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Primera parte 

Giuseppe Verdi 
Attila 
Mentre gonfiarsi l’anima (Orfila) 

Il Trovatore 
Udiste! (Sondra Radvanovsky/Carlos Álvarez) 

Simon Boccanegra 
O inferno!/Cielo pietosa rendila (Alejandro Roy) 

Giusepe Verdi  
Ernani 
O de verd’anni miei (Carlos Álvarez) 
Solingo, errante misero (Roy/Radvanovsky/Orfila) 

Juan Durán 
Fantasía sobre el preludio de “Inés e Bianca” de Marcial del Adalid 

Giuseppe Verdi 
Macbeth 
Come dal ciel precipita (Orfila) 
Ah, la paterna mano (Roy) 
Escena del sonambulismo (Radvanovsky) 
Pietá, rispetto, amore (Álvarez) 

  

1



Segunda parte 

Giuseppe Verdi     
Aida (Acto del Nilo) 
Qui Radames verrá/O patria mia!/Ciel, mio padre!, Pur ti riveggo/
Traditor, la mia rival (Radvanovsky, Álvarez, Roy, Orfila) 
  
La forza del destino 
Morir, tremenda cosa!/Urna fatale/É salvo! (Carlos Álvarez) 

Juan Durán 
Fantasía sobre una “Cantiga 

  
Giacomo Puccini 
Tosca 
Quanto? Giá mi dicon venal/Vissi d’arte (Simón Orfila/Sondra 
Radvanovsky) 
E lucevan le stelle (Alejandro Roy) 
  

Umberto Giordano 
Andrea Chènier 
Nemico della patria (Álvarez) 
La mamma morta (Radvanovsky) 
  

Giuseppe Verdi 
Otello 
Dio, mi potevi scagliar (Roy) 
Era la notte…Ah mille vite! (Álvarez/Roy) 
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Estamos vivos. Y necesitamos recordarlo cada poco para darle valor a la 
experiencia vital. En un contexto de tamaña incertidumbre y complejidad, 
con circunstancias cambiantes y casi siempre bajo una atmósfera de 
pesimismo, reivindicar la importancia de la vida se convierte en un 
ejercicio imperativo. Lo hacen, por ejemplo, los esclavos del Fidelio 
beethoveniano. O welche Lust, in freier Luft; den Atem leicht zu heben! 
(“Qué delicia, respirar el aire; el aire libre a nuestro alrededor”). Buen 
momento para rendir nuestro particular recuerdo al genio de Bonn en el 
250 aniversario de su nacimiento. Un canto con el que honrar a los que ya 
no están con nosotros, pero también para celebrar que merece la pena 
(¡cómo no!) mirar hacia adelante con ilusión y esperanza, que por largo 
que sea el túnel siempre hay una luz al final. La de esta noche es una gala 
que no combate pandemias ni se arroga frívolas pretensiones, pero sí 
conforta el alma, nos reconcilia con nuestras mejores emociones. Nur hier, 
nur hier est Leben!, (“¡Solo aquí, solo aquí está la vida!”), en los teatros, 
en la cultura, en la sociedad entendida como una vida en comunidad. 
Dejémonos llevar por la plegaria de Beethoven en una noche para que 
nuestra única preocupación sea, al menos por unas horas, la lírica. 

Para abrir boca, Attila. Estrenada en la Fenice veneciana en 1846, gozó de 
una limitada popularidad en su día a pesar de su temática risorgimentista 
(sobre todo tras el fiasco de la Alzira precedente), pronto olvidada por los 
éxitos verdianos que estaban por llegar. Considerado un título menor 
dentro de la producción del compositor, es verdad que su estructura 
resulta bastante convencional y los personajes adolecen de una falta de 
profundidad evidente. Pero tiene sus momentos, como la arrolladora 
entrada de Odabella en escena al grito de Santo di Patria, el dúo de 
soprano y tenor en el segundo acto, o toda la escena de Ezio Dagli 
inmortali vertici. El protagonista es el bajo (caso único en las óperas de 
Verdi), al que el autor regala, entre otras, el aria y cabaletta que aquí se 
interpretan y que levantan el telón de la velada, Mentre gonfiarsi l'anima y 
Oltre quel limite.  

