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L
a Consejería de Cultura pertenece al consorcio 

de administraciones que sostiene al Teatro de 

la Maestranza desde su inicio. ¿Qué balance 

hace de su presencia en el Teatro?

El balance es positivo. Estamos orgullosos 
del Teatro de la Maestranza, un espacio que 
es referente a nivel nacional e internacional 
y que lleva más de 25 años ofreciendo una 
programación de calidad ante un público fiel y 
exigente. Aquí se construye un proyecto cultural 
serio, ambicioso, que tiene un efecto dinamizador 
de la cultura andaluza. Además, el Teatro de la 
Maestranza está habitado por una gran familia en 
la que se encuentran sus trabajadores, los propios 
espectadores, la Real Orquesta Sinfónica de 
Sevilla, el Coro de la Asociación de Amigos del 
Maestranza, los colaboradores y patrocinadores… 
piezas todas ellas indispensables en un espacio 
escénico público de primer nivel en el que se 
viene trabajando desde hace muchos años, y con 
resultados. Pero hay que seguir esforzándonos, 
innovando, aportando. Ahora abrimos una nueva 
etapa, con un nuevo modelo de gestión, para 
mantener el Maestranza en la primera línea de los 
grandes espacios culturales. 

¿Qué aporta el Teatro de la Maestranza al 

panorama cultural andaluz?

El Maestranza se ha convertido en uno de los 
elementos dinamizadores más importantes 
de la cultura de Sevilla y de Andalucía, ya que 
contribuye activamente en la promoción y el 
desarrollo del tejido cultural andaluz. En el 
apartado artístico y cultural, a través de la difusión 
y el apoyo del sector de las Artes Escénicas 
al servir como escenario para numerosos 
artistas, ofreciendo espectáculos con la máxima 
exigencia técnica y de los mejores profesionales; 

desarrollando proyectos didácticos; y en definitiva, 
acercando la cultura de primer nivel al gran 
público. Y, por otro lado, no olvidemos el apartado 
económico, pues detrás de cada actividad cultural 
hay numerosos puestos de trabajo. 

Como teatro lírico y sinfónico de referencia 

en Andalucía, ¿cree que el Teatro cumple 

suficientemente con sus objetivos y cómo cree que 

podría mejorarlos? 

El Teatro de la Maestranza cumple tanto por 
su programación cultural de excelencia como 
por su trabajo en la ampliación y captación 
de nuevos públicos. También en lo que 
respecta a las actividades paralelas (charlas, 
conferencias, jornadas de puertas abiertas…) y 
a otros proyectos, como el destinado a jóvenes 
intérpretes. Además, tiene un papel destacado en 
una faceta que en la Consejería de Cultura nos 
llena especialmente de satisfacción: la apuesta 
por llevar la cultura a aquellos colectivos que no 
tienen un fácil acceso a ella. Colectivos como los 
más desfavorecidos, a los que va destinada una 
importante labor de integración, o los niños y 
niñas. Los más pequeños son los espectadores del 
futuro, el público del mañana, y constituyen una 
gran cantera para las próximas décadas.

¿Qué opinión le merece la programación general 

del Teatro?

Se trata de una programación amplia y diversa, 
que abarca desde grandes producciones operísticas 
y recitales líricos a conciertos sinfónicos de la 
ROSS, así como los ciclos habituales (Grandes 
Intérpretes), sin olvidarnos de nuestra gran joya, 
el Flamenco, Patrimonio Cultural Inmaterial de 
la Humanidad. Si a esto le sumamos, la danza, la 
zarzuela, el jazz, los programas para escolares y 

familias o las actividades paralelas, tenemos una 
programación que hace las delicias de cualquier 
aficionado a la música y a la danza en particular, 
y a la cultura en general. Un año más contaremos 
con estrenos absolutos, espectáculos consagrados, 
con producciones propias y coproducciones, y 
buscando el equilibrio en el repertorio entre la 
tradición y la innovación. Como las óperas El 
dictador de Krenek y El emperador de la Atlántida 
de Ullmann o las actuaciones del Malandian y 
el Tulsa Ballet, del lado de una programación 
innovadora y exigente o de las óperas Andrea 
Chénier de Giordano o Lucia de Lammermoor de 
Donizetti, títulos engarzados en la gran tradición 
de la lírica para un público muy amplio, entre otras 
propuestas interesantes como las protagonizadas 
por la excelente Orquesta Barroca de Sevilla o por 
figuras del prestigio de Joaquín Achúcarro o del 
andaluz Javier Perianes. Como escenario público 
tenemos el compromiso y la obligación de ofrecer 
un cartel ambicioso y variado, con propuestas 
valientes y accesibles para todos. Un ejemplo 
de esto es la programación de la temporada 
2018-2019, ecléctica y atractiva, diseñada, como 
siempre, para todos los públicos.

Las cuatro administraciones que integran 

el Consejo Rector se han comprometido 

recientemente a aumentar sus aportaciones 

económicas. ¿Cómo se afronta esta temporada?

El acuerdo alcanzado entre el Ministerio de 
Cultura y Deporte, la Junta de Andalucía, 
la Diputación de Sevilla y el Ayuntamiento 
de Sevilla nos va a permitir abrir una nueva 
etapa en el Teatro de la Maestranza. Las 
cuatro administraciones hemos acordado por 
unanimidad realizar una aportación extraordinaria 
de 1.400.000 euros con cargo a los presupuestos 

Miguel Ángel Vázquez, Consejero de Cultura

«El Maestranza inicia una etapa de estabilidad, 
ilusión y más compromiso si cabe»
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de 2018, con lo que el coliseo sevillano mejorará 
su situación económica. Además, acordamos 
establecer un nuevo modelo de dirección para 
garantizar el futuro del Maestranza y salvaguardar 
el prestigio ganado en los últimos años. Así que, 
iniciamos una temporada con más estabilidad, 
más ilusión y más compromiso si cabe. 

¿Cree que el Teatro de la Maestranza está 

conectado con la sociedad?

Desde 1992, este gran coliseo viene confirmando 
que, si un teatro es capaz de ofrecer espectáculos 
de calidad a un precio razonable, no hay ningún 
género elitista. Porque este Teatro es un espacio 
abierto a todos los públicos, y en él todos los 
géneros pueden ser disfrutados. Esto es esencial. 
Las administraciones que sustentamos el Teatro 
estamos aquí para eso, para favorecer y garantizar 
ese acceso y para hacer posible que Sevilla 
sea un lugar donde podamos disfrutar con las 
máximas garantías de calidad artística. Además, 
el Maestranza está implicado de lleno en las 
grandes citas culturales de la ciudad, por ejemplo, 
la Bienal de Flamenco de Sevilla, de la que es uno 
de los espacios destacados.

Usted suele incidir en la idea de la Cultura como 

generadora de riqueza. ¿Qué aportación cree que 

hace el Teatro de la Maestranza en este sentido?

El Teatro de la Maestranza lleva más de 20 años 
invitándonos a descubrir el patrimonio cultural 
de la ópera y la música. Es decir, que contribuye 
de manera activa en el sector cultural, a nivel 
artístico. Pero también 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 empresas 
vinculadas al sector cultural. Cada vez que se 

levanta el telón del Maestranza, se está mostrando 
también el trabajo de numerosos artistas y 
técnicos. La cultura forma parte del cuarto pilar 
del desarrollo sostenible, un sector que genera 
empleo crecimiento y ofrece oportunidades, y 
el Maestranza es un claro ejemplo de proyecto 
cultural que, a la vez, genera puestos de trabajo, 
directos e indirectos: creadores, emprendedores, 
técnicos, artistas, pequeñas industrias creativas 
y de servicios que entretejen una potente red de 
actividad cultural en nuestra tierra. 

¿Hasta qué punto son importantes para una 

institución cultural como el Teatro de la Maestranza 

los ingresos por mecenazgo y patrocinio?

El Teatro de la Maestranza se ha convertido en 
una bandera indispensable de prestigio para 
Sevilla y para Andalucía. En la Consejería de 
Cultura lo sabemos perfectamente y, por ese 
motivo, renovamos con este espacio nuestro 
compromiso temporada tras temporada. Y 
también por eso animamos a la sociedad civil, 
a las empresas e instituciones, a que nos ayuden 
a hacer más grande el gran proyecto del Teatro 
de la Maestranza participando de sus costes. 
Porque esta colaboración les dará, nos dará a 
todos, beneficios. Y es que el valor añadido de 
la Cultura genera riqueza porque es un asunto y 
responsabilidad de todos, sin exclusiones. 
 
¿Cómo valora la labor que realizan los 

patrocinadores y colaboradores?

Este coliseo es un ejemplo de cómo el patrocinio 
de las empresas privadas ayuda a desarrollar un 
gran proyecto. Por eso, me gustaría darles las 
gracias por su respaldo y su apoyo a todas las 
empresas y colaboradores que están involucrados 
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, potenciar la 
colaboración público-privada es uno de los retos 
constantes, ahora y en el futuro, es un aspecto en 
el que hay que seguir trabajando siempre. 

¿Cree que el Teatro está insertado en la oferta 

turística de Sevilla y Andalucía? 

La Cultura se ha convertido en uno de los 
motores turísticos más importantes. No en vano, 
tres de cada diez personas que nos visitan cada 
año lo hacen atraídas por la oferta cultural y 
patrimonial de Andalucía. De ahí la importancia 
de alinear las estrategias culturales y turísticas, 
por ejemplo, diseñando con antelación la 
programación de nuestros museos, conjuntos 
arqueológicos y monumentales, bibliotecas 
y teatros de modo que puedan entrar en los 
circuitos elaborados por los turoperadores. La 
anticipación es clave para que la oferta también 
pueda «venderse» en ferias como Fitur, de 
modo que los potenciales visitantes de Sevilla 
y Andalucía puedan organizar sus viajes. Por 
todo esto, la Consejería de Cultura trabaja 
mano a mano con la de Turismo para promover, 
desarrollar y promocionar políticas de impulso 
al turismo cultural sostenible. Y el Teatro de la 
Maestranza es una de las grandes joyas de la 
corona de ese turismo cultural andaluz. 

Tras haber rebasado sus primeros 25 años de 

trayectoria con gran éxito, ¿cómo contempla el 

futuro del Teatro y donde situaría sus grandes retos?

El principal reto de las instituciones que formamos 
parte del Consejo Rector del Teatro es y seguirá 
siendo llevar toda la actividad que se hace en el 
Teatro al mayor número de ciudadanos. Unos 
ciudadanos que aprenden a amar y a disfrutar de 
la cultura desde pequeños serán unos ciudadanos 
más libres y más felices en el futuro. Una de las 
principales funciones de un teatro es, obviamente, 
hacer cultura, pero la Cultura también hace 
ciudad, y hace ciudadanía, y ese es otro reto. 
En resumen, debemos trabajar en mantener 
la excelencia y la calidad de la programación, 
mantener la fidelidad de nuestro público e ir a más 
para captar nuevos públicos que se emocionen 
cada vez que se alza el telón del Maestranza. 
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drama de amor en bel cantoL U C I A  D I  L A M M E R M O O R

l esplendor de la voz, 
el magnetismo del «bel 
canto» en estado puro,

el goce de la melodía y los 
fantásticos alardes de la vocalidad, 
abren la temporada del Teatro de la 
Maestranza con todo un símbolo 
del género: Lucia di Lammermoor, 
de Gaetano Donizetti. La cita en 
Sevilla con Donizetti entraña otra 
clave igualmente excitante para 
el melómano andaluz: sobre el 
escenario, en el rol, tan difícil, de 
la apasionada y sensible Lucia, 
la soprano sevillana Leonor 
Bonilla, figura creciente de la lírica 
respaldada ya –además de por sus 
numerosos premios en concursos 
prestigiosos como el Viñas– por 
sus excelentes actuaciones en el 
Teatro de la Zarzuela de Madrid, el 
Carlo Felice de Génova o el Liceu 

de Barcelona donde la crítica ha 
aplaudido «su bella coloratura y sus 
agudos luminosos».
Todo es intenso en Lucia..., una 
ópera en tres actos sobre libreto 
de Salvatore Cammarano basado 
en una novela de Sir Walter Scott, 
estrenada en 1835 en el Teatro San 
Carlo de Nápoles: las emocionantes 
coloraturas vocales, las bellas y 
elegantes melodías, el exacerbado 
dramatismo del libreto... Todo 
está dispuesto en la obra para 
representar la trágica historia de 
amor entre Edgardo y Lucia, a los 

que separan los profundos odios 
entre sus familias, en la Escocia 
de comienzos del siglo XVIII. 
Una historia de amor contrariado 
que se suma a la larga lista de 
amantes desgraciados de las óperas 
de Donizetti escritas en un país, 
Italia, que al decir del musicólogo 
Massimo Mila, en el periodo 
romántico atendió «a los problemas 
del corazón en perjuicio de los de la 
razón como una apología del amor 
al que se considera la única verdad 
de la vida, el único bien». Para Mila, 
las óperas de Donizetti representan 

el ideal de la burguesía italiana 
anterior al Risorgimento.
La producción de la Deutsche 
Oper Berlin sirve a ese propósito 
sumergiéndonos en un drama 
que multiplica su intensidad con 
la atmósfera turbia, irreal, que 
envuelve a la protagonista en un 
ambiente fantasmal y cargado de 
negros presagios y que desembocará 
en la conocida «aria de la locura», 
cuando Lucia, definitivamente, se 
derrumba y afronta una escena de 
tanta dificultad como lucimiento. 
Fueron esa escena y este título, 
en general, los que –a impulsos 
de Maria Callas, Leyla Gencer o 
Joan Sutherland, entre otras divas– 
desencadenaron a mitad del siglo 
XX el renacimiento de Gaetano 
Donizetti (1797-1848) –la conocida 
como «Donizetti Renaissance»– en 

La emergente soprano sevillana Leonor Bonilla
y el tenor José Bros protagonizan Lucia di 
Lammermoor, la ópera que desató la
«Donizetti Renaissance» a mitad del siglo XX 

E

26 y 29/ OCT/ 18 //  01 y 04/ NOV/ 18
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un circuito internacional del que, 
por mucho que nos sorprenda hoy, 
había llegado casi a desaparecer. 
Pero, aunque ciertamente el rol 
de Lucia marca al título, conviene 
no perder de vista al personaje de 
Edgardo, en el que los especialistas 
han visto un anticipo de los grandes 
héroes verdianos escritos para tenor 
que vendrían luego.

Un especialista en el género, de 
amplia experiencia operística 
como director de coros como 
el de la Royal Opera House, el 
veneciano Renato Balsadonna, 
dirige a la Real Orquesta Sinfónica 
de Sevilla (ROSS) y al Coro de la 
Asociación de Amigos del Teatro 
de la Maestranza junto a un 
reparto en el que sobresale el tenor 
José Bros, tan celebrado siempre 

en el Teatro de la Maestranza por 
la extraordinaria belleza de su 
canto belcantista, en ese papel no 
solo tan lírico, sino tan complejo 
y decisivo, pues para equilibrar 
la impactante escena de la locura 
y dar al tenor un relieve similar, 
Donizetti le escribió algo insólito 
en la época: una escena final 
con recitativo, aria y cabaletta 
que «compitiera» musical y 
emocionalmente con el delirio de 
ella en la escena «climax» de la 
obra. Hay que entender, explica 
Paul Henry Lang, que Donizetti 
trabajó para y a través de la «prima 
donna» y el «primo uomo» porque, 
para él, el cantante de carne y 
hueso representaba «la realización 
terrenal de ese don de Dios 
que era la canción». En aras de 
perseguir la belleza del canto pudo 

sacrificar, a veces, la teatralidad y la 
dramaturgia del relato.
Las interpretaciones sociológicas 
de las óperas varían lógicamente 
según las transformaciones sociales 
y tras la visión intensamente 
romántica que arrebató al público 
de su exitoso estreno, le ha 
sucedido ahora la visión de Lucia 
como la de una mujer ahogada en 
una sociedad dominada por los 
hombres que impide que conquiste 
sus deseos y su amor. Sería la 
frustración por esa imposibilidad, 
la que le arrojaría en un mundo 
fantasioso e irreal creado, como 
refugio, por ella misma. 

Al éxito del estreno le sucedió, sin 
embargo, el «apagón» de Lucia. 
Sucesivas variaciones y reducciones 
en la partitura, incluidos 

severos cortes de escenas fueron 
resintiendo el prestigio de una 
obra que resistió esos vaivenes, 
en gran parte, gracias al aliento 
pasional que subyace en la mayoría 
de las obras de Donizetti y que, 
desde luego, cuaja en Lucia... en 
la gran elegancia y belleza de las 
melodías, así como en súbitos giros 
armónicos y figuras cromáticas de 
gran riqueza, sumadas al empleo de 
un instrumento tan inusual como 
el armónico de cristal –sustituido 
generalmente por una flauta– 
que acentuaba la atmósfera de 
irrealidad y misterio de una ópera 
que se desenvuelve en la frontera 
entre el sueño y la razón. 

Patrocinado por



8

M
A

ES
TR

A
N

ZA
 /

 S
EP

TI
EM

BR
E 

20
18

  
  

 E
N

TR
EV

IS
TA

www.estumusica.es

C/ Albareda, 8
(esquina C/ Tetuán) 

41001 Sevilla

Teléfono: 954 210 723

      @escuelaturina

Enseñanza 
musical para niños, 
jóvenes y adultos

L E O N O RBonilla

Inesperadamente, la 
sevillana Leonor Bonilla 
(30 años) alteró el 
rumbo de su biografía 
para convertirse en una 

soprano que hoy vive un momento 
excitante. Dejando atrás los 
estudios de danza y un título de 
Magisterio Musical, Leonor Bonilla 
descubrió el canto, se alistó en 
varios coros –entre ellos, el de la 
A. A. del Teatro de la Maestranza– 
descubrió el placer de la ópera 
y comenzó a ganar concursos 
de canto como el Nuevas Voces 
Ciudad de Sevilla, el de Santa Cruz 
de Tenerife o varios premios en 
el prestigioso Concurso Viñas. 
Tras sus  interpretaciones en el 
Liceu de Barcelona, el Teatro de 
la Zarzuela o el Maestranza de 
Sevilla, la carrera de aquella chica 
que nunca soñó con ser cantante ha 
despegado. En octubre afronta un 
«himalaya»: su debú como Lucia di 
Lammermoor de Donizetti, en el 
Maestranza.

Yo no tenía pensado dedicarme 
a esto ni mucho menos. Empecé 
bailando en el Conservatorio con 
10 años, estudié Magisterio Musical 
y hasta me preparé las oposiciones. 
Pero ocurrió algo: me fracturé un 
pie y tuve que dejar de bailar y, 
quizá por mi momento vital, aquel 
percance fue como un antes y un 
después. Como si alguien me dijera: 
«Párate y mira a otro lado». Empecé 
a estudiar canto en 2010, entré en 
el coro de la A. A. del Teatro de la 
Maestranza y en otros y descubrí la 
ópera. A mí siempre me ha gustado 
la música, pero la verdad es que no 
había cantado apenas en mi vida.

Los coros, esa cantera a reivindicar, 
¿no?
Completamente. Cantar en un coro te 
da mucha independencia, una visión 
de la partitura más armónica…

¿Ha visto en ellos talentos 
escondidos como el suyo?
Bastantes. En el Coro hay voces 
espectaculares.

A una cantante lírica, ¿qué le aporta 
la danza? 
La danza te da disciplina, un sistema 
corporal, una visión del espacio. 
Hay una conexión entre lo que 
cantas y cómo te mueves. Ya me 
ha pasado que he tenido que bailar 
interpretando roles operísticos.

Usted ha sido catapultada por los 
concursos. 
Los concursos sirven para medirte 
e incluso económicamente porque 
la de cantante es una carrera muy 
cara. Tal y como está el mercado, 
los concursos son una oportunidad. 
Aunque a mí ahora no me apetece 
seguir con ellos. He hecho los que 

quería y algunos, como el Viñas, los 
he disfrutado muchísimo.

¿Terminó la carrera de canto?
No, al empezar a trabajar no pude 
acabar. Tampoco los conservatorios 
lo ponen fácil porque obligan a 
una carrera presencial, cosa que 
entiendo en parte. Pero, para cantar 
los teatros no te piden un título: te 
piden que cantes. Sí sigo tomando 
clases, claro.

Tan difícil como cantar bien es 
gestionar una carrera.
Es muy complicado. Un factor 
decisivo es la agencia. Que te cuide, 
que no te plantee papeles antes de 
tiempo… Soy afortunada. Tengo 
esa agencia. Pero también hay que 
tener suerte.

Un cantante de su generación ha de 
ser también un buen actor, no?
La ópera es el espectáculo más 
completo. Tenemos que potenciar 
la interpretación. A veces los 

«Tenemos que potenciar la interpretación. 
Viendo a cantantes estáticos no va a ir
mucho público a la ópera»

La soprano sevillana, que ha desplegado
una carrera espectacular en solo ocho años, 

debuta Lucia di Lammermoor



www.estumusica.es

C/ Albareda, 8
(esquina C/ Tetuán) 

41001 Sevilla

Teléfono: 954 210 723

      @escuelaturina

Enseñanza 
musical para niños, 
jóvenes y adultos

directores de escena te piden 
malabares que impiden el canto, 
sí. Pero mientras no lo impida, me 
gusta que me pidan que corra, que 
cante en el suelo… Viendo a los 
cantantes estáticos en el escenario 
no va a ir mucho público a la ópera.

Debuta Lucia. ¿Cómo ve al 
personaje? 
El papel es un regalazo que 
impone mucha responsabilidad. 
Hay que ponerse en la época 
romántica: la locura era un factor 
fundamental. Lucía es una chica 
joven sin referencias de padres 
custodiada por un hermano que 
es un tirano. No está loca por 
ningún trastorno mental, sino que 
las circunstancias la llevan a esa 
enajenación. 

Dice que siente el Maestranza
como «su» teatro. 
Yo he crecido musicalmente en esos 
pasillos. Recuerdo una Bohème con 
Ainhoa Arteta que me quedé tan 
conmovida que estuve una hora 
llorando. Y recuerdo una Lucia 
con Mariola Cantarero en la que yo 
participé en el coro. Me recuerdo a 
mí misma por los pasillos intentando 
cantar su parte y pensar: «¡Pero cómo 
puede cantar esto!» y sentir al verla en 
escena una emoción desbordante… 
Ahora que he cogido la partitura, 
he vuelto a llorar. También recuerdo 
un Carmina Burana donde yo era 
solista. Se me puso la piel de gallina 
en el «Oh Fortuna» pensando: «Y 
aquí estoy yo. En el escenario». Solo 
por esos momentos ya merece la pena 
dedicarse a esto. 

La soprano Leonor Bonilla estudió danza antes de dedicarse al canto. De la danza
ha aprendido a infundir más plasticidad y expresión corporal a sus roles operísticos.
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EL DICTATOR
EL EMPERADOR DE 
LA ATLÁNTIDA

Óperas que anunciaron 
la catástrofe o que 
fueron compuestas 
bajo sus macabras 
consecuencias. 

Músicas para alertar del ascenso 
de los fascismos y la intolerancia. 
Óperas para honrar a compositores 
que sufrieron la persecución vital 
y estética del nacionalsocialismo 
y cuyo legado hoy, pues fueron 
abanderados de modernidad estética 
y compromiso, se mantiene actual y 
vivo en tiempos también de grandes 
encrucijadas y zozobra en Europa.

El Teatro de la Maestranza estrena 
en España El dictator, ópera trágica 
en un acto de Ernst Krenek (1900-
1991) y presenta El emperador de 
la Atlántida de Viktor Ullmann 
(1898-1944) compuesta en 1943 
en el campo de concentración de 
Terezin antes de partir en tren hacia 
Auschwitz, donde moriría en 1944. 

Las dos, conformando un inusual 
e interesantísimo programa doble, 
profundizan en el rescate y difusión 
en España del gran repertorio 
tardorromántico vienés o, como en 
este caso, sometido a la influencia 
directa del ascenso de los fascismos 
en Europa y sus dramáticas 
consecuencias.

De un lado, El dictador, con libreto 
del propio Krenek, estrenada el 6 
de mayo de 1928 en Wiesbaden, 
está inspirada libremente en la 
figura de Mussolini, aunque Krenek 
diría que su argumento es solo 
«una anécdota de la vida privada 
de un gran hombre». Sin embargo, 
el libreto resalta, con cierto 
realismo y crudeza y no sin un gran 
carácter visionario, los peligros del 
fascismo y anticipa la tragedia del 
nacionalsocialismo en Alemania, 
de la que Krenek emigraría en 
1938 –para instalarse en Estados 

Unidos, donde murió– huyendo 
de un régimen que consideraba 
degeneradas sus inclinaciones 
hacia la tonalidad libre, el jazz y el 
dodecafonismo y que había tachado 
de indecente y pornográfica su 
ópera Jonny spielt auf de 1926, 
por estar protagonizada por un 
negro y tener influencias del jazz 
o cancelado el estreno de su ópera 
dodecafonista Karl V en 1933.

El Teatro de la Maestranza estrena 
en España El dictador con una 
producción propia dirigida 
escénicamente por Rafael Rodríguez 
Villalobos (Sevilla, 1987), que ha 
estudiado música y arte dramático. 
En 2013 fue el Premio Europeo de 
Dirección Operística más joven 
hasta la fecha. Pedro Halffter Caro 
dirige a la ROSS y a Martin Gantner, 
Nicola Beller Carbone, Natalia 
Labourdette y Vicente Ombuena en 
el reparto. 

Por su parte, El emperador de la 
Atlántida constituye un retrato 
grotesco de la figura de un tirano 
bajo el que se esconde la caricatura 
de Hitler. En la obra, el tirano fuerza 
a la humanidad a consentir una 
feroz masacre, mientras la Muerte 
impide que los heridos fallezcan, 
lo que la crítica valoró como «la 
abdicación de la muerte frente a los 
horrores universales de la vida». 
La obra fue compuesta por 
Ullmann, un compositor brillante 
–fue discípulo de Schönberg y 
asistente de Zemlinsky en Praga– 
cuyo futuro fue truncado por los 
nazis a causa de su origen judío. 
Inicialmente, fue ingresado en el 
campo de concentración de Terezin 
en 1943 –allí compuso la ópera y 
allí debía haberla estrenado, pero 
fue prohibida por los nazis– antes 
de partir definitivamente hacia 
Auschwitz, donde murió, como el 
libretista, Peter Kien. 

KRENEK

ULLMANN

PENTAGRAMAS 
CON LA MUERTE
El Maestranza estrena en España El dictator de Krenek y presenta El emperador de la Atlántida 
de Ullmann, dos obras alrededor de la barbarie de los fascismos

30/ NOV/ 18 //  02 y 04/ DIC/ 18
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Ambos, en medio de una situación 
tan extrema, tuvieron la valentía 
de enfrentarse al terror nazi con 
las armas de la cultura y, sin 
dramatismo, escribieron una 
obra escalofriantemente satírica. 
Musicalmente, la pieza transpira 
resonancias de Weill, Hindemith 
y del expresionismo vienés. Otro 
preso, H.G. Adler, rescató la pieza, 
que se estrenó en Ámsterdam en 
1975, según la versión de Kerry 
Woodward. 

Ahora, y en una coproducción del 
Teatro de la Maestranza, el Teatro 
Real de Madrid y el Palau de les Arts 
de Valencia, el director de orquesta 
y compositor Pedro Halffter Caro 
presenta una nueva versión para gran 
orquesta –inicialmente, Ullmann, 
a falta de mayores medios, escribió 
una obra de cámara– revisada y 
orquestada por él, quien además ha 
compuesto dos piezas –basadas en 
obras de Ullmann– para el tríptico 
que conforma el prólogo de la ópera. 
Para Halffter, El emperador... es una 

ópera «genial y bellísima» en la que 
«cada nota duele» y que representa 
el ejercicio de la libertad del arte 
desplegado «en el momento y lugar 
más extremos». Para el director 
de escena, Gustavo Tambascio, 
fallecido recientemente, es 
una sátira macabra, como un 
«cabaret tétrico» que denuncia «la 
industrialización de la muerte».
Junto a la ROSS, repiten en el 
reparto Martin Gantner, Nicola 
Beller Carbone, Natalia Labourdette,
y Vicente Ombuena. 

Escena de la ópera
El emperador de la Atlántida.

Abajo, de izquierda a derecha:
Pedro Halffter Caro, director musical,
y los solistas Martin Gantner,
Nicola Beller Carbone,
Vicente Ombuena
y Natalia Labourdette
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el joven director de 
escena sevillano Rafael 
Rodríguez Villalobos 
(1987) debuta en el Teatro 

de la Maestranza con la puesta en 
escena de El dictador de E. Krenek, 
un estreno en España con producción 
propia del Teatro de la Maestranza y 
dirección musical de Pedro Halffter 
Caro. Cuando el telón se alce, se 
cerrará un círculo imaginario que 
comenzó a trazarse hace 20 años, 
cuando un niño llamado Rafael 
Rodríguez Villalobos vio su primera 
ópera en este Teatro, sintió una 
revelación y decidió dedicarse a la 
ópera. Era una Turandot de Puccini 
y –al igual que otras cosas que vio 
aquí y que también le marcaron como 
el Lohengrin de Luca Ronconi o Los 
cuentos de Hoffman de Del Monaco– 
han impulsado el motor de una 
carrera precoz y ascendente.

