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Sinfonía n.º 4, de Chaikovski
LA ÓPERA DEL MES

Lucrecia Borgia, entre Donizetti y Victor Hugo
VIDAS, HECHOS Y OTROS ASUNTOS

Los Stradivarius del Palacio Real

Nueva sección
Libros de Música

semana de música religiosa
cuenca
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José María Sánchez Verdú
Il giardino della vita
Arturo Tamayo, director
Festival Lugano 900 Presente

9 de abril 
A Voice from Heaven
Robert King, director
Choir of the King’s Consort

10 de abril
Franz Joseph Haydn
Die sieben Worte des Erlösers
Francisco Coll
Cantos
Obra de encargo de la SMR  
Estreno absoluto
Cuarteto Casals

11 de abril
Franz Schubert
Lazarus, oder: die Feier der Auferstehung
José Sanchís, director
Solistas, Coro y Orquesta de la SMR

12 de abril
Alonso Lobo
Pasión según San Mateo
Geoffrey Webber, director
Caius College Choir

13 de abril 
Il profundo sentire dell’anima
Gaetano Nasillo, violonchelo

Gioacchino Rossini
Stabat Mater 
Miguel Ángel Gómez Martínez, director
Coro y Orquesta de Radio Televisión Española 

14 de abril
Soli Deo Gloria
Olivier Baumont, clave

Johannes Brahms
Ein deutsches Requiem
Miguel Ángel Gómez Martínez, director
Coro de la Comunidad de Madrid
Orquesta y Coro de Radio Televisión Española 

15 de abril
Franz Schubert
Misa alemana
Johann Sebastian Bach
Corales
Coro y Ensemble de la SMR

Tomás Luis de Victoria
Missa Pro Victoria
Francisco Rubio y Juan Carlos Asensio, directores
Ministriles de Marsias
Schola Antiqua

San Juan de la Cruz
Cántico espiritual
Maurice Duruflé
Requiem
Javier Corcuera, director
Coro de Radio Televisión Española

16 de abril
Gemini
Raúl Mallavibarrena, director
Musica Ficta                                                 www.smrcuenca.es
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ENTREVISTA

Fabián Panisello
“Personalidad y vanguardia”
■ por Félix Ardanaz

Fabián Panisello se ha convertido a todas luces en uno de los nombres ineludibles del pano-
rama actual de la composición contemporánea. El actual director de la Escuela de Música 
Reina Sofía nos habla de sus inicios en Austria, sus colaboraciones con grandes composi-
tores del siglo XX, su perfil dual compositor-director y, por supuesto, de las obras que han 
marcado su trayectoria compositiva.
Además, nos sumergiremos en su nueva ópera, Le Malentendu, basada en la obra de Albert 
Camus, con libreto de Juan Lucas, programada por el Teatro Real los días 20, 22 y 23 de marzo.

¿Cómo descubrió su vocación por la música? ¿Cuándo se 
reveló su faceta de compositor?
En mi casa siempre ha estado muy presente la música, especialmente 
por parte de mi madre, se escuchaba todo tipo de estilos, desde compo-
sitores del Barroco o el Romanticismo hasta música popular. 
Yo comencé a los 8 años estudiando violín y después pasé a tocar el 
piano. A los 14 años aproximadamente tuve una experiencia mientras 
tocaba una pieza de Chopin que me hizo decidir dedicarme a la música. 
Inesperadamente la fricción de las armonías me reveló mi vocación, me 
conmovió y despertó algo nuevo en mí. Me acuerdo del momento exac-
to y de la gran impresión que me causó. Se lo conté a mi profesora de 
piano, quien me dio su apoyo en todo momento. 
Durante estos años, mientras estudiaba piano, empecé a experimen-
tar con la improvisación: me sentía muy cómodo en este terreno. A 
los 15 años, compuse la música para una pieza de teatro infantil que 
dirigía mi madre. Creé unas piezas que memoricé y después grabé 
para que se reprodujeran durante la representación. De este modo, 
mi faceta de compositor surgió de forma natural y nació de la praxis, 
no de la escritura. 
Con 17 años empecé a estudiar armonía, contrapunto y después análisis 
musical. Mi profesora de piano en ese momento, Mónica Cosachov (clave-
cinista de un importante grupo barroco argentino, la Camerata Bariloche), 
me dijo que me convenía estudiar un segundo instrumento, y decidí estu-
diar viola con el ya fallecido Tomás Tichauer, también de la Camerata.
Entre la viola y el piano tenía muchas horas al día ocupadas, pero 
también me atraía mucho el estudio de la armonía y aumentaba mi 
interés por componer, así que estuve un tiempo compaginando todo 
ello hasta que tomé la decisión de dedicarme plenamente a la com-
posición.