Ópera para una pandemia 
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Ligero salto hacia adelante en el tiempo hasta encontrarnos con el 
maravilloso drama de Manrico, Leonora, Azucena y el Conte di Luna. De Il 
Trovatore (1853) se nos propone la escena de barítono y soprano en el 
cuarto acto, en la que encontramos en su más pura esencia el drama 
verdiano y las particularidades de su escritura. Por ejemplo, el recitativo 
Udite? Come albeggi la scure al figlio exige el dominio de la parola 
scenica, el saber decir, la maestría de la palabra para dar un sentido al 
libreto y construir un personaje que no es malvado porque sí, sino que 
llega incluso a reprocharse el abuso del poder que el rey le ha concedido 
por culpa de una donna per me funesta. Da paso al dueto Mira, di acerbe 
lagrime y concluye con la cabaletta a dos voces Vivrà! … contende il 
giubilo, en lo que es la estructura clásica de la escena de ópera romántica 
italiana. Il Trovatore adaptaba la obra homónima del español García 
Gutiérrez, con un libreto primigenio de Salvatore Cammarano retocado 
tras su inoportuna muerte por el joven poeta Leone Emanuele Bardare. Es 
verdad que el argumento de la ópera por momentos parece alocado, con 
demasiada trama para explicar al espectador entre escenas, saltos 
espaciales y temporales incluidos, y personajes que en ocasiones los 
musicólogos y expertos tachan de superficiales. “Una ópera vulgar”, 
etiquetan, pero qué gozosa vulgaridad esta historia de amores y 
desamores a cuatro, y que introduce el primer gran papel de 
mezzosoprano en la producción verdiana, la gitana Azucena, por no 
hablar del rosario de arias y escenas memorables de que dispone 
cualquiera de los cuatro protagonistas de la ópera. 

Una maldad con forma de juego de letras. Podría parecer que el tenor del 
Simon Boccanegra (1881) está de Adorno en una ópera que recae, 
principalmente, sobre barítono, bajo y soprano. La escena que Verdi 
escribió para Gabriele en el segundo acto (además del precioso dúo con 
Amelia en el primero) nos saca parcialmente de nuestro engaño. Ya 
constaba esta página en la primera versión del Boccanegra que se estrenó 
en 1857 en la Fenice de Venecia pero que tras un breve paso por teatros 
italianos cayó en el olvido, lejos del éxito que el compositor había 
alcanzado con su Trilogía Popular. “Es demasiado triste, demasiado 
desoladora”, reconocía el propio Verdi en 1880, apenas unos meses antes
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de encontrar una nueva inspiración junto a Arrigo Boito (el libretista de sus 
últimos años) para rehacer la partitura, principalmente en el acto primero 
(que no el prólogo), así como algunos ajustes (desaparece la obertura 
sinfónica) para darle un sentido unitario a la obra. Fue la revisión más 
ambiciosa de cuantas hará Verdi de sus propias obras, seguramente 
porque entre la composición original y la segunda versión habían 
transcurrido más de dos décadas en las que las modas habían cambiado 
lo suficiente como para demandar cambios en profundidad. Su estreno en 
Milan en 1881 no le reportó una segunda vida al Boccanegra, pero sí nos 
legó un título más ambicioso en su trasfondo dramático. Cielo, pietoso 
rendila resta, quizás, como una de las páginas más hermosas (en el 
sentido apolíneo del término) para tenor, aunque no contenga ni la 
bravura ni el fuego de otras arias verdianas. 

Dos son los interludios para piano que servirán de pequeños paréntesis a 
esta velada, y las dos con un protagonista común, el compositor 
contemporáneo Juan Durán, y por motivos distintos. En esta primera 
parte del programa se interpretará su “Fantasía sobre el preludio de Inés 
e Bianca de Marcial del Adalid” (2020). Durán fue el responsable (junto a 
Margarita Viso) de la reconstrucción en 2005 de la partitura de la primera 
ópera gallega, entendiendo como tal que su autor era natural de La 
Coruña y que su temática bebe de la historia del país al tratar una historia 
de amor en plenas guerras irmandiñas. Esta recuperación fue un acto de 
justicia para un título que no llegó a representarse en 1878 en el Theatre 
des Italiens parisino porque la empresa quebró y ello desanimó 
definitivamente a su autor, que ya había recibido la negativa del Teatro 
Real. Parcialmente estrenada hace un quincenio, recordar a Marcial del 
Adalid es ajustar cuentas con la desmemoria. La segunda página de Juan 
Durán está más pegada a nuestros días, ya que su “Apunte sobre una 
cántiga” está comisionado por los Amigos de la Ópera y sirve para 
reivindicar a un compositor de nuestros días al que la pandemia ha 
impedido ver estrenada en la New York City Opera “O Arame”, título 
estrenado en el Festival de Ópera de La Coruña en 2008 y que tenía 
previsto representarse en la Gran Manzana este noviembre.  
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Oh, de verd'anni miei es una debilidad personal. Fue una de las páginas 
que forjaron la figura de Cornel MacNeil, uno de los barítonos de la 
Metropolitan Opera durante los sesenta (600 funciones y más de 25 de 
papeles a lo largo de tres décadas le contemplan), no solo por el 
desmayante la bemol con que corona ese il nome mio farò, sino por la 
majestuosidad que destila la interpretación, un canon para todo lo que 
hubiera de venir después. Los teatros se venían abajo, convulsos, 
emocionados. En la legendaria función del 1 de diciembre de 1962, 
MacNeil “robó” la función a un reparto en el que estaban nada menos 
que Carlo Bergonzi o Leontyne Price. Es una de las mejores muestras de la 
escritura verdiana para la cuerda, aunque el personaje no es uno de sus 
“padres” s ino un ma lvado monarca españo l , una f igu ra 
intencionadamente reverdecida en los tiempos que corren, curiosamente. 
No es solo el aria inicial del tercer acto, es también toda su escena en el 
acto previo, desde el aria Lo vedremo, veglio audace hasta la cabaletta 
Vieni meco, sol di rose o la delicada Oh, sommo Carlo. De este quinto 
trabajo del genio de Busseto también se representará la escena final de la 
ópera, Solingo, errante e misero. Ernani (1844) fue la primera adaptación 
que Verdi hizo de obras de Víctor Hugo. No sería la última. El tema se lo 
proporcionó el empresario de la Fenice, el Conte Mocenigo, y sería 
también su estreno con Francesco Maria Piave como libretista, una 
sociedad que depararía cuantiosos y suculentos frutos en los años 
siguientes. Es sorprendente cómo un título habitual en las programaciones 
teatrales de los años cincuenta y sesenta, a mayor gloria de mitos como 
Del Monaco o Corelli prácticamente ha desaparecido de las temporadas 
de nuestro tiempo.  