Yo era un niño con muchas 
inquietudes artísticas cuando un 
tío mío me llevó al Maestranza a 
ver Turandot. Tenía 10 años, fui a 
ciegas y… ¡me encantó! Salí de allí 
diciendo: «Yo quiero dedicarme a 
esto»… Mi juego entonces era hacer 
maquetas, una especie de puzzles 
que me diseñaba yo mismo... 
Empecé a comprar discos –La 
flauta mágica de Böhm, la Carmen 
de la Berganza –que luego me 
firmó–, el Barbero de la Callas…– 
y me volví un «superfriki» de la 
ópera. Descubrí las óperas, sus 
argumentos, diseñé un «Venusberg» 
de Wagner ignorando sus 
connotaciones sexuales... Con 14 
años, con gente más mayor, iba al 
Villamarta o a Córdoba a ver lo 
que pillaba de ópera y empecé a 
estudiar Canto en el conservatorio, 
con maestros como Alonso Salas o 

Rocío Frutos... Yo siempre tuve la 
intención de dedicarme a la escena, 
pero intuía que debía estudiar 
canto y lenguaje corporal para 
entender cómo un cantante trabaja 
la dramaturgia. Pero la carrera 
que empecé fue Arquitectura: me 
acuerdo de dejar plantado a un 
profesor por irme a un concierto 
de María Cristina Kiehr, ja, ja. 
Dejé Arquitectura y logré entrar, 
con la primera plaza, en la Escuela 
de Arte Dramático de Madrid. 
Cuatro años estupendos allí, yendo 
al Teatro Real y formándome en 
el teatro de autor con gente como 
Lola Blasco que luego ha sido 
Premio Nacional. En la RESAD 
me licencié en Escenografía y 
luego me fui a Barcelona a hacer 
un máster de estudios musicales. 
Mi proyecto fin de máster –que, 
por cierto, puedo enseñar, ja, ja– 

era sobre Peter Sellars y la puesta 
en escena contemporánea. En 
Barcelona empecé a dirigir en el 
circuito «off» y hacía cosas como 
una versión del Dido y Eneas con 
un único cantante pop explorando 
los límites del género. Me fui a 
Londres sin un duro, trabajando en 
una cafetería, y allí una noche que 
tuve que volver a casa, tres horas 
andando mientras nevaba porque 
se me había olvidado la cartera, me 
llegó el mail anunciándome que era 
finalista al Concurso Internacional 
de Dirección Escénica Operística 
que se fallaba en Viena. Fui y gané. 
Tenía 25 años y fui el ganador 
más joven. El premio era dirigir 
El diluvio de Noé de Britten, en 
Alemania. Por muchos motivos, yo 
me siento muy unido a Britten hasta 
el punto de que, mira, aquí lo llevo: 
tatuado en el muslo. 

Rafael Rodríguez
Villalobos, Premio Europeo
de Dirección Operística en 2013, pone en escena
El dictador de Ernst Krenek
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Una carrera precoz y trabajada.
Yo me lo he pasado muy bien, 
pero es muy complicado. Lo peor 
es conseguir saltar de un escalón 
a otro. Entiendo los reparos en 
confiarle una ópera a alguien 
inexperto –porque la ópera gasta 
mucho dinero público– y yo era 
muy inexperto cuando gané ese 
premio. Lo que yo quería entonces 
era ir con Sellars de asistente pero 
él, que creía que yo podría llegar a 
dirigir, me dijo: «Te voy a hacer el 
favor de tu vida no llevándote de 
asistente porque muy a menudo, 
los asistentes no llegan a dirigir 
nunca».

¿Y cómo aborda la producción de 
una ópera alguien que, como tú, es 
hijo de la crisis?
Sí, soy un hijo de la crisis. 
Pues entendiendo que hay que 
aprovechar al máximo los recursos. 
Mi estilo se ha desarrollado 
en escenografías únicas que 
evolucionan a lo largo de la obra 
y trabajando mucho la dirección 
puramente actoral y la dramaturgia. 
Nos hemos alejado del oropel, 
la pompa y la circunstancia para 
acercarnos a una ópera vista como 
una herramienta social que permita 
reflexionar al público. Hace 15 
años se veían escenografías muy 
pomposas sobre las que el cantante 
no hacía nada. Hoy es el revés.

En línea con eso, los cantantes 
trabajan hoy mucho más su rol 
actoral, ¿no?
Sí, esto es como el huevo y la gallina. 
Hoy todo el mundo tiene más 
conciencia de que la ópera integra 
todas las artes y ellos entienden que 
son intérpretes globales. La ópera 
hoy es más performática, no es un 
pasatiempo y se acerca a su origen 
como heredera de la tragedia griega. 

¿Así has trabajado también sobre El 
dictador de Krenek?
Es un título de apariencia frívola, 
pero nos habla de la capacidad 
de seducción del Poder. Nuestro 
dictador es democráticamente 
elegido, pero antes del sufragio 
están las injerencias: antes de los 
medios y, hoy también, de las redes 
sociales. En la producción utilizo 
elementos preexistentes de El 

emperador de la Atlántida, con la 
que se hace programa doble. Uso 
elementos de esa producción de 
Gustavo Tambascio –que merece 
el mayor de los respetos– pero de 
una forma radicalmente distinta. 
Siendo dos puestas en escena 
«comunes», son muy diferentes y 
la miga está en ese contraste. En 
una primera lectura, puede parecer 
frívola, pero al final del culebrón 
hay muchas cosas. Me gustan que 
las obras tengan muchos niveles 
de lectura, como las películas de 
Pedro Almodóvar. Una ópera 
puede tener sus referencias, incluso 
intelectualoides, pero eso no 
debe impedir que todo el mundo 
entienda la fábula. Por otra parte, a 
mí no me interesa el teatro político, 
de eslogan. Me interesa el teatro 
social. Yo hago preguntas. No doy 
respuestas.

Por tu edad, ¿tratas de dirigirte
a un público joven?
No, yo quiero dirigirme a todo 
tipo de público aunque, claro, 
me vinculan con la ópera infantil 
–la he hecho– porque en esta 
industria se corren los riesgos del 
encasillamiento. La carrera de 
un director de escena es como la 
carrera de un cantante: hay que 
saber elegir, decir «no»...

¿Ya has dicho «no»?
Sí. Dije «no» a escenificar una Pasión 
según San Mateo de Bach en el 
Auditorio Nacional. Simplemente, ví 
que yo tenía muy poco que aportar a 
semejante catedral y dije que no. Aquí 
se tiende a aceptar y aceptar, pero hay 
que ser honesto con uno mismo y con 
el público y en la Academia de Roma, 
donde estuve becado, aprendí que hay 
que ser muy escrupuloso con el dinero 
público. En mi web digo al final que 
jamás dirigiré el Tristán e Isolda. Es 
mi ópera favorita, pero ¡es una ópera 
imposible! Si me doy de bruces contra 
ella sería un trauma. 

La gente de tu edad no va a la ópera. 
La mayoría la considerará un arte 
elitista.
La ópera no es elitista... aunque yo 
sí estoy en contra de los precios 
de la ópera. Es elitista cuando 
derrocha, cuando no hace esfuerzos 
de mediación a favor de la ópera 
contemporánea...

¿Cuáles son tus referentes, de qué te 
alimentas artísticamente?
Yo pongo la mirada en el teatro de 
autor contemporáneo y en la danza. 
No soy muy cinéfilo. Me gusta lo 
performático y las artes visuales 
y dedico un 5% de lo que gano a 
comprar arte contemporáneo. Es 
una forma de devolver el dinero 
público que gano. 

«La ópera no es un 
pasatiempo. Se ha 
alejado del oropel y ha 
vuelto a su origen
como heredera de la 
tragedia griega»
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U
na característica 
fundamental de 
los mitos es su 
capacidad para 
reinventarse, 
resistir las 

transformaciones de la Historia y 
perdurar en el tiempo generando 
revisiones y excitantes lecturas e 
interpretaciones diferentes, según 
la época, manteniendo sobre 
ellos el interés de los expertos, 
los creadores y el público. El 
del Tenorio o mito de Don 
Juan, tan vinculado a Sevilla, 
cumple sobradamente con esa 
característica. Teniendo como base 
el drama de José Zorrilla publicado 
en 1844, Tomás Marco (Madrid, 
1944), uno de los compositores 
españoles de cabecera, nos propone 
su Tenorio, ópera de cámara que 
vuelve al mito trufando la versión 
de Zorrilla con otros elementos 
tomados de Tirso de Molina, de 
Molière, de Lorenzo da Ponte –el 
libretista del Don Giovanni de 

Mozart– directamente vinculados 
con el mito más otros tomados 
prestados de Quevedo o Sor Juana 
Inés de la Cruz. 

La de Marco –en versión concierto– 
no termina ni con la salvación ni 
con la condenación del personaje 
«sino con la transformación de Don 
Juan en mito y, por lo tanto, con su 
ingreso en el imaginario colectivo, 
donde formula interrogantes sobre 
el amor. «Lo que yo planteo es una 
suerte de fábula en la que no se 
aclara el destino final del personaje», 
explicó el propio compositor a esta 
revista. Para Marco «Don Juan es ya 
una idealización. Es un mito, para 
mí, no alcanzable. Ni deseable. Don 
Juan no encarna todo el amor.».

La ópera, escrita entre 2008 y 2010, 
es una pieza de cámara para 10 
músicos, 3 solistas vocales –soprano, 
tenor y barítono– y un pequeño 
coro de cuatro voces que interpreta 
a diversos personajes. Con ese 

formato decididamente manejable, 
Tenorio evita la gran producción 
para apostar por una ópera accesible 
para el gran público también en su 
escritura musical. «Me interesa un 
canto en el que el texto se entienda, 
un canto melódico que, sin ser el 
tradicional, defina a los personajes», 
explicó.

Con dirección musical del 
sevillano Manuel Busto (Los 
Palacios, 1987), uno de los talentos 
musicales andaluces en proyección 
internacional creciente, al frente 
del Tenorio Ensemble Orquesta, 
el reparto está formado por el 
barítono Alfredo García –del que la 
crítica ha resaltado sus poderosos 
medios vocales, su expresividad y 
su dicción impecable– la soprano 
Nuria García-Arres –premiada en 
diversos concursos internacionales 
y de amplia trayectoria en ópera 
y zarzuela– y el tenor Manuel de 
Diego, ya aplaudido también en el 
Teatro de la Maestranza, del que la 

crítica ha resaltado su repertorio 
belcantista, especialmente, en roles 
de Mozart o Donizetti. 

Tomás Marco es una figura esencial 
de la creación musical española 
contemporánea. Premio Nacional 
de Música y Premio Tomás Luis 
de Victoria, entre una larga lista 
de distinciones, lo ratifican como 
un creador de referencia que 
ha aportado no solo una gran 
cantidad de obras musicales, 
sino también una voluminosa 
reflexión intelectual y crítica sobre 
la música y las artes. Tras estudiar 
violín y composición, amplió su 
formación en Francia y Alemania 
con maestros como Stockhausen, 
Maderna, Ligeti o Boulez. 

De izquierda a derecha:
Tomás Marco, Manuel Busto, 
Alfredo García, Nuria García-Arrés 
y Manuel de Diego

T E N O R I OS O B R E  T E N O R I O
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El ciclo Mes de Danza 25,
un festival de danza 
contemporánea al que el 
Teatro de la Maestranza viene 
sumándose desde su inicio 
con entusiasmo, presenta en 
la Sala Manuel García dos 
producciones marcadamente 
innovadoras concebidas e 
interpretadas por mujeres.

D
e una parte, (30 y 31 de 
octubre), y dentro del 
programa «Creación en 
proceso», dos de las creadoras 
más vanguardistas en la 

exploración del movimiento, 
Patricia Caballero y Mónica 
Valenciano, presentan Mnemosina, 
un espectáculo que reflexiona sobre 
la memoria, tanto individual como 
colectiva, «despojada de nostalgia 
y acumulada en el cuerpo», según 
describe Mercedes L. Caballero. En 
el espectáculo, Patricia y Mónica 
comparten su acción, su práctica 
y su diálogo con l@s asistentes. El 
trabajo es una coproducción del 
Festival Salmón, el Mercat de les 
Flors y el Mes de Danza. 
Patricia Caballero se ha inclinado 
por la exploración de la conciencia 
a través del movimiento y el sonido 
del cuerpo. De la mano de Israel 
Galván, en 2014 comenzó su trabajo 
en la dirección de escena creando 
espectáculos como Fla.co.men. 
Licenciada en el Institut del Teatre de 
Barcelona, ha investigado en filosofía, 
medicinas y ritos ancestrales. 
Mónica Valenciano, Premio Nacional 
de Danza 2012 en la modalidad de 

creación, estrenó sus primeras piezas 
a principios de los 90 formulando 
desde entonces un proceso de 
investigación sobre el lenguaje del 
cuerpo a través de la escritura y la 
acústica del movimiento. En 1994 
formó la compañía El Bailadero. 

E
l 2 y 3 de noviembre, nuevas
–e inesperadas– voces de mujer 
se suman al certamen con la 
Compañía Mariantònia Oliver, 
que presenta Las muchas, un 

espectáculo de pequeño formato 
desarrollado como un proyecto de 
autoexpresión para mujeres con más 
de 65 años de edad. El espectáculo 
es una invitación a que compartan 
su sabiduría, un reconocimiento a su 
condición de «enlaces emocionales» 
entre distintas generaciones y a su 
relevancia en el entorno familiar.
La obra, informa la compañía, nos 
habla de la fragilidad vinculada a 
la edad, con cuerpos «que ya no 
pertenecen al corpus de los social, 
que ya han dejado el mercado oficial 
pero que están más vivos que nunca 
y que son, sobre todo, más libres». 
Cuerpos que respiran, pesan, bailan, 
seducen, se mueven y se posicionan 

de otra manera. «La obra habla 
sobre dejarse escuchar y dejarse 
atravesar por las experiencias 
vividas». Las muchas contribuye 
a que esas mujeres conquisten el 
derecho a su imagen física y a que se 
reconozca como bello «aquello que 
no ha dejado de serlo», reforzando 
su autoconfianza.
Mariantònia Oliver es bailarina, 
coreógrafa, pedagoga y gestora 
de proyectos relacionados con la 
danza. En 1989, en Barcelona, creó 
su compañía con el espectáculo 
Ocho. Mariantònia Oliver ha sido 
coreógrafa invitada del American 
Dance Festival. Ha sido profesora 
de danza en la Escuela Superior de 
Arte Dramático de las Islas Baleares 
y actualmente es profesora de su 
Conservatorio Superior de Música 
y Danza. Desde 2016 impulsa y 
gestiona EiMA, festival y centro 
de creación en Maria de la Salut 
(Mallorca).
La compañía se instaló en Mallorca 
en 2000 emprendiendo un trabajo 
de fuerte compromiso social, 
gestionando un festival de ámbito 
europeo en un contexto rural e 
iniciando proyectos pedagógicos. 

30 y 31/ OCT/ 18 //  02 y 03/ NOV/ 18   [SALA MANUEL GARCÍA]

Arriba, a la izquierda: 
Mnemosina de Patricia Caballero y 
Mónica Valenciano 
A la derecha:
Las muchas de la Compañía 
Mariantònia Oliver.

DANZAS DE MUJER
Danza contemporánea creada, interpretada o liderada por mujeres
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MARÍA GONZÁLEZ
Directora del Mes de Danza

H
ace 25 años, la Sala La 
Imperdible, por entonces 
corazón de la escena 
independiente sevillana, 
barajaba organizar un 

pequeño evento de danza. Enterada, 
María González les presentó un 
proyecto mucho más ambicioso: un 
festival de un mes desparramado 
por variados espacios escénicos y 
callejeros. Doble o nada. 25 años 
después, la afición, el amor y el 
desarrollo creativo de la danza 
contemporánea en Sevilla y 
Andalucía le deben un homenaje 
al Mes de Danza, un milagroso 
evento de iniciativa privada que, esta 
edición, presentará 52 funciones 
de 11 compañías andaluzas, 17 
españolas y 3 internacionales en 28 
espacios distintos. Uno de ellos, la 
Sala Manuel García del Teatro de la 
Maestranza que se sumó al proyecto 
desde el inicio.

En el 94 teníamos un foco 
importante en el Festival de Itálica, 
pero era un formato para ballets 
grandes. Lo que Sevilla no tenía eran 
espacios para la producción local y 
los jóvenes creadores que ya estaban 

formando un pequeño núcleo. 
Entonces era muy complicado 
acercarse a las administraciones y 
no teníamos ningún apoyo. 

¿Y ahora?

La situación sigue siendo precaria. 
No se ha creado un tejido porque 
la danza contemporánea no 
es una industria, tal y como la 
Administración entiende la cultura. 
Es un sector muy artesanal con 
un núcleo muy frágil y con pocos 
elementos empresariales, de modo 
que la mayoría no pide las ayudas 
porque no están adecuadas a nuestra 
situación. Pero eso no significa que 
no tengamos creadores muy activos 
y singulares.

¿Singulares en el sentido de que 

despliegan una narrativa común? 

¿Hablaría de un «estilo andaluz»?

Hay un estilo, sí, una originalidad 
y muy buena técnica. El 
Conservatorio y el Centro Andaluz 
de Danza, con un buen profesorado, 
han formado a excelentes 
bailarines. Pero el problema de 
los profesionales andaluces es que 
tienen que estar en varios proyectos 

a la vez y que tienen mucho exilio 
porque aquí no hay manera.

¿Y el público? Hace 25 años 

supongo que casi no habría público.

Hace 25 años había poco público. 
Y asustadizo, con esa cosa de que 
para disfrutar de la danza hay que 
saber. Y no es saber. Es atreverse. La 
danza contemporánea no propone 
un desarrollo narrativo, sino que deja 
huecos para que el espectador los 
complete. Ese es su reto y su riqueza.
Nosotros hemos intentado ser 
creativos, hemos vinculado la danza 
con el audiovisual, la literatura…, 
hemos atendido al público infantil  
en el ciclo El Teatro y la Escuela 
del Teatro Alameda –ciclo que 
debería llamarse las Artes Escénicas 
y la Escuela, por cierto–. Ahora 
tenemos un público muy fiel que ha 
aumentado mucho porque la danza 
es adictiva. Engancha. Y lo hemos 
seducido llevándolo por itinerarios 
de espacios singulares, metiéndolo 
en espacios que le estaban vetados 
como la Fábrica de Artillería, las 
Atarazanas, unos baños árabes, un 
garaje... Sitios que muchos han visto 
por primera vez gracias a la danza.

Es sabido que el camino ha sido 

duro. ¿Cuántas veces pensó en tirar 

la toalla en 25 años?

Muchísimas!!! Y confieso que la 
semana pasada, por problemas 
de última hora, volvió a salir de 
mi boca «Es mi última edición». 
Pero siento que es un festival 
necesario y que tiene el apoyo de los 
creadores. Yo ya no me quejaría de 
la financiación, aunque nos reduzca 
la cuota internacional y nos impida 

traer grandes formatos. Lo que sí 
reivindico es poder trabajar con más 
estabilidad y seguridad.

El Mes de Danza usa muchos y 

variados espacios. ¿Cómo encaja la 

Sala Manuel García en ellos?

Es una sala con muy buena relación 
y complicidad entre escenario y 
público. Como no somos un festival 
especializado sino abierto a toda 
clase de danza contemporánea, a la 
Sala Manuel García, como ocurre 
este año, van espectáculos más 
arriesgados y conceptuales como 
el de Patricia Caballero y Mónica 
Valenciano y el de María Antonia 
Oliver, más amable. Todo teatro tiene 
su propio público y el del Maestranza 
se acerca a nuestros espectáculos. La 
clave es comunicar bien, no engañar 
al público y dejar que decida.  
Respecto al Teatro, muy bien porque 
para el espectáculo de Caballero y 
Valenciano ha facilitado una pequeña 
residencia técnica que para los 
creadores es muy importante porque 
en Sevilla no hay espacios de trabajo.

¿Cómo celebrarán los 25 años?

No es una edición de juegos 
artificiales, porque no tenemos 
presupuesto, pero sí que tiene muchas 
joyitas dentro. 25 años son muchos 
años. Somos, con la Bienal, el proyecto 
cultural más veterano de Sevilla, una 
ciudad caracterizada por la dificultad 
de que los proyectos duren y se 
asienten. Si miro atrás y pienso en 
todas las sinergias de estos 25 años 
para lograr que el Mes de Danza vuele 
con sus propias alas..., puff!!! Claro 
que todo sigue dependiendo de la 
voluntad de los que estamos detrás. 

«Para ver danza contemporánea
no hay que saber. Hay que atreverse» 
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T
res años después de ganar 
el Concurso Internacional 
de Piano Paloma O´Shea, 
el pianista sevillano Juan 

Pérez Floristán (Sevilla, 1993) se ha 
convertido en uno de los músicos 
españoles más brillantes, maduros y 
con mayor proyección internacional 
de la escena. El 1 de diciembre, Pérez 
Floristán asciende de nuevo al gran 
escenario del Teatro de la Maestranza 
pero, en esta ocasión, para hacer 
música de cámara con otros dos 
músicos igual de jóvenes y talentosos: 
el clarinetista sevillano Pablo Barragán 
y el chelista rumano Andrei Ioniţă, 
con los que ha grabado un disco en 
torno a Brahms –en el sello IBS– que, 
en este concierto, abraza también a 
su «tutor» Robert Schumann en un 
interesantísimo programa que escarba 
en los vínculos entre su música.

Después de ganar el O´Shea, los dos 

primeros años fueron un boom total, 

un impulso tremendo.

Empecé a tocar más que antes y 
eso ha sido la base para una carrera 
que ahora hay que gestionar poco 
a poco. Digamos que el «turbo» del 
concurso se ha relajado un poco y 
ahora llega la reflexión de lo que ha 
pasado.

Menos mal, quiero decir: ha visto el 

riesgo, derivado de los concursos, de 

ponerse «de moda», con lo que eso 

tiene de bueno y malo.

Bueno, he visto algo de eso porque 
eso es una realidad. Yo he tratado 

de tomar decisiones con cabeza. No 
encasillarme, no aceptar cosas que a 
corto plazo pueden ser interesantes 
pero que a medio o largo ya no lo 
son tanto… Pero no puedo saber 
si lo he hecho o lo estoy haciendo 
bien, porque todavía no puedo 
hacer balance… Sí es cierto que 
el arrastre del mercado te plantea 
disyuntivas: ¿tocas un repertorio 
que sea más facilón o tocas el que 
no lo sea? ¿va eso a reventar teatros? 
¿qué es mejor, estar en todos sitios 
o no estar? No sé, uno hace su 
apuesta... Yo creo, francamente, 
que el 95% de las decisiones han 
salido bien. Además, tengo buenos 
agentes: profesionales «antimoda» 
y muy escépticos sobre las llamadas 
«carreras fulgurantes».

Para apaciguar o contrarrestar los 

efectos de una carrera en solitario, 

¿la música de cámara, con la que 

ahora vuelve al Maestranza, es una 

buena terapia?

Sí, sí, totalmente. Para que mi 
carrera solista no se me suba a la 
cabeza, la música de cámara te va 
muy bien porque te ata a la tierra, te 
obliga a compartir y a escuchar otras 
opiniones. El de la música de cámara 
es un circuito más puro: todos los 
que están, son. Incluido el público. 
La música de cámara es una cura 
artística al marketing y el estrellato 
y, en lo personal, viene muy bien 
porque, oye, una carrera personal es 
muy solitaria: he pasado un mes por 
Latinoamérica solo y eso…

El programa con el que se presentan, 

muy bien urdido, establece un 

diálogo entre Schumann y Brahms… 

con Clara Schumann al fondo. Es un 

programa que relaciona cosas. 
Inicialmente, la idea era grabar 
las sonatas para clarinete y piano 
de Brahms con Pablo Barragán. 
Pero nos preguntamos: «¿Y cómo 
completamos el CD»? ¿Y cómo 
completamos ese programa para 
darlo en concierto? Entonces, 
pensamos en las relaciones entre 
ambos -fíjate, Brahms es crucial en 
la música de cámara, pero se trataba 
de que no todo el programa fuera 
Brahms– y con Andrei Ioniţă, que 
es «top» total y un musicazo como 
la copa de un pino, pues formamos 
este trío de tres solistas que hacemos 
música de cámara, porque eso es lo 
que somos: nosotros no somos un 
grupo estable, somos tres solistas 
a los que nos gusta tocar juntos. 
Reconozco que en este formato toco 
encantado. Una vez, hace años, en el 
Auditorio Nacional vi un programa 
con Maria João Pires y Pinchas 
Zukerman que mezclaba partes de 
concierto, de cámara y solista… ¡y me 
pareció un lujo!

Al hilo de esto: he visto que también 

hace arreglos de obras.

Sí, de cosas que me gustan y que 

toco con los amigos… Me parece 
muy bonito y me ayuda a conocer 
más mi instrumento y a meterme 
más a fondo en la mentalidad del 
compositor.

¿Otro paso previo para acabar en la 

dirección orquestal?

Dirigir es mi proyecto fetiche, sí. 
Ya he hecho algún pinito… Tengo 
clarísimo que quiero hacerlo, sí. 
Y realmente lo que espero es una 
oportunidad. Ir del piano a la 
dirección, empezando a dirigir 
desde el piano, es una transición que 
me gustaría hacer, sí.

En su trío coinciden dos jóvenes 

músicos andaluces muy brillantes: 

usted y Pablo Barragán. Y esto 

no es casual: hay una estupenda 

generación de músicos andaluces 

y brillantes triunfando en el mundo. 

Pero, ¿a qué encrucijada se 

enfrentan? ¿Qué hacer con tanto 

nuevo talento?

Al César lo que es del César: 
yo, que soy muy crítico con los 
conservatorios, reconozco que 
los conservatorios han llevado 
la música a muchos rincones de 
España adonde no había llegado. 
Sí, hemos conseguido avanzar. Y 
mucho. Pero, ¿tenemos mercado? 
Ah, esa es otra cuestión. Ahora bien, 

Juan Pérez Floristán, que vuelve al Maestranza
con un programa de música de cámara,
confiesa que dirigir es «mi proyecto fetiche»

J U A N 
P É R E Z
FLORISTÁN

«El problema no es el frac.
La música clásica no está demodé»
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ningún país, no sé, quizá excepto 
Estados Unidos y Alemania, puede 
ofrecer una vida y un mercado 
pleno para sus músicos. Para la 
gente de mi generación, el mercado 
es el mundo. Pablo y yo somos 
vecinos en Berlín… Es un problema 
general de cualquier oficio: el 
problema de los jóvenes por 
encontrar su lugar en el mundo.

Otro problema es resistir la 

avalancha oriental…

No es un problema que me quite el 
sueño.

Le leí decir que conoce sus virtudes y 

sus talones de Aquiles. ¿Cuáles son?

Hombre, juzgarse uno mismo es 
muy difícil pero, bueno, quizá 
mis virtudes sean la capacidad 
de adaptación, de reaccionar, de 
aprender rápido, de interiorizar y 
madurar las obras y una curiosidad 
para entrar en ellas que me lleva 
a expresar y narrar algo… Yo 
creo que, guste o no, nadie puede 
decir que en mis conciertos no 
exprese y narre algo. ¿Mi defecto? 
Dejarme llevar por la pasión y ser 
excesivamente intenso, que es algo 
que me pasa en mi propio día a día. 
Soy muy intenso. Otra cosa que no 
llevo muy bien es lo burocrático, lo 
extramusical, el hacer contactos y 
tal… Para eso no soy el ideal. Me da 
mucha pereza.

Sin embargo, se le ve muy mediático 

y presente en las redes sociales…

Pues sí, y eso era algo que no me 
salía de forma natural, de modo que 
me siento muy orgulloso por poder 
hacerlo ya, sí.

Sé que en algunos conciertos con 

su otra formación de cámara, 

el Trío VibrArt, han acabado 

haciendo programas con piezas que 

empezaron siendo propinas… ¿Hay 

que repensar el repertorio?

Repensar parece como enmendar 
la plana, pero desde luego hay que 
ampliar la variedad de los formatos. 
Por ejemplo, en un programa de 
orquesta el esquema obertura / 
concierto / sinfonía yo creo que sigue 
funcionando pero ahora que está 
la Bienal, por ejemplo, y se podrían 
plantear cosas con músicos clásicos o 
plantear otros entornos que incluyan 
una cervecita… Depende. Se dice 
que hay menos público. No. Hay 
menos público presencial, pero hay 
millones escuchando a Beethoven 
en Spotify. Otra cosa es que pague o 
que no vaya a un teatro y habrá que 
mirar qué hacer, claro. Pero la música 
clásica no está demodé. El problema 
no es el frac. Yo llevo un pendiente 
y no uso pajarita ni corbata porque 
ni siquiera se cómo se ata. Pero, ¿tú 
crees que por no usar frac o corbata 
ya se llenarían los teatros para oír 
una sinfonía de Bruckner? No. 