Después de toda esta primera etapa en Argentina fue 
becado en Austria, donde estudió en el Mozarteum de 
Salzburgo, una de las escuelas de música más legendarias 
del mundo. Se podría decir que Austria es un país clave 
tanto en su educación como en su carrera como compo-
sitor, sin ir más lejos le concedieron el Premio Especial 
del Ministerio de Cultura y el Premio Mozarts Erben. 
¿Cómo valora la importancia de este país en su carrera 
profesional?
En mi vinculación con Austria fue clave uno de mis profesores en Argen-
tina, el húngaro Francisco Kröpfl, de padre austríaco, quien me puso en 
contacto con profesores de allí y me ayudó a conseguir una beca. Él con-
fiaba mucho en mi trabajo y fue un gran apoyo. En Salzburgo me impactó 
mucho el ambiente de estudio y, una vez dominada la lengua alemana, 
pude sumergirme en una experiencia musical y una literatura extensísima 
producto de una cultura musical de tan larga tradición.

A lo largo de su carrera ha tenido la oportunidad de tra-
bajar con grandes mitos compositivos del siglo XX, como 
Berio, Stockhausen, Boulez, ¿qué recuerda de estas expe-
riencias?
Ya estando en la Escuela Reina Sofía, tuve ocasión de prepararle la 
orquesta a Berio. Yo ya tenía experiencia en este campo porque había 
fundado PluralEnsemble y había empezado a dirigir. Los alumnos te-
nían que hacer un estudio previo de las obras para que cuando Berio 
llegase no tuviera que partir de cero, así que me ocupé de ello y él 
quedó muy contento con el resultado. Para mí Berio era un mito y 
me fascinaba ya desde mi juventud en Argentina. Era un hombre de 
cultura en el sentido más amplio: vinculado, además de la música, con 
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el mundo de la literatura, el pensamiento, incluso la tierra, ya que 
cultivaba vino. Estuvo una semana en Madrid y pasamos juntos gran 
parte del tiempo. De ahí nació una relación muy intensa. También 
vino con él un violinista, Francesco D’Orazio, al cual le dediqué mi 
concierto para violín posteriormente, y mientras estaba componién-
dolo Berio me invitó a visitarle dos veces en Roma. Le mostré mi 
trabajo, le gustó y propuso que lo estrenásemos en el Parco della 
Musica. Aun conservo una carta en la que me decía que la obra le 
parecía estupenda. Esto me dio un fuerte empujón y me hizo creer 
en lo que estaba haciendo.
En el caso de Stockhausen colaboré con él en dos estrenos absolutos: 
Hoch-Zeiten y Mixtur 2003. Hoch-Zeiten es una pieza que requiere cinco 
directores de orquesta y cinco coordinadores en el coro, para un coro 
que está en una sala y una orquesta que están en dos salas diferentes 
pero actúan simultáneamente. Yo era uno de esos directores. Stockhau-
sen grabó, a cada uno de los directores con su propia voz, una click track 
en la que nos iba marcando el tempo y desde la mesa de mezclas coor-
dinaba el sonido de ambas salas. Se estrenó en la Filarmonía de Colonia 
y en el Auditorio de Canarias. Para la producción de Mixtur 2003 me 
invitó a su casa en Kürten durante diez días para estudiar juntos la obra. 
Fue una gran experiencia.
Por su parte, tuve el privilegio de que Pierre Boulez me encargara 
una obra. El gran agente y promotor español Alfonso Aijón me lo 
presentó en Madrid cuando la London Symphony Orchestra vino a 
celebrar su centenario. Tras el concierto, hubo una recepción y, du-
rante la conversación, Alfonso comentó a Boulez que era composi-
tor y dirigía PluralEnsemble. Boulez me propuso verle al día siguiente 
para que le mostrase alguna de mis obras. Le llevé mi Concierto para 
violín y Cuadernos para orquesta. Empezó a mirar la primera obra, 
página por página, y se pasó una hora revisándola. Después estuvo 
viendo la segunda obra durante otros cuarenta minutos. Me dijo que 
le parecía muy interesante, y me invitó al concierto que ofrecía esa 
noche. Cuando me vio por la noche en la cola para saludarle, me 
hizo una señal para que me acercase y propuso que le avisase si iba 
a París. Al mes siguiente viajé a París para ver una ópera de Peter 
Eötvös y tuvimos un encuentro en el que me propuso escribir una 
obra nueva. Al cabo del tiempo, me llamaron del Festival de Donaues-
chingen y me encargaron Aksaks, una obra que estrenó luego Boulez 
con la orquesta de la SWR en los festivales de Donaueschingen y 
Wien Modern. 

