concedida 
por la Diputación Provincial, en 
reconocimiento a su fomento del 
patrimonio cultural y su respaldo 
al talento de los jóvenes andaluces, 
entre otros méritos.

En materia cultural, la Fundación 
Cruzcampo despliega una impor-
tante actividad apoyando inicia-
tivas culturales vinculadas a fines 
sociales, concediendo sus célebres 
premios o siendo el principal pa-
trocinador del Centre Pompidou 
Málaga. Su firme compromiso con 
el Teatro de la Maestranza la llevó a 
convertirse en una pionera de nues-
tro mecenazgo en 1993.
La renovación de su alianza con 
nosotros fue ratificada por su 
directora, María Ángeles Rodríguez 
de Trujillo Guijosa  y por el director 
del Teatro de la Maestranza, Antonio 
Garde Herce. 

Real Maestranza de Caballería 
de Sevilla 
Otra de nuestras empresas pioneras 
en el patrocinio de esta institución, 
la Real Maestranza de Caballería, 

marca su actividad general con un 
fuerte acento cultural y educativo 
–desde su excelente línea de publi-
caciones o el cuidado patrimonial 
de su Plaza de Toros, que es Mo-
numento Histórico Artístico, hasta 
la financiación, desde 1965, de los 
Premios Universitarios a los mejo-
res expedientes académicos de la 
Universidad de Sevilla– y también 
de mecenazgo, especialmente en el 
ámbito musical, participando en el 
Ciclo de Conciertos de Órgano o en 
el Festival de Primavera organizado 
por Juventudes Musicales. Además, 
la Real Maestranza de Caballería 
colabora en la restauración de obras 
de arte, así como en las Jornadas de 
Arte Contemporáneo que organiza 
la Universidad de Sevilla. Un amplio 
abanico de proyectos culturales a 
los que se suma también el apoyo al 
Teatro de la Maestranza. 

Ingeniería Agrícola y Ciencias Ambientales (US-UPO)
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H
ace quince años, en el 
Polígono Pisa, Antea ocu-
paba una pequeña oficina 
de 30 metros cuadrados 

en la que trabajaban 3 empleados: 
esa oficina ha crecido 2.000 metros 
cuadrados, la empresa tiene ahora 
80 sedes en el 80% del territorio 
nacional, atiende a unos 40.000 
clientes y los trabajadores son 400.  
Desde 2014, Antea Prevención 
Riesgos Laborales, empresa líder en 
su sector, es patrocinadora general 
del Teatro de la Maestranza. Su 
fundador, Joaquín Caro Ledesma, 
es el director general de Servicio de 
Prevención de Antea, S.A. 
Pregunta. Su empresa se sumó 
al círculo de patrocinadores del 
Maestranza, como patrocinador 
general, en 2014. ¿Por qué tomó esa 
decisión?
Respuesta. La verdad: en este 
asunto mi mujer ha sido la persona 
importante. A ella le gusta mucho 
el teatro, la música; más que a mí, la 
verdad. Yo siempre la he acompaña-
do, y ahora me gusta también, pero 
la afición era suya. ¿Por qué patroci-
nar al Teatro? Bueno, por colaborar 
con tu ciudad –una ciudad tan 
bonita– por aportar nuestro granito 
de arena. Si las empresas ganamos 
dinero, debemos tener responsabi-
lidades.
P. Es estupendo oírle: aunque no es 
muy frecuente oír eso.
R. Bueno, en este tema hay que cam-
biarle el «chip» a la gente, sí porque 
en otros países es más normal, mu-
cho más que aquí. Pero tampoco soy 
yo el único, eh.
P. Pero su empresa patrocina mu-
chas cosas: están presentes, por 

ejemplo, en 11 ONGs de distintas 
formas de ayuda humanitaria.
R. Sí, no sé el número exacto, pero 
sí. Estamos interesados en ayudar a 
las personas. Yo creo que es nues-
tra obligación como ciudadanos: 
ayudar como podamos. Y no es un 
sacrificio, eh, porque otros, teniendo 
menos, puede que den más.
P. Por otra parte, vincular la imagen 
de marca de su empresa con la de 
otra, como la del Teatro, que es un 
referente de calidad y éxito, tampoco 
es mala estrategia empresarial, ¿no?
R. Eso me movió más a mí, que 
soy más empresario que mi mujer. 
El marketing asociativo ya es un 
buen motivo. Lo dice el refrán: 
«Con quien te vi, te comparé». Eso 
se ha dicho siempre. Si tu marca va 
junto a otra importante, tu marca 
crece. Por el Teatro de la Maestranza 
pasan, no sé, 200.000 espectadores 
al año, mucha gente, la mayoría se-
villanos… Pero no es solo por eso. 
Nuestros hijos también están muy 
contentos con nuestra presencia. 
Cada vez que pueden –porque ellos 
viven en Madrid– nos acompañan 
al Teatro y les gusta porque, desde 
niños, han vivido la cultura. Por su 
madre, ya sabe.
P. Así es que resulta que detrás de 
un gran patrocinador hay una gran 
patrocinadora…
R. Ja, ja, ja… Sí, sí, así es. La patroci-
nadora es ella. Aunque los recursos 
los pongo yo, ja, ja…
P. ¿La cultura es un plus interesante 
para una empresa de atención a ries-
gos laborales?
R. Bueno, no tiene mucho que ver, 
no. Pero hacemos marca. Eso ayuda 
a que la marca sea conocida por 