1 de octubre de 1853, el diario 
conjunto del matrimonio 
Robert y Clara Schumann 
registra esta anotación:

«Visita de Brahms. Un genio!»
Girando vueltas sobre el interesante 
«triángulo» musical, tutelar y 
sentimental que nació la noche antes 
–Schumann, maestro en busca de 
heredero; su esposa, Clara Wieck, 
excelente compositora y pianista, que 
estrenó varias obras de Brahms y, al 
fin, un joven Brahms heredero a la 
corona de Schumann y enamorado 
de Clara– nos visita un trío que 
combina el probado magisterio 
técnico de sus tres solistas con la 
ambición de ser músicos jóvenes en 
pleno apogeo creativo. 
Así, Juan Pérez Floristán (Sevilla, 
1993), Premio Paloma O´Shea 2015, 
un músico energético de precoz 
madurez; el clarinetista Pablo 
Barragán (Marchena, 1987), Premio 
Credit Suisse para jóvenes solistas 
del Festival de Lucerna y el chelista 
rumano Andrei Ioniţă (Bucarest, 
1994), ganador del Concurso 
Chaikovski 2015 que ha debutado 
ya en salas como el Carnegie Hall. 
De la complicidad del trío da cuenta 
el lanzamiento, en 2018, de un CD, 
publicado por IBS, con obras de 
Brahms que interpretarán en su 
concierto del 1 de diciembre.

En el programa, y a modo de musical 
correspondencia, mezclando obras 
solistas con piezas de cámara, 
Papillons, Op. 2, de R. Schumann, 
de 1829-31, un cuaderno de breves 
hojas volanderas para piano solo 
que evocan la sombra de Schubert. 
Las Romanzen Op. 94, también 
de Schumann, para clarinete y 
piano, tres piezas breves, pero de 
gran intensidad y expresividad. 
La Fantasiestücke Op. 73 para cello 
y piano, de nuevo de Schumann, de 
1849, son tres números de escritura 
contrapuntística que influyeron en 
Brahms y que pueden ser tocadas 
igualmente con clarinete o violín.
De Johannes Brahms, la Segunda 
sonata para clarinete y piano Op. 
120, de 1894 es, como la primera 
sonata, una obra meditativa y 
melancólica, de gran intensidad 
emocional, considerada una de las 
joyas de su producción camerística. 
Por último, el Trío Op. 114, de 
1891, compuesto a instancias 
del (re)descubrimiento de las 
posibilidades del clarinete, que a 
un anciano Brahms, le provoca oír 
al gran instrumentista Richard von 
Mühlfeld durante un encuentro 
casual ese verano en Bad Ischi, 
es una de sus grandes obras por 
sus hallazgos armónicos y su 
extraordinaria elaboración. 

Un triángulo sobre un genio
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oz cálida y hermosa, 
Salvador Sobral (Lisboa, 
1989) es, sin duda, el 
cantante del momento. El 
hombre que, en medio de 

una situación médica dramática 
le inyectó una dosis inesperada 
de calidad musical al Festival de 
Eurovisión, llega al Teatro de la 
Maestranza tal y como fue y tal 
como sigue siendo. Acompañado 
por la poderosa intimidad de 
un gran trío, Sobral es ahora 
un cantante de éxito, pero sigue 
alternando los grandes auditorios 
con los pequeños clubes de jazz 
en los que se forjó como músico 
cantando jazz, bolero, bossa-nova 
o canción popular portuguesa. Así 
pues, Salvador Sobral nos invita a 
disfrutar la intimidad de un gran 
concierto de cámara a cargo de 
un intérprete capaz de conectar 
la esencia auténtica de la canción 
popular con la ambición de una 
seductora exquisitez artística.

Su vida ha sido estos dos últimos 

años una montaña rusa, musical y 

vitalmente. ¿Cómo se siente? 

Muy bien, muy afortunado por 
todo lo que me dio la vida en este 
último año.

Musicalmente, ¿cómo ha digerido un 

éxito tan fulgurante y extraordinario? 

Porque usted ha pasado de cantar en 

pequeños clubs a actuar ante 10.000 

personas.

Felizmente sigo tocando en sitios 
pequeños a veces, lo único es que 
no anuncio. Me gusta tener los dos 
mundos, el de tocar para miles de 
personas y tocar para cincuenta en 
un club de jazz

Su gran éxito sorprendió en un 

festival, el de Eurovisión, que en 

España no goza de mucho crédito. 

Sin embargo, usted es la prueba de 

que un cantante popular con calidad 

puede ser descubierto en un Festival. 

¿Anima a los jóvenes cantantes a 

presentarse a ellos?

Animo a los jóvenes a estudiar 
música y a que se descubran 
musicalmente, su personalidad 
artística. 

Su éxito en Eurovisión pareció 

augurar un cambio en el rumbo de 

las elecciones del festival, marcado 

por el gusto más trivial. Sin embargo, 

la canción de Israel que ha ganado 

este año no ha confirmado esa 

expectativa. ¿Decepcionado?

No, sería pretencioso por mi parte 
pensar que podría cambiar todo un 
festival, de cualquier manera yo hice 
lo que tenía que hacer en el año en 
que participé.

Cuando era prácticamente 

desconocido, usted actuó en Sevilla 

en un pequeño ciclo en verano. Ahora 

regresa, pero ya a un gran auditorio 

con 1.800 localidades. ¿Es usted el 

mismo cantante en un gran auditorio 

que en otro íntimo y pequeño?

No seré el mismo del año pasado 
porque siempre estoy buscando 
nuevos caminos pero me da igual 
que sea un club o un auditorio 
enorme, soy el mismo.

Su gran pasión es el jazz y, de hecho, 

a Sevilla viene acompañado de un 

excelente trío con un gran pianista 

de jazz: Júlio Resende. Hablemos del 

repertorio que interpretará.

El repertorio está compuesto por 
algunas canciones del Excuse me, 
muchas canciones que estarán en el 
disco nuevo y alguna que otra versión.

Cuando sufrió sus graves problemas 

médicos, ¿sintió que la música era 

una vía de salvación y recuperación?

La salvación y recuperación se 
realizaron gracias a los médicos, 
enfermeros, fisioterapeutas, etc...

¿Qué elemento cree que le convierte 

en un cantante distinto, diferente?

Mi forma de interpretar.

¿Qué le inspira? ¿De dónde nutre la 

esencia de sus canciones?

Todo, desde la comida de ayer a un 
libro o una película o una conversa-
ción con alguien. En fin, la vida.

¿Salvador Sobral ha venido a renovar 

la música tradicional portuguesa?

No. 

S A LV A D O R 
S O B R A L

«Soy el mismo. 
Siempre buscando nuevos 

caminos» 

03/ NOV/ 18 
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l Teatro de la 
Maestranza rinde 
tributo a los 
compositores y 
músicos que sufrieron 
persecución, e incluso 

la muerte, por el odio hacia su 
trabajo –y hacia su condición, 
generalmente judía– del III Reich, 
quien catalogó sus composiciones 
como «Entartete Musik» –Música 
Degenerada–, es decir: música 
desviada del canon de belleza aria 
con el que Hitler intentó barnizar 
la cultura alemana, prohibiendo 
cualquier manifestación
–jazz, cabaré, música negra, 
dodecafonismo…– que discordara 
de ese canon. Una larga nómina 
de brillantes compositores –desde 
Mendelssohn hasta Schöenberg 
pasando por Mahler, Hindemith, 
Ullmann, Eisler, Korngold, Weill…– 
sufrieron el acoso de los nazis, ya 
fuera en forma de postergamiento, 
prohibición, exilio o incluso la 
muerte en los campos de exterminio 
–donde orquestinas de reclusos 
interpretaban música a las puertas 
de la cámara de gas– como en 
el caso de Viktor Ullmann. Una 
exposición sobre «Entartete Musik» 
celebrada en Düsseldorf en 1938 
condenó expresamente un amplio 
abanico de formas musicales, así 
como a cualquier música «hecha 
por judíos». La etiqueta fue ideada 
por Goebbels. 

Así, en el primer concierto, el 
dúo formado por el flautista 
Juan Ronda (Valencia, 

1971), miembro destacado de la 
ROSS donde es solista de flauta 
desde la fundación de la orquesta 
en 1991 y la sevillana Auxiliadora 
Gil, catedrática de piano en el 
Conservatorio Manuel Castillo, 
interpreta obras de Paul Hindemith 
(1895-1963), un músico brillante 
que en 1927 era profesor de 
composición en Berlín. Hasta que el 
nazismo lo acusó de «pervertir de la 
manera más vil la música alemana». 
En 1937, se expatrió a Suiza. Su 
Sonata para flauta y piano de 1936, 
es una página luminosa y cristalina.
La Suite Paysanne Hongroise de 
Béla Bartók (1881-1945) consta de 
arreglos de canciones populares 
originalmente escritos para piano. 
Bartók se expatrió a Estados Unidos 
en 1940 huyendo del ascenso del 
nazismo en Hungría. 
La Sonata para piano número 6, Op. 
49 de Viktor Ullmann (1898-1944), 
fue compuesta y estrenada en 1943 
en el campo de concentración de 
Terezin –Theresienstadt– donde el 
compositor fue recluido para ser 
trasladado en 1944 hasta Auschwitz, 
donde murió gaseado. 
Le merle noir –El mirlo negro– de 
Olivier Messiaen, para flauta y 
piano fue compuesta y estrenada 
en 1951. Se trata de una pieza muy 
breve basada en el canto de los 
pájaros. Messiaen (1908-1992), 
movilizado en la II Guerra Mundial 

como oficial médico, fue hecho 
prisionero en Verdún y conducido 
a un campo de prisioneros entre 
1940 y 1941. 
También la Sonata para flauta y 
piano de Bohuslav Martinů, de 
1945, que pasa por ser una de las 
más bellas del repertorio, muestra 
evocaciones de los sonidos de los 
pájaros y la dicha de la Naturaleza. 
Martinů (1890-1959), uno de los 
grandes compositores checos, vivió 
en París, donde fue alumno de 
Rousel entre 1923 y 1940. Cuando 
los nazis tomaron París, huyó hasta 
llegar a Estados Unidos.

Si hay un compositor que fuera 
particularmente perseguido 
y odiado por su condición 

judía, ése fue Gustav Mahler 
(1860-1911), quien en los años 
previos al ascenso del nazismo, 
padeció descalificaciones muy duras 
–«mono judío»– y serios obstáculos 
en su ascenso en Viena como el 
mayor director de orquesta de su 
tiempo y la incomprensión de una 
parte de la crítica que rechazó su 
música por «abyecta y perturbada». 
De Mahler, el ciclo nos propone 
la Séptima Sinfonía, estrenada 
en Praga en 1908, una de 
sus mayores obras, pero 
también una de las más 
desconcertantes e 
incomprendidas, 
aunque esta vez en 
la versión para 
dos pianos de A. 

Casella (1883-1947) quien, por 
cierto, de joven fue gran seguidor 
de Wagner, justo el creador del que 
los nazis tomaron aliento teórico en 
su panfleto antisemita «El judaísmo 
en la música». Básicamente, para 
los nazis, la «germanidad musical» 
estaba fundada en Haendel y Bach, 
crecía con Beethoven y Bruckner y 
alcanzaba su apoteosis en Wagner.
Como intérpretes del segundo 
concierto del ciclo, Pedro Halffter 
Caro (Madrid, 1971), compositor 
y director de orquesta, y el pianista 
sevillano Óscar Martín (1976) que 
es Premio Manuel de Falla y Primer 
Premio de Música de Cámara de 
Juventudes Musicales. 

20 / NOV/ 18 //  29/ NOV/ 18   [SALA MANUEL GARCÍA]

L A  M Ú S I C A  Q U E
H I T L E R  O D I A B A

Gustav Mahler

Ciclo patrocinado por
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C on un nuevo disco 
con obras de Chopin 
recién lanzado a finales 
de agosto de este año, 
Joaquín Achúcarro 

(Bilbao, 1932) llega al Teatro de 
la Maestranza en medio de una 
temporada de conciertos muy 
ajetreada que le llevará a Estados 
Unidos, Italia, Reino Unido... y, en 
enero de 2019, de gira por Japón. 
Datos, constancia, de la irreductible 
vitalidad de un pianista que, a los 
86 años, sigue orbitando sobre 
su repertorio descifrando en las 
partituras nuevos acentos, nuevas 
visiones de obras que lleva muchos 
años tocando. Ejemplo de esa 
renovación constante sobre piezas 
en las que no deja de profundizar, es 
el programa que presenta en Sevilla: 
obras de Chopin –los 24 Preludios 
Op. 28 que, precisamente, forman 
parte del disco que acaba de grabar– 
Debussy, Falla y, de Ravel, un tríptico 
bello y técnicamente temible: el 
Gaspard de la nuit. Una elección con 
epicentro en París que le permitirá 
establecer un diálogo entre la música 
francesa y española. 
Achúcarro es un totem del pianismo 
español. Vital, carismático, 
energético, irrumpió en la música 
tras ganar el Concurso Vercelli, 
para actuar por primera vez con 13 
años, cuando en realidad soñaba 
con estudiar... Física. Una vocación 
por la ciencia que quizá le ayudó 
a descifrar los secretos del teclado 
como una cuestión, en parte, de 
matemáticas. Desde entonces, 
Achúcarro ha ido edificando una 

carrera de absoluta entrega a la 
música guiado por una curiosidad, 
un esfuerzo y una pasión sin límites 
que ahora, en su dorada madurez, lo 
han convertido en una leyenda viva 
al modo de otros grandes intérpretes 
activamente longevos, como Arrau, 
Horowitz o Ciccolini. 
Miembro de la Academia de Bellas 
Artes de San Fernando, Premio 
Nacional de Música, Artista por la 
Paz de la Unesco,�Joaquín Achúcarro 
suma reconocimientos y galardones 
que homenajean una musicalidad 
celebrada por directores como 
Mehta o Rattle. De niño, se enamoró 
del piano durmiéndose escuchando 
cómo lo tocaba su padre. De joven, 
deslumbró a Arthur Rubinstein. Su 
nombre, en la memoria sentimental 
del melómano, estará unido siempre 
a los de Debussy, Ravel –al que vio 
en la playa, cuando tenía 4 años, 
dándose un baño en San Juan de 
Luz– Mozart, Rachmaninov o Falla, 
entre otros compositores de los que 
ha sido bandera en España. Pianista 
de formidable carrera internacional, 
desde 1990 es profesor de la 
Universidad Metodista de Dallas. 
¿Su secreto? Quizá, dialogar con 
los compositores en una suerte de 
permanente conversación privada. 
«La partitura es un jeroglífico donde 
un compositor ha encerrado lo 
que quiere decirnos. Yo tengo que 
descifrarlo y, después, contarlo en 
mi interpretación», ha dicho. Su 
fórmula es «hacerle preguntas» 
a la partitura anteponiendo la 
«verdad intrínseca» de la obra a la 
tentación del mero virtuosismo. 

Eso lo ha convertido en un pianista 
esencial que ha ido sumando nuevas 
generaciones de espectadores 
entusiastas pues su pianismo, como 
las obras del gran repertorio que 
interpreta, no pasan de moda. Sin 
embargo, no muchos aficionados 
saben de su eclecticismo y apertura 
a otros repertorios. El disco de 
Achúcarro que figura entre las 

cien grabaciones más bellas de la 
Historia, según la revista Diapason, 
recoge el Concierto Macabre de 
Bernard Herrmann que el pianista 
se aprendió en cuatro días. En otro 
orden de músicas, declara que le 
encantan el jazz y la bossa nova, 
pero es célebre que no congenia 
mucho con el pop. «En dos 
compases de Mozart pasan más 
cosas que en un concierto de pop», 
ha dicho alguna vez.

A Sevilla vuelve con un programa 
fantástico. Los 24 Preludios Op. 
28 de F. Chopin (1810 - 1849) 
compuestos entre 1835 y 1839 
–en parte, durante su estancia 
en Valldemosa junto a George 
Sand– constituyen un «collar de 
perlas» breves, pero intensas, que 
Liszt saludó como «de un calibre 
totalmente distinto» para su época.
De su querido Claude Debussy 
(1862-1918) presenta tres piezas: La 

puerta del vino, recreación musical 
de la Alhambra granadina a partir 
de una postal coloreada que le envía 
Manuel de Falla, La soiree dans 
Grenade, del tríptico «Estampes» 
de 1903, que es otra fantástica 
recreación del imaginario andaluz 
glosado por un músico que, si bien 
jamás pisó Andalucía, liberó a la 
música española del pintoresquismo 

y, por último La plus que lente, de 
1910, un delicioso vals que ironiza 
sobre la moda social de los valses 
morosos que imperó en Francia a 
principios del siglo XX.
Como en un diálogo hispano-
francés, correspondiendo a su amigo 
Debussy e inspirada en La puerta del 
vino y La soiree... Manuel de Falla, 
en estilo neoclásico y originalmente 
para guitarra, escribió en 1920, a los 
dos años de la muerte de Debussy, 
un «tombeau» en su memoria, 
Homenaje a Debussy.
Por último, una obra deslumbrante 
situada en la cima absoluta del 
repertorio: el tríptico del Gaspard de 
la nuit que, sobre poemas de Aloysius 
Bertrand, Maurice Ravel, tan cercano 
a España también, escribió en 1905 
queriendo hacer una caricatura 
del Romanticismo, según confesó, 
dando en su composición «lo mejor 
de mí». Oyéndola, ¿quién podría 
discutírselo? 

ACHÚCARRO
y el eterno jeroglífico

El gran pianista español, que acaba de lanzar 
disco, vuelve con Chopin, Debussy, Falla y Ravel 
en un bello programa en el que dialogan la 
música francesa y española

17/ DIC/ 18 
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n baluarte esencial para 
cualquier teatro de ópera 
es disponer de un coro 
estable –ya sea profesional o 
amateur– capaz de resolver 

con brillantez las prestaciones que 
la Historia de la Música exige desde 
la notación musical. La música 
coral, un género en sí mismo, o la 
abundante presencia del canto coral 
en el repertorio operístico y sinfónico 
demandan una herramienta solvente 
y ecléctica capaz de adaptarse a los 
diversos requerimientos de cada tipo 
de repertorio.
El Teatro de la Maestranza, a 
través del Coro de la Asociación 
de Amigos del Teatro, dispone 
felizmente de esa herramienta. Tras 
casi 25 años de excelencia y éxitos 
de crítica y público, el Teatro se 
muestra muy orgulloso de ofrecer 
al Coro la presencia autónoma que, 
desde luego, bien merece. Así, y en 
formación de cámara, el Coro de la 
A. A. del Teatro de la Maestranza 
ocupa la Sala Manuel García con 
repertorios separados concebidos 
exclusivamente bien para mujeres 
(18 de diciembre) o para hombres 
(4 de abril de 2019).
En la primera sesión, protagonizada 
por las cuerdas de mujer –sopranos, 
mezzos y contraltos– el Coro 
interpreta obras de compositores 
que fueron maestros absolutos del 
género, tales como Johannes Brahms 

(1833-1897) –gran representante de la 
tradición coral germana que arranca 
en el Barroco–, y del que se ofrecen 
los bellísimos 4 Gesänge, Op. 17 
para coro, arpa y dos trompas. Otro 
compositor decisivo en la escritura 
coral fue Gustav Holst (1874-1934), 
con el tercer grupo de los Himnos 
Corales del Rig-Veda, Op. 26, una 
obra de 1907 expresión de los afanes 
místicos del compositor, quien tradujo 
la letra directamente del sánscrito. 
Y, por último, Benjamin Britten 
(1913-1976), otro de los compositores 
que, en el siglo XX, avivaron esa 
otra gran tradición coral europea 
asentada en Gran Bretaña. De Britten 
sonará A ceremony of Carols –Una 
ceremonia de Villancicos– colección 
de 12 piezas breves que compuso en 
1942 atravesando el Atlántico. La 
obra incluye la presencia de arpa, 
interpretada por la brillante arpista 
albanesa Daniela Iolkicheva, solista 
de la ROSS desde la creación de la 
orquesta en 1991.
El Coro de la Asociación de Amigos 
del Teatro de la Maestranza se fundó 
en junio de 1995 y está dirigido en la 
actualidad por Íñigo Sampil, músico 
bilbaino que asumió la dirección 
en la temporada 2010/2011 y 
que, como director de coro, se ha 
formado con maestros como Boris 
Dujin, Brian O’Connell o Simon 
Carrington, miembro fundador de 
los King’s Singers.

P
or su parte, el 3 de 
diciembre, el Ciclo de 
Jóvenes Intérpretes, 
escaparate de los músicos 
españoles emergentes, 

presenta a Leonel Morales-Herrero 
(Madrid, 1995), cuya mezcla de 
técnica, sensibilidad y pasión se ha 
visto refrendada recientemente en 
los concursos de Ferrol, MozARTe 
y Lyon. Leonel Morales-Herrero 
estudió en la Facultad de Música y 
Artes Escénicas de la Universidad 
Alfonso X El Sabio bajo la dirección 
de su padre, el pianista cubano 
Leonel Morales. Su actividad 
concertística le ha llevado por 
Salzburgo, México, París, Moscú, 
Italia… La crítica ha recibido sus 
actuaciones con calificativos como 
«dominante y conquistador» o «toca 
como un grande».
A Sevilla, acude con un programa 
que combina el gran repertorio 
romántico –Schumann, Liszt– con 
la presencia de dos obras españolas 
y latinoamericanas en una suerte 
de viaje de ida y vuelta. Ante el 
Escorial, fantasía para piano, recoge 
la profunda impresión que el 
monumento causó al compositor 
cubano Ernesto Lecuona (1895-
1963), un creador muy inspirado y 

vinculado a España y su cultura.
Al revés, Enrique Granados (1867-
1916) como otros compositores de 
su generación, dedicó algunas de 
sus páginas a Cuba. Sin embargo, la 
obra elegida, «El amor y la muerte», 
es una balada que pertenece a las 
Goyescas que Granados compuso 
inspirado por Goya. «Por fin 
encontré mi personalidad. Me 
enamoré de la psicología de Goya y 
su paleta» , confesó en 1910, un año 
antes del estreno.
«He pasado toda la semana 
en el piano, componiendo, 
escribiendo, riendo y llorando, 
todo a la vez. Encontrarás todo ello 
cuidadosamente escrito en mi Op. 
20», escribe Robert Schumann a 
Clara en marzo de 1839. Lo que 
Clara encontró fue «Humoresque», 
doce páginas escritas en una semana 
que comentan con humor los 
sucesos domésticos.
Por último, el Vals de Fausto de 
F. Liszt / Charles Gounod es un 
ejemplo brillante de la capacidad 
de Liszt para escribir versiones o 
paráfrasis sobre piezas de otros 
compositores que, a veces, incluso 
elevaba a un rango musical 
superior o que, en cualquier caso, 
volvía enteramente suyas. En 
este caso, y en 1859, Liszt toma, 
fundamentalmente, la escena del 
vals del primer acto del Fausto de 
Gounod para construir otra pieza 
virtuosística y deslumbrante. 

18/ DIC/ 18   [SALA MANUEL GARCÍA] 03/ DIC/ 18   [SALA MANUEL GARCÍA]

Arrancan los ciclos de Coros de Cámara
y de Jóvenes Intérpretes en el Maestranza

Cantos para mujer y
un virtuoso teclado de ida y vuelta
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El BALLET NACIONAL CHECO presenta La bayadère

con la ROSS interpretando la partitura

de Minkus en vivo

L
a idealización 
romántica de las 
bayaderas –en India, 
las «devadasi»: mujeres 
consagradas a la 

danza por su religión desde niñas; 
los navegantes portugueses que 
llegaron a la India en el siglo XVI 
las llamaron «bailadeiras», nombre 
que luego derivó a «bayadera»– 
inspiró uno de los ballets clásicos 
más célebres y populares del 
repertorio: La bayadère que, sobre 
la partitura de Ludwig Minkus, 
coreografió el gran Marius Petipa. 
Precisamente sobre ese trabajo 
inicial de Petipa, el Ballet Nacional 
Checo se presenta en el Teatro de 
la Maestranza con una coreografía 
de Javier Torres. En el foso, y bajo 
la dirección de Sergei Poluektov, la 
Real Orquesta Sinfónica de Sevilla 
acompaña al ballet interpretando la 
partitura en directo.

El mito de las bayaderas hindúes 
que irradiaban luz y belleza 
fue expandido por los viajeros 
románticos y, por su exotismo, 
entonces muy de moda, preñó 
la imaginación de Judekov y 
Petipa, libretistas del ballet que 
se estrenó en el Teatro Bolshoi de 
San Petersburgo el 4 de febrero de 
1877. Ambos trabajaron sobre dos 
dramas del poeta hindu Kalidasa. 
El coreógrafo y bailarín francés 

Petipa, figura esencial del Ballet 
Imperial zarista durante más de 
30 años, planteó una coreografía 
romántica reforzada por escenas de 
puro virtuosismo técnico y trabajó 
estrechamente con el compositor 
austriaco Ludwig Minkus (1826-
1917), quien, ajustándose a sus 
intenciones coreográficas, le entregó 
una partitura muy melódica, 
con presencia de vals y que los 
especialistas consideran que anticipa 

a Chaikovski. Tras sufrir bastantes 
cambios y ajustes desde su estreno, a 
partir de 1919 suele prescindirse de 
su tercer acto.

El drama argumental, que combina 
el exotismo con lo sobrenatural, 
cuenta la historia de Nikya, 
bayadera enamorada de un 
príncipe (Solor) que en realidad 
debe casarse con la hija del rajá 
gobernante. Pero el gran sacerdote 
de la religión brahmánica, también 
la desea y, por su parte, la maléfica 
hija del rajá (Gamzatti) no dudará 
en hacer morir a Nikya mordida 
por un áspid venenosa. El halo 
romántico del ballet cristaliza 
cuando aquélla, ya muerta, aparece 
en el Más Allá, en el reino de las 
sombras, en la escena cumbre del 
ballet donde son convocados los 
espíritus de un gran número de 
bayaderas. La producción realza la 
espectacularidad de los decorados y 

09, 10, 11 y 12/ ENE/ 19 
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el colorido de los trajes, así como la 
atmósfera irreal de Otro Mundo. 

El Ballet Nacional Checo, con 
su reciente director artístico, 
Filip Barankiewicz al frente, es 
una formación de referencia en 
Europa Central. Filip Barankiewicz 
es director artístico del Ballet 
Nacional Checo desde la temporada 
17/18. Bailarín y coreógrafo 
polaco con una amplia y exitosa 
trayectoria, tras su graduación 
en 1995, obtuvo el primer premio 
del Concurso Nacional de Ballet 
de Polonia y fue becado por la 
Fundación Rudolf Nureyev. En 
1996, se unió al Stuttgart Ballet, 
donde fue Bailarín Principal.
Ha trabajado para el Royal Swedish 
Ballet de Estocolmo, el Ballet Nacional 
de Finlandia en Helsinki, el Ballet 
Nacional de Estonia, el Ballet Nacional 
de Noruega y el Ballet Nacional de 
Canadá, entre otros.

 El Ballet Nacional Checo confió la 
revisión de la coreografía original 
de Petipa al bailarín y coreógrafo 
mexicano Javier Torres –que 
fue Bailarín Principal del Ballet 
Nacional de Cuba y ahora lo es de la 
Northern Ballet de Gran Bretaña– y 
la estrenó a finales de 2014 en el 
Teatro de la Ópera Estatal de Praga. 

Tras la reciente incorporación 
de 10 bailarines, anunciada en 
agosto, el Ballet despliega sobre la 
escena un excelente cuerpo de 83 
bailarines y bailarinas (46 mujeres 
y 37 hombres) que proceden de 
17 países, incluida la República 
Checa. El Ballet, fundado en 1883, 
ha sido decisivo para la continua 
renovación y crecimiento de la 
danza profesional checa y bascula 
su programación entre clásicos 
del repertorio y revisiones y 
aportaciones de nuevos creadores, 
afrontando el reto de mostrar a la 

audiencia una visión global de la 
gran diversidad de la danza.

En el foso, interpretando la partitura 
en directo, la Real Orquesta 
Sinfónica de Sevilla será dirigida por 
Sergei Poluektov, que estudió piano, 
dirección y composición en Moscú, 

Petrogrado y Saratov, y también se 
graduó como compositor. Habitual 
de la dirección de ballets, desde 
1990 ha trabajado como maestro 
repetidor y director de orquesta 
del Bolshoi Ballet en Moscú. Está 
vinculado al Ballet Nacional Checo 
desde 1993. 
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¿A qué filosofía general responde esta 

programación?

La filosofía general se podría resumir en tres 
características claras. En primer lugar, hemos 
aumentado el repertorio y el número de títulos 
operísticos. Este año, sumando Israel en Egipto 
de Haendel, el Tenorio de Tomás Marco y 
como es habitual, la ópera para escolares, el 
Teatro presenta ocho títulos en total. Así pues, 
crecemos. En segundo lugar, recuperamos la 
zarzuela, y lo hacemos con una gran producción 
de La tabernera del puerto. Además, estrenamos 
en Sevilla el Tenorio de Marco, que vendrá a 
los ensayos y al concierto, y hacerlo en Sevilla 
porque el tema transcurre en Sevilla y porque 
es una ópera del siglo XXI, una ópera muy 
reciente, y nosotros estamos comprometidos 
con la creación de nuestro tiempo. En tercer 
lugar, y esto para mí es muy importante, 
programamos el estreno en España de El 
dictador de Krenek y presentamos El emperador 
de la Atlántida de Ullmann.