Creo que cuando se cita la dicotomía director-compositor 
en este país la primera persona que viene a la mente de 
cualquiera es usted. Así como el binomio pianista-director 

es más habitual, su caso es más singular. ¿Cómo nació esta 
idea de dirigir música contemporánea? 
A mí siempre me gustó la interpretación. El hecho de que luego 
renunciase a tocar instrumentos fue únicamente porque necesité 
realmente centrarme solo en la composición durante varios años. 
Pero siempre tuve fascinación por la interpretación y por la música 
contemporánea, ya desde Argentina. Cuando fui a Salzburgo me ofre-
cieron dirigir un par de veces mis propias obras y me gustó, pero me 
faltaba técnica, así que posteriormente, tras instalarme en Madrid, 
comencé a asistir a cursos de Peter Eötvös en Stuttgart, Hilversum, 
Colonia... Lo primero que me preguntó fue por qué quería dirigir. Yo 
necesitaba involucrarme por completo en lo que escribía, a todo ni-
vel. La relación que se establece con el intérprete es muy productiva. 
El compositor y el director se retroalimentan y crecen mutuamente.

¿Qué supone para usted ser el director de la Escuela Reina 
Sofía? Y, vinculado a eso, ¿qué rol desempeña la pedagogía 
en su vida como compositor?
La dirección de la Escuela Superior de Música Reina Sofía supone, a la 
vez que una gran responsabilidad respecto a un conjunto de alumnos 
de un talento excepcional, la oportunidad de trabajar con profesores 
de todo el mundo de entre los mejores de sus especialidades.
En la Escuela se respira una atmosfera de trabajo intenso y talento 
que es muy estimulante. El rol del director, junto a un excelente 
equipo de dirección, es el de hacer que todas esas personas tengan 
las condiciones necesarias para hacer su trabajo del mejor modo 
posible.
En cuanto a mi propia labor pedagógica, la realizo en el ámbito de 
encuentros, conferencias o masterclasses que a menudo me invitan a 
dar durante mis viajes, y es algo por lo que siento real vocación, lo 
podría hacer de modo más extenso.

Me gustaría hablar del estreno de su nueva ópera, Le Mal-
entendu¸ basada en la obra de Albert Camus, con libreto de 
Juan Lucas. ¿A qué se debe la elección de esta obra?
Últimamente he escrito varias obras vocales. Siempre me ha gustado 
mucho la música que tiene a la vez un grado elevado de abstracción 
y un grado elevado de emoción. Reunir esas dos dimensiones implica 
una delicada labor de sensibilidad y precisión. La voz es un amplificador 
emocional de gran magnitud, con un potencial expresivo inmenso, como 
todos saben. 

Llegué a la ópera después de un largo camino en el que fui desarro-
llando otras obras que me llevaron hasta allí. El Centro Experimental 
del Teatro Colón me propuso componer una ópera para estrenar 
allí, les pedí que me dejasen investigar textos y Juan Lucas me ayudó 
en esta búsqueda. Así surgió el trabajo con Le Malentendu de Albert 
Camus. Es una tragedia multidimensional, que al mismo tiempo com-
bina puntos de thriller, de humor, de acción y un fondo filosófico 
importante. Cada frase es perfecta. Juan redujo el texto a lo esencial, 
concentrando al máximo la fuerza narrativa y la potencia poética y 
filosófica.
¿Cómo describiría las claves de su escritura desde el punto de vista 
vocal en esta ópera?
Para mí no es simple abordar una obra. Si bien los resultados acaban 
siendo sintéticos, durante el trabajo lo miro todo desde muchos án-
gulos hasta que logro llegar a lo esencial, voy del caos al orden. 
En Le Malentendu trabajé con el significado del texto y con el texto 
en sí muy estrechamente. El texto fue un elemento primordial de la 
composición durante todo el proceso. Se podría decir que he estu-
diado la situación de cada palabra y qué es lo que esta proyecta hacia 
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la textura musical, buscando una relación completa entre lo que el 
texto está diciendo y lo que la palabra, como estructura, más allá del 
significado, propone como significante en un ámbito rítmico, prosó-
dico y sintáctico: como elemento constructivo.

