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El escritor aragonés Ramón J. Sender dijo una vez: «Hay solo dos 
maneras de librarse uno de sí mismo: el amor y el arte». La II Temporada 
de Lírica y Danza busca precisamente alimentar el amor por el arte con 
tres producciones propias diseñadas con sumo cariño para fidelizar al 
público melómano. Pero también para crear nuevos «amantes». 

Por eso, este otoño traemos a Zaragoza una versión de El barbero de 
Sevilla actualizada al siglo XXI, que caminará entre la lírica rossiniana y 
una puesta en escena con sonidos de ahora. Posteriormente, el amor 
y sus diferentes manifestaciones se convertirán en baile en Julietas y 
Romeos. 

Finalmente, homenajearemos a uno de nuestros aragoneses más ilus-
tres: Miguel Fleta. Viajaremos a 1922, cuando debutó en el Teatro Real 
de Madrid con Carmen y Tosca, en una gala lírica de gran nivel artístico. 

Con este programa, el Gobierno de Aragón dinamiza la escena y posi-
ciona a la comunidad autónoma como lo que es: un referente cultural.

Felipe Faci Lázaro 

Consejero de Educación, Cultura y Deporte

Gobierno de Aragón
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5 y 6 de noviembre Teatro Principal de Zaragoza 

El barbero de Sevilla. Ópera
Música de Gioachino Rossini

17 y 18 de diciembre Palacio de Congresos de Zaragoza 

Julietas y Romeos. Ballet
Música de Serguéi Prokófiev, Hector Berlioz, Vincenzo Bellini  

y Jorge Sarnago

21 de diciembre Auditorio de Zaragoza 

Carmen y Tosca. Recital de lírica
Arias y dúos de las óperas Carmen de G. Bizet y Tosca de G. Puccini

Programa temporada 2 / 2022 

Otras actividades 
en torno a El barbero de Sevilla de Rossini
Conferencia El código Rossini a cargo de José Antonio González. IAACC 
Pablo Serrano, 25 de octubre a las 19:00 h

Conferencia Rossini y España a cargo de Emilio Casares. IAACC Pablo 
Serrano, 27 de octubre a las 19:00 h

Jornadas gastronómicas Del pentagrama al plato, del 24 al 28 de octu-
bre en la Escuela de Hostelería del IES Miralbueno (horario de entrada al 
servicio de comidas: 14:00 h)





El 
barbero 
de 
Sevilla

Teatro Principal 
de Zaragoza

5 noviembre / 20:00
6 noviembre / 18:00
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El barbero 
de Sevilla
Ópera bufa en dos actos, el primero en dos cuadros

Música de Gioachino Rossini

Libreto de Cesare Sterbini

Basado en la obra homónima de Pierre-Augustin de Beaumarchais

Nueva producción del Gobierno de Aragón

Duración aproximada

Acto primero: 1 hora 30 minutos

Entreacto: 20 minutos

Acto segundo: 1 hora

Estreno en Roma 
Teatro Argentina, el 20 de febrero de 1816

Estreno en Barcelona 
Teatro de la Santa Cruz, el 16 de julio de 1818

Estreno en Madrid 
Teatro Príncipe, el 25 de agosto de 1821

Estreno en Zaragoza 
Teatro Principal, el 30 de septiembre de 1828

Funciones en las Temporadas de Ópera de Zaragoza 
11 de mayo de 1969 y 21 de mayo de 1974

Última función en Zaragoza 
14 de noviembre de 2006
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	 Pablo Martínez	 El conde Almaviva

	 Paola Leguizamón 	 Rosina, pupila de Bartolo

	 Borja Quiza 	 Fígaro, barbero