Y luego está el gran repertorio…

Sí, claro. Y con cosas excelentes, como la 
presencia de Angela Meade en Il trovatore, 
que ya tuvo un gran éxito entre nosotros en su 
Anna Bolena y de Piero Pretti, que ha cantado 
su rol en teatros muy importantes y con gran 

éxito. O como el Andrea Chénier de Giordano, 
que viene en una producción espectacular del 
Festival Castell de Peralada y la ABAO, con 
Ainhoa Arteta. En el Teatro de la Maestranza 
intentamos cuidar mucho la presencia de 
voces españolas y, en la medida de lo posible, 
andaluzas. Como en la Lucia de Donizetti que 
abre la temporada con Leonor Bonilla, que es de 
Sevilla, y José Bros. Esa apuesta por el talento 
nacional la extendemos también a los directores 
musicales como Manuel Busto –en el Tenorio– 
o como Rafael Rodríguez Villalobos, director 
de escena, sevillano, del Diktator de Krenek. 
Incluso en esas óperas, que son más difíciles 
porque pertenecen al entorno alemán, hay 
también muchos cantantes españoles.

Aparecen nuevos ciclos. Uno dedicado al coro del 

Teatro que, tras 25 años de prestaciones, supongo 

que ya merecía un reconocimiento en solitario, ¿no?

Se lo merecía, sí, por supuesto. Yo creo que 
este ciclo es muy bueno para el coro porque 
se le presenta fuera de su ámbito normal en 
una función de ópera y sin el soporte de una 
orquesta abordando repertorios exclusivos para 
coro. Es un coro excelente, una de las bazas 
artísticas del Teatro, sin duda, y gracias a él 
hemos podido afrontar títulos muy difíciles 
como, por ejemplo, el Anillo o el Tannhäuser de 
Wagner, entre otros.

Otro nuevo ciclo, el de «Música degenerada» 

reivindica la música perseguida por los nazis en el 

contexto de una programación con una ópera de 

Krenek –quien debió huir del ascenso de los nazis– 

y de otra de Ullmann compuesta en el campo de 

concentración de Terezin antes de ir a morir al de 

Auschwitz.

Yo le doy mucha importancia a este ciclo, no solo 
porque su música pertenece al periodo de esas 
óperas, con lo cual se completa más la visión de 
esa época o porque el ciclo vaya a suceder muy 
próximo a las mismas funciones de ese programa 
doble operístico. Es que en noviembre de 1938 
sucede la trágica «Noche de los cristales rotos». (La 
noche del 8 al 9 de noviembre de 1938, tropas de 
asalto de la SA junto con población civil, atacaron 
las propiedades de ciudadanos judíos quemando 
casas, hospitales, sinagogas y miles de libros. 91 
judíos fueron asesinados). En el momento en el 
que esa noche se destruyen los libros, símbolo de 

Pedro Halffter Caro, director artístico del Teatro,

explica las líneas maestras de la nueva temporada

«El Maestranza es un teatro abierto 
a todos los públicos»

«La temporada es muy ambiciosa.
Aumentamos el repertorio y ofrecemos nuevos 

ciclos para atraer a nuevas audiencias»
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la destrucción de la cultura, es el paso previo a la 
violencia, el genocidio y el exterminio. No solo de 
una raza. Sino de cualquier pensamiento contrario 
al poder. Nosotros queremos conmemorar esa 
noche y presentamos dos conciertos, uno con 
Juan Ronda (flauta) y Auxiliadora Ruiz (piano), 
con un repertorio muy variado y atractivo y 
otro, con Óscar Martín y yo mismo al piano, 
haciendo la transcripción para dos pianos de la 
Séptima Sinfonía de Gustav Mahler, cuyo estreno 
en Praga presenció el propio Ullmann. Es como 
si nos volviéramos a reencontrar con el espíritu 
del campo de Terezin, donde se daban funciones 
musicales –con el Réquiem de Verdi– o se vio la 
Carmen de Bizet en condiciones tremendas. El uso 
de la música por los nazis fue terrible. Cuando, 
entre los prisioneros, los nazis encontraban a 4 o 5 
músicos los ponían a tocar en Auschwitz al pie de 
los andenes para recibir a los trenes de prisioneros, 
de tal manera que estos, al verse recibidos por 
músicos, se tranquilizaban y pensaban que nada 
malo les podía pasar allí. Inmediatamente, los 
gaseaban. En fin, un tema muy triste que sigue 
suscitando polémicas. Hace poco, por error, sonó 
Wagner en una emisora israelí y por eso se ha 
armado allí un lío importante. 

El Ciclo de Piano ofrece una paradoja curiosa.

El gran y longevo maestro del pianismo español 

de las últimas décadas –Achúcarro– junto a la 

nueva referencia internacional del piano español: 

el andaluz Javier Perianes. 

Es como un espejo en el tiempo, sí. Hace un año, 
o quizá menos, coincidí con Achúcarro haciendo 
los dos conciertos de Ravel. Está espléndido. 
Ponerlo junto a Perianes es como poner un 
espejo generacional y además es poner de relieve 
el excelente momento del piano en España. En el 
Teatro hemos visto a Lang Lang, a Zimerman…, 
en fin, a los llamados grandes. Pues ahora el 
público va a poder ver que Achúcarro y Perianes 
están también a esa altura, a la altura de los 
grandes.

Crece el ballet.

La oferta de ballet es absolutamente 
espectacular, porque es una de las demandas 
del público. En nuestras encuestas internas, 

la gente suele pedir más ballet. Es uno de los 
espectáculos que más rápidamente se venden, 
como ocurre con el ballet de los días de Reyes, 
La bayadère del Ballet Nacional Checo en 
este caso. Esa demanda existe y nosotros la 
satisfacemos ofreciendo tanto ballet clásico 
como contemporáneo. 

Con el trío en torno al pianista Juan Pérez 

Floristán, regresa la música de cámara al 

escenario grande.

Sí, Juan Pérez Floristán, tan querido aquí, está 
haciendo una carrera formidable y, bueno, 
con ese atractivo y esa calidad pues estamos 
encantados de que ocupen la sala grande donde 
hemos hecho cosas de música de cámara, pero 
no demasiadas, no. También estoy muy contento 
porque venga a tocar la Joven Orquesta Nacional 
de España (JONDE), con un programa de 
carácter ruso, y de poder celebrar entre nosotros 
el 25 aniversario de la creación de la Orquesta 
Joven de Andalucía.

¿Algo más que crea que sobresale en la 

programación?

Bueno, me resulta muy interesante, en el ciclo 
de Jóvenes Intérpretes –donde colaboramos con 
Juventudes Musicales– el concierto del SQ4, 
un cuarteto de saxofones. Una vez dirigí un 
programa sinfónico con un cuarteto de saxofones 
y me quedé impresionado de las posibilidades 
que permite un conjunto así. Algo a descubrir. 
Bueno, la programación es muy amplia y 
tenemos de todo, incluidos, claro, los grandes 
intérpretes como Salvador Sobral o los conciertos 
de flamenco, a los que no renunciamos a pesar 
de que este año hay Bienal. O los programas 
de abono de la ROSS, más las citas que, sin ser 
musicales, también son importantes para un 
teatro como acoger la Gala de los Premios del 
Cine Europeo.
En fin, es una programación muy ambiciosa, 
con muchos espectáculos, concebida para 
que todo tipo de público encuentre aquí su 
espectáculo y para crear nuevos públicos a 
través de ciclos novedosos que permitan a 
nuevos tipos de audiencia sentirse involucrados 
con nosotros. Fo
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R
esuenan ecos judíos y sefardíes en 
el arranque de la nueva Temporada 
de Abono de la Real Orquesta 
Sinfónica de Sevilla (ROSS). El 13 
de septiembre, en el despegue del 
ciclo formado por 14 programas 

de abono, el guitarrista José María Gallardo 
del Rey (Sevilla, 1961), un gran maestro de 
la guitarra clásica que también bascula con 
acento flamenco, abordó el estreno absoluto 
de Sefarad, obra concertante para guitarra y 
orquesta del mexicano, de origen judío, Samuel 
Zyman (1956). Para completar el programa 
al mando del director artístico y musical de 
la ROSS, John Axelrod, y con Kelley Nassief 
como soprano, la ROSS interpretó por primera 
vez la Tercera Sinfonía «Kaddish» de Leonard 
Bernstein, con la que la Orquesta, a falta de 
una pequeña pieza que sonará en el segundo 
de abono, cierra sus programas de homenaje 
en el centenario del gran compositor, director 
y pedagogo. Compuesta en 1963 poco después 
del asesinato de Kennedy, a quien está 
dedicada, la obra aborda el tema del diálogo 
del hombre con Dios. «Todos nuestros grandes 
hombres judíos, incluyendo a Abraham, 
Moisés o los Profetas, todos, discutieron con 
Dios (…) Sabéis que cuanto más se ama a 
alguien, más podéis discutir 
con él. Pero luego llega 
la reconciliación». Así 
explicaba Bernstein su obra. 

El segundo de abono –4 y 5 de octubre– 
propicia el regreso al escenario del Teatro de la 
Maestranza de la pianista venezolana Gabriela 
Montero, que tan grato recuerdo dejó entre 
l@s espectador@s aquí también en calidad de 
compositora, en un programa variado con el que 
John Axelrod, de nuevo al frente de la ROSS, 
enlaza al poeta García Lorca con el mundo latino 
con obras del mexicano Silvestre Revueltas 
–Homenaje a Federico García Lorca, escrita en 
España, adonde acudió como representante 
de la Liga Mexicana de Escritores y Artistas 
Revolucionarios en 1936 durante la convulsión 
de la Guerra Civil– Gabriela Montero –Concierto 
latino, estreno en España– George Gershwin –la 
Obertura cubana, un ritmazo cubano que en 
1932, cuando se compuso, primero se llamó 
Rumba, que Gershwin escribió basándose en 
la música popular que escuchó durante una 
estancia en La Habana–, el Danzón de Fancy 
Free de Leonard Bernstein, un delicioso ballet 
–fue coreografiado por Jerome Robbins– del 
que oiremos esta breve sección, tan rítmica y 
musculosa como delicada. Y, por último, del 
mexicano Arturo Márquez (1950), el 
Danzón número 2.

En el tercero de abono –8 y 9 de noviembre– y 
bajo la dirección de Andrés Salado (Madrid, 
1983), una figura muy destacada de su generación, 
Hiroo Sato, Premio María Canals 2016, aborda el 
Primer Concierto de S. Rachmáninov para piano, 
obra (1892, revisada en 1917) de poderoso aliento 
romántico, melodismo y elevado virtuosismo. Don 
Quijote a Dulcinea, obra de Maurice Ravel muy 
poco programada y El retablo de Maese Pedro, 
de Manuel de Falla, deliciosa pieza musical para 
títeres de 1923, explican el título del interesante 
programa: «El Caballero Cervantes», que debemos 
situar en el contexto de una temporada que la 
ROSS dedica a «La música y la palabra escrita»: 
es decir, sobre las relaciones entre dos artes que se 
han alimentado mutuamente pero que se bifurcan 
cuando la música alcanza a decir aquello que la 
palabra no puede nombrar.

Un variadísimo programa de música rusa 
compuesto por siete piezas, desde oberturas de 
óperas hasta polonesas para orquesta, de Glinka, 
Liádov, Prokófiev, Mussorgski, Rachmáninov 

–la Rapsodia sobre un tema de Paganini– y 
Chaikovski, del que al final sonará la Suite 
de El Cascanueces –basadas en las fuentes 
literarias de Aleksander Pushkin (1799-
1837), el poeta y dramaturgo autor de 
Eugenio Oneguin o Boris Godunov–, 
nutren el 4º de abono los días 20 y 21 de 
diciembre de 2018. Dirige John Axelrod 
con Vicent Morelló (flauta) y Tatiana 
Postnikova (piano) de solistas. 

Real Orquesta Sinfónica de Sevilla

Donde las palabras no alcanzan
La ROSS dedica su temporada de abono a explorar las relaciones entre la literatura y la música 
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Fuera de abono –en diciembre, los días 22, sábado, 
a las 19:30 y domingo 23, a las 12:00– la ROSS 
nos propone uno de los grandes clásicos de su 
temporada: el concierto participativo para cantar, 
entre un gran coro de aficionados dispuesto y 
confundido entre las hileras del público, El Mesías 
de G. F. Haendel, que desde 1741 figura entre las 
grandes cimas del oratorio musical.

También fuera de abono, el viernes 4 de enero 
(20:00) y el sábado, día 5 de enero (12:00) 
cita con otro clásico: el Concierto de Año 
Nuevo que, esta vez y bajo la dirección de John 
Axelrod, nos invita a celebrar la entrada en el 
nuevo 2019 brindando con la melodía de la 

música y las arias genuinamente belcantistas 
de V. Bellini –páginas de su ópera El pirata– y 
G. Donizetti –páginas de sus óperas Lucrecia 
Borgia y Anna Bolena– para acabar con una 
selección de valses y polkas de Richard Strauss. 
La soprano rumana Teodora Gheorghiu (1978), 
ganadora de numerosos concursos y celebrada 
por sus encarnaciones de roles de Strauss o del 
repertorio barroco.

Por último, y en un sensacional programa, el 
siempre excelente Marc Albrecht (Hannover, 
1964), reúne poemas sinfónicos de R. Strauss 
(Las alegres travesuras de Till Eulenspiegel, 
basadas en un clásico de la literatura infantil 

protagonizado por un personaje del folclore 
alemán equivalente a un pícaro de nuestro Siglo 
de Oro), con El aprendiz de brujo (P. Dukas) 
–Walt Disney, en Fantasía, convirtió en mítico 
ese poema sinfónico basado en un texto de 
Goethe– y la brillante El pájaro de fuego (Suite, 
1919), de I. Stravinski, más el Cuarto Concierto 
para piano de S. Rachmáninov, (de 1927, pero 
revisado en 1941), el menos popular de su ciclo 
concertante para piano, confiado a uno de los 
pianistas más deslumbrantes de su generación 
heredero de la gran escuela rusa: Alexei Volodin 
(San Petersburgo, 1977), colaborador habitual 
de Gergiev y ganador del Concurso Géza Anda 
2003. El 17 y 18 de enero, en el 5º de abono. 
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T
ras algo más de tres años de gestión 
como Presidente de la Asociación 
Sevillana de Amigos de la Ópera, 
debo de hacer una reflexión sobre 

el camino andado y sobre la respuesta de los 
aficionados a la ópera a esta Asociación, cuya 
finalidad es solo la de «promover el conocimiento 
y difusión de la ópera» sin ánimo de lucro 
(Artículo 2 de los Estatutos).
En la parte positiva de la gestión, hay que 
indicar que esta Junta Directiva que presido, 
ha conseguido establecer e intensificar los 
contactos con una gran parte de los «agentes 
culturales» que hace que en Sevilla tengamos 
cada vez más ofertas musicales y de mayor 
calidad, lo que ha dado como resultado que 
la ASAO «crezca» y se «consolide» como 
referencia de la ópera en la Ciudad.

¿Por qué estamos ahí? Para todo lo que tenga 
que ver con la ópera en Sevilla. Desde el apoyo al 
Maestranza, con la difusión de su programación 
lírica a través de la página web (que en apenas 
nueve meses ha recibido más de 100.000 visitas) 
y redes sociales, y con conferencias específicas y 
mesas en torno a las óperas que se representan, 
la realización de coloquios / entrevistas a 
intérpretes y directores, la promoción de 
jóvenes cantantes mediante el Certamen Nuevas 
Voces, la participación / colaboración en 
eventos organizados por otras instituciones, las 
críticas y reseñas propias, la ayuda a los jóvenes 
estudiantes, la difusión de la ópera a colectivos 
menos favorecidos, etc.
Sin embargo, frente a esta intensa actividad, 
encontramos que muchos aficionados a la ópera 
no se adhieren a este proyecto. Apenas son 
socios un 10% de los abonados a la temporada 
de ópera del Maestranza. ¿Quizás esperan otros 
beneficios más allá de los servicios y ventajas 
que obtienen actualmente? Pensamos que el 
aficionado a la ópera debe de estar en la ASAO 
no para beneficio propio, sino para «promover 
cualquier género de actividades relacionadas 
con la ópera, y que contribuyan a su 
conocimiento, divulgación y aprecio» (Artículo 
2 de los Estatutos). 

Es cierto que las Mesas, Conferencias, Coloquios 
y otras muchas actividades las hacemos «en 
abierto», y no solo se benefician los socios, pero 
es que nuestra obligación es aproximar la ópera a 
todos aquellos ciudadanos que quieran conocer y 
enriquecerse con este maravilloso legado musical.
Desde esta página, que el Teatro nos ofrece 
en su Revista Maestranza, que leen miles de 
aficionados a la ópera, me permito invitarles 
a que colaboren con nosotros para un mayor 
beneficio de la ópera en Sevilla. Cuantos más 
seamos, más y mejores actividades tendremos. 
Hay que conseguir multiplicar la afición a la 
ópera, especialmente en los jóvenes. Hay que 
conseguir que podamos organizar recitales 
con primeras figuras en colaboración con 
el Maestranza subvencionándolos al menos 
parcialmente, hay que difundir la ópera a 
precios populares con la participación de otras 
entidades y asociaciones, y promover otras 
muchas iniciativas que pueden cristalizar 
con vuestro estímulo y si los presupuestos lo 
permiten, porque en suma el mantenimiento 
de la Asociación y el aumento de actividades de 
calidad depende de vosotros.
¡Os esperamos¡ 

Emilio Galán
Presidente de ASAO

ASOCIACIÓN SEVILLANA DE AMIGOS DE LA ÓPERA:
No preguntes qué puede hacer la ASAO por ti,
pregúntate qué puedes hacer tú por la ASAO.

De izquierda a derecha:
El maestro Halffter durante la conferencia en el CICUS 
sobre La flauta mágica (25 enero 2017).
Coloquio con el tenor José Bros (8 junio 2017).
CD con la revista Fígaro.
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l pasado 13 y 14 de septiembre 
inauguraba la ROSS la temporada 18/19 
con la excelente Sinfonía nº3 de Leonard 
Bernstein; una obra sinfónico coral de 

grandes exigencias en técnica interpretativa y 
concentración rítmica debido a la polimetría y 
polirritmia.

Abarcar una obra de estas condiciones para el 
Coro de la Asociación de Amigos del Teatro de 
la Maestranza ha supuesto un gran esfuerzo, 
tanto para cada uno de los coristas, como para 
el maestro Íñigo Sampil. Un esfuerzo reflejado 
en horas de estudio en casa y una serie de 
ensayos en sala, desarrollados desde finales de la 
temporada anterior, para estar a punto y poder 
comenzar en septiembre el trabajo junto al 
maestro John Axelrod.
No es costumbre para este coro, interpretar obras 
del siglo XX o XXI. 
Si echamos una mirada a los últimos diez años, 
las obras interpretadas de estas características 
han sido: Doctor Atomic de John Adams, El 
superviviente de Varsovia de Schoenberg, Sirènes 
de Debussy y Daphnis et Chloè de Ravel. 
En esta ocasión las dificultades eran más 
interpretativas y rítmicas que vocales. En la 
primera intervención coral, Bernstein presenta 
una amplia matización desde el pianísimo 
(ppp) hasta el fortísimo (ff) acabado en grito, 
seguido de compases amalgamados entre 7/8 
y 3/4, cambiando continuamente los acentos, 
que recaen sobre un texto hebreo. Entradas 
zigzagueantes de cada una de las voces, donde la 
precisión es absolutamente necesaria, dando paso 
a un diálogo endiablado que concluye con un 
«amén» desesperado. 

Muy destacable en dificultad es el comienzo de 
la segunda intervención coral en Bocca chiusa, 
introducida por las voces masculinas, de difícil 
empaste y afinación y la parte final Choral 
cadenza a cappella donde cada jefe de cuerda, 
dirige ad libitum, a un grupo de compañeros 
de su misma voz, generando ocho grupos de 
cantantes con tempos y melodías diferentes, 
cantando al mismo tiempo. 
También ha sido llamativa la aparición de 
compases inusuales dentro del trabajo habitual 
de este coro, como el 10/16 derivado del 5/8 en el 
número de coro femenino que acompañaba a la 
soprano solista. La fuga final, en la que también 
interviene un coro de niños, fluía con velocidad, 
acentuando cada una de las palabras Y’he sh’me 
raba m’varach –Sea su gran nombre bendecido–, 
de extrema concentración. 

Un coro cuyos integrantes son profesores de 
música, profesores de conservatorio y estudiantes 
de canto en su mayoría, no se puede considerar 
amateur, no sólo por abarcar obras como la que 
exponemos hoy, si no también por la actitud, el 
compromiso y el trabajo que desempeña día a 
día cada uno de estos coristas, hayan estudiado 
música o no. 
Consideremos pues, que el Coro de la Asociación 
de Amigos del Teatro de la Maestranza es un 
coro semiprofesional en crecimiento, ilusionado 
y comprometido, con capacidad suficiente para 
seguir ofreciendo calidad en sus interpretaciones. 
Expectantes ante el próximo y esperemos que, 
como viene siendo habitual, efusivo aplauso de 
nuestro incondicional público. 

Inmaculada Águila Sierra

Otro título
para recordar

CORO DE LA A.A. DEL TEATRO DE LA MAESTRANZA

En la imagen, miembros del Coro de la A. A. 
del Teatro de la Maestranza durante una de las 
representaciones de la ópera Adriana Lecouvreur 
en mayo de 2018.
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Una temporada más, esa trama civil 
de líderes empresariales y sociales que 
han comprendido que la cultura es un 
bien común que debemos fortalecer 
entre todos, ha vuelto a ratificar su 
compromiso activo con un Teatro 
que ha encontrado en ellos la alianza 
recíproca y el apoyo necesario para 
desarrollar su proyecto cultural. 
El Teatro de la Maestranza, pues, 
agradece la confianza depositada por 
estas empresas e instituciones que han 
decidido unir la calidad y el prestigio 
de su marca con la nuestra. 

Así,  los patrocinadores principales 
de la temporada, la Fundación 
BBVA y CaixaBank, además de 
mantener sus respectivos convenios 
de patrocinio con el Teatro de la 
Maestranza, volverán a convertirse 
en patrocinadores especiales.

La Fundación BBVA patrocinará 
la ópera Lucia di Lammermoor de 
Donizetti, título imperecedero, 
pura esencia del «bel canto» con el 
que se inaugura el ciclo de ópera 
y el programa doble formado 
por las óperas El dictador de 
Krenek, estreno en España con 
nueva producción del Teatro de la 
Maestranza, y El emperador de la 
Atlántida de Ullmann, coproducción 
de Teatro Real de Madrid, Palau de 
les Arts Reina Sofía de Valencia y el 
propio Maestranza.

CaixaBank, por su parte, se 
encargará del patrocinio de las óperas 
Il trovatore de Verdi, que llegará en 
el mes de marzo en una producción 
del Teatro Verdi de Trieste; y Andrea 
Chénier de Giordano, que contará 
con un reparto encabezado por 
Ainhoa Arteta, Alfred Kim y Juan 
Jesús Rodríguez.

La Fundación BBVA que respalda 
al Teatro desde la temporada 2011- 
2012, es expresión de la vocación de 
responsabilidad social corporativa 
del Grupo BBVA y, en particular, de 
su compromiso con la mejora de las 
sociedades en las que desarrolla su 
actividad empresarial. El impulso y 
fomento del conocimiento basado 
en la investigación y la creación 
artística y cultural, constituyen el 
núcleo del programa de trabajo de 
la Fundación BBVA.

Por su parte, CaixaBank, entidad 
financiera comprometida con 
múltiples intereses y actividades 
dentro del ámbito económico, 
social y cultural de la ciudad –a la 
que ha aportado un equipamiento 
cultural de primer orden como el 
CaixaForum Sevilla– es uno de los 
grandes aliados del Teatro. 

Por su parte, la Fundación 
Cruzcampo, otro bastión del 
mecenazgo al Teatro desde la 
primera hora de sus actividades, se 
mantiene activamente vinculada 
al valor esencial de la cultura. Su 
directora, Dña. María Ángeles 
Rodríguez de Trujillo Guijosa y 
D. Antonio Garde Herce, director 
del Teatro de la Maestranza 
hasta mediados de septiembre, 
suscribieron el convenio de 
patrocinio de la temporada
2017 / 2018 en julio. La Fundación 
Cruzcampo, pionera en el 
patrocinio de las actividades del 
Teatro desde 1993, se distingue 
por su apoyo constante a múltiples 
iniciativas culturales de nuestra 
ciudad, así como por su voluntad 
y compromiso de dedicar recursos 
para contribuir a que el Teatro de 
la Maestranza se convierta en una 
institución cultural de referencia en 
Sevilla.

Otra corporación que suscribió 
el mismo acuerdo, también en 
julio, fue la Real Maestranza de 
Caballería de Sevilla, que marca 
su actividad general con un fuerte 
acento cultural, educativo y 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, con el 
que colabora desde la Temporada 
1992-1993.

Además, la empresa Teknoservice, 
fundada en 1991 y especializada en 
Soluciones Tecnológicas Integrales, 
vuelve a sumarse, una temporada 
más, al patrocinio especial de un 
recital lírico, en esta ocasión, el 
de la soprano argentina Veronica 
Cangemi y el contratenor español 
Carlos Mena junto a la Orquesta 
Barroca de Sevilla. 

Una sólida red de empresas, fundaciones y medios de 
comunicación respaldan el proyecto cultural del Teatro de la 
Maestranza. 

Aliados, una nueva 
temporada



NUEVO HORARIO
de función: 20:00 h
Recordamos a nuestros espectadores que desde esta 
temporada 2018 / 2019, el horario de inicio de los 
espectáculos se ha adelantado a las 20:00 horas.
Con este nuevo horario, solicitado reiteradamente por 
amplíos sectores de nuestra audiencia, el Teatro satisface 
las demandas de transporte y favorece los usos sociales 
habituales del público general. Todas las funciones 
comenzarán a las 20:00 horas excepto las siguientes:

Guillermo Tell (Ópera para familias): 18:00
Guillermo Tell (Ópera para escolares): 10:00 y 12:00
Tour «Música y Ópera tras el telón»: 10:30 y 12:30
Conferencias-concierto «En torno a…»: 19:00

ABONO JOVEN
TEMPORADA’18/19
El Teatro de la Maestranza amplía hasta los 28 años la edad 
requerida para solicitar el Abono Joven. Así, tod@s l@s 
jóvenes menores de esa edad, podrán acogerse al gran 
descuento ofrecido en el Abono Joven solicitándolo a partir 
del 5 de noviembre. Con esta ampliación el Teatro, sensible 
a las demandas y las circunstancias económicas de su 
audiencia más joven, apoya activamente la creación de 
nuevos públicos.

Tour «Música y 
Ópera tras el telón»
Animamos al público  a descubrir el corazón 
de la experiencia operística visitando nuestro 
tour «Música y Ópera tras el telón», un animado 
circuito por el interior del Teatro para conocer 
cómo se produce una ópera.
Los horarios de septiembre a junio son:
jueves, viernes y sábados: 10.30 y 12.30 horas 
(visitas individuales y grupos)

También se organizan visitas para alumnos de 
Enseñanza Primaria o Enseñanza Secundaria 
que acudan en grupo, en visitas concertadas, 
desde sus respectivos centros educativos.
Otros horarios: Sólo grupos (mínimo 25 
personas) con reserva previa. 
Información de horarios, precios y reservas a 
través del correo electrónico
taquilla@teatrodelamaestranza.es

Sistema de
ticket en casa
Recordamos a nuestro público que, 
para su mayor comodidad, dispone del 
sistema «Ticket en casa». Usted podrá 
acceder al Teatro imprimiendo en casa 
las entradas adquiridas por Internet o a 
través de su descarga en un dispositivo 
móvil. Cualquiera de las dos opciones es 
imprescindible para acceder a la sala. 
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Venta de entradas por internet
Ya se encuentran a la venta a través de internet las entradas para los espectáculos 
programados hasta el 30 de diciembre. 
A partir del 8 de octubre estarán a la venta los programados hasta el 25 de febrero.
A partir del 5 de noviembre estarán a la venta los programados hasta el 22 de abril.
A partir del 26 de noviembre estarán a la venta los programados hasta final de temporada.

Ópera 
para escolares
La  asistencia a la ópera Guillermo 
Tell de Rossini, en la divertida 
versión de la Compañía La Baldufa, 
destinada a centros educativos, se 
podrá solicitar a partir del 15 de 
octubre desde las 10,00 horas en el 
correo electrónico operaescolares@
teatrodelamaestranza.es

Descuento
para grupos
Venir en familia o junto a
amigos al Teatro también es 
más barato.
El Teatro de la Maestranza 
ofrece un descuento del 10% 
en la compra de entradas para 
grupos de más de 10 personas.