Este encargo es complejo porque involucra a instituciones 
en varios países, ¿cómo se ha gestado un encargo así? 
Como ya he comentado, el Centro Experimental del Teatro Colón 
me propuso escribir una ópera de cámara. Estábamos en enero y la 
querían para diciembre; repuse que necesitaba más tiempo y que me 
permitiesen encontrar un texto adecuado y, cuando lo tuviese, se lo 
propondría. Empezamos a crear algo más grande y pensamos en pro-
poner su puesta en escena en distintos lugares. En el ínterin les sugerí 
asociarnos a entidades de Francia (CIRM y Ópera de Niza), Polonia 
(Warsaw Autumn Festival) y Austria (Neue Oper Wien) que también 
me habían propuesto colaboraciones en proyectos dramáticos. 
Lo propusimos además en Madrid al Teatro Real, que se dispuso a 
coproducirlo en su Temporada junto con los Teatros del Canal. 
Para la realización del proyecto conté con la Ayuda Fundación BBVA 
a Investigadores y Creadores Culturales. 

¿Cuál es el vínculo que podemos trazar entre sus obras vo-
cales anteriores, como L’officina della resurrezione o Libro 
del frío, y esta ópera?
A menudo una obra se convierte en la base sobre la que se escribe la 
siguiente. Las cosas que se descubren y aprenden en cada composición 
se siguen desarrollando en la siguiente. Una obra es una parte del mo-
saico que es la obra de un compositor. Las obras están comunicadas 
entre sí como una red vibrante, ya que tienen que ver con tus inquie-
tudes e indagaciones más profundas. Para mí esta ópera no se conecta 
únicamente con mi obra vocal, sino con otras anteriores e intuyo que 
con otras futuras. Creativamente estoy aun bajo el impulso de lo que 
la ópera abrió en mí. 
En el Libro del frío descubrí que en una palabra dicha en un pasaje de 
una de las partes había una intención dramática, no solo lírica, y en Go-
thic Songs y L’officina della resurrezione se desarrolló esta idea de drama 
como género. Así que sí, hay influencias, incluso en los propios perso-
najes, que son en parte evoluciones de otros personajes anteriores.

¿Considera que la ópera es la obra de arte total, Gesam-
tkunstwerk que decía Richard Wagner? Y, aplicado a su pro-
ducción, ¿considera que es el zénit de las obras que ha com-
puesto hasta ahora?
No, no. Yo creo que un compositor tiene una intención de fondo y la 
proyecta en su obra sea del género que sea. Creo que una obra lograda 
puede ser vista como un símbolo de la totalidad, y si tiene texto, lo es 
de una forma distinta que si es solo lenguaje no verbal o “música pura”. 

Tiene una ingente producción discográfica, con diversos se-
llos. ¿Tiene algún proyecto cercano en este terreno?
Acabamos de sacar un disco con el sello catalán Columna Música, 
que antes salió con el número 50 de la revista Sibila. En él se incluyen 

Canciones de Silvia, Gothic Songs y L’officina della resurrezione, grabadas 
en vivo. Canciones de Silvia está cantada por Laia Falcón y Gothic Songs 
por Leigh Melrose, y ambas fueron grabadas en la Semana de Música 
Religiosa de Cuenca. Por su parte, L’officina della resurrezione está 
interpretada por Holger Falk y grabada en la Sendesaal de Bremen.