todo el mundo por hacer buenas 
acciones. Y la marca cae mejor, más 
simpática. Es muy difícil encontrar 
empresas para patrocinar netamente 
relacionadas con lo nuestro, claro. 
Pero no es eso. Nuestras razones son 
dos: la familia y el valor para la em-
presa, aunque en ese sentido espero 
que algún día las autoridades valo-
rarán estos gestos entre los méritos 
concursales.
P. Porque, ¿la ley actual de mecenaz-
go estimula su patrocinio?
R. Yo creo que no. Yo no me benefi-
cio en nada en absoluto de nuestro 
patrocinio en los concursos públicos 
–pocos– a los que nos presentamos. 
Fiscalmente, nos deduce como 
gasto, claro. Pero la deducción tam-
poco es muy elevada, eh. Así es que 
tampoco lo hacemos por eso. Sin 
embargo, estas ayudas sí que  revier-
ten en el gasto público porque son 
un ahorro: con más patrocinadores 
privados, la administración no ten-
dría que invertir tanto en cultura.
P. Y, desde que llegó como patroci-
nador al Teatro hace tres años, ¿ya 
ha notado los beneficios?
R. Directamente, no. Pero todo lo 
que hacemos, suma. Suma la cali-
dad, suma el Teatro. La marca está 
mejor.
P. Y, cuando se sienta en una butaca 
del Teatro, ¿se dice a sí mismo que 
algo de aquello es suyo?
R. No… yo no me digo a mí mismo 
eso ni en mi casa, ja, ja, ja… ¡Qué 
va! Nada de ahí es mío. Todo es de 
los sevillanos. Lo que sí pasa, es que 
allí me encuentro muy a gusto, muy 
bien acogido. Me encuentro muy 
bien con Rocío, con Roberto, con 
Antonio, que nos ha parecido mag-

nífico… Pero de sentirme dueño de 
algo, en absoluto. Las personas solo 
somos administradoras generales de 
unos bienes de paso…
P. Porque, aunque su mujer sea más 
aficionada, ¿usted disfrutará tam-
bién de los espectáculos, no? No hay 
que ser un intelectual para disfrutar 
y apoyar la música, ¿no?
R. Sí, y con voluntad se aprende 
todo. Me gustó mucho El barbero de 
Sevilla, Pasión Vega me gustó mu-
chísimo… Para patrocinar un teatro 
lo que hay que hacer es cambiar un 
poco el «chip» y entender que la 
generosidad de los que nos ha ido 
mejor, pues consiste en contribuir y 
apoyar.
P. Y, a todo esto, ¿cómo se llama su 
mujer?
R. Concha Porcuna Coto. Aquí, ella 
es la importante. Yo estoy aquí por 
ella. El mérito es suyo. 

J.M.R.

entrevista
Joaquín Caro Ledesma
“Patrocinar la cultura hace marca”

Director general de Antea Prevención de Riesgos 
Laborales, patrocinadora general del Maestranza.
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25 años de Pasión. La 
Fundación Sevillana 
Endesa, el Teatro de 

la Maestranza y la Real Orquesta 
Sinfónica de Sevilla han presenta-
do 25 años de Pasión, un hermoso 
libro de celebración del veinticinco 
aniversario de la decisiva irrupción 
del Teatro y la ROSS en el escenario 
cultural sevillano, andaluz y español. 
En el texto, profusamente ilustrado 
con imágenes de momentos estela-
res de los espectáculos que han mar-
cado la memoria de estos 25 años, 
grandes figuras de la lírica, la música 
clásica y sinfónica, el flamenco o la 
danza que triunfaron sobre nuestro 
escenario felicitan a ambas institu-
ciones por su trayectoria y recuer-
dan sus vivencias entre nosotros.
La consejera de Cultura, Rosa Agui-
lar, y el presidente de la Fundación 
Sevillana Endesa, Antonio Pascual, 
presidieron la presentación del libro 
en un acto conducido por Pablo J. 
Vayón, crítico musical de Diario 
de Sevilla, quien también firma un 
largo análisis sobre la trayectoria 
de ambas instituciones culturales 

durante este tiempo. Para Vayón, 
este aniversario «debe ser saludado 
con alborozo, aunque sin estriden-
cias ni triunfalismos. El cuarto de 
siglo vivido por el teatro es un éxito 
colectivo, pero sobre su futuro con-
viene ser prudentes». 