SÍGUENOS Además de consultar nuestra 

programación en la web del Teatro, donde encontrará toda la 

información detallada de nuestros espectáculos y actividades, 

puede seguirnos en 
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S
in duda, especial 
protagonismo y expectación 
despiertan entre el público 
los conciertos de apertura 
y clausura del curso 

académico de la Universidad de 
Sevilla. Su carácter simbólico, 
originalidad de los programas 
musicales propuestos y calidad 
interpretativa de las formaciones 
que participan, hacen que estos 
encuentros ocupen un lugar 
importante en muchos de nuestros 
calendarios. Las orquestas más 
sobresalientes de nuestra ciudad, 
Real Orquesta Sinfónica de Sevilla 
y Orquesta Barroca de Sevilla, 
gracias a su especialización en 
repertorios diferenciados, han 
sido protagonistas en ejecutar 
en estas ocasiones los programas 
musicales más variados, 
permitiéndonos disfrutar desde 
la música barroca –con la 
interpretación según criterios 
historicistas, incluso de obras 
musicales recuperadas gracias 
al programa de investigación 
universitario del Proyecto Atalaya 
que la Universidad de Sevilla 
coordina para el conjunto de las 
universidades públicas andaluzas– 
a la música sinfónica del siglo 
XX, con incursiones incluso en la 
música de cine y el jazz. 

Este año será la Orquesta Barroca 
de Sevilla dirigida por el maestro 
italiano Enrico Onofri quien 
protagonizará el concierto de 
apertura del presente curso 
académico, y lo hará el próximo día 
15 de octubre en el auditorio de la 
ETS de Ingeniería, con un programa 
que pretende ilustrarnos –a través 
de la interpretación de obras de 
compositores italianos de los siglos 
XVII y XVIII, tales como Pergolesi, 
Scarlatti, Sarri, Durante o Barbella– 
de cómo el Nápoles dieciochesco 
se convirtió en la gran capital de 
la ópera, siendo el lugar donde 
recalarían de forma importante los 
principales géneros de la música 
instrumental provenientes de 
Bolonia, Roma o Venecia, como las 
sonatas y los conciertos.

La programación en música 
clásica tendrá su continuidad a 
lo largo del año, con el desarrollo 
de programas musicales en los 
que se aborden todos los estilos, 
con espacio para la música 
contemporánea, y en el que 
tendrá principal protagonismo 
la juventud, con ciclos de 
concierto de jóvenes intérpretes 
y con una nueva edición del 
proyecto académico estrella de la 
Universidad de Sevilla y el CSM 
Manuel Castillo con la celebración 
de la IX Temporada de la Orquesta 
Sinfónica Conjunta (OSC).

Esta programación de conciertos 
tendrá lugar en los espacios 
universitarios del CICUS, ETS de 
Ingeniería y en la antigua Fábrica 
de Tabacos, pero como novedad 
en este curso no tendrán lugar 
en estos primeros meses en su 
espacio habitual de la Iglesia de la 
Anunciación, templo del que es 
titular la Universidad de Sevilla, ya 
que allí mismo se acometerá uno de 
los proyectos de mayor envergadura 
durante estos últimos años en la 
preservación del patrimonio cultural 
de la Universidad de Sevilla: la 
restauración del Retablo de San Juan 
Bautista de Martínez Montañés, con 
la que la institución se suma al 450 
aniversario del nacimiento del insigne 
escultor, durante el cual se mostrará al 
visitante el proceso de restauración. 

En la imagen superior, actuación de la 
Orquesta Sinfónica Conjunta en el auditorio 
de la ETS de Ingeniería de Sevilla.

Música y Patrimonio
en la Universidad de Sevilla
Un nuevo curso académico se pone en marcha, con nuevos proyectos culturales en ciernes promovidos 
por el CICUS que pretenden seguir siendo parte esencial en la formación académica y humanística de 
los miembros de la comunidad universitaria, al tiempo que ineludible complemento para el conjunto 
de la sociedad sensible al arte y a las más diversas manifestaciones culturales de calidad. CIC

US



Clínica de Dermatología y Estética

“La pasión por 
la dermatología, la 

estética y el compromiso 
con el paciente, han marcado 

siempre mi trayectoria profesional, 
desde mi etapa en el Hospital 
Virgen Macarena hasta mi clínica 
privada Bonaderma”

          Dr.  Alberto Herrera Saval.DERMATOLOGÍA: 

· Acné  · Manchas ·  Cirugía de la piel· Cirugía láser· Lunares y 
Cáncer de piel ·  Estudio Fotofinder ·  Pelo (tricología)

ESTÉTICA FACIAL Y CORPORAL:

Láseres para manchas, acné, cicatrices, 
rejuvenecimiento  ·   Inyecciones faciales de 

botox,  hialurónico,  plaquetas,  vitaminas, 
etc· Eliminación láser tatuajes· 
Depilación Láser (más de 12 años de 
experiencia)· Criolipólisis para 
eliminación grasa corporal  ·    
Remodelado corporal.

C/ Albareda 22, local (junto Parking Plaza Nueva).  Tel 954215577 

www. bonaderma.com
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ANDREA CHÉNIER: 

PASIÓN, INTRIGA
Y TRAGEDIA 
El gran título de Giordano, devuelve al Maestranza 
a Ainhoa Arteta en un drama situado en la convulsa 
Revolución Francesa

ENTREVISTA / El tenor, con más de 
70 roles,  dice mantener la curiosidad 
y el entusiasmo «de un niño».

ÓPERA / Il trovatore nos devuelve 
la pasión por las bellísimas arias y 
coros de Giuseppe Verdi.

DANZA / Quorum, Malandain y 
Tulsa Ballet completan la variada 
oferta de danza.
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P A T R O C I N A D O R E S  G E N E R A L E S

  4 De Donizetti a Sobral, un arranque de lirismo y esplendor. Resumen gráfico

  6 La Orquesta Joven de Andalucía se hace mayor. OJA

  8 Pura ópera. Il trovatore. Ópera 

10 Pasión, intriga y tragedia bajo la Revolución. Andrea Chénier. Ópera 

12 El precio de la innovación. Israel en Egipto. Ópera en concierto

13 Desmontando a Rossini. Guillermo Tell. Ópera para escolares y familias

14 Amores y contrabando. La tabernera del puerto. Zarzuela

16 Ramón Vargas. Entrevista

18 Bailando la saudade. Quorum Ballet. Danza

19 Maria Antonieta vuelve a Versalles. Malandain Ballet Biarritz. Danza

20 Una sorpresa llegada de Tulsa. Tulsa Ballet. Danza 

21 Chopin, Debussy, Falla... y Perianes. Conciertos

22 Rocío Márquez busca sus «Alternativas». Flamenco

23 Dos creadores esenciales. Flamenco

24 OBS entre el último Barroco y el amanecer del Clasicismo. Conciertos

25 OJA y JONDE. La maestría de la juventud. Conciertos

26 Y en la planta baja... Conciertos / Danza

28 ROSS. El pentagrama y el verbo. Conciertos

30 Luis Méndez (CICUS, Universidad de Sevilla). Entrevista

31 Tecnología y música barroca. Patrocinadores

32  Nuevos tiempos, nuevos repertorios. Coro de la A.A. del Teatro de la Maestranza 

33 El abrigo del patrocinio. Patrocinadores

34 ASAO (casi) 30 años de amor por la lírica. Asociación Sevillana de Amigos de la Ópera



DE DONIZETTI A SOBRAL, 
UN ARRANQUE DE LIRISMO Y ESPLENDOR

4



En nuestro primer trimestre de temporada, el Teatro de la Maestranza osciló entre la grandeza lírica de Donizetti en su Lucia di Lammermoor (en la imagen superior) pasando por 
la lección de madurez expresiva del pianista Joaquín Achúcarro y, en su antípoda generacional, el brillo del joven Leo de María. Otros momentos destacados del trimestre fueron el 
rotundo éxito del íntimo recital que ofreció la nueva estrella portuguesa Salvador Sobral o las funciones del estreno en España de El dictador, de Krenek en programa doble junto con 
El emperador de la Atlántida, de Ullmann –sobre estas líneas–  así como el Tenorio de Tomás Marco o el apoteósico regreso al Maestranza del tenor peruano Juan Diego Flórez.

Junto a noches estelares como acoger la Gala de los Premios del Cine Europeo, otras citas que mostraron la variedad de la propuesta artística fueron –bajo estas líneas– la 
intervención de la sección de mujeres del Coro del Teatro de la Maestranza –en un nuevo ciclo coral– o del fantástico recital de cámara del trío formado por Juan Pérez Floristán, Pablo 
Barragán y Andrei Ioniță o los conciertos sobre la «Música degenerada» protagonizados por el flautista Juan Ronda y los pianistas Auxiliadora Ruiz, Pedro Halffter Caro y Óscar Martín.

5
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Emisiones de CO2 Gama Jeep®: de 117 a 315 (g/km). Consumo mixto: de 4,4 a 16 (l/100km).
Los valores indicados de CO2 y consumo de combustible han sido calculados en función del método de medición/correlación correspondiente al ciclo NEDC de acuerdo con la norma EU 2017/1152-1153 con el fin 
de permitir la comparación de los datos del vehículo correspondiente. En condiciones reales de conducción estos valores pueden cambiar, ya que dependen de muchos factores como el estilo de conducción, el 
trayecto, la meteorología y las condiciones de la carretera, así como del estado, el uso y el equipamiento del vehículo. Además, dichos valores pueden variar con la configuración de cada vehículo, dependiendo del 
equipamiento opcional y/o el tamaño de neumáticos, así como en función de cambios en el ciclo de producción. Precios recomendados para Jeep® COMPASS Sport 1.4 Mair 103 kW (140 CV) 4X2 y Jeep® Renegade 
Sport 1.0G MT6 88 kW (120 CV). Incluyen IVA, Transporte, Impuesto de Matriculación (IEMT) calculado al tipo general, descuentos de concesionarios y fabricante y descuento adicional por financiar con  
según condiciones contractuales por un importe mínimo a financiar de 12.500€ con un plazo mínimo de 48 meses y permanencia mínima de 36 meses. Ejemplo de financiación para Jeep Compass con entrada 
de  6.383,72€, por un importe total del crédito de 14.137,62€ incluye Seguro Vida (1.021,34€), con Crédit Agricole Assurancess y mediado a través de CBP PROTECCION DE PAGOS CORREDURIA DE SEGUROS Y 
REASEGUROS SL. Inscrita en el Registro de la Dirección General de Seguros y Fondos de Pensiones con RJ-0069 (Correduría de Reaseguros). Concertados los Seguros de Responsabilidad Civil y de Caución. 84 
cuotas mensuales de 220€. TIN 7,95%, TAE 9,28%, comisión de apertura (3%) 424,13€ al contado, importe total a plazos 25.287,85€ e importe total adeudado 18.904,13€. Ejemplo de financiación para Jeep Renegade 
con entrada de 3.874,20€, por un importe total del crédito de 12.531,08€ incluye Seguro Vida (905,28€), con Crédit Agricole Assurancess y mediado a través de CBP PROTECCION DE PAGOS CORREDURIA DE SEGUROS 
Y REASEGUROS SL. Inscrita en el Registro de la Dirección General de Seguros y Fondos de Pensiones con RJ-0069 (Correduría de Reaseguros). Concertados los Seguros de Responsabilidad Civil y de Caución. 
84 cuotas mensuales de 195€. TIN 7,95%, TAE 9,28%, comisión de apertura (3%) 375,93€ al contado, importe total a plazos 20.630,13€ e importe total adeudado 16.755,93€. Garantía legal de 2 años sin límite de 
km, más 2 años adicionales de garantía comercial o 60.000 km desde la fecha de primera matriculación del vehículo sin coste adicional. Gastos de matriculación no incluidos. 
Oferta válida hasta el 31/01/2019 en Península y Baleares. Las versiones visionadas no corresponden con los vehículos ofertados. Jeep® es un marca registrada de FCA US LLC.

PARA CADA TIPO DE NATURALEZA.

CON 4 AÑOS DE GARANTÍA

NUEVO JEEP® RENEGADE POR 15.500€
JEEP® COMPASS POR 19.500€

Avda. Montesierra, 42 - Tel. 95 499 95 00 - Sevilla - www.motorvillagesevilla.com

C oincidiendo con el cierre de 
este número, el Consejo de 
Administración del Teatro de la 

Maestranza, integrado por represen-
tantes del Ministerio de Cultura y De-
porte, la Junta de Andalucía, el Ayun-
tamiento de Sevilla y la Diputación de 
Sevilla comunicó públicamente haber 
resuelto, por unanimidad, nombrar 
nuevo director general del Teatro de 
la Maestranza a don Javier Menéndez 
Álvarez, quien ocupará el cargo hasta 
el 31 de julio de 2022, asumiendo las 
competencias gerenciales y artísticas. 
Este nombramiento resuelve y conclu-
ye el proceso de selección del puesto 
de director general que se inició el 
pasado 16 de octubre de 2018. A dicho 
proceso, concurrieron un total de 17 
candidatos que, por la extraordinaria 
valía de cada uno de ellos, ha dificul-
tado la toma de una decisión final. El 
nombramiento de don Javier Menén-
dez Álvarez por unanimidad, ratifica 
el apoyo de las cuatro administracio-
nes a favor de su candidatura.
Javier Menéndez nació en Oviedo el 
19 de enero de 1972. Se licenció en 
Administración y Dirección de Em-
presas en la Universidad de Oviedo, 
donde se formó simultáneamente en 
música y canto. Posteriormente, inició 
estudios de musicología y se espe-
cializó en gestión cultural. En 1999 
se incorpora al equipo de dirección 
artística del Gran Teatre del Liceu de 
Barcelona, a las órdenes de Joan Mata-
bosch, llegando a ser director adjunto. 
Regresó a Oviedo en 2003 para hacer-
se cargo de la dirección artística de la 
Ópera de Oviedo. Desde el año 2013 
asumió las tareas de dirección general 
y dirección artística. 

OJAJavier Menéndez, 
nuevo director
general del Teatro 
de la Maestranza

E l 22 de abril, Lunes de Re-
surrección, celebramos, con 
el correspondiente concier-

to sinfónico, el 25 aniversario del 
Programa Andaluz para Jóvenes 
Intérpretes, una actividad en el 
que conviven la Orquesta Joven 
de Andalucía y el Joven Coro de 
Andalucía: dos realidades esen-
ciales en nuestra Comunidad 
para el desarrollo del joven talen-
to en materia de música orquestal 
y coral. Para celebrar la efeméri-
de, más de un centenar de jóve-
nes instrumentistas procedentes 
de toda Andalucía interpretarán, 
bajo la dirección de un reconoci-
do director, un programa diseña-
do expresamente para su concier-
to conmemorativo en el Teatro de 
la Maestranza. Todos y cada uno 
de los que suban al escenario han 
seguido un minucioso protocolo 
de selección: tienen entre 14 y 25 
años, en su mayoría estudian en 
conservatorios andaluces, han 
sido elegidos por un comité de 
expertos en cada uno de los ins-
trumentos de la orquesta y están 
llamados a garantizar una sólida 
cantera autóctona. No hay más 
que echar un vistazo hacia atrás 
para comprobar que la experien-
cia de compartir atriles en la Or-
questa Joven de Andalucía puede 
ser el comienzo de una andadura 
profesional de primer orden: no 
faltan ejemplos de ex miembros 
de la OJA que hoy ocupan pues-

tos relevantes en orquestas de 
todo el mundo, incluidas, lógica-
mente, las orquestas profesionales 
de Andalucía. Este concierto será, 
por tanto, la celebración de esta 
apabullante madurez alcanzada 
por la música sinfónica andaluza 
en este último cuarto de siglo. 

La misión de la ORQUESTA 
JOVEN DE ANDALUCÍA en 
estos casi 25 años de existencia, 
ha sido proporcionar a 
jóvenes talentos musicales la 
oportunidad de desarrollar sus 
capacidades interpretativas 
y profesionales en una 
formación sinfónica profesional, 
permitiéndoles alcanzar su 
máximo potencial como 
músicos, como intérpretes y 
como personas, enriqueciendo 
al mismo tiempo su entorno 
social y cultural a través del arte 
de la interpretación musical 
y de la difusión de la música. 
Todo ello bajo la batuta de tan 
destacados maestros como Jesse 
Levine, Pablo González, Juanjo 
Mena, José Luis Temes, Diego 
Masson, Enrique Mazzola, 
Daniel Barenboim, Pedro 
Halffter, Arturo Tamayo, Yaron 
Traub, John Axelrod, Josep 
Vicent, Lorenzo Ramos, Santiago 
Serrate, Manuel Hernández-
Silva (su más reciente director 
musical), Michael Thomas 
(director del proyecto durante 

10 años) y por supuesto, Juan 
de Udaeta, fundador de la 
orquesta y director durante los 
primeros años de andadura de 
la OJA. A estos se les han unido 
grandes artistas nacionales 
e internacionales que han 
colaborado con la ORQUESTA 
JOVEN DE ANDALUCÍA, entre 
los que podemos nombrar a 
David Rusell, Javier Perianes, 
Fabián López, Andreas Schmidt, 
La Fura dels Baus, Margarita 
Höhenrieder, Damián Martínez, 
Miguel Poveda, Guillermo 
Pastrana, Óscar Martín, Manolo 
Sanlúcar, Carlos Álvarez, 
Cristina Hoyos o la Spanish 
Brass Luur Metalls.

El Programa Andaluz para 
Jóvenes Intérpretes, que incluye 
tanto la Orquesta Joven de 
Andalucía (OJA), como el Joven 
Coro de Andalucía (JCA), sigue 
siendo una de las actividades 
irrenunciables de la Consejería 
de Cultura de la Junta de 
Andalucía. La aventura sigue, 
siempre renovada, promoción 
tras promoción. El Teatro de la 
Maestranza, aliado fiel en estos 
años de madurez de la Orquesta 
Joven de Andalucía, vuelve a 
ser testigo de la potencialidad 
de esta nueva generación de 
intérpretes que están llamados 
a protagonizar el futuro de 
nuestra música sinfónica. 

LA ORQUESTA 
JOVEN DE ANDALUCIA

SE HACE MAYOR

Concierto sinfónico del 25 

aniversario de Programa Andaluz 

para Jóvenes Intérpretes

25
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T
ítulo muy popular pero, a la 
vez, y por la demanda de sus 
altas exigencias vocales, uno 
de los más comprometidos 

del género, Il trovatore de G. Verdi, 
vuelve al Teatro de la Maestranza 
aunando acción, drama y canto en 
estado puro en un título que, a partir 
de una obra de teatro del gaditano 
Antonio García Gutiérrez, goza 
desde su estreno en 1853 de un éxito 
absoluto gracias al flujo incesante de 
sus arias bellísimas y la potencia de 
sus muchos momentos corales.

Con dirección de escena de Stefano 
Vizioli en una producción del Teatro 
Verdi de Trieste, Pedro Halffter 
Caro dirige un gran reparto con 
Angela Meade, Piero Pretti y Dmitry 
Lavrov, entre otros, junto a la ROSS 
y al Coro de la A. A. del Teatro de la 

Maestranza. Ciertamente, la ópera 
presentaba aparentes dificultades 
argumentales que podrían haber 
reducido el éxito de su estreno. El 
carácter enrevesado del trágico y 
desigual argumento, cuya acción 
tiene lugar entre Aragón y Vizcaya a 
principios del siglo XV, bien podría 
haber resultado  un obstáculo 
en su estreno en Roma en 1853. 
Pero «luego se levanta el telón y 
ocurre un milagro; lo que parece 
absurdo o antinatural cuando se 
lee, se convierte en ardiente pasión 
humana cuando se canta», observa 
certeramente Paul Henry Lang. 

García Gutiérrez (Chiclana, 
1813-Madrid, 1884) fue un escritor 
romántico y libretista andaluz. Su 
drama El trovador, en prosa y verso, 
se estrenó en Madrid en 1836 y 

contaba la historia de la venganza 
de la gitana Azucena, quien deja 
morir al trovador Manrique a 
manos del Conde de Luna siendo 
estos –sin saberlo–hermanos y 
aspirantes al amor de Leonor, quien 

a su vez termina envenenándose.  
Sin embargo, el embrollo potencial 
del argumento se convierte en un 
torrente de emoción en manos 
de Verdi. Pues Verdi, quien solo 
concebía la ópera como un género 

20, 23, 26 y 29/ MAR/ 19

PURA
ÓPERA

Il trovatore, con un 

excelente reparto, nos 

devuelve la pasión y el flujo 

incesante de las bellísimas 

arias y coros de Verdi

V E R D I  I L  T R O V A T O R E
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intrínsicamente popular, tiene el 
don no solo de la accesibilidad, 
sino de arrastrar al espectador en 
un carrusel de intensas emociones 
espoleado por una partitura y 
unas arias que irradian pasión y 
fuego. Un milagro característico 
de la ópera italiana. Escribió 
Luciano Berio: «Una Italia sin 
Verdi sería como una Inglaterra sin 
Shakespeare».

Así pues Il trovatore suple con 
un prodigio de caracterización 
musical lo que carece en lógica 
argumental. Esa clave no 
siempre fue valorada por otros 
especialistas desconcertados ante 
las descompensaciones dramáticas 
y el brillante instinto popular de 
Verdi. Al parecer –y este factor 
zíngaro sería uno de los elementos 

ambientales más subyugantes 
de Il trovatore– fue la ambigua 
personalidad de la gitana Azucena 
–amor a Manrico y odio a los 
Luna– la que atrajo la atención de 
Verdi quien, tras el prodigio teatral 
de Rigoletto –su ópera anterior– da 
aquí su primacía al aria solista 
como recurso expresivo, subraya 
Fernando Fraga.

Así, Il trovatore, que demanda un 
cuarteto vocal de muchos quilates 
–se necesitan a los mejores cantantes 
del mundo para esta ópera, solía 
decir Toscanini– exhibe una 
sucesión apabullante de grandes 
arias hábilmente combinadas 
y entrelazadas con la acción 
sustentadas por brillantes melodías 
perfectamente ajustadas a la letra 
del canto. «En Il trovatore la melodía 

se convierte no en el reflejo de un 
sentimiento sino en el sentimiento 
mismo», señaló George Martin. 

Pues la inspiración verdiana 
sacrificaba cualquier atisbo 
de complejidad y ambición 
«intelectual» a la eficacia musical del 
drama. «Fue un dechado de sentido 
común, ausencia de vanagloria, 
ambición sosegada y conciencia del 
otro», describió al compositor el 
especialista Luis Gago.

Es pues la belleza de «Di due 
figli…», «Tacea la note placida», 
«Die geloso amor sprezzato», «Stride 
la vampa», «Ah sí, ben mio», «Di 
quella pira»… y una larga lista 
de arias y coros abrasadoramente 
emocionantes lo que, a lo largo 
de sus cuatro actos, nos va 

conduciendo a través del libreto de 
Salvatore Cammarano concluido 
por Leone Emanuele Bardare en 
un título cuya inspiración, belleza 
y sencillez melódica y rítmica han 
cosechado uno de los mayores éxitos 
populares del repertorio.

La soprano norteamericana Angela 
Meade –gran Anna Bolena en el 
Maestranza–, el excelente tenor 
Piero Pretti –que ya fue Manrico en 
el Liceu de Barcelona–, el barítono 
ruso Dmitry Lavrov y la mezzo 
polaca Agnieszka Rehlis, que ha 
colaborado con Penderecki o 
Dudamel, lideran un gran reparto. 

Ópera patrocinada por
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Es curioso que para estar 
encasillada como una ópera 
típicamente «de tenor» 

–y, de hecho, lo ha sido y sigue 
siéndolo– el aria más conocida y 
conmovedora de Andrea Chénier  
sea la estremecedora y doliente «La 
mamma morta» que entona… la 
soprano protagonista. Un dato –así 
de caprichosa es la Historia de la 
Ópera– no del todo secundario si 
consideramos que, con este título, 
reaparece la gran soprano española 
Ainhoa Arteta en el escenario del 
Teatro de la Maestranza.

Hermosa ópera adscrita a la 
corriente verista que renovó el bel 
canto italiano a las puertas del siglo 
XX, Andrea Chénier fue compuesta 
por Umberto Giordano (1867–
1948) jugando sobre una baza 
segura: un libreto del gran Luigi 
Illica, el libretista de La bohème, 
Tosca y Madama Butterfly que, 
efectivamente, levantó, en cuatro 
actos, un eficaz edificio dramático 

que, combinando una historia 
pasional con la intriga política, se 
convirtió, a la postre, en el único 
título de Giordano –junto con 
Fedora, quizá– que ha permanecido 
en las programaciones de los 
teatros líricos de las doce óperas 
que escribió.

Versión libre de la vida del 
poeta francés André Chénier 
(1762-1794), ejecutado durante 
la Revolución Francesa  en la 
conocida como la época del Terror 
acusado de «crímenes contra el 
Estado», Andrea Chénier, que de 
alguna forma expresa el desencanto 

revolucionario, cabalga sobre una 
hermosa partitura que sostiene 
una escritura vocal diseñada para 
el gran lucimiento del tenor que 
encarna al poeta en arias como 
«Un di all’azzuro spazio»  o la 
romanza  «Come un bel di Maggio». 
Sin embargo, como decíamos, y 
para el público más popular, no es 
precisamente ninguna de esas arias 
la más conocida del título, sino la 
escalofriante «La mamma morta» 
que interpreta la protagonista 
femenina, Maddalena, y que ha 
popularizado el cine en escenas 
memorables como aquella en la 
que un enfermo y arrebatado Tom 
Hanks, contagiando del dramatismo 
de la partitura a Denzel Washington, 
la oía en Philadelphia, de Jonathan 
Demme, en la versión cantada, por 
supuesto, por Maria Callas. Parece 
una anécdota, pero el poder del cine, 
que suele ser un excelente aliado 
de la ópera, ha difundido algunas 
arias mucho más que un siglo de 
representaciones en teatros líricos. 

5, 8, 11 y 14/ JUN/ 19

Pasión, intriga y tragedia 
BAJ O LA REVOLUCIÓN

G I O R D A N O  A N D R E A  C H É N I E R
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La orquestación, de gran brillantez 
e imaginación, junto al dramatismo 
del argumento, absorben al 
espectador desde el principio de 
la función. Tanto, que Paul Henry 
Lang, que detecta en Giordano los 
ecos futuros de un Poulenc, sostiene 
que «cualquier empresario que no 
monte Andrea Chénier no hace 
más que engañar a su cartera», en 
alusión a que el título es «un buen 
espectáculo» pues, por sus valores 
musicales y por cómo está trenzado 
argumentalmente el drama, atrapa 
la atención del público. «Giordano», 
escribe Lang, «tenía un gran sentido 
de la escena, sabiendo exactamente 
lo que hay que eliminar y lo que solo 

es bueno sobre el papel». Se trata, 
además, del gran espectáculo de un 
compositor que, efectivamente, ha 
quedado para la posteridad como el 
autor de una sola ópera, a excepción 
de Fedora, dos años posterior. 
Estrenada en la Scala de Milán en 
1896, efectivamente, la ópera ha sido 
frecuentada por grandes tenores 
como Gigli, Caruso, Corelli, Del 
Monaco, Domingo o Pavarotti. 

En la historia, situada en el París 
convulso de la Revolución a 
finales del siglo XVIII, el trío 
que forman el poeta Chénier 
y la aristócrata Maddalena de 
Coigny, pareja de enamorados, 

junto al líder revolucionario 
Gérard, se ve arrastrado por un 
libreto exacerbado que combina 
la tragedia pasional con la intriga 
y el desencanto político en un 
relato que conducirá a la pareja de 
enamorados a morir juntos a manos 
de la justicia jacobina. 

Así pues, y dramatizando una 
tragedia amorosa sobre ese agitado 
ambiente histórico, Andrea 
Chénier se adentra en los aspectos 
sociales de la Revolución y abarca 
temas como el odio, la violencia, la 
guerra civil, los resentimientos, la 
lucha de clases, el amor y el romance 
en el marco de una Revolución que 
devora a sus hijos. Por el argumento 
y la crudeza del relato –y por estar 
escrita por el mismo libretista– 
los especialistas han relacionado 
a Chénier con la Tosca de Puccini.

Pedro Halffter Caro dirige a la ROSS 
y al Coro de la A. A. del Teatro de 
la Maestranza en una producción 
del Festival Castell de Peralada y 
la ABAO de Bilbao arropando a 
un gran reparto encabezado por 
el tenor surcoreano Alfred Kim, 
habitual de los grandes escenarios 
líricos internacionales –y quien 
ya participó en el Maestranza 
en Aida en 2013– y por la soprano 
navarra Ainhoa Arteta, quien 
debutó con gran éxito el personaje 
de Maddalena en Oviedo en 2017. 
Completa el trío protagonista el 
excelente barítono andaluz Juan 
Jesús Rodríguez. 

Ópera patrocinada por

Andrea Chénier, el gran título de Giordano, 
devuelve al Maestranza a Ainhoa Arteta en un 
drama situado en la convulsa Revolución Francesa 
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Escrita en 1739, tras algunos fracasos 
operísticos y con el compositor enfermo, 
acuciado por las deudas y cuestionado 

como el gran creador del momento, «Israel en 
Egipto» es uno de esos casos, frecuentes en la 
Historia de la Música, en las que un fracaso 
inicial acaba alzándose como un gran éxito.