¿Podría hablarnos de sus recientes compromisos en el Fes-
tival de Ensembles de Sevilla, el Gare du Nord de Basilea y 
el ciclo que mantiene en el Auditorio Nacional de Música 
con PluralEnsemble? ¿Y sobre las nuevas producciones de 
Le Malentendu?
En Sevilla tuvo lugar el último concierto de la gira nacional de 
ensembles 2016, que PluralEnsemble lleva siete años organizando 
gracias a las ayudas del INAEM junto los a conjuntos más activos 
de música contemporánea del territorio español. Anualmente los 
conjuntos que integran la red de ensembles realizamos encargos 
a compositores españoles con ayuda del INAEM y organizamos 
una gira por varias ciudades españolas. De este modo, las obras 
nuevas se estrenan y repiten varias veces, con lo cual el servicio 
dado al compositor adquiere el alto valor de comenzar el proce-
so de repertorización de su obra, contribuyendo decisivamente 
a solventar uno de los grandes problemas de los compositores 
actuales que es la falta de oportunidades para escuchar su obra 
madurar a través de sus sucesivas interpretaciones. Cada grupo 
se responsabiliza frente a los demás de organizar los conciertos 
de los otros ensembles en su ciudad. PluralEnsemble se encarga 
de los conciertos en Madrid, que se llevan a cabo en los Teatros 
del Canal y, a su vez, es invitado por los otros ensembles a sus 
ciudades. Es un proyecto muy rico y positivo, tanto para la nueva 
generación de compositores como para la ya establecida, dado 
que abre la puerta cada año a muchas piezas nuevas que son to-
cadas en varias ocasiones.
En Basilea dirigí el proyecto Monodram con el Ensemble Phoenix, in-
cluyendo L’officina della resurrezione con un magnífico barítono suizo, 
Robert Koller, junto al Pierrot lunaire de Schoenberg.
Con respecto al Auditorio Nacional, el concierto del 21 de diciem-
bre estaba dentro del VIII Ciclo de Conciertos Fundación BBVA de Músi-
ca Contemporánea 2016-2017 y cerraba el año 2016 de PluralEnsem-
ble con un programa en el que había obras de compositores rusos 
y compositores españoles, con la soprano Johanna Zimmer como 
solista invitada.
En cuanto a la nueva producción de la ópera, Le Malentendu acaba de 
interpretarse en Viena con Neue Oper Wien del 21 al 27 de febrero, 
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“El compositor y el director 
se retroalimentan y crecen 

mutuamente”

Fabián Panisello y Pierre Boulez.
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dirigida por Walter Kobéra; y vendrá después a Madrid con esta mis-
ma producción los días 20, 22 y 23 de marzo en los Teatros del Canal.
¿Cómo aborda el papel en blanco cuando se enfrenta a una nueva 
obra?
Además de un necesario trabajo pre-composicional, que afecta 
al contenido, a la forma y al concepto de la obra, y que siempre 
ocurre al comienzo de un nuevo trabajo, comienzo a menudo con 
impulsos e ideas musicales concretas, secuencias con un ritmo muy 
preciso, incluso sueño con eso. La escritura también forma parte 
de la imaginación, así que al principio escribo y descarto mucho, 
centrando el objeto y el sentido de la obra. También grabo frag-
mentos y los toco al piano. La estructura armónica general es muy 
importante, casi a nivel cartográfico, dónde estás, adónde vas… Y 
la estructura de movimiento de la obra también es esencial. Cada 
obra implica una trama, un conflicto, un proceso. En esta fase se 
plantea y se empieza a desarrollar, a menudo no sabiendo aun adón-
de te va a conducir.
¿Hay algún parámetro que le obsesione más que los demás como 
compositor?
Están todos muy interrelacionados. Hay momentos de mi trayectoria 
en los que sí me he concentrado más en un aspecto que en otro, 
quizá porque en ese momento esté descubriendo aspectos nuevos 
del parámetro en cuestión.

¿En qué medida grandes tendencias compositivas de las úl-
timas décadas, como el espectralismo o la música electroa-
cústica, han dejado una impronta en sus obras?
Si bien me interesa en general la evolución del lenguaje musical en 
sus diversas tendencias, estoy intelectual y emocionalmente más cer-
ca de unas cosas que de otras. Las evoluciones no se dan porque sí, 
sobre todo en los grandes compositores. El movimiento espectral 
sobre el que preguntas tiene la ventaja, respecto a otros modelos 
armónicos recientes, de remitirse al modelo natural del sonido y la 

resonancia desde un lugar más analítico y completo, una perspectiva 
inspiradora que yo he tomado como parte de una reflexión sobre 
matrices de interrelación entre diferentes modelos armónicos con 
los que trabajo.