Concluye la primera parte del programa con una visita al Macbeth, una 
incursión verdiana a las tinieblas, una de sus óperas más oscuras, en la que 
empieza a asomar la ambición del compositor por trascender las 
estructuras convencionales de la ópera romántica y buscar nuevos 
caminos, experimentar con todos los elementos que fraguan el 
melodrama, y no solo música y parola. Macbeth fue, en esta ocasión, un 
encargo del Teatro della Pergola florentino, estrenado el 14 de marzo de 
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1847 con un tremendo éxito. Hasta 37 veces salió el maestro a saludar tras 
la función. La gestación de la ópera fue convulsa, primero por la compleja 
adaptación del drama shakespeariano, luego por la elección de cantantes 
(aspecto que Verdi cuidaba al milímetro) y por último por la puesta en 
escena. En 1865, tras estrenar La forza del destino, el editor parisino Leon 
Escudier conmina a Verdi a traducir al francés su Macbeth para estrenarlo 
en la Opera de la capital gala, lo que además le exigiría la introducción de 
un ballet para cumplir con el canon. El compositor aprovechó para realizar 
algún retoque muy afortunado, como incorporar la magnífica La luce 
langue para la tenebrosa Lady Macbeth, o alterar el final de la ópera -en 
la que ya el protagonista no muere en escena tras un breve monólogo- 
para incorporar un coro triunfal que celebra el ajusticiamiento de 
Macbeth. Es esta segunda versión la que ha quedado como la habitual en 
los teatros, aunque las cuatro páginas que se van a interpretar esta noche 
ya estaban escritas en el manuscrito original. Come dal ciel precipita se 
erige como el funesto vaticinio de Banquo a la maldad que está a punto 
de desplegarse; Pietà, rispetto, amore es la plegaria piadosa que entona 
un Macbeth que se sabe sentenciado tras conocerse sus delitos; Ah, la 
paterna mano tiene algo en común con el aria de Adorno antes 
comentada, es la concesión al tenor, un Macduff muy secundario en la 
trama; y por último, la gran escena del sonambulismo de la Lady, Una 
macchia è qui tuttora ("Una mancha queda aquí todavía”) uno de los 
momentos más inspirados de toda la ópera y que sirven para delinear la 
psicología del personaje.  

El plato fuerte de la velada es, sin duda, el tercer acto de Aida que se 
representa aquí prácticamente completo, y con un cuarteto de intérpretes 
de sobrada solvencia. Pasamos del Verdi “de galeras” del Attila y que 
componía óperas por encargo a uña de caballo a, veinticinco años 
después, un compositor en plena madurez al que los teatros respetan y el 
público admira. El origen de Aida está en una propuesta de Camile du 
Locle, el libretista del Don Carlo, que Verdi aceptó pero escrita en italiano, 
para lo que contó con Ghislanzoni. Las circunstancias impiden que 
podamos deleitarnos con el arranque orquestal del acto, que nos
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transporta casi de inmediato a las orillas del Nilo, con una evocación nítida 
de una cálida noche egipcia... realizada por un compositor que nunca 
llegó a pisar la tierra de los faraones (ni siquiera para el estreno de la 
ópera en la Ópera de El Cairo en diciembre de 1871, por encontrarse 
preparando la producción de La Scala). Fue precisamente para la 
presentación de Aida en Milán para la que Verdi añadió el bellísimo aria O 
Patria mia en este arranque de tercer acto, que condensa las temáticas 
predilectas del autor: un amor en un mar de dudas (aria de Aida), un 
conflicto paterno-filial (dueto Aida-Amonasro), una relación pasional 
condicionada por un tercero (dueto Aida-Radamés) y la explosión del 
drama cuando Radamés afronta por amor su negro destino (final del acto). 
Por el camino, momentos impagables como la cruel invectiva de 
Amonasro a su hija Non sei mia figlia! Dei faraoni tu sei la schiava!, un 
declamado de potencia infinita. Oh patria, quanto mi costi!, se lamenta 
Aida tras aceptar preguntarle a su amado por la ubicación de sus ejércitos 
y trasladarle el secreto a su padre para salvar a su pueblo etíope.  