En Israel en Egipto, G. F. Haendel vuelve sobre 
un género, el oratorio, que ya conocía bien como 
una forma de recuperar el prestigio y mantenerse 
vinculado al teatro, algo que siempre destacó 
en él: «Su obstinada negativa a ser apartado de 
su vocación por el teatro», subraya Christopher 
Hogwood. Pero los reveses cosechados por 
Alcina, Arminio o Giustino entre 1735 y 1737, 
tambaleaban su fama de gran señor de la escena 

lírica. «Su gusto ha sido superado por la moda», 
dictamina en 1737 el príncipe Federico de Prusia. 
Sorprendentemente, Haendel emerge de esa crisis 
con una «vuelta de tuerca» y una reactivación 
creativa, pues en Israel en Egipto, escrito 
inmediatamente después de acabar Saúl, otro 
magnífico oratorio inicialmente incomprendido, 
Haendel (1685-1759) innova y lleva al extremo 
las características del oratorio inglés, subrayando 
la importancia de las masas corales y reduciendo 
la duración de las largas arias con las que el 
modelo italiano consagraba a los cantantes 
elevados a divos.

Pero lo hizo hasta tal punto, que el estreno en 
el King’s Theatre del Haymarket, el 4 de abril 
de 1739, resultó un fiasco, pues el público no 
aceptó la omnipresencia del coro, protagonista 
casi absoluto de la última parte de la obra, «El 
cántico de Moisés», y protestó la ausencia de 
más arias y dúos. Además, en una sociedad con 
fuertes componentes puritanos «había muchas 
discusiones sobre lo apropiado de cantar en el 
teatro textos de las Escrituras», indica Hogwood: 
un recelo que acompañaría a Haendel de por 
vida. A partir de ahí, Israel en Egipto inicia una 
ruta de reescrituras y fracasos repetidos hasta la 

desesperación. Haendel rehizo la obra, compuesta 
en dos semanas y... nuevo fracaso. Años después, 
en 1750, la retomó de nuevo rehaciéndola en gran 
parte. Nueva decepción. «Demasiado solemne», 
fulminó una crítica. Una última tentativa, con 
Haendel ya ciego y liderada en 1756 por el joven 
compositor John Christopher Smith, volvió a 
chocar contra el público.

Así Israel en Egipto, que trata de la opresión de 
los judíos en Egipto y de su éxodo, cayó en el 
olvido hasta que a finales del siglo XIX reaparece 
para conocer una auténtica resurrección de 
manos del movimiento historicista que rehabilitó 
al barroco desde la mitad del siglo XX. Hoy suele 
presentarse en la segunda versión, en dos partes, 
que escribió Haendel (36 números) más breve 
que la original, en tres partes– y está considerada 
una obra maestra por la inventiva de su escritura 
musical y los avances del tratamiento coral.
Harry Christophers (1953), uno de los grandes 
especialistas en Haendel de las últimas décadas, 
al frente de su conjunto habitual, The Sixteen 
Orquesta y Coro, la interpreta en versión 
concierto con un reparto que incluye las voces de 
Julie Cooper, Katy Hill, Daniel Collins, Edward 
MacMullan, Mark Dobell, Tom Robson, Ben 
Davies y Eamonn Dougan.

En coproducción con el Festival de Música 
Antigua de Sevilla (FEMÀS) y con la 
colaboración del Centro Nacional de Difusión 
Musical (CNDM). 

13/ ABR/ 19

El precio de la innovación
Harry Christophers nos devuelve el esplendor de Israel en Egipto, 
un oratorio que tardó dos siglos en conocer el éxito

H A E N D E L
I S R A E L  E N 
E G I P T O
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E ntre el 1 y 3 de abril en 6 funciones 
escolares y una para familias, esta 
producción del Gran Teatre del Liceu de 
Barcelona con dirección de escena de 

Ramón Molins, nos ofrece una versión cómica 
del mito de Guillermo Tell, héroe legendario de la 
independencia suiza, con una divertida partitura 
a partir de la «grand opéra» que G. Rossini 
estrenó en París en 1829.

Destinada a alumnos de educación primaria 
(ciclo medio y superior) y primer ciclo de 
la ESO, y combinando diferentes técnicas 
artísticas como los títeres, las sombras chinas 
y las proyecciones de animación audiovisual, 
el montaje nos invita a penetrar en la época 
medieval a través de una escenografía que 
conforma un canto a la libertad en el que los 

personajes, de una forma divertida, muestran 
sus sentimientos y sus sueños.

La obra, creada por La Baldufa en 2012, 
conserva la esencia de la obra monumental de 
Rossini, la última que escribió, aunque reduce 
considerablemente su larga duración inicial, de 
unas cuatro horas, para adaptarla de una forma 
amena al público infantil.  La Baldufa es una 
compañía surgida en Lleida en 1996 especializada 
en espectáculos infantiles comprometidos con los 
valores de la tolerancia, la solidaridad y el respeto. 

En su versión de Guillermo Tell, el montaje usa la 
leyenda del personaje a través de su propio mito 
propagado por una compañía de comediantes 
que viaja de pueblo en pueblo narrando las 
hazañas imposibles de aquél héroe de certera 
puntería que se rebeló contra la ocupación 
austríaca de Suiza liderando la revuelta popular 
contra los invasores. 

En la obra, los comediantes montan la escenografía 
y nos presentan a los personajes que interpretarán. 
La acción trepidante, la farsa, el humor y una 
estética cuidada serán los ejes vertebrales de un 
espectáculo fresco y divertido que seguro acercará 
el universo de Rossini y de la ópera, como gran 
género musical, a toda la familia. El espectáculo, 
de rotundo carácter familiar, dura 1 hora y está 
recomendado para el público a partir de 8 años.

La adaptación musical de Albert Romaní nos 
permite adentrarnos en los entresijos musicales 
de Rossini y descubrir su extraordinaria potencia 
como compositor. La adaptación del texto de 
Enric Pinyol –traducido al castellano por Txema 
Martínez– respeta el espíritu del libreto original 
de la ópera de Rossini, basado en la leyenda de 
Schiller. Tres músicos –piano, flauta y trompa– 
dos actores y cuatro cantantes despliegan un 
espectáculo con dirección musical de Olga 
Kovekina y escénica de Ramón Molins. 

D E S M O N T A N D O  A  R O S S I N I

2/ ABR/ 19 (familias)           1, 2 y 3/ ABR/ 19 (centros educativos)

La Baldufa juega con 
Guillermo Tell en un divertido 
montaje para escolares
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7, 9, y 10/ FEB/ 19

La gran zarzuela vuelve 
al escenario del Teatro 
de la Maestranza con 
un título considerado, 

precisamente, la última de las 
grandes producciones del género 
musical español. 

La tabernera del puerto, con 
música de Pablo Sorozábal y libreto 
de Federico Romero y Guillermo 
Fernández-Shaw en tres actos, 
cuenta una historia de contrabando 
y amor en un puerto marinero –
Cantabreda, una localidad ficticia 
del norte de España– que sigue 

perdurando hoy por su atmósfera 
impresionista. Con dirección de 
escena de Mario Gas –su padre, 
el bajo Manuel Gas, la estrenó en 
Madrid en 1940– y musical de 
Óliver Díaz, al frente de la Real 
Orquesta Sinfónica de Sevilla y del 
Coro de la Asociación de Amigos 
del Teatro de la Maestranza, 
junto a un amplio reparto que 
incluye a María José Moreno, 
Antonio Gandía, Ángel Ódena 
o Vicky Peña, entre otros. Firma 
la producción, con la garantía 
artística que ello implica, el Teatro 
de la Zarzuela de Madrid. 

El título ha tenido una vida 
«accidentada» marcada por su 
estreno en el Teatro Tívoli de 
Barcelona en mayo de 1936, 
coincidiendo fatalmente con el 
estallido de la Guerra Civil que, a su 
vez, liquidó los últimos estertores 
de nuestra lírica nacional, pues la 
contienda abrió una brecha histórica 
que derivó en el final abrupto del 
género. El propio estreno del título 
en Madrid, que se postergó cuatro 
años, en 1940, concluida ya la 
guerra, a pesar de que constituyó un 
éxito ejemplifica bien el ambiente 
sobrecargado de la época, pues fue 

tenso y se escucharon gritos contra 
«los rojos» y contra «los fascistas». 
El aire de romance del título, a su 
vez, engarza con la corriente de las 
formas neopopulistas aplicadas a la 
lírica por la Generación del 27 y con 
la revitalización del propio género 
del romance en el teatro popular 
español de los años 30. 

En la producción del Teatro de 
la Zarzuela que vuelve a inyectar 
vida nueva al título, participan dos 
creadores premiados en diciembre 
de 2018 con la Medalla al Mérito 
en las Bellas Artes concedida 

AMORES Y CONTRABANDO 
en un puerto marinero
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por el Gobierno de España: el 
escenógrafo Ezio Frigerio –formado 
junto al gran Giorgio Strehler y 
colaborador de Vittorio de Sica o 
Bernardo Bertolucci, entre otros– y 
la figurinista Franca Squarciapino, 
Oscar de Hollywood por su vestuario 
para Cyrano de Bergerac en 1990 y 
habitual diseñadora de vestuario en 
producciones para el Metropolitan 
de Nueva York y las óperas de Viena, 
Zúrich o Covent Garden.

La puesta en escena subraya los 
aires portuarios y de ultramar, 
lleno de mestizajes y modernas 
fusiones en el contexto del relato 

de un romance marinero que, 
teatralmente, evita ser realista para 
subrayar sus acentos más poéticos 
y teñirse de un aire de leyenda. 
Intentando combinar la pasión 
teatral con la cultura popular, 
Mario Gas (Montevideo, 1947), un 
hombre de teatro enamorado de la 
zarzuela por influencia familiar, ha 
dispuesto una puesta en escena que 
ayuda a los intérpretes «a contar 
la historia con todo el sentimiento 
y toda la verdad que permite 
el teatro», según ha declarado. 
«Hemos abordado esto como si 
fuera un texto de teatro cantado, 
o una zarzuela, que es lo que es en 

definitiva, una música dramatizada 
que consta de dos partes, lo que se 
canta y lo que se habla y, por tanto, 
un género mucho más difícil que la 
ópera en la que solo se canta o que 
el teatro que solo se habla», según 
ha explicado. 

La tabernera del puerto está 
considerada la obra maestra de 
Pablo Sorozábal (1897-1988) 
que había debutado en el género 
lírico en 1931 –con Katiuska– 
tras 12 años en Alemania donde 
se había granjeado prestigio 
como compositor y director. El 
«neopopularismo» que exhibe el 
texto –junto a una cierta influencia 
barojiana– se extiende a la música, 
llena de ecos musicales del norte de 
España, de ritmos americanos como 
habaneras –«Qué días aquellos / de 

la juventud…»– y de elementos de la 
opereta, como en «Marola resuena 
en el oído…». 

Óliver Díaz, director musical del 
Teatro de la Zarzuela de Madrid 
desde 2015, fundó la Orquesta 
Sinfónica Ciudad de Gijón y la 
Barbieri Symphony Orchestra y ha 
trabajado en importantes teatros de 
ópera como el Liceu, Real, Palau de 
Les Arts o Maestranza. 

En el reparto, destacan las 
presencias de la soprano granadina 
María José Moreno, del tenor 
alicantino Antonio Gandía, del 
barítono Ángel Ódena o de la 
actriz catalana Vicky Peña, entre un 
amplio elenco. 

La tabernera del puerto, en producción del 
Teatro de la Zarzuela, nos devuelve el género 
grande con la ROSS en el foso
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2/ MAR/ 19

JUAN MARÍA RODRÍGUEZ

Ramón Vargas (México DF, 1960): 
arrebatador lirismo y pasión operís-
tica latina. Uno de los tenores más 
grandes de la escena. Y, como lee-
rán, su lucidez y su distancia crítica 
sobre el mundo de la ópera, redo-
blan su magnetismo artístico. 
Pregunta. Debutó hace 35 años en 
México. ¿Cómo imaginaba entonces 
que sería su carrera? ¿Qué imagen 
tenía de sí mismo como cantante y 
qué imagen tiene ahora?
En realidad mi debut fue hace 37 
años en la ciudad de Monterrey en 
México. Hace 36 fue mi debut en 
el Teatro de las Bellas Artes en la 
ciudad de México. El teatro que con-
sidero me formó y al que considero 
mi casa. Jamás pensé que iba a lograr 
hacer una carrera internacional. 
Cuando se estudia música se hace 
por pasión y compromiso no con 
cálculos. Así que ahora estoy muy sa-
tisfecho de haber logrado mis sueños 
infantiles y seguir haciendo lo que 
más me gusta como profesión.

¿Cómo ha cambiado su voz desde 
entonces?
Mi voz ha cambiado con el tiempo, 
se ha vuelto más lírica con tintes 
de tenor de fuerza. Pero ha sido un 
proceso natural. Hay voces que no 
cambian y se quedan con el mismo 
color todo el tiempo, muchas voces 
sajonas son así. Son las voces latinas 
las que tienen la tendencia a volver-

se más oscuras y vigorosas con los 
años. Bueno, siempre y cuando la 
voz no se acabe antes de que madu-
re. Mi maestro en Milán, Rodolfo 
Celletti, me dijo que mi voz cambia-
ría con los años. Ahora cuando can-
to Don Carlo lo recuerdo siempre.

Al inicio de su carrera jugaron un 
papel importante los concursos. Mu-
chos cantantes son críticos respecto a 
ellos. ¿Usted los recomienda?
Creo que los concursos de canto son 
útiles para que el joven cantante se 
mida a sí mismo con otros cantantes 
y vea cual es su verdadera posición, 
más allá si ganas o pierdes. Sabemos 
que los concursos son como una mo-
neda en el aire que la suerte mueve y 
que una mala tarde te puede cambiar 
tu destino, pero esos son los riesgos 
también en la carrera.   Ahora más 
que nunca los concursos se han 
vuelto importantes por el fenómeno 
que está pasando en la ópera: buscar 
siempre cantantes más jóvenes. Y 
qué mejor si el joven debutante es el 
ganador de algún reputado concur-
so. Así los directores de los teatros o 
los directores artísticos se arriesgan 
poco en la búsqueda de nuevos ta-
lentos y se confían en los que ya fue-
ron premiados. Los riesgos son para 
los jóvenes que son catapultados al 
gran repertorio sin experiencia pre-
via. Si sale bien, se ponen la medalla 
y si sale mal, no quedan tan mal, 
pues apoyaron a los jóvenes.

¿Cómo debe administrar un 
cantante su carrera? ¿Qué hacer 
cuando le ofrecen papeles que qui-
zá no convengan a su voz o cómo 
resistirse a un exceso de ofertas que 
pueden agotarle? 
Saber administrar la carrera forma 
parte del talento. Quien no lo hace  
puede arruinar la voz aún antes de 
haber empezado realmente la carrera. 
Tener a alguien de confianza que te 
aconseje –maestro, director de or-
questa, experto– sería muy importan-
te para un joven cantante para evitar 
esos errores que pueden ser garrafales 
en una carrera.  Si escuchamos lo que 
nos dice nuestra propia voz sería más 
fácil. Si cuando cantas un rol tu voz 
sufre, o tienes afonías o cansancios 
vocales significa que algo no va bien. 

Es inútil querer dar excusas para eso. 
Es muy difícil ser honesto contigo 
mismo, sobre todo cuando quienes 
están a tu lado te adulan.  El problema 
más grave es cuando hay gente a tu 
alrededor que te incita a que tomes 
un repertorio inadecuado. Hay tam-
bién una tendencia de los agentes 
y de los teatros, que no encuentran 
fácilmente voces spintas (de fuerza) 
o dramáticas, a ofrecer y tentar a los 
jóvenes con ofertas difíciles de recha-
zar. Digamos que es más fácil vender 
a un Radamés que un Nemorino. Es 
un filo de navaja, en donde te puedes 
cortar o puedes vencer. «Quien no 
arriesga no gana», dice el dicho, pero 
no hay que luchar contra Hércules 
porque seguro pierdes.

Su pasión por el oficio le ha llevado 
a forzar la voz saliendo al escenario 
de la Scala con fiebre. ¿Dónde pone 
los límites a su trabajo?
Es verdad: una vez tenía fiebre y así 
salí a cantar a Lucia en la Scala. Lo 
que sucede es que a veces no te das 
cuenta por la adrenalina que te hace 
sentir mejor de lo que realmente 
estás. La pasión te hace hacer esas 
cosas. Luego te das cuenta que en 

R A M Ó N  VA R G A S
«Hoy “se oye por los 
ojos”. Las retransmisio-
nes de ópera en los cines 
están arruinando a los 
teatros y a la ópera»

El tenor mexicano se presenta 
en el Teatro de la Maestranza con un exigente

recital de lied y canciones
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realidad los artistas somos seres 
humanos muy frágiles y hay que 
respetar nuestra salud sobre todo.

La ópera, como casi toda la cultura, 
se enfrenta a una encrucijada difí-
cil: la crisis económica ha debilita-
do a los teatros y, a su vez, el públi-
co, que en muchos países envejece 
sin recambio generacional, dispone 
hoy de otras formas de ocio de ac-
ceso cómodo y barato. ¿Qué futuro 
vislumbra para la ópera?
La crisis económica hace creer a los 
gobiernos que la Cultura es un lujo y 
no una necesidad básica. No se dan 
cuenta que es a través de la cultura 
que se aprende a ser más sensible, 
tolerante y respetuoso y te enseña 
también a respetar otras formas de 
pensar. La cultura ayuda a evitar el 
racismo y las formas de intolerancia 
hacia las minorías. Los teatros segui-
rán vivos porque no se pueden can-
celar obras artísticas tan importantes 
como son la mayoría de las óperas. El 
cambio generacional sigue existien-
do. Lo que pasa es que mucha gente 
descubre su gusto por el teatro y los 
museos cuando son menos jóvenes. 
Eso es normal. Seguirá siendo así.

Hace 17 años que creó una funda-
ción para ayudar a la rehabilitación 
e inclusión de niños discapacitados 
en zonas desfavorecidas de México. 
¿Cómo marcha la fundación? 
La Fundación Ramón Vargas nació 
en el año 2000 después del falle-
cimiento de nuestro primer hijo 
Eduardo. Ha tenido modificaciones 
y ha pasado de ser un Fondo Memo-
rial a una Fundación. Pero sus prin-
cipios siguen siendo los mismos: 
ayudar a jóvenes y niños con dis-
capacidad en zonas marginadas de 
México a través de la inclusión en la 
comunidad. No es fácil, pues si hay 
crisis en los teatros, imagínense en 

las organizaciones no gubernamen-
tales (ONG). Pero seguimos en la 
lucha y seguimos colaborando con 
nuestro granito de arena. Vean nues-
tra página web por favor: <http://
Fundacionramonvargas.org.mx>
 
Creo que Alfredo Kraus le reco-
mendó comenzar a hacer recitales 
como liederista siendo joven y no 
aplazar esa opción a una edad más 
madura. Usted siguió el consejo de 
Kraus. ¿Qué encuentra en el lied, la 
canción y el recital?
El gran Alfredo Kraus fue mi padri-
no en España, mi primer concierto 
lo hice con él en Barcelona. Siempre 
fue un hombre generoso en sus 
consejos y sus opiniones positivas. 
Me dijo que no pensara en hacer 
recitales cuando viejo, pues cuesta 
más aprender la música. Las malas 
lenguas podrían decir: «Haces reci-
tales porque ya no tienes voz para 
cantar ópera». A él le agradezco y a 
mi pianista Mzia Bachtouridze que 
haya iniciado a poner el repertorio 
de Lied y de canciones de concierto. 
Tengo un amplio repertorio y me di-
vierto mucho disfrutando la música 
y al poeta en un dúo perfecto. No es 
fácil, pues no te arropan el vestuario, 
las luces, la orquesta, el coro, como 
en la ópera. En el recital estás desnu-
do con tu pianista. 

¿Cómo lleva las modernas puestas 
en escena que actualizan los libretos 
de las óperas clásicas alterando sus 
tiempos históricos y trasponiendo 
sus dramas a situaciones que no 
tienen nada que ver con los origina-
les? ¿Acepta modernizar la ópera a 
cualquier precio?
Las óperas modernizadas, tienen que 
estar muy bien estructuradas y pen-
sadas para que funcionen. Muchas 
veces se hacen, por ahorro, pues las 
producciones clásicas suelen ser más 
costosas que las modernas. Ya el mis-
mo Verdi había cambiado la historia 
de La traviata modificando el perio-
do de cuando fue escrita la novela, 
y ya entonces fue criticado por eso. 
El problema aparece cuando no solo 
cambian el periodo, sino hasta la lec-
tura de la interpretación de los per-
sonajes hasta formar prácticamente 
otra historia muy diferente a lo que 
el libretista y el compositor pensa-
ron. Se fuerzan tanto los libretos que 
al final muchas veces quedan unas 
«ensaladas mixtas» sin pies ni cabeza. 
He visto y participado  en algunas 
puestas de escena modernas muy 
atractivas que ofrecen algo nuevo a la 
audiencia para reflexionar. Si parti-
mos en que la ópera es una forma de 
arte que narra a través de la música y 
del teatro historias de personas rea-
les, bastaría con no alterar ese prin-
cipio. La ópera nos da enseñanzas 
de la vida actuales y modernas, que 
parecen viejas, pero que finalmente 
nos enseñan lo que somos ahora y lo 
que el ser humano era también en el 
pasado. No hemos cambiado mucho, 
nos siguen moviendo las mismas 
pasiones, pecados y virtudes.

¿Cree que antes, en la ópera, se 
«veía por las orejas» mientras que 
ahora «se oye por los ojos»? Me 
refiero a la moderna irrupción de 
cantantes guapos y mediáticos. 

Sí, es verdad y eso es una lamentable 
realidad. Coincido en que los perso-
najes teatrales tienen que coincidir 
lo máximo en dar el parecido al rol, 
pero no debe de ser una finalidad, 
sino un medio. Manon tiene que ser 
muy linda, porque el libreto y la no-
vela así lo dicen. Lo mismo se puede 
decir de Musetta en La bohéme: se-
gún la novela era tan narcisista que 
cuando era bebé antes de pedir de 
comer pidió un espejo. Onegin era 
un hombre seductor y elegante, etc. 
Pero cuando se eligen a los cantantes 
nada más por la pinta que dan a los 
roles, sin valorar si las óperas les 
van o no a sus capacidades vocales 
o actorales, empezamos con proble-
mas. Es imposible encontrar a una 
soprano que pueda cantar Butterfly 
a los 15 años como dice el libreto. O  
Romeo  y  Julieta siendo unos ado-
lescentes. Las transmisiones en los 
cines están arruinado el teatro y la 
ópera, sobre todo cuando se piensa 
sólo en eso. Como muchos teatros 
aún muy importantes están hacien-
do; tienen vendidos los cines, pero 
las salas vacías. No hay nada como 
ver las funciones en vivo, con sus 
verdades y sus límites. El cine, aun-
que digan que es en vivo, no lo es, 
porque las voces están amplificadas. 
Entonces se piensa en un cast que se 
vea bien para las transmisiones del 
cine. Hay mucha diferencia como 
concepto.

Creo que acumula unos 70 roles 
protagónicos. ¿Sigue incorporando 
nuevo repertorio? ¿Hacía dónde se 
dirige su voz? 
He interpretado mas de 70 roles. Y 
sigo sumando. Mi voz no sé a donde 
va, me lleva. Yo pruebo como un 
niño entusiasmado por la novedad 
lo que me pudiera quedar. Sigo sien-
do curioso y entusiasta como hace 
35 años. Mzia Bachtouridze
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17/ FEB/ 19

E
l Teatro de la Maestranza 
continua potenciando la 
presencia del ballet y la danza, 
tanto clásica como actual 

descubriéndole al aficionado 
compañías sorprendentes como 
el Quorum Ballet, formación 
de referencia para la danza 
contemporánea en Portugal, que 
se presenta en Sevilla con una obra 
que, desde su propio título, pone en 
escena una de las claves esenciales 
de la cultura del país vecino, la 
«saudade».

Porque el espectáculo Saudade/
Back to Fado invoca a ese dolor 
de ausencia que caracteriza la 
naturaleza portuguesa expresada 
en su música popular, el fado. En el 
espectáculo, un cuarteto de músicos, 
con gran presencia de la guitarra 
portuguesa, interpreta la música 
en vivo con la cantante Joana Melo 
(Sandim, 1984), una de las figuras 
destacadas de la actual canción 
portuguesa, interactuando con 

los bailarines. La pieza, para siete 
bailarines, está inspirada en la obra 
del gran poeta portugués del siglo 
XVI Luís Vaz de Camões y exhibe 
una singular puesta en escena, de 
gran plasticidad, dominada por la 
presencia del agua, sobre la que los 
bailarines danzan.

El cuerpo de baile del Quorum 
Ballet procede del Ballet 
Gulbenkian –ya desaparecido y 
que en su día fue la Compañía 
Nacional de Danza Contemporánea 
Portuguesa–, la Compañía 
Nacional de Danza de Lisboa, 
la de Martha Graham en Nueva 
York y el Peter Schaufuss Ballet de 
Dinamarca. El Quorum Ballet es 
una compañía muy joven y pujante 
–se fundó en 2005– liderada por 
su director artístico, el bailarín y 
coreógrafo Daniel Cardoso. 

En muy poco tiempo, la compañía 
ha expandido su fama a través de 
giras que la han llevado a Estados 

Unidos, Dinamarca, Polonia, 
Alemania y así hasta unos 20 países 
de Europa, Asia y América. La 
crítica internacional se ha rendido 
a su calidad y en Portugal, fue 
proclamada Mejor Compañía 
de Danza Contemporánea en la 
primera edición de los Portugal 
Dance Awards en 2009. En 2001, 
fue designada, ex-aequo, mejor 
compañía en la edición del Festival 
de Castilla y León. En solo 13 años, 
la compañía ha puesto en escena 61 
espectáculos en unas 700 ocasiones.

El director artístico Daniel Cardoso 
se formó en el Conservatorio 
Nacional de Lisboa y luego amplió 
su formación en Nueva York, donde 
bailó en la Martha Graham Dance 
Company y fue solista invitado 
de diversas compañías. Bailarín 
Principal en el  Peter Schaufuss 
Ballet en Dinamarca. También 
docente, ha firmado multitud 
de coreografías para compañías 
internacionales. 

Q U O R U M  B A L L E T 

B A I L A N D O  L A  S A U D A D E
La compañía 
portuguesa Quorum 
Ballet presenta un 
espectáculo de danza 
con música de fado 
interpretada en vivo
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L
ograr la armonía entre lo 
clásico y lo contemporáneo 
a través de creaciones que 
puedan resultar «tan serias 

como impertinentes»: así define 
el bailarín y coreógrafo Thierry 
Malandain el espíritu de una 
compañía, la suya, que no solo 
deja en el espectador «la huella 
del placer», sino que busca 
«reconciliarse con lo sagrado como 
respuesta a la dificultad de ser». Un 
reto absolutamente contemporáneo.

El Malandain Ballet Biarritz, 
brillante compañía de danza clásica 
pero con expresión actual liderada 
por el original y creativo bailarín 
y coreógrafo Thierry Malandain, 
se presenta en el Teatro de la 
Maestranza de Sevilla con Marie-
Antoinette, una coreografía que, 
sobre músicas de Joseph Haydn, 
pone en revisión la figura histórica 
de María Antonieta (1755-1793), 
archiduquesa de Austria y reina 
consorte de Francia.

Invitado por el Château de 
Versalles, Thierry Malandain se 
enfrenta al desafío de concebir 
nuevos perfiles de un personaje 
emblemático en la memoria 
colectiva francesa rescatando su 
gusto por las artes, el teatro, la 
música o la danza, no tan conocido, 
así como que fue protectora de 
artistas y que ella misma cultivó 
el canto, el clave y el arpa. La 
base musical de la coreografía 
son extractos de las sinfonías 

números 6 –«Le Matin»– 7 –«Le 
Midi»–, 8 –«Le Soir»– (compuestas, 
conformando un trío sobre el ciclo 
del día, en 1761) y 73, «La caza», de 
Joseph Haydn. Otros fragmentos 
pertenecen a obras de Gluck. 

La coreografía, estrenada en 
noviembre de 2018, es «un retrato» 
sobre la época en la que Maria 
Antonieta vivió en el palacio de 
Versalles, cuyo teatro se construyó, 
precisamente, para celebrar su boda 
con Luis XVI. Amada y detestada 
–tanto por la corte como por el 
pueblo– que la acusaban de frívola 
y derrochadora, tras la abolición 
de la monarquía en 1792, Maria 
Antonieta fue juzgada por traición y 
guillotinada en 1793.

El Malandain Ballet, una formación 
con 22 bailarines, mitad hombres 
mitad mujeres, es una compañía 
caracterizada, además de por 
su propuesta de servir la danza 
clásica bajo un prisma actual, por 
sus frecuentes colaboraciones con 
formaciones orquestales tanto 
barrocas –como el ensemble Le 
Poème Harmonique de Vincent 
Dumestre– como sinfónicas –como 
la Orquesta Sinfónica de Euskadi– 
con los que colabora en proyectos 
sorprendentes. Con más de 80 obras 
en su haber, Thierry Malandain 
(1959) ha desarrollado una idea 
singular de la danza marcada por la 
vinculación de su expresión estética 
con la celebración de la sensualidad 
y la humanidad. «Clásica para 

unos, contemporánea para otros, 
hereditariamente neoclásica, yo 
simplemente intento encontrar 
la danza que realmente amo», ha 
explicado.