Desde el punto de vista del futuro de la música contem-
poránea y la crisis que muchos vienen augurando, no solo 
para la música de vanguardia, sino para el sector de la mú-
sica llamada clásica, ¿qué pueden hacer las instituciones, los 
programadores e incluso los políticos, para que la música 
contemporánea sobreviva siglos todavía?
Se suele responsabilizar sea a los compositores, por escribir una mú-
sica inaccesible para el público, sea al público por dar la espalda a los 
compositores… Yo observo que parte del problema se está comen-
zando a resolver de mano de los intérpretes: las nuevas generaciones 
no están cerradas al repertorio más reciente. Ellos buscan obras de 
calidad evidente, y cuando la descubren en una obra se apropian de 
ella. Por su lado, los compositores creo que han empezado a enten-
der que ciertas posturas los han automarginado. Los que insisten 
en posturas neovanguardistas están viviendo anclados en el pasado. 
La verdadera excepción, más que novedad, es generar un elemento 
de cohesión entre la música y la sensibilidad, comunicar y generar 
afinidades profundas con el arte de hoy y conectar realmente con el 
público sensible.
Con respecto a qué pueden hacer las instituciones por la música 
clásica en general, la respuesta está en la educación. Creo que en 
España debemos incidir en que haya una excelente educación musical 
en las escuelas primarias, que haya otra vez coros, que a los chicos 
se les enseñe un instrumento, que toquen en pequeñas formaciones 
y orquestas, y que la música forme parte de la educación general por 
los valores que implica: concentración, memorización, sensibilización, 
placer, comunicación, hacer cosas en equipo…

“Siento una afinidad especial a la hora de componer con la 
atmósfera o con el aire”, son unas declaraciones bellísimas 
suyas que me gustaría que me explicase un poco.
(Risas) Eso lo digo porque, aun cuando trabajo con materiales 
altamente estructurados de la polifonía, la polirritmia y la armo-
nía, y no con elementos volátiles al principio; sí me gusta que la 
música sea como parte del aire y que se pueda percibir a como 
movimiento vibrante más que como un edificio pegado al suelo. 
Me gusta el movimiento que produce algo que te saca del punto 
donde estás apoyado. Tiene que ver con el potencial de elevación 
de la estructura, pero lo aéreo tiene como condición aligerar. 
Stockhausen decía que estamos en un planeta de mucha densidad, 
así que creo que necesitamos generar “vías de salida” psíquicas a 
esta excesiva densidad. Quizá se trate del uso y conocimiento de 
la energía en sentido más amplio, en última instancia. La música 
implica estos temas.

¿Qué puede desvelar de sus próximo compromisos y de las 
obras que se están gestando ahora mismo?
Estoy ahora mismo con un proyecto que tiene dos vertientes: 
una pieza para conjunto, encargada para la próxima temporada; 
y un proyecto infantil con narrador para hacer en varios países. 
También tengo varios encargos para los que dispongo de un 
año y medio, uno a tres compositores, con un austríaco y un 
alemán, que nos lo propone una orquesta alemana a través de 
la editorial Peters; y un concierto para trompa y ensemble que 
está pendiente. También pienso en abordar una segunda ópera 
en el medio plazo. ■

“Una obra es una parte del 
mosaico que es la obra de un 

compositor”
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Versión Semiescenificada
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Pascual Osa, Director musical
Orquesta y Coro Filarmonía

Coro participativo de más de 300 voces
Sala Sinfónica, Auditorio Nacional de Madrid

Info y venta de entradas: 
www.entradasinaem.es - telf: 902 22 49 49

www.orquestafilarmonia.com - telf: 917 32 12 55

Teatro Villamarta de Jerez
24 y 25 de marzo de 2017 

20:00h 

Gran Teatro de Córdoba
26 y 27 de mayo de 2017

19:30h

Teatro Cervantes de Málaga
24 y 25 de junio de 2017

 20:00h

Pascual Osa, Director Musical
Paz Volpini, Dir. Gral de A. Zarzuela 

Jesús Peñas, Director de Escena
José Manuel Buzón, Coreógrafo

www.orquestafilarmonia.com

Plácido Domingo
Presidente de Honor
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