En el libro, que ha sido coordinado 
por Juan Antonio Romero y editado 
y producido por Páginas del Sur, 
S.L., personalidades  internacionales 
de la música como Plácido Domin-
go –«el Maestranza es aún un teatro 
joven, con una compañía joven y 
con muchas cosas por hacer»–, 
Teresa Berganza –«cantar Carmen a 
pocos metros de la Fábrica de Taba-
cos fue una experiencia irrepetible»– 
Ainhoa Arteta –«siempre que pueda, 
aquí estaré»– o Carlos Álvarez –«jun-
to al deber de trabajar, el gran gusto 
de disfrutar de un ambiente propicio 
para dar lo mejor de uno mismo», 
espigados entre una larga lista de 
extraordinarios cantantes, dan testi-
monio de su experiencia artística en 
Sevilla y proclaman sus parabienes 
hacia Orquesta y Teatro.

Aunque no solo estrellas de la lírica. 
Desde Daniel Barenboim –«como un 
roble de lento pero poderoso creci-
miento, el Teatro de la Maestranza ha 
prosperado hasta hundir sus fuertes 
raíces en el corazón de esta tierra, 
acaso una de las más musicales que 
he tenido la suerte de conocer»– o 
Les Luthiers –«grandulón es nuestro 
amor por Sevilla y su majestuoso 
Teatro»– hasta Joan Manuel Serrat 
–«quiero dar las gracias a todos los 
que hacen posible el Teatro»– pasan-
do por Miguel Poveda –«aún recuer-
do momentos vividos en el Teatro 
con un nudo en la garganta» o Javier 
Perianes –«en estos momentos de 
dificultad es más necesario que 
nunca manifestar la admiración, el 
respeto y el apoyo a instituciones 
indispensables como la ROSS y el 
Teatro de la Maestranza»– desfilan 
por sus 112 páginas contagiando, 
como proclama el título del volu-
men, exquisitamente editado, su 
pasión por la música.
«Es un honor poder contribuir, 
una vez más, a promover una parte 
fundamental de nuestro acervo cul-
tural», proclama Antonio Pascual, 
presidente de la Fundación Sevillana 
Endesa, empresa colaboradora del 

Teatro de la Maestranza. «Nos queda 
una larga historia por recorrer», 
señala con la ilusión derivada de los 
éxitos de estos 25 años, el alcalde de
Sevilla, Juan Espadas. Mientras la 
consejera de Cultura, Rosa Aguilar, 
felicita y agradece al público una 
«fidelidad y exigencia que han 
convertido a este espacio en un 
orgullo y un emblema de la cultura». 
«Son un motivo de orgullo para la 
ciudad y para toda la provincia», 
reconoce el presidente de la 
Diputación de Sevilla, Fernando 
Rodríguez Villalobos. Y un ejemplo 
«del tesón con el que trabaja todo el 
equipo del Teatro y del espíritu de 
colaboración que ha existido siempre 
entre todas las administraciones», 
indica la directora general del 
INAEM, Montserrat Iglesias.
Flamencos como María Pagés, 
Esperanza Fernández o Juan Carlos 
Romero. Bailarines y coreógrafos 
como Ángel Corella. Directores 
de escena como Giancarlo del 
Monaco o José Carlos Plaza o de 
orquesta como Michel Plasson, 
Pedro Halffter o John Axelrod 
se suman a la celebración de dos 
instituciones surgidas al calor de la 
gran transformación derivada de la 
Expo del 92. Junto a ellos, un plantel 
de analistas y expertos –Vayón, 
Rosalía Gómez, Patricia López…– 
completan un pormenorizado 
análisis de 25 años de esmero, 
talento y éxito de dos instituciones 
ya indisociables de la «marca 
Sevilla» y, que, según la coincidencia 
general, encaran con  ilusión y 
pasión el reto de celebrar con los 
mismos altos niveles de calidad sus 
próximos 25 años.  