Queda munición todavía por gastar. Por ejemplo, la escena para barítono 
del tercer acto de La forza del destino (1862), Morir, tremenda cosa, con el 
que Carlo di Vargas transmuta en unos pocos compases de afligido 
compañero de ejército que asiste a los últimos suspiros de aquel que lo 
salvó de un funesto destino (Urna fatale), a vengativo hermano de una 
mujer abandonada por su amante al descubrir un retrato de esta entre las 
pertenencias del enfermo, cuya salvación (É salvo!) saluda para así poder 
ejecutar el ajuste de cuentas que llevaba años persiguiendo. Irregularísima 
esta ópera estrenada para mayor gloria del tenor Enrico Tamberlick en San 
Petesburgo y que, como otras tantas ya mencionadas, necesitó de una 
revisión no menor para su estreno milanés en 1869. Ricordi le exigió a 
Verdi un final de ópera en el que no murieran todos los protagonistas: el 
compositor salvó al tenor. 

La gala hace un pequeño paréntesis verista para visitar Roma y París. En la 
primera, Scarpia atiende en sus dependencias del Palacio Farnese a Floria 
Tosca, que tras interpretar la cantata en la iglesia se presenta ante él para
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rogar por su amado Mario Cavaradossi, al que los secuaces del pérfido 
barón han detenido por complicidad con Angelotti, el cónsul de la 
República Romana huido de la prisión. Scarpia se relame ante el ejercicio 
de humillación de la hasta entonces altiva Tosca, dispuesta a pagar el 
precio que sea por salvar al pintor. Quanto?, pregunta ella; a donna bella 
non mi vendo a prezzo di moneta, replica con ánimo lúbrico aquel que 
hace temblar a tutta Roma. Tosca asume que su interlocutor no quiere su 
amor, sino solo abusar de ella. De nada le ha servido entregarse al arte y 
el amor, Vissi d'arte, vissi d'amore, porque la bondad no alcanza justa 
recompensa, y menos en tiempos turbulentos. Ya conocemos cómo paga 
Tosca su deuda. É morto! Or gli perdono!, da a modo de extremaunción. 
Y también sabemos la despedida de Cavaradossi desde la terraza del 
Castello Sant'Angelo, E lucevan le stelle. Es difícil ser aficionado a la 
ópera y ser ajeno a esa pieza básica del repertorio como es esta Tosca 
(1900) de Giacomo Puccini, un éxito instantáneo y perpetuo durante 
generaciones, de nuevo con libreto de Giacosa e Illica sobre la obra 
teatral homónima de Sardou. Estrenada en Roma, a Puccini le fascinó 
desde el primer momento en que pudo asistir en 1887 a una función 
teatral con Sarah Bernardt como protagonista. Trece años después, su 
Tosca opacó a la original.  

En París nos esperan dos personajes de trayectoria inversa. Carlo Gerard 
ha pasado de sirviente de una noble familia parisina a líder revolucionario, 
y tiene en sus manos la posibilidad de condenar a muerte al poeta Andrea 
Chenier. Los cargos, inventados, son lo de menos cuando puede 
envolverse en la bandera de la Revolución y ajusticiar a quien considere. 
Nemico della patria, se pregunta consciente de que la realidad no 
entiende de propagandas. Uccido e tremo, e mentre uccido io piango, 
“asesino y tiemblo, y mientras asesino, lloro”, y todo por amor, por poder 
abrazar y hacer suya a la hija de los Coigny, sus antiguos señores. 
Maddalena será la que aparezca en escena para suplicar por Chenier, con 
la lastimosa La mamma morta. Véase la similitud con Tosca, la amada que 
se inmola en brazos de su despiadado enemigo con tal de salvar a su 
hombre, otro hombre de letras (¡algo bueno deberán tener!), que aquí
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escribe en vez de pintar. Corpo di moribonda è il corpo mio; Prendilo 
dunque. Io son già morta cosa! (“¡Mi cuerpo es el cuerpo de una 
moribunda! ¡Tómalo, pues! ¡Yo ya estoy muerta!”). La diferencia entre 
Giordano y Puccini es que el primero redime a Gerard: no hay maldad en 
quien pertenece al pueblo llano, sino obnubilación pasajera. Andrea 
Chènier (1896) resta como la obra magna de Umberto Giordano, y casi la 
única que sobrevive en las temporadas de los teatros.  