Como bailarín, Malandain ha 
explorado los márgenes de la danza. 
Admitido en la Ópera de París en 
1977, marchará con Jean Sarelli, 
gran maestro de ballet, al Ballet del 
Rin. Luego formó parte, hasta 1986, 
del Ballet Teatro Francés de Nancy. 
En 1986, crea la compañía Temps 
Présents y su figura, desdoblada 
en desconcertantes repertorios 
singulares comienza a cimentar su 
fama internacional. En 1998 monta 
el primer Centro Coreográfico 
Contemporáneo de estilo clásico en 
Biarritz. 

El Malandain Ballet 
Biarritz traza un retrato 
del célebre personaje 
histórico armonizando 
el clasicismo con lo 
contemporáneo. 

MARÍA ANTONIETA 
VUELVE  A  VERSALLES

M A L A N D A I N  B A L L E T  B I A R R I T Z
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9/ ABR/ 19

El Teatro de la Maestranza 
nos invita a descubrir 
un sorprendente ballet 
norteamericano que, tras 

haber causado sensación en Europa, 
se presenta en Sevilla con tres piezas 
que resumen bien la naturaleza 
de su proyecto artístico fundado 
en 1956: preservar la tradición 
del ballet clásico promoviendo 
la apreciación de la danza 
contemporánea. 

Creado en Tulsa (Oklahoma) 
por una pareja de bailarines 
internacionales, y tras crecer 
rápidamente en el circuito 
norteamericano, el Ballet se 
convierte en profesional en 1978 
y debuta en Nueva York en 1983. 
En 1995, Marcello Angelini asume 
la dirección artística y le inyecta 
un nuevo impulso que catapulta 

a la compañía hasta una esfera 
internacional. Hoy, el Tulsa Ballet 
crea cinco producciones al año 
para una audiencia estimada de 
40.000 personas, atrae a coreógrafos 
brillantes como Nacho Duato y 
está considerado como una de las 
principales compañías de ballet de 
América del Norte. 

Angelini, formado en Nápoles y Kiev, 
fue bailarín principal en la Deutsche 
Oper Berlin o Les Grands Ballets 
Canadiens, entre otras formaciones. 
Bajo su gestión, el Tulsa Ballet, 
formado por unos 30 bailarines 
de 14 países, se ha convertido en 
una compañía sólida y versátil, 
ha incrementado sus estrenos 
internacionales, ha fortalecido su 
política de formación abriendo 
dos academias y ha realizado giras 
nacionales e internacionales.

El programa está formado por 
«Who Cares?», coreografía del gran 
George Balanchine sobre música de 
Gershwin que, a partir de 16 de sus 
canciones, evoca la vida urbana y 
la ciudad de Nueva York. La pieza 
fue creada en 1970, 30 años después 
de que Gershwin le ofreciera 
a Balanchine marchar con él a 

Hollywood para trabajar juntos en 
un musical que no pudo completar 
a causa del tumor cerebral que le 
provocó la muerte. «Shibuya Blues», 
sobre música de Michel Banabila, 
Manuel Wandji y René Aubry, 
es una coreografía de Annabelle 
Lopez Ochoa, bailarina y coreógrafa 
belga de origen colombiano que ha 
ganado diversos premios por un 
estilo que, sobre un virtuosismo 
clásico, expresa un movimiento 
contemporáneo.

«The green table», un retrato de 
los horrores de la guerra sobre 
música de Fritz A. Cohen, es 
una coreografía de Kurt Jooss 
(1901-1979), bailarín, profesor 
y coreógrafo alemán que creó la 
pieza en 1932. Jooss fue el primer 
coreógrafo reconocido por sintetizar 
la danza clásica con la moderna. 

T U L S A  B A L L E T

UNA SORPRESA 
LLEGADA DE 
TULSA

El Tulsa Ballet, una de 
las mejores compañías 
de América del Norte, 
ha triunfado fundiendo 
clasicismo con 
modernidad
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Javier Perianes, nombrado 
Artista del Año en los 
International Classic Music 
Awards 2019, llega al Teatro de 

la Maestranza en el arranque de un 
año que ha comenzado con una gira 
por Estados Unidos con la Orpheus 
Chamber Orchestra y otra con la 
London Philarmonic Orchestra bajo 
la dirección del español Juanjo Mena 
con el que, precisamente, actuó en el 
Teatro de la Maestranza en diciembre 
pasado junto a la OJA y la Orquesta 
de la Fundación Barenboim-Said. 
Breves señales –espigadas de 
una agenda muy apretada– que 
evidencian la solidez y vitalidad de 
la carrera de un pianista que, ya en 
la madurez de sus 40 años –Javier 
Perianes nació en Nerva, Huelva, en 
1978– cerró 2018 con el lanzamiento 
discográfico, para Harmonia 
Mundi, de su esperada versión del 
Primer Libro de los Preludios de 
Claude Debussy en una grabación 
a la que suma las tres escenas de 
las «Estampas» que, precisamente, 
interpretará en este recital.

A Sevilla, en solitario, vuelve con 
Chopin, Falla y Debussy, tres 
creadores esenciales musicalmente 
muy interrelacionados entre sí, 
en una nueva cita con un público 
que le ha visto crecer y madurar, 
que le respeta y le ama tanto por 
la hondura de sus interpretaciones 
como por la líquida belleza y 
sensibilidad de un pianismo que 
ya ha conquistado a los auditorios 
de los grandes escenarios del 
mundo y que, en España, mereció 
el Premio Nacional de Música 
2012.  En los últimos años, sus 
presentaciones en auditorios 
de prestigio o con orquestas 
legendarias –como la Filarmónica 
de Viena, Concertgebouw o la de 
Chicago– lo han convertido en uno 
de los músicos españoles con mayor 
proyección internacional de las 
últimas décadas.

El repertorio que reúne en Sevilla, 
con epicentro imaginario en París 
y alguna conexión entre la música 
española y la francesa, combina 

a tres de sus compositores de 
cabecera, incluido Falla, del que 
siempre ha sido defensor y con 
el que está muy comprometido. 
Así, de F. Chopin, el recital se abre 
con los dos Nocturnos de la Op. 
48, de 1842, obras de madurez y 
gran expresión y dramatismo –el 
número 1– y más melancólico el 
segundo. La Tercera Sonata Op. 
58, compuesta en el verano de 
1844 –su padre acababa de morir 
en mayo– combina en sus cuatro 
movimientos una ambivalencia 
energética y dramática. De Claude 

Debussy, Estampas, de 1903, 
estrenadas en París en 1904 por el 
pianista catalán Ricardo Viñes, un 
conjunto de tres piezas como tres 
invitaciones a viajar a sitios que, 
como en «La soirée dans Grenade», 
la segunda de la serie, Debussy, sin 
pisar nunca Granada, nos regala de 
ella una postal mágica.

El recital continúa con las Cuatro 
piezas españolas de Manuel de 
Falla, de 1906-1909, dedicadas 
a Albéniz, fueron estrenadas 
también por Ricardo Viñes en la 
capital de Francia en 1909. Aunque 
inicialmente, y siendo gran pianista 
él mismo, estuvo muy influido 
inicialmente por Chopin, Falla 
muestra en estas cuatro piezas 
una plena madurez de aliento 
nacionalista en piezas que, bajo la 
órbita de Albéniz según algunos 
especialistas, pretenden «evocar el 
alma del pueblo que canta o danza». 
El recital se cierra con tres danzas 
extraídas del ballet El sombrero de 
tres picos (1917-1919). 

El pianista andaluz 
vuelve en solitario 
con un gran recital 
que reúne a tres 
compositores esenciales 
con vínculos comunes 
con eje en París

Chopin, 
Debussy, Falla... 
y Perianes
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Estreno flamenco de 
excepción en el Maestranza. 
Rocío Márquez (Huelva, 

1985), una de las cantaoras más 
sorprendentes y subyugantes del 
momento para un gran público al 
que ha cautivado con la emoción 
de su bellísima voz, acude al gran 
escenario del Teatro para presentar 
«Alternativas», un espectáculo en el 
que se rodea con un amplio septeto 
–percusión, saxos, guitarras– y 
una bailaora para investigar en 
las posibilidades tímbricas y 
conceptuales del flamenco –como 
ya hizo en su disco «Firmamento» 
junto al pianista Daniel B. Marente, 
también presente en «Alternativas»– 
sin abandonar el pilar de la tradición 
que sustenta su espectacular 
trayectoria artística. «Alternativas» 
está planteado como un tríptico, 
según adelantó la cantaora a la 
revista del Teatro de la Maestranza. 
Márquez tiene previsto lanzar su 
nuevo trabajo discográfico en fechas 
cercanas a este estreno absoluto. 

La cantaora ha irrumpido en 
el flamenco espoleada por una 
extraordinaria curiosidad musical 
que le lleva a implicarse en  
universos sonoros tan dispares 
como los de la pianista clásica Rosa 
Torres-Pardo, el cantautor Jorge 
Drexler o el violagambista Fahmi 
Alqhai, sin dejar por ello de sonar 
profundamente flamenca. 

El equipo musical que acompaña 
a Rocío está formado por Daniel 
B. Marente –un pianista gaditano 
muy versátil de formación clásica 
que ha trabajado el jazz, el flamenco 
y la música latina–, Antonio 
Moreno –un creativo músico de 
Utrera (Sevilla) que ha colaborado 
con Pedro G. Romero– y Agustín 
Diassera –músico onubense 
discípulo de Shiv Shankar– en la 

percusión, Juan M. Jiménez –un 
excitante saxofonista de Utrera 
(Sevilla) que ha profundizado en 
los vínculos entre el flamenco y la 
música contemporánea colaborando 
con Israel Galván– los guitarristas 
Manuel Herrera –de Sevilla, ha 
colaborado con Laura Vital, José 
Menese o El Cabrero, entre otros– y 
Juan Antonio Suárez Cano, otro 
de los brillantes guitarristas del 

momento, miembro de Hispánico 
Numen y que ha colaborado con 
Rocío Molina, Rafaela Carrasco 
y Belén Maya, entre otros. En los 
coros y palmas, Los Mellis –Antonio 
y Manuel Montes Saavedra, dos 
hermanos onubenses vinculados 
a Arcángel que se han convertido 
en habituales de los grandes 
espectáculos flamencos– y la 
bailaora y coreógrafa jerezana 
Leonor Leal, de formación clásica 
y española y una artista versátil, 
inquieta y atípica en la escena 
flamenca. 

La propia Rocío Márquez, declaró 
a esta revista no tener «más límite 
artístico» que su propio gusto 
estético. Ése que, a partir de 
formarse en las peñas de Huelva 
a las que acudía con 9 años y, en 
Sevilla, en la Fundación Cristina 
Heeren para coronarse ganando 
la Lámpara Minera en 2008, le ha 
llevado a colaborar con multitud 
de artistas variados o a escribir una 
tesis doctoral sobre la técnica vocal 
del flamenco. Una personalidad 
cautivadora en la que han 
cristalizado los nuevos rasgos de 
lo que hoy es una moderna artista 
flamenca. 

28/ MAR/ 19

La cantaora de Huelva, que atraviesa un 
momento brillante, estrena un nuevo espectáculo

en el Teatro de la Maestranza acompañada por 
un potente septeto

Rocío Márquez busca sus «Alternativas»
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«Esencias» para 
apuntalar la tradición 
del –siempre en 

renovación– patrimonio flamenco: 
a finales de diciembre pasado, en el 
acto de clausura del Año Europeo 
de Patrimonio Cultural 2018 en la 
Universidad de Alcalá de Henares 
(Madrid) y con la presencia del 
ministro de Cultura, José Guirao, 
fueron precisamente el pianista 
David Peña Dorantes (Lebrija, 
1969) y la cantaora granadina 
Marina Heredia (1980) los que, con 
«Esencias», cerraron la velada con 
la que la Unión Europea llamaba 
a velar, difundir y cuidar nuestro 
tesoro cultural común.

La elección no fue casual. La 
reunión sobre un escenario de 
David Peña Dorantes y Marina 
Heredia supone fundir dos 
trayectorias personales basadas en 

profundos anclajes en dinastías 
de gran abolengo flamenco con el 
carácter inquieto e innovador de 
ambas personalidades artísticas. 

De un lado, Dorantes ha catapultado 
al flamenco desde un instrumento 
tan singular –para el género– como 
el piano y, de otro, Marina Heredia 
ha sido celebrada por la crítica 
especializada por regenerar el 
cante flamenco con una potencia 
musical «estilizada e hipnótica» 
marcadamente poética. 

En el contexto de las 
transformaciones recientes del 
flamenco, Dorantes se sitúa en 
una posición única, pues su 
propuesta pianística transciende 
los experimentos llamados 
habitualmente de «fusión». Es más 
bien el acento jondo heredado de 
su saga familiar –su abuela paterna 

era La Perrata y en su casa había un 
piano que David comenzó a tocar 
de niño– el que ha impregnado su 
formación en el conservatorio, para 
acabar perfilando una visión muy 
personal de la música con raíces 
flamencas. Desde la publicación 
de Orobroy (1999), David Peña 
ha desplegado una intensa 
carrera internacional plagada de 
colaboraciones con grandes artistas 
–Miguel Poveda, Israel Galván, 
Rocío Molina, Gloria Gaynor, 
etc...– y de reconocimientos como el 
de la Bienal de Flamenco que a un 
solo espectáculo le concedió cuatro 
Giraldillos.

Por su parte, Marina Heredia, 
hija del cantaor Jaime Heredia «El 
Parrón» y nieta de la matriarca 
gitana Rosa Heredia «La Rochina», 
comenzó bailando en la escuela 
de Mariquilla y a los 12 años  

ya debutó en el espectáculo de 
inauguración del Palacio de 
Congresos de Granada. Abierta a 
nuevos lenguajes, Marina Heredia 
cantó flamenco en una ópera 
del compositor contemporáneo 
Mauricio Sotelo o colaboró con la 
coreógrafa contemporánea Blanca 
Li en una versión de El amor 
brujo de Falla, que también ha 
interpretado junto a la Sinfónica de 
San Francisco. Ha tendido puentes 
con la música magrebí y ha fundido, 
singularmente, el flamenco con 
la poesía, género literario al que 
Marina Heredia ha prestado una 
atención preferente, como en su 
disco La voz del agua. Fue Premio 
Giraldillo al Cante en la Bienal de 
Flamenco de 2016. 

El 25 de mayo, y con Javi Ruibal 
en la percusión, «Esencias» de dos 
pilares del viejo y nuevo flamenco.  

25/ MAY/ 19

En la reunión de David Peña Dorantes y Marina Heredia
confluyen el legado de la tradición con el impulso de la modernidad 

Dos creadores esenciales
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19/ FEB/ 19 4/ JUN/ 19

La Orquesta Barroca de Sevilla 
(OBS) y el Teatro de la Maes-
tranza colaboran para acre-

centar la presencia de la formación 
sevillana, Premio Nacional de Música 
y una de los grandes ensembles eu-
ropeos en su género, en la presente 
temporada.
El 19 de febrero, la OBS a las órde-
nes del concertino-director Stefano 
Barneschi –brillante violinista vin-
culado a Il Giardino Armonico– con 
un programa en torno a obras de G. 
P. Telemann (1681-1767), Johann 
Bernhard Bach (1676-1749) y Johann 
Sebastian Bach (1685-1750) con la 
intervención de la soprano Nuria 
Rial (Manresa, 1975) una voz esen-
cial de la escena barroca europea 
por su exquisitez, expresividad y 
refinamiento.

Cuando la púrpura ríe anuncia el 
título del programa que reivindica la 
calidad musical de dos compositores 
–especialmente J. B. Bach– poco di-
fundidos en las salas de concierto. De 
un lado, G. Ph. Telemann, contem-
poráneo de Bach y Haendel, figuras 
gigantes que quizá han eclipsado o 
rebajado la fama que realmente me-
recía, suele ser citado como el com-
positor más prolífico de la Historia 
–con más de 3000 obras acreditadas 
o atribuidas, muchas perdidas– pero 

la monumentalidad de esa cifra no 
puede ocultar ni la belleza de las que 
conocemos ni la innovación que 
aportó en una obra que se alejó del 
Barroco para abrazar un estilo más 
melódico y ligero. 
De otro, Johann Bernhard Bach, 
primo de Johann Sebastian, con el 
que estudió en Weimar, fue claveci-
nista en la Corte de Eisenach. Entre 
1708 y 1712 trabajó, precisamente, 
con Telemann, quien influyó en su 
estilo. J. B. Bach es conocido, sobre 
todo, por su conjunto de cuatro fan-
tásticas suites orquestales. 

El 4 de junio, otro veterano 
colaborador de la OBS, En-
rico Onofri (Rávena, 1967), 

garantía absoluta de emoción y musi-
calidad, un violinista extraordinario 
que formó parte de la Capella Reial 
de Catalunya de Savall, el Concen-
tus Musicus de Harnoncourt o el 
Concerto Italiano de Alessandrini 
hasta que se convirtió en solista de 
Il Giardino Armonico, dirige al con-
junto invitándonos a contemplar el 
hermoso espectáculo El Amanecer 
del Clasicismo, ese periodo de trán-
sito entre las formas genuinamente 
barrocas –el uso del bajo continuo, 
los fuertes contrastes sonoros, la li-
bertad de improvisación en las orna-
mentaciones…– y la irrupción de las 
clasicistas –el triunfo de la melodía, 
la transparencia de las armonías, la 
severidad formal de las simetrías, la 
ampliación de la plantilla orquestal 
y el desarrollo de la sinfonía…–: 
una transformación crucial para la 
historia de la música que se produjo 
alrededor de 1750, fecha referencial 
de la muerte de Bach.

En el programa, obras de compo-
sitores sometidos a la tensión y a 
la encrucijada de ese cambio como 
Francesco Durante (1684-1755), 
que jugó un papel fundamental en 
el desarrollo de la decisiva «escuela 

napolitana» y mezcló el estilo con-
trapuntístico con el moderno; el ve-
neciano Baldassare Galuppi (1706-
1785), de enorme influencia en el 
desarrollo de la ópera bufa; Giovan-
ni Battista Sammartini (1700-1775), 
que desarrolló el género de la sin-
fonía que finalmente consolidarían 
Mozart y Haydn; Antonio Sacchini 
(1730-1786), discípulo de Durante y 
gran autor de óperas y, finalmente, 
Wolfgang A. Mozart (1756-1791) y 
Franz J. Haydn (1732-1809), figuras 
paradigmáticas del estilo clásico. 

OBS 
ENTRE EL ÚLTIMO BARROCO 

Y EL AMANECER DEL CLASICISMO
Barneschi y Onofri dirigen a la OBS en dos programas que, con la

soprano Nuria Rial celebran a Telemann, J. B. Bach y J. S. Bach

o nos invitan a descubrir el Clasicismo
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Desde hace ya un cuarto de 
siglo, la Orquesta Joven 
de Andalucía –expresión 

orquestal del Programa Andaluz 
para Jóvenes Intérpretes de la 
Consejería de Cultura de la Junta 
de Andalucía– lleva alentando, 
preparando y ayudando a madurar 
a decenas de nuevos y talentosos 
intérpretes andaluces que, en sus 
encuentros anuales, encontraron no 
solo una posibilidad fantástica de 
hacer música juntos y profundizar 
en su técnica trabajando bajo 
la tutela de grandes maestros, 
sino también una plataforma de 
lanzamiento de sus carreras en el 
mundo de la música profesional.  

El 22 de abril, sobre el gran escena-
rio del Teatro de la Maestranza, un 
concierto conmemorativo festejará 
esos 25 años de arrebato juvenil por 
la música servida con una calidad 
excepcionalmente precoz.

El 17 de junio, otra formación 
que ha dado muestras 
sobradas de la maestría 

de la juventud, la Joven Orquesta 
Nacional de España, (JONDE), 
bajo la dirección de Jordi Francés, 
ofrece el Concierto de Clausura del 
Curso 2018-2019 de la Universidad 
de Sevilla, con dos obras para 
ballet que han hecho historia en 
el género. De Chaikovski, la suite 
de La bella durmiente –segundo 
de los ballets estrenado, con el 
éxito que aún perdura gracias a su 
despliegue melódico, en 1890– y, 
de Igor Stravinski, La consagración 
de la primavera, una obra que, por 
su radical carácter vanguardista, 
alteró para siempre el curso de la 
historia de la música en su estreno, 
en París, el 29 de mayo de 1913 
debido a su ejercicio apabullante 
de hiperorquestación, diatonismo, 
modalismo, rítmica y retorno al 
primitivismo. Concebida para Los 

Ballets Rusos, la partitura alteró 
para siempre  la manera de afrontar 
una partitura para ballet. 
Jordi Francés, formado en Holanda 
y Suiza, compaginó durante años la 
percusión con la dirección musical. 
Muy implicado en la defensa de 
la música contemporánea, ha 
trabajado con compositores como 
Birtwistle, Eötvös, Haas, Sánchez-
Verdú o Camarero. 

La Joven Orquesta Nacional de 
España (JONDE), creada en 1983, 
perteneciente al Instituto Nacional 
de las Artes Escénicas y de la 
Música del Ministerio de Cultura y 
Deporte, celebra cinco encuentros 
al año y trabaja para ampliar y 
perfeccionar la formación de los 
jóvenes músicos favoreciendo su 
ingreso en el mundo profesional. 
Su actual director artístico actual es 
José Luis Turina. 

LA MAESTRÍA DE LA JUVENTUD

La OJA celebra su 25 
aniversario el 22 de abril 
y la JONDE cierra el 
curso de la Universidad 
de Sevilla el 17 de junio
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De una parte, el Ciclo de Jóvenes Intérpre-
tes, lanzadera de talentos musicales en 
ciernes, nos invita a descubrir –el 25 de 

febrero– al pianista sevillano Álvaro Campos 
Jareño (Brenes, 1989), uno de esos excelentes 
músicos andaluces que están desarrollando su 
carrera fuera del país, en su caso, en Leipzig, 
donde es profesor en la Musik und Kunstschule 
Clara Schumann y en la Bachakademie, donde 
trabaja con los niños del prestigioso Coro de 
Santo Tomás (Thomanerchor). En su recital, 
Campos Jareño encara los dos libros de Prelu-
dios de Claude Debussy (1862-1918), conside-
rados su gran obra de madurez y de marcado 
carácter impresionista, que fueron compuestos 
entre 1909 y 1913, con 12 números cada uno y 
son composiciones muy libres y evocativas.

El 1 de abril, el mismo ciclo acoge a una 
formación muy singular: el SQ4, un 
interesantísimo cuarteto de saxofones 

formado por Manu Brazo, Juanma González 
Díaz, Manu Vázquez y Francisco Rusillo 
Márquez, músicos formados en el Conservatorio 
Manuel Castillo de Sevilla que obtuvieron la 
Mención de Honor en el Concurso Internacional 
de Cámara «Antón García Abril».
En programa, obras de A. Dvořák, César Cama-
rero y Guillermo Lago, compositores que han 
sido receptivos al instrumento, o que han visto 
algunas de sus obras transcritas para él. De A. 
Dvořák (1841-1904) es célebre el arreglo para 
saxofones de su Cuarteto Americano, Op. 96, 
que realizó Christian Wirth. César Camarero 
(Madrid, 1962), Premio Nacional de Música, 
ha escrito obras como Opus Sectile para esa 
plantilla específica. Y Guillermo Lago es el alter 
ego compositor del músico holandés Willem 
van Merwijk (1960), cofundador del Aurelia 
Saxophone Quartet. En coproducción con Ju-
ventudes Musicales de Sevilla

El 4 de abril, y en formación de cámara, el 
Coro Masculino de la Asociación de Ami-
gos del Teatro de la Maestranza, bajo la 

dirección de su titular, Íñigo Sampil, aborda un 
repertorio con obras de Schubert y Mendelssohn 
en el primer ciclo de música coral que el Teatro 
confía al Coro. 
El Teatro de la Maestranza reconoce así no solo 
la brillante calidad del conjunto, sino el creciente 
interés que la música específicamente coral dis-
fruta entre el público, que recibe con entusiasmo 
las intervenciones corales en las producciones 
de ópera. El repertorio coral –del que Schubert 
y Mendelssohn fueron maestros absolutos, tanto 
en repertorio sacro como profano– está repleto 
de grandes obras maestras que este ciclo pretende 
poner al descubierto. El conjunto estará acompa-
ñado por la pianista Natalia Kuchaeva (Moscú, 
1983), que colabora habitualmente en el Teatro 
de la Maestranza como maestra repetidora en las 
producciones de ópera. El conjunto coral está di-
rigido en la actualidad por Íñigo Sampil, músico 
bilbaíno que asumió la dirección en la temporada 
2010 / 2011 y que, como director de coro, se ha 
formado con maestros como Boris Dujin, Brian 
O’Connell o Simon Carrington, miembro funda-
dor de The King’s Singers.

Y en la planta baja,…
... el joven piano de Campos Jareño, un cuarteto de saxofones, 

el coro masculino de cámara y «Vertebración», la nueva danza  andaluza, 
en la SALA MANUEL GARCÍA
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Bajo la sala grande, la Sala Manuel García, en pequeño formato, complementa la 
oferta de la sala principal del Teatro de la Maestranza con otras propuestas variadas 

y adicionales que también están al alcance del gran público.



L a Asociación de profesionales y compañías 
para el desarrollo de la danza en Andalu-
cía (PAD), formada por unos 30 grupos y 

compañías de diferentes géneros, nos presenta 
una nueva edición, la novena, de su programa 
«Vertebración», un escaparate destacado para la 
creación coreográfica andaluza actual. Los espec-
táculos, seleccionados por la propia Asociación 
de entre las propuestas recibidas, se presentarán 
los días 29 y 30 de abril en la Sala Manuel García.
La PAD es una asociación sin ánimo de lucro que 
agrupa a los profesionales de la danza de An-
dalucía representándolos ante las instituciones 
públicas y privadas, con el objeto de promover 
y apoyar el sector, mejorar sus condiciones la-
borales y formativas y contribuir a su desarrollo 
profesional. La PAD actúa como agente para 
la cohesión y fortalecimiento del sector de la 
danza, para aumentar el prestigio de la profesión 
y fomentar una mayor presencia y reconocimien-
to dentro de nuestra sociedad.

La PAD da cabida a todos los elementos que 
conforman el sector dancístico en Andalucía: 
bailarines, coreógrafos, compañías, directores de 
escena, diseñadores, técnicos, productores, dis-
tribuidores, programadores, prensa especializada 
y alumnos de últimos cursos son parte de una 
misma estructura artística y social, donde cada 
uno ocupa un puesto fundamental para mante-
ner la estabilidad y el crecimiento necesarios de 
una profesión digna, reconocida y normalizada a 
los ojos de todos.
La PAD, como plataforma de comunicación y 
diálogo, ofrece diferentes servicios que buscan el 
beneficio de cada uno de sus integrantes., esta-
bleciendo diferentes líneas de trabajo en favor de 
los profesionales andaluces de la danza. La PAD  
se creó con la voluntad de contribuir al progreso 
del sector de la danza profesional desde cualquie-
ra de sus ámbitos, estableciendo líneas de colabo-
ración y diálogo entre instituciones, compañías y 
agentes culturales. 

Bartolomé Esteban Murillo
Mujeres en la ventana
(fragmento)
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El Teatro de la Maestranza, 
que el 28 de noviembre de 
2017, ya acogió el Concierto 
Inaugural del Año Murillo, 

uno de los proyectos culturales de 
mayor envergadura desplegados por la 
ciudad, con la brillante actuación  del 
violagambista Jordi Savall al frente 
de los dos conjuntos con los que ha 
hecho historia en la recuperación del 
patrimonio musical español, Hespèrion 
XXI y la Capella Reial de Catalunya, 
volverá a acoger el 19 de marzo el 
Concierto de Clausura, organizado por 
el ICAS (Ayuntamiento de Sevilla), de 
una efeméride que ha descubierto al 
gran público los pliegues ocultos de 
un pintor, Bartolomé Esteban Murillo 
(1617-1682) que en el cuarto centenario 
de su nacimiento ha vivido un auténtico 
renacimiento gracias a un notable 
proyecto cultural que vinculó su trabajo 
pictórico con la expresión de otras artes, 
como la música, en la Europa 
de su tiempo. 

CONCIERTO 
DE CLAUSURA DEL 
AÑO MURILLO29 y 30/ ABR/ 19

1. Álvaro Campos Jareño.
2. Cuarteto de saxofones SQ4.
3. El Coro de la A.A. del Teatro de la Maestranza 
    interpreta la ópera Fidelio (temporada 17-18).
4. Coreografía de Vertebración 8 (temporada17-18).

4
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L a Real Orquesta Sinfónica 
de Sevilla (ROSS) retoma 
su temporada de abono en 
el Teatro de la Maestranza 

en la que  explora las relaciones 
entre la música y la palabra escrita 
y vuelve a la obra sinfónica de 
Robert Schumann y al ciclo de 
sinfonías y conciertos para piano 
de S. Rachmáninov junto a algunos 
poemas sinfónicos y páginas 
orquestales de Richard Strauss.