EL MAESTRANZA Y LA ROSS, 
PASIÓN DE ENDESA
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E
l prestigioso autor teatral Peter Brook 
escribía en 1969 que podía «tomar 
cualquier espacio vacío y llamarlo 
escenario desnudo», porque era todo lo 

necesario para realizar un acto teatral. Cuando se 
aproxima el estío, Cicus, el Centro de Iniciativas 
Culturales de la Universidad de Sevilla, convierte 
el patio de su edificio en la calle Madre de Dios 
en un escenario decorado y abierto a la oferta 
cultural de la ciudad con el ciclo 21 grados/
noches de verano, nacido para dar voz a las 
propuestas artísticas más experimentales y 
acercarlas al público sevillano (www.cicus.us). 
Si ya 21 grados, desde 2009, ha ido ampliando 
su oferta para dar cabida a todas las expresiones 
culturales de vanguardia (cine, videocreación, 
literatura, música) en la capital andaluza, 
ahora nos introduce en una programación 
que aúna danza, música clásica, jazz, rock, así 
como géneros musicales que se basan en una 
conjunción casi palpable de materiales sónicos 
y visuales con jornadas dedicadas al shoegaze 
y a la neopsicodelia. En julio se mostrarán las 
obras de teatro Sindrhomo de la compañía La 
teta calva (4-5 julio), Intemperie de la compañía 
Trueba&Trueba (6-7 julio), Herederos del Ocaso 
de la compañía Club Caníbal (11-12 julio) y 
Sed de Doble Sentido Producciones (13-14 
julio), cerrando la programación una atractiva 
programación de cine.

A este programa escénico, le 
acompañará la exposición 
fotográfica Albino de Ana Palacios 
que describe las historias humanas 

de discriminación social de los albinos en el 
continente africano con imágenes cercanas 
y cotidianas que indagan en un mejor futuro 
y esperanza. El 22 de junio se inaugura la 
exposición Les habitants en colaboración con 
el Institut français de Sevilla que muestra las 
fotografías realizadas mientras se grababa la 
última película de Raymond Depardon. Este 
proyecto pretende rendir homenaje a una leyenda 
del mundo de la fotografía y del documental 
en Francia. Figura emblemática de la agencia 
Magnum desde hace más de treinta años, 
fundador de la prestigiosa agencia Gamma de 
fotoperiodismo, ha dirigido más de 40 películas 
y documentales. Su estilo propio, conocido como 
«el cinema direct», le ha convertido en uno de los 
más prestigiosos directores de cine documental. 
Su visión siempre es única y precisa, mire donde 
mire: el mundo rural, el funcionamiento de la 
justicia o de la vida política. Les habitants es su 
último trabajo y consiste en una radiografía del 
pueblo francés a través de las conversaciones 
de sus pobladores. La caravana es una tradición 
muy popular en Francia, la manera más sencilla 
y barata de pasar las vacaciones. También, el 
medio de transporte de Raymond Depardon para 
recorrer Francia de Norte a Sur. 

A
simismo continúa la colaboración 
con el Teatro de la Maestranza en 
una apuesta por la investigación y 
el disfrute de la música. El 21 de 

junio se realiza el Concierto de Clausura de la 
Universidad de Sevilla que tiene como novedad 
que el estadounidense John Axelrod sea quien 
dirija a la ROSS, de quien es su director artístico 
y musical, para guiar por un viaje musical 
transatlántico, interpretando obras de dos de 
los compositores más destacados de la Historia 
de la Música. Así, una obra definitiva como 
la Quinta de Beethoven, que sorprendiera al 
mundo con sus contundentes cuatro primeras 
notas, irá precedida de tres apasionadas y 
apasionantes obras de Piazzolla, el más famoso 
compositor de tangos, nacido en Mar del Plata. 
Un viaje espacial y temporal, con una distancia 
de más de un siglo entre las obras de uno y 
otro compositor, que nos invitará a explorar las 
diferentes dimensiones sonoras continentales, 
reflejos de la riqueza musical y cultural de dos 
mundos unidos por el viaje. 

C I C U SC I C U S
El viaje de la cultura

Foto
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1. Les habitants, Raymond Depardon  
2. Patio de la sede de CICUS 
3. Herederos del Ocaso de la compañía Club Caníbal

2

3



35

www.estumusica.es

C/ Albareda, 8 (esquina C/ Tetuán) 

41001 Sevilla

Teléfono: 954 210 723

      @escuelaturina

ENSEÑANZA MUSICAL 
PARA NIÑOS, JÓVENES Y ADULTOS

DESCUBRIENDO EL INTERIOR DE LA ÓPERA
Un tour al corazón del Maestranza

El Teatro de la Maestranza ofrece la posibilidad de conocer sus 
entresijos para descubrir cómo se fabrica una ópera:
Música y ópera tras el telón es un tour por el interior del Teatro 
cuyo fin es dar a conocer lo que no está a la vista cuando se acude a 
disfrutar de un espectáculo. 

Horarios y precios: www.teatrodelamaestranza.es 
y en el Tfno. de taquillas 954 226 573



T E A T R O  D E  L A  M A E S T R A N Z A
S E V I L L A