Llegamos al final del camino, y volvemos a aguas verdianas, 
concretamente a Otello (1887), para asomarnos al aria del tenor del tercer 
acto (Dio mi potevi) y, como punto final (o no) de la gala, al dueto entre el 
moro e Iago que concluye el segundo acto. “A la vista de tu dolce far 
niente tras todo lo que has hecho (…) Espero que no hayas concluido tu 
carrera y que tu genio vuelva a manifestarse con nuevas creaciones”, le 
deseaba un amigo a Verdi en 1877, casi seis años después de Aida, su 
última ópera de nuevo cuño. El maestro estaba aparentemente apartado 
de la composición operística, aunque seguía escribiendo en su retiro de 
Sant'Agata. Pero nada se había sabido de él, más allá de alguna revisión 
de óperas anteriores, necesitadas de ajustes o arreglos, como ya se ha 
indicado. El resto, silencio. La iniciativa partió del editor Ricordi, que 
pinchó a Verdi con el gusanillo de adaptar el Othello shakespeariano de la 
mano de Arrigo Boito, un joven escritor y periodista con quien el maestro 
ya había retocado algún libreto pasado. Boito tenía un primer tratamiento 
de la pieza teatral que Verdi acogió con agrado en noviembre de 1879, 
pero por el camino hasta el estreno en 1887 tuvo que asumir la revisión 
del Boccanegra y la traducción al italiano y consiguiente acortamiento del 
Don Carlo. Así que hasta 1883 no se cree que empezó realmente a 
trabajar en el drama del moro. Sin prisa, carta va y viene con Boito, ajustó 
la que sería una de sus obras maestras, por lenguaje musical, por 
tratamiento de la parola scenica, por concepto global. Sin duda, una 
“obra de arte total” s in la denominación wagneriana de 
Gesamtkunstwerk, que destila un expresionismo hasta entonces inédito 
en la ópera italiana. Mientras que la crítica despreció su Macbeth frente al 
original, cayó rendida a los pies de un Otello que no solo está a la altura
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de la página de Shakespeare, sino que la mejora, aunque esto último 
apúntenlo al haber de quien escribe y no al capítulo de verdades 
absolutas. 

Una coda final, al hilo de este Otello. Hagan caso a Desdemona, allí 
cuando fue feliz.  

Disperda il ciel gli affanni  
e amor non muti  
col mutar degli anni. 

(Disperse el cielo las angustias 
y que el amor no cambie  
con el paso de los años) 

José Luis Jiménez 
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Sondra Radvanovsky
Soprano

La soprano Sondra Radvanovsky es una artista de reconocida fama 

mundial. La exquisita profundidad y color de la voz se combinan con su 

arte y versatilidad en un amplísimo repertorio. Está considerada una de las 

mejores sopranos verdianas de la actualidad y también una de las 

primeras intérpretes del bel canto. 

En la temporada 2019-20  cantó Rusalka en la Canadian Opera, seguida 
de conciertos y recitales en Vancouver, San Juan de Puerto Rico, A Coruña 
y Baden-Baden.  
En Chicago cantó un concierto titulado “Las tres reinas”, con el último 
acto de cada una de las óperas de la trilogía donizettiana y  Il Pirata en 
versión de concierto en Paris. En febrero 2020 cantó Lisa de Pique Dame 
también en Chicago. 

Sondra Radvanovsky ha actuado en importantes teatros como la Royal 

Opera House, Teatro alla Scala u Opernhaus Zürich, entre otros. Se formó 

en el Programa de Jóvenes del Metropolitan de Nueva York, donde  canto 

pequeños papeles hasta que su interpretación de Antonia en Les Contes 
d'Hoffmann despertó la atención de la crítica y fue señalada como una 

soprano a considerar.  

Sus grabaciones incluyen dos álbumes con arias de Verdi y escenas de 

óperas de Verdi con Dmitri Hvorostovsky, un DVD de Cyrano de Bergerac 

con Plácido Domingo (Naxos) y ha protagonizado retransmisiones de  
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Il Trovatore, Un ballo in Maschera y Roberto Devereux en las populares 

series “Met: Live in HD”. 