Tras el arranque del año con la 
presencia en el podio del siempre 
excelente Marc Albrecht (Hannover, 
1964) y de Alexei Volodin (San 
Petersburgo, 1977), uno de los 
pianistas más brillantes de su 
generación con páginas de Strauss, 
Dukas, Rachmaninov y Stravinski, 
la ROSS prosigue su temporada con 
el 6º de abono –24 y 25 de enero de 
2019– de nuevo con una nueva gran 
solista, la violinista moldava Patricia 
Kopatchinskaja, consagrada por sus 
colaboraciones con directores como 
Petrenko, Rattle o Currentzis, quien 
bajo la dirección de John Axelrod 

aborda el romántico Concierto para 
violín de Chaikovski. Junto a él, 
la Obertura de Guillermo Tell  de 
Rossini y la Sinfonía Alpina de R. 
Strauss completan un programa 
consagrado a Schiller como motor 
de la inspiración musical. 

Bajo la batuta de Daniele Rustioni 
(Milán, 1983), quien pese a su 
juventud ya es el director principal 
de la Ópera Nacional de Lyon y de 
la Orquesta de la Toscana, el mito 
de Don Juan, tan asociado a Sevilla, 
se multiplica en páginas de Mozart 
–Obertura de Don Giovanni– y 
R. Strauss – el maravilloso poema 
sinfónico Don Juan–  Completando 
el programa, la Primera Sinfonía 
«Primavera» de R. Schumann y 
el Cuarto concierto para violín 
de Mozart, con Francesca Dego 
(Lecco, Italia, 1989) como solista. 
El 14 y 15 de febrero de 2019, en el 
7º de abono.

El burgués gentilhombre de Molière –
concebida como comedia–ballet con 
música de Lully en su estreno por 

la compañía de Molière en 1670– 
ha inspirado a otros compositores 
como R. Strauss, quien también 
consagró al tema su suite El burgués 
gentilhombre, Op. 60, en un giro de 
cierto retorno al clasicismo. Las dos 
piezas sonarán en el 8º de abono –21 
y 22 de febrero– bajo la dirección 
del pianista Xu Zhong (Shanghái, 
1968), uno de los músicos más 
destacados de la escena china, quien 
además se reserva la parte solista 
de uno de los conciertos para piano 
más bellos y sutiles de Mozart: el 
número 9 conocido también como 
«Jeunehomme». 

La idea de la transfiguración 
alienta el programa del 9º de 
abono –11 y 12 de abril– tal y 
como la abordaron A. Schönberg, 
en una obra que marca una cima 
del postromanticismo vienés –La 
noche transfigurada–  en su versión 
orquestal a partir del sexteto inicial 
inspirado a Schönberg por un 
poema de Richard Dehmel. A su 
vez, R. Strauss abordó la cuestión en 
Muerte y transfiguración, uno de sus 

poemas sinfónicos más opulentos 
y celebrados. John Alxerod dirige 
el programa, completado con el 
Tercer concierto para piano de S. 
Rachmáninov con el pianista ruso 
Alexander Ghindin (1977), que en 
su día fue el más joven finalista del 
Concurso Chaikovski para ganar 
después el de Cleveland, como 
solista. 

El mito de Fausto alimenta el 
10º programa de abono –25 y 26 
de abril de 2019– con obras de R. 
Wagner –la Obertura Fausto– y la 
Segunda Sinfonía que R. Schumann 
compone en 1845– 46 atravesando 
uno de sus periodos depresivos. El 
Segundo Concierto para piano de 
S. Rachmáninov, con la pianista 
norteamericana Mary Anne 
Huntsman como solista. John 
Axelrod dirige el programa.

Encarando la recta final de su 
temporada, la ROSS nos presenta 
el 2 y 3 de mayo –11º de abono– 
El viaje musical de Wallis Giunta 
protagonizado por la gran 

La ROSS retoma su temporada de abono, centrada en la música 
y la literatura, con la intervención de grandes directores y solistas

El pentagrama y el verbo
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mezzosoprano canadiense con un 
amplio ramillete de piezas de Chapí, 
Falla, Lieberson, Piazzola, Mompou 
o Xavier Montsalvatge –las preciosas 
«Cinco canciones negras»– más la 
colosal, lírica y musculosa  Segunda 
Sinfonía de S. Rachmáninov, 
estrenada en 1908. Dirige John 
Axelrod.

Los días 9 y 10 de mayo –12º de 
abono–, el director búlgaro Rossen 
Milanov, titular de la Sinfónica del 
Principado de Asturias y con amplia 
actividad internacional, dirige obras 
del español Buide del Real (Santiago, 
1980), H. Berlioz (Harold en Italia, 
con el ucraniano Maxim Rysanov 
–1978– como notable solista de 
viola) y la Sinfonía Manfredo, de 
Chaikovski para finalizar. 

El fantasma de Goethe recorre 
–20 y 21 de junio– el 13º de abono, 
dirigido por Maxim Emelyanychev 
(1988) jovencísimo y brillante 
director y clavecinista que ya ha 
cautivado al público del Teatro de 
la Maestranza y colaborador de 

artistas como Fagioli o Currentzis. 
En atriles, obras de Schumann 
(la Obertura de Las escenas del 
Fausto y la Cuarta Sinfonía), el 
delicioso Concierto para violín de 
F. Mendelssohn –con la prodigiosa 
violinista Julia Igonina de solista– y 
la Obertura Egmont de Beethoven. 
Un programa en la frontera del 
Clasicismo y el Romanticismo. 

Para finalizar la temporada de 
abono, los días 27 y 28 de junio, 
John Axelrod dirige la Tercera 
Sinfonía, «Renana», de R. Schumann 
–de 1850, recreación musical del 
amable paisaje del Rhin, de la 
catedral de Colonia y de la vida 
popular en la región renana– junto 
a El sueño de una noche de verano, 
de F. Mendelssohn, de 1842, 
basada en la célebre pieza teatral 
de Shakespeare. La soprano Irina 
Gureu, la mezzo Carolina de Alba 
y el Coro Femenino de la A. A. del 
Teatro de la Maestranza participan 
en la velada. 

1

1. Francesca Dego.
2. Patricia Kopatchinskaja.
3. Wallis Giunta.
4. John Axelrod.

5. Maxim Emelyanychev.
6. Carolina de Alba.
3. Irina Gureu.
4. Rossen Milanov.

2 3

4
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Justo cuando la crisis eco-
nómica ahogó o debilitó 
seriamente muchos pro-
yectos culturales, el Cen-

tro de Iniciativas Culturales de la 
Universidad de Sevilla (CICUS), 
con su sede en un edificio esplén-
dido de la calle Madre de Dios, 
en el centro histórico de Sevilla, 
como quien acude a un rescate, 
se erigió en un espacio de crea-
ción y exhibición cultural que, sin 
orillar las formas tradicionales 
de la expresión artística, apuesta 
por nuevas formas de expresión 
en proyectos de alta calidad.
Cómplice y aliado de numerosas 
instancias de la ciudad que logra 
aglutinar en torno suyo, el CICUS 
se ha convertido en un espacio 
ineludible donde bulle buena par-
te de la mejor, y con más futuro, 
cultura sevillana. Colaborador 
del Teatro de la Maestranza, 
hace tres años que el CICUS está 
dirigido por Luis Méndez, director 

general de Cultura y Patrimonio 
de la Universidad de Sevilla.
¿Sobre qué modelo de interven-
ción cultural trabaja el CICUS?
Lo que estamos intentando en el 
CICUS es desarrollar un modelo de 
laboratorio cultural con atención 
especial a la cultura emergente y 
contemporánea con una progra-
mación que a medio y largo plazo 
mantenga cohesión y coherencia. 
Yo creo que el CICUS ha desarro-
llado ya una identidad muy marca-
da volcada en las distintas facetas 
sobre las que interviene: teatro, 
cine, literatura, música clásica… 
trabajando sobre aquellos espacios 
que en otras instancias quizá nadie 
quiere o cuesta hacer aunque pue-
dan resultar interesantes. Y creo 
que como espacio de reflexión y de 
cultura de calidad, el CICUS ya tie-
ne un cierto reconocimiento. Todo 
el mundo que va al CICUS sabe 
que, haya lo que haya, es o puede 
ser interesante.

Un papel que, al menos de una 
forma tan decisiva, la Universidad 
no había desempeñado hasta 
ahora.
No había ocupado este papel, no. No 
como ahora, al menos. El CICUS se 
crea hace 10 años y en ese tiempo ha 
vivido su proceso de madurez y se 
ha ido comprometiendo y volcando 
con la cultura con mayúsculas, apos-
tando por creadores jóvenes, pero 
manteniendo el espacio de los con-
sagrados y haciendo proyectos desde 
lo público. Proyectos que, como la 
exposición sobre Miguel Benlloch, 
por ejemplo, en la que participamos, 
ya están saliendo fuera. O como las 
actividades en torno al exilio espa-
ñol en Londres, con presencias de 
José María Blanco White o Chaves 
Nogales, entre otros, que realiza-
remos en febrero allí, en Londres, 
en colaboración con el Instituto 
Cervantes. 

Dijo «desde lo público». ¿Una 
visión de la cultura menos ceñida 
a los resultados de audiencia y 
económicos?
Sí, una visión que, aspirando a lle-
gar a la mayor cantidad de público, 
no olvida lo minoritario, no. No 
podemos dejar de lado lo minori-
tario porque no debemos hacerlo y 
porque también ahí hay sorpresas, 
eh. Hicimos un ciclo de cine ru-
mano y hemos tenido nuestra sala 
llena –con unos 250 espectadores– 
viendo una película rumana que 
podía parecer que no interesaría 
tanto. Pero nosotros tenemos un 
público heterogéneo, con aficiones 
e interesados variados, con unos 
40.000 o 50.000 espectadores al año 
y algunos ciclos muy consolidados 
como el de «21 Grados», así como 
un edificio estupendo… Por otra 
parte, yo no creo que haya que me-
dir la calidad por la audiencia sino 
por la programación. 

L U I S  M É N D E Z  R O D R Í G U E Z

«El CICUS es un laboratorio cultural con atención especial

a la cultura emergente y contemporánea»



Parece como si el CICUS hubiera 
cristalizado como ese espacio 
de aglutinación de los esfuerzos 
de muchas instituciones que, 
mermadas por la crisis, necesi-
tan colaborar entre sí para poner 
proyectos en marcha: y ahí está 
el CICUS.
Efectivamente. Tenemos muy bue-
nos aliados y tenemos las puertas 
abiertas a las colaboraciones en 
proyectos propios o asociados con 
otros agentes. Eso nos permite 
actuar en temas de ciencias, de 
editoriales, de jazz... En fin, en un 
abanico amplio junto a otras insti-
tuciones.

Como agente cultural decisivo 
en la ciudad, ¿cómo ha asistido 
a las consecuencias de la crisis 
económica en la cultura?
En el ámbito de la cultura la crisis 
ha sido durísima, ha debilitado 
muchos proyectos con resultados 
devastadores. Falta apoyo de las 
administraciones y cambios en el 
modelo de financiación. El reto es 
salir de la precariedad y recuperar el 
dinamismo. 

Hasta esta expansión decisiva, 
¿cree que la cultura universitaria 
era algo endogámica?
Justamente nosotros estamos in-
tentando sacar fuera el patrimonio 
cultural de Sevilla y el de la propia 
Universidad, que es valiosísimo, por 
cierto, uno de los más interesantes 
de las universidades de España y 
Europa, propio de una institución 
con 515 años. Tenemos un gran 
patrimonio bibliográfico, obras de 
Martínez Montañés, Pacheco… 
científico como lo relacionado con 
la expedición de Malaspina… He-
mos reivindicado la Sevilla del siglo 
de la Ilustración, las Minervas del 
27... En esa línea seguimos. 

Y, al mismo tiempo, estamos de-
sarrollando proyectos en ámbitos 
menos frecuentados de la ciudad 
como la fotografía –tenemos una 
sala dedicada a ella– o la música 
contemporánea. Queremos poner 
en valor el patrimonio de la Fototeca 
de la Universidad, que es de primer 
orden, o trabajar en la línea de edi-
tar fotolibros, quizá exposiciones. 
Colaboramos con el Conservatorio 
Manuel Castillo o con el Teatro de 
la Maestranza, con el que tenemos 
una relación muy estrecha y conso-
lidada mucho más allá de que allí 
suceda nuestro habitual concierto 
de clausura del año universitario, 
esta vez con la JONDE. Nuestro 
taller «Ópera en marcha», que este 
año cumple siete ediciones, recorre 
la historia de los grandes escenarios 
líricos del mundo y los alumnos 
escuchan charlas, conferencias y 
conocen los entresijos escénicos del 
propio Teatro. Claro, quizá para los 
universitarios la mayor atracción 
no sea la ópera, pero por supuesto a 
muchos les gusta y hemos hecho ahí 
un esfuerzo grande. No solo hacia 
la ópera. Ofrecemos un ABONO 
JOVEN muy interesante que se con-
sume por completo. Son 75 abonos 
de 6 espectáculos por 50 euros que 
incluyen música de cámara –el reci-
tal del trío con Juan Pérez Floristán– 
óperas como El dictador y Andrea 
Chénier,  danza contemporánea –el 
Tulsa Ballet–  la OJA, el recital lírico 
del tenor Ramón Vargas... En fin, un 
poco de todo para familiarizar con 
esos géneros al público universitario, 
lo mismo que –y esto ocurrió en la 
Sala Manuel García– participamos 
en un espectáculo que planteaba la 
relación de Bécquer con el flamenco 
con artistas como José Valencia. 
Maneras de intentar hacer una 
buena y variada programación sin 
olvidar hacer didáctica. 

E
l recital de la soprano 
argentina Verónica Cangemi y 
el contratenor español Carlos 
Mena junto a la Orquesta 
Barroca de Sevilla (OBS) bajo 

la dirección del concertino Andoni 
Mercero ha vuelto a ser un ejemplo 
de patrocinio selectivo a cargo de 
una empresa, Teknoservice que, 
singularmente, ha vinculado su 
marca con un estilo musical preciso: 
el barroco.

Teknoservice, una empresa de 
capital 100% español con más de 
25 años de experiencia en el sector 
TIC –fue fundada en Sevilla en 1991 
por Manuel Ibáñez Caballero- ha 
venido colaborando con el Teatro 
de la Maestranza desde el 2015 
apoyando conciertos destinados a 
un público cada vez más creciente: 
el que forman los aficionados a la 
música barroca que, como la OBS,  
han encontrado en Teknoservice a un 
aliado dispuesto a respaldar veladas 
musicalmente tan atractivas como el 
recital de la soprano Julie Fuchs -4 de 
noviembre de 2016- o de las mezzos 
Ann Hallenberg y Vivica Genaux -20 
de enero de 2018- ambos junto a la 
Orquesta Barroca de Sevilla. 
No deja de resultar una curiosa 
paradoja que una empresa que, con 
tecnología de última generación, 
fabrica ordenadores, ultrabooks o 
portátiles;  que está especializada 

en ofrecer soluciones tecnológicas 
integrales o que por su apuesta firme 
en I+D+I fue nombrada Empresa 
del Año a la Innovación por la 
Cámara de Comercio de Sevilla, 
se vuelque en el patrocinio de un 
repertorio musical centrado en los 
siglos XVII y XVIII, precisamente.

Una señal de la absoluta contem-
poraneidad y modernidad de una 
música que, como en el recital del 19 
de enero pasado protagonizado por 
Cangemi, Mena, Mercero y la OBS 
con páginas de Haendel y Vivaldi, 
volvió a subyugar al público con la 
energía, el virtuosismo y la belleza 
de una música de ayer y de siempre. 
Gracias a una empresa de última 
tecnología. 

Recital patrocinado por
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TECNOLOGÍA
    y música barroca
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N
o se puede acabar mejor el año 
que escuchando una música que 
«enciende el corazón e higieniza 
la mente», adjetivos utilizados por 

Álvaro Cabeza en el programa de mano del 
concierto realizado el 18 de diciembre en la Sala 
Manuel García por el Coro Femenino de Cámara 
de la Asociación de Amigos del Teatro de la 
Maestranza.

Trece coralistas (sopranos, mezzosopranos y 
altos), junto a dos trompas y arpa, le dieron vida 
a Vier Gesänge, Op. 17 de Johannes Brahms, 
Himnos Corales del Rig-Veda, Op. 26 de Gustav 
Holst; y A Ceremony of Carols de Benjamin 
Britten, bajo la batuta del director Íñigo Sampil. 
Es un nuevo repertorio no sólo para este coro, 
que se presenta por primera vez en agrupación 
de cámara, sino también para la ciudad de 
Sevilla, acostumbrada a repertorios más clásicos 
en general. 

El programa se acomodaba a los nuevos 
tiempos de diversidad, tolerancia y respeto.  En 
esta ocasión, aunando el protestantismo sui 
generis de Brahms, las alabanzas a dioses como 
Varuna, Agni e Indra propias de la influencia del 
politeísmo hinduista en Holst, y el cristianismo 
medieval de los villancicos tradicionales ingleses 
de Britten. La belleza y la espiritualidad se 
muestra en muchas partes con distintos enfoques.

Cabe destacar la versatilidad de las voces 
femeninas del Coro de la Asociación del Teatro 
de la Maestranza, y la amplia capacidad vocal 
e interpretativa. En esta ocasión trece solistas 
cantaban en agrupación coral. La exigencia 
interpretativa era alta; la afinación, en ocasiones, 
compleja. La dicción, importantísima (alemán, 
inglés, latín), para conseguir que la poesía fluyera 
y fuera sencilla. Además, había que adaptarse 
al peculiar y sublime sonido del arpa, y a una 
sala de cámara muy transparente, pero en la que 
cualquier despiste queda evidente. 

Gracias por darnos esta oportunidad. Y gracias 
también al Teatro de la Maestranza que abrió las 
puertas de la Sala Manuel García para nosotros 
en este concierto de temática otoño-invernal, 
y que volverá a abrir el 4 de abril para el coro 
masculino, de nuevo en agrupación de cámara, 
en un concierto primaveral en torno al tema de 
«La noche», integrado por canciones del primer 
romanticismo como Franz Schubert y Felix 
Mendelssohn.

La oportunidad que brinda el Teatro de la 
Maestranza en la Sala Manuel García a pequeñas 
agrupaciones, nuevos talentos, y espectáculos 
varios es de gran valor cultural y educativo. Se 
abren de esta manera otras posibilidades más 
económicas para el disfrute de grandes músicos y 
músicas en formato pequeño. 

INMACULADA ÁGUILA

NUEVOS TIEMPOS 
NUEVOS REPERTORIOS

C ORO DE LA A.A. 
DEL TEATRO 

DE LA MAESTRANZA

«Cabe destacar la 
versatilidad de las voces 
femeninas del Coro y su 
amplia capacidad vocal 
e interpretativa».

La sección femenina del Coro 
durante el recital ofrecido 
el pasado 18 de diciembre. 
En la dirección, su titular, Íñigo Sampil 
con Daniela Iolkicheva al arpa.
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Una calurosa red de empresas, 
fundaciones y medios de comunicación 
respaldan y dan abrigo al proyecto 
cultural del Teatro de la Maestranza. 
Una temporada más, esa trama civil 
de líderes empresariales y sociales ha 
vuelto a ratificar su compromiso activo 
con un Teatro que ha encontrado en 
ella el apoyo decisivo para superar las 
dificultades económicas derivadas de 
la crisis y para sentir que el esfuerzo 
cultural que desarrolla el Teatro de la 
Maestranza, además de su éxito de 
audiencia, cuenta con el aliento y el 
calor de la sociedad civil. 

CaixaBank, cuya nueva Directora Territorial 
en Andalucía Occidental es María Jesús 
Catalá y la Fundación BBVA, dos mecenas 

veteranos del Teatro de la Maestranza y entidades 
singularmente volcadas con la cultura y la 
música, forman nuestra pareja de patrocinadores 
principales de la temporada. Dos de los títulos ya 
aplaudidos por el público, Lucia di Lammermoor 
de Donizetti y el programa doble formado por El 
dictador de Krenek y El emperador de la Atlántida 
de Ullmann contaron con el generoso patrocinio 
de Fundación BBVA y los dos últimos títulos 
de la temporada, Il trovatore de Verdi y Andrea 
Chénier, de Giordano dispondrán del respaldo 
decisivo de CaixaBank. Así pues, dos de las 
corporaciones más importantes del país vuelven 
a sellar su compromiso con el coliseo del Paseo 
Colón contribuyendo a la puesta en escena de 
majestuosos títulos de ópera que atraen a miles 
de espectadores y refuerzan el potencial de la 
oferta turística de Sevilla.

Antea, empresa sevillana dedicada a la 
prevención de riesgos laborales líder en 
su sector, ha ratificado también por su 

parte el convenio como patrocinadora general 
del Teatro para la temporada 2018 / 2019  en un 
acto en el que participaron el director general 
de Antea, Joaquín Caro Ledesma y –en calidad 
de consejera-delegada del Teatro– la directora 
general de Cultura del Ayuntamiento de Sevilla, 
Isabel Ojeda. En el acto estuvo también presente 
Concha Porcuna Coto. Antea, una empresa que 
se distingue por su apoyo a diversas iniciativas 
sevillanas, se incorporó como patrocinadora 
general del Teatro de la Maestranza en la 
temporada 2014-2015.

La nómina de patrocinadores generales 
recoge igualmente una lista de entidades 
vinculadas desde hace tiempo al Teatro. 

Así, la Fundación Cajasol patrocina al coliseo 
desde la temporada 2007 / 2008.  Aunque con 
el nombre de Grupo Santander lo hace desde 
la temporada 2013 / 2014, en realidad, el 
patrocinio de esa entidad se remonta a 1997, 
pues Grupo Santander recoge el testigo de la 
Fundación Cultural Banesto, una institución 
temprana en el mecenazgo de este Teatro. Así 
pues, el de Santander es también un patrocinio 
acrisolado por el tiempo. Luis Rodríguez de la 
Fuente es el nuevo director del Banco Santander 
en Andalucía.

La Fundación Cruzcampo, de forma pionera, 
se sumó ya en 1993 al mecenazgo de este 
Teatro. Idéntica vocación primeriza tuvo la 

Real Maestranza de Caballería de Sevilla cuando 
se incorporó al primer círculo de sostenedores del 
Teatro en la temporada 1992-1993. 

El grupo de medios de comunicación 
–Diario de Sevilla, ABC de Sevilla, El 
Correo de Andalucía, La Razón de Sevilla, 

Cope, Viva Sevilla y Cadena Ser– conforman 
un núcleo esencial de mecenazgo en la nueva 
sociedad de la información. Además de su 
independiente cobertura informativa, los medios 
refuerzan la proyección social del Teatro y 
son también patrocinadores puntuales de 
espectáculos. 

Finalmente, Ayesa, el Instituto Británico 
de Sevilla, la Universidad de Sevilla –que 
celebra en el Teatro su tradicional Concierto 

de Clausura del Curso Académico– el Colegio 
de San Francisco de Paula de Sevilla –siempre 
tan activo musicalmente– la Fundación Banco 
Sabadell –una entidad joven que se sumó 
recientemente al Teatro– Acciona, Prosegur 
Seguridad y Doña Victoria Stapells –ejemplo 
de melómana involucrada y activa– completan 
la lista de mecenas del Teatro en su condición de 
entidades colaboradoras. 

El abrigo del patrocinio

Concha Porcuna Coto,
Isabel Ojeda y
Joaquín Caro Ledesma.
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Sin duda, la inminencia de la 
celebración de la Expo 92 y 
el arranque de las actividades 
del Teatro de la Maestranza 

en 1991, revolucionaron la vida mu-
sical de Sevilla que entró entonces en 
un nuevo periodo de gran actividad 
y ebullición que, en la programación 
específicamente operística y tras 
los grandes títulos vistos durante la 
Expo, encontraron al fin en el esce-
nario del Teatro de la Maestranza un 
espacio de calidad y normalización a 
partir de octubre de 1994. 

En ese contexto de crecimiento y 
recuperación de una vida lírica que 
Sevilla había perdido de forma es-
table desde hacía varias décadas, la 
Asociación Sevillana de Amigos de 
la Ópera (ASAO), nació en agosto 
de 1990 impulsada por un grupo de 
aficionados tenaces que habían man-
tenido la llama viva de la lírica com-
prometidos con el brillante pasado 
musical de una ciudad que no solo 
sirve de decorado para unos 150 títu-
los, sino que en sus antiguos teatros 
había llegado a gozar de una rica vida 
operística. Empeñados en divulgar 
el arte del bel canto, la ASAO llegó a 
aglutinar unos 2.000 socios durante 
aquellos primeros años 90 en los que 
tanto aficionados maduros como 
nuevos espectadores descubrían o 
volvían a gozar con entusiasmo del 
gran espectáculo de la ópera en vivo. 
Así, la ASAO contribuyó a consolidar 
y apuntalar la vida lírica sevillana en 

un momento decisivo demostrando 
que la pasión lírica estaba respaldada 
por un amplio segmento de público. 

Con socios de honor como 
Victoria de los Ángeles, Alfredo 
Kraus, Plácido Domingo o Elena 
Obraztsova, la ASAO difundió la 
ópera activamente organizando 
recitales y funciones de títulos en 
veladas hoy legendarias. Además, y 
entre 1993 y 2009, la ASAO publicó 
un boletín especializado, Fígaro, 
que los aficionados guardan como 
un tesoro, donde expertos como 
Ramón María Serrera, Francisco 
Trujillo o Rafael Sánchez Mantero 
contribuyeron decisivamente a 
formar a los espectadores.

Casi 30 años después, la ASAO, 
cuyo primer presidente fue el recor-
dado Ángel Casal Arias y el actual 
es Emilio Galán Huertos, continúa 
su labor colaborando estrechamente 
con el Teatro de la Maestranza orga-
nizando cursos, conferencias, mesas 
redondas o publicaciones. Singu-
larmente, la cita «En torno a...» –un 
encuentro previo a las representa-
ciones de cada título de ópera pro-
gramado en el Maestranza en el que 
intervienen directores de orquesta, 
de escena o cantantes como Ismael 
Jordi, Carlos Álvarez o José Bros, 
entre otros– se ha convertido en un 
clásico de la actividad extramusical 
del Teatro aportando una forma 
directa y amena tanto para descubrir 

las claves del título que vamos a ver 
como para acceder al punto de vista 
personal de sus intérpretes.

La ASAO, que ofrece descuentos a 
sus socios para algunos espectáculos 
o ventajas como poder asistir de for-
ma rotatoria a los ensayos generales 
de las óperas en el Teatro o invitacio-
nes para sus actividades en el Real 
Círculo de Labradores de Sevilla, da 
cuenta de sus actividades tanto en su 
web como en las redes sociales. 
Y, sin duda, una de las aportaciones 
esenciales de la ASAO al crecimiento 
musical de Sevilla ha sido la organi-

zación del certamen «Nuevas Voces» 
Ciudad de Sevilla que en 2018 cele-
bró su XV edición. El certamen, un 
escaparate y lanzadera para jóvenes 
talentos, se consolidó rápidamente 
y trascendió su ámbito local para 
convertirse en una referencia inter-
nacional de los concursos de canto. 
Cantantes como Carlos Álvarez y 
Ángel Ódena o expertos como Artu-
ro Reverter o Ramón María Serrera, 
que formaron parte de sus jurados, 
dan cuenta de la calidad de una cita 
cuyo nombre ya está asociado al 
gran patrimonio de Sevilla como 
ciudad del canto y la ópera. 

www.estumusica.es

C/ Albareda, 8
(esquina C/ Tetuán) 

41001 Sevilla

Teléfono: 954 210 723
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ASAO
ASOCIACIÓN SEVILLANA DE AMIG OS DE LA ÓPERA

La ASAO, (casi) 30 años de amor por la lírica

La soprano Natalia Labourdette, triunfadora de la XIV edición del Certamen 

de «Nuevas Voces» Ciudad de Sevilla, en su debut en el Teatro de la 

Maestranza que tuvo lugar la presente temporada en las óperas El dictador 

de  Krenek y El emperador de la Atlántida de Ullmann. (En la imagen junto al 

tenor Vicente Ombuena)
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5, 8, 11 y 14 de junio, 2019 

ANDREA CHÉNIER de Umberto Giordano

Dirección musical: Pedro Halffter Caro
Dirección de escena: Alfonso Romero Mora
Principales intérpretes: Ainhoa Arteta, Alfred Kim, Juan Jesús Rodríguez, 
Marina Pinchuck, Mireia Pinto, Moisés Marín, Fernando Latorre,
David Lagares, Cristian Díaz, Alberto Arrabal 
Real Orquesta Sinfónica de Sevilla
Coro de la A.A. del Teatro de la Maestranza
Producción: Festival Castell de Peralada y ABAO

20, 23, 26 y 29 de marzo, 2019

IL TROVATORE de Giuseppe Verdi 

Dirección musical: Pedro Halffter Caro
Dirección de escena: Stefano Vizioli
Principales intérpretes: Angela Meade, Piero Pretti,
Dmitry Lavrov, Agnieszka Rehlis, Romano Dal Zovo
Real Orquesta Sinfónica de Sevilla
Coro de la A.A. del Teatro de la Maestranza
Producción: Teatro Verdi de Trieste

+ información en
www.teatrodelamaestranza.es

Óperas patrocinadas por