Recientes y futuros compromisos incluyen; 
MET Stars Live in Concert – Concierto con Piotr Beczala en Barcelona 
( live streaming), conciertos en el  Liceu de Barcelona y en el Golden  Gate 
Park en  San Francisco, Tosca en la Deutsche Oper Berlin, Three Queens 
concert en la Deutsche Oper Berlin y Liceu de Barcelona, Un ballo in 
Maschera en la Bayerische Staatsoper Munich,  Aida nueva producción de 
la directora holandesa Lotte de Beer en la Ópera National de París, La 
Traviata en la Canadian Opera Company Toronto, Tosca en el Teatro Real 
de Madrid, etc. 
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Carlos Álvarez
Barítono

Carlos Álvarez es una de las grandes carreras internacionales de la Opera 
de los últimos tiempos. Recordemos grandes actuaciones: Festival de 
Salzburgo, donde interpretó Don Carlo dirigido por Lorin Maazel (la crítica 
internacional le considera entonces como el mejor Rodrigo del momento); 
Otello con la Orquesta Sinfónica de Londres (Londres) bajo la dirección 
de Sir Colin Davis; I Pagliacci grabado en Amsterdam, dirigido por 
Riccardo Chailly; Don Giovanni en La Scala con Riccardo Muti; Don Carlo 
en L'Opera Bastille de París; Rigoletto en la Arena de Verona (la crítica 
italiana dice: Carlos Alvarez senza dubbio il miglior Rigoletto della scena 
lirica attuale ...). Cosechó sus mayores éxitos en el MET de Nueva York con 
Un ballo in Maschera, Luisa Miller y Rigoletto; en Viena La Forza del 
Destino dirigida por Zubin Mehta u Otello en Salzburgo, bajo la dirección 
de Riccardo Muti…  

Son de destacar de entre sus últimas interpretaciones: La Scala de Milán 
con Giovanna D'Arco (2015), Le Nozze di Figaro (2016) y Madama Butterfly 
(apertura de la Temporada 2016/17); Festival de Salzburgo con Otello 
(2016); Staatsoper de Viena con Rigoletto (2016), La Fille du Regiment 
(2016, 2018), Otello (2017, 2020), Le Nozze di Figaro (2017), Carmen (2018), 
nueva producción de Samson et Dalila (2018), Falstaff y Tosca (2019); 
Regio de Turín con Tosca (2016), Falstaff (2017), Don Giovanni (2018) y 
Rigoletto (2019); Carlo Felice de Genova con Falstaff (2017), Tosca e I 
Pagliacci (2019); Rigoletto (2017), Don Giovanni (2017), Un ballo in 
Maschera (2017), Andrea Chènier (2018) y Hamlet (2019) en el Gran Teatro
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del Liceo; Rigoletto (2017) en La Arena de Verona; Andrea Chènier (2017) 
en Oviedo, La Tempestad (2018), Katiuska (2018) y Gala (2018) en el Teatro 
de La Zarzuela; Simon Boccanegra (2018) y Otello (2019) en la ROH 
Covent Garden; Gianni Schicchi (2019) en el New National Theatre de 
Tokyo; I Pagliacci (2019) en la Deutsche Oper de Berlín; Don Carlo (2019) 
en La Coruña u Otello (2019) y La Favorita (2020) en el Teatro Cervantes 
de Málaga; todas de insuperable éxito.  

Entre sus numerosos premios, mencionar el Premio a la Labor Cultural 
(2001), Premio Grammy (2001), Classical Award de Cannes, Medalla de 
Oro de Bellas Artes (2003), Medalla de Oro al Mérito Artístico (2003), 
Premio Nacional de Música (2003), Premio Grammy (2005), etc. En Mayo 
de 2007 le fué otorgado el prestigioso título de Kammersänger por la 
Opera de Viena, y en Abril del 2013 la Medalla de Oro del Teatro del 
Liceo de Barcelona. Más recientemente, Premio al Mejor Intérprete de 
Opera por los Premios Campoamor de Oviedo y de la Crítica Catalana. 
Carlos Alvarez ostenta el título de Doctor Honoris Causa por la 
Universidad de Málaga. 
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Nacido en Gijón (Asturias) debutó en el Teatro de la Zarzuela de Madrid 
con La fille du régiment. Comenzó su carrera como tenor lírico-ligero 
abordando roles principales de óperas como Il barbiere di Siviglia, La 
sonnambula, L´elisir d´amore, Beatrice di Tenda, Lucrezia Borgia o Lucia di 
Lammermoor. Su voz fue evolucionando hacia tenor lírico-spinto y ha sido 
en este repertorio donde ha cosechado los mayores éxitos de su carrera 
habiendo interpretado roles protagónicos de obras como Norma (Bilbao), 
Don Carlo (Kopparberg , Split), I pagliacci y Cavalleria rusticana (Palma de 
Mallorca, Jerez, Stralsund, Szczecin), Tosca (Verona, Oviedo, Bari, Trieste, 
Niza, Torre del Lago, Treviso), Il Tabarro (Innsbruck) Le Villi (Mallorca), La 
Bohème (Verona, Mallorca, Gijón), Carmen (Verona, Bilbao, Salerno), 
Turandot (Nápoles), La traviata (Módena, Piazenza, Cagliari, Macerata), La 
battaglia di Legnano (Parma), Giovanna d’Arco (Bilbao), Macbeth (Verona, 
Savonlinna, Oviedo, Málaga), Nabucco (Barcelona, Bilbao, Auckland, 
Udine) o El gato montés (Teatro de la Zarzuela). Entre sus actuaciones 
más recientes destaca el debut del rol de Radames en la Aida de 
Giuseppe Verdi en el Teatro Cervantes de Málaga así como en el Festival 
Lírico de Medinaceli.  

El pasado verano también se produjo su debut en Torre del Lago, el más 
prestigioso festival italiano dedicado íntegramente a Giacomo Puccini, 
donde protagonizó la función de inauguración de la temporada como 
Dick Johnson en La fanciulla del West así como la función de clausura del 
mismo como Cavaradossi de Tosca bisando el famoso aria “E lucevan le

Alejandro Roy
Tenor
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stelle” a petición de un público entusiasta. Recientemente también ha 
debutado el papel de Samson en la obra Sanson et Dalila de Saint-Saens 
en el Festival Internacional de Mérida en una producción que ha recibido 
unánimes elogios de público y crítica. Su colaboración con uno de los 
templos de la lírica más importantes a nivel mundial, el Metropolitan 
Opera House de Nueva York, se inició en la temporada 18/19 como cover 
del prestigioso tenor Jonas Kaufmann en La fanciulla del West habiendo 
finalmente debutado sobre el escenario neoyorkino como Calaf de 
Turandot en octubre de 2019 con un rotundo éxito, confirmando de este 
modo su especial idoneidad vocal para las obras compuestas por el 
maestro Giacomo Puccini. Próximas citas incluyen compromisos en el 
Teatro de la Zarzuela, Ópera de Oviedo, Festival de Zarzuela de Oviedo, 
Festival Puccini de Torre del Lago, Landestheater de Innsbruck o Theater 
Orchester Biel Solothurn. 
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Simón Orfila
Bajo

Nacido en Alaior, inició sus estudios sus estudios musicales en el 
Conservatorio de Menorca y posteriormente con Alfredo Kraus en la 
Escuela de Música Reina Sofía.  
Su repertorio incluye títulos como Don Giovanni, Le nozze di Figaro, La 
Clemenza di Tito, Norma, I Puritani, Anna Bolena, L’elisir d’amore, Maria 
Stuarda, Lucia di Lammermoor, La Favorita, Lucrezia Borgia, La Donna 
del Lago, La Cenerentola, Il barbiere di Siviglia, Guglielmo Tell, 
Semiramide, L’Italiana in Algeri, Don Carlo, Carmen o La Bohème. 

Canta regularmente en el Teatro del Liceo de Barcelona, Teatro Real de 
Madrid y los principales teatros españoles, así como la Deutsche Oper y 
Staatsoper de Berlín, Ópera de París, Scala de Milán, Covent Garden de 
Londres, Festival de Pesaro y las óperas de Tokio, Lima, Bogotá, Lisboa, 
Bruselas, Munich, Hamburgo, Roma, Nápoles, Florencia, Turín, Bolonia, 
Buenos Aires, Ginebra, entre otros. 

Recientes y próximas actuaciones incluyen Ernani en Novara y Pisa, 
Rigoletto en Tenerife, Don Giovanni en La Coruña, Lucia en Oviedo, 
Norma en Pamplona, La Cenerentola en Las Palmas, Carmen en Sevilla, 
Nabucco en Oviedo, Hoffmann en Bilbao, así como diversos recitales y 
conciertos. 
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Nacido  en Brasil, Alfredo Abbati obtuvo el diploma de master en el 
“Conservatoire National Supérieur de Musique et Danse de Paris” en la 
clase de Erika Guiomar. 

En la temporada 2009-2010 fue pianista del “Centre de Perfeccionament 
Plácido Domingo” de Valencia y en 2014-2015 del Atelier Lyrique de la 
Ópera National de Paris. Desde 2017 del “Festival de Verano de 
Salzburgo” en Austria. 

Como pianista repertorista, ha trabajado en producciones de ópera en 
Brasil, España, Francia, Italia y Bélgica, como por ejemplo:  Adriana 
Lecouvreur  (dirección: Marco Armiliato),  Les Pêcheurs de Perles  en el 
Festival de Verano de Salzburg, Salomé, Tosca, Fidelio  (direcciòn: Zubin 
Mehta),  La Scala di seta,  L’Italiana in Algeri  (dirección: Alberto 
Zedda), Ariadne auf Naxos  (dirección: Andrew Davis) en el Palau de les 
Arts Reina Sofía de Valencia; Die Walküre, Götterdämmerung en el Teatro 
Municipal de São Paulo; Lulu, Parsifal, Carmen en el Teatro Amazonas de 
Manaus;  Falstaff, Il Barbiere di Siviglia, Un ballo in Maschera,  Lucrezia 
Borgia  en La Coruña;  Tristan und Isolde,  Aida, Les dialogues des 
Carmélites  (dirección: Alain Altinoglu)  en el  Teatro de La Monnaie de 
Bruselas, Otello, Lear (dirección: Fabio Luisi) en la Ópera de Paris, La Fille 
du Régiment  y  Andrea Chénier  en el Gran Teatre del Liceu de 
Barcelona, Tosca en el Festival d'Aix en Provence, etc...

Alfredo Abbati
Piano
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Ha colaborado en estas producciones con Placido Domingo, Bryn Terfel, 
Jonas Kaufmann, Sondra Radvanovsky, Anna Netrebko, Anita 
Rachvelishvili, Siegfried Jerusalem, Albert Dohmen, Hanna Schwarz, John 
Daszak, Camila Nylund, Gregory Reinhart, Stéphanie d'Oustrac, Sandrine 
Piau, Olga Peretyatko, Magdalena Kozena, Karine Deshayes, Sophie 
Koch, Véronique Gens, Javier Camarena, Ewa Podles, Michael Spyres, 
Juan Jesús Rodríguez, Ainhoa Arteta, Mariella Devia, Lorin Maazel, 
Gianandrea Nozeda, Hervé Niquet, Pinchas Steinberg, Christophe 
Rousset, Jérémie Rhorer, Georges Prêtre...  

Ha realizado recitales con los cantantes del “Atelier Lyrique” en la 
“Opéra Garnier” en Paris, con Paulo Szot en el “Palazzo Pamphilij” de 
Roma, con Gemma Ni Bhriain en el “National Concert Hall” de Dublin, 
con Marianne Cornetti en el “Auditorio de Ferrol”, con Allison Cook en el 
“Téâtre de La Monnaie” de Bruselas, con Vito Priante en el “Festival Nuits 
de Chéronne” en Francia, con Patricia Petibon en el “Festival de La 
Vezère”, como  una gira de recitales con el Festival de Salzburgo en 
China… 

En 2014, participó del estreno mundial de  Shell Shock  del compositor 
belga Nicholas Lens y escena de Sidi Larbi Cherkaoui, y también  Au 
monde  de Philippe Boesmans en el Théâtre Royal de la Monnaie en 
Bruselas con Patricia Petibon, Stéphane Degout y Yann Beuron. 

Entre sus próximos proyectos  para la próxima temporada podemos 
destacar:  Falstaff en la  Opéra de La Monnaie de Bruselas; Estreno 
mundial de Le soulier de Satin (Marc-André Dalbavie)  en la Ópera 
de Paris; Concierto con el “Choeur de Radio France” en el Auditorio de 
la Radio; Pianista repertorista del «Young Singers Project» en el Festival 
de Verano de Salzburgo. 
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Próximos espectáculos

Organiza

Colaboran

CONCIERTOS Y RECITALESZARZUELAS

“La Verbena de la Paloma” de Tomás Bretón, con Gala Lírica 
Borja Quiroz, Vanesa Goikoetxea, Luis Causino, Laura Vila, Carol  
García, Pablo Carballido, Nuria Lorenzo, Marina Penas, Alejandro  
Baliñas, Gabriel Alonso Díaz, Pedro Martínez 
Orquesta y Coro Gaos 
Fernando Briones, dirección musical 
Emilio López, dirección escénica 

4 y 5 de septiembre (20h.) Teatro Colón de A Coruña

Recital del ciclo “Os Nosos Intérpretes” 
Borja Quiza, barítono 
12 de septiembre (20h.) Teatro Colón de A Coruña

Mariella Devia “El regreso de la Regina” 
Mariella Devia, soprano 
Gilulio Zappa, piano 
18 de septiembre (20h.)  Teatro Colón de A Coruña 

Concierto: ¡Viva el Belcanto!, gala lírica 
Jessica Pratt, soprano 
Xabier Anduaga, tenor 
Orquesta sinfónica de Galicia 
José Miguel Pérez Sierra, director 
16 de octubre (20h.) Teatro Colón de A Coruña 

Entradas a la venta en www.corunacultura.sacatuentrada.es, www.teatrocolon.es, en 
la taquilla de la Plaza de Ourense, a través de venta telefónica en el 662 867 109  

Más información sobre los espectáculos en www.amigosoperacoruna.org

Concierto final del curso de interpretación vocal  
de Mariella Devia  
26 de septiembre (20h.) Teatro Colón de A Coruña 
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“Vendado es amor, no es ciego” de José de Nebra (en concierto) 
Leonor Bonilla, Carol García, Aurora Peña, María Lueiro, Alicia Amo, 
Borja Quiza 
Los Elementos 
Coro Cantábile 
Alberto Miguélez Rouco, director musical 
19 y 20 de septiembre (20h.) Teatro Colón de A Coruña 

“As novas voces galegas” 
Marina Penas Chaves, soprano. 
Arias de ópera, zarzuela y canciones 
10 de septiembre (20h.) Auditorio de Afundación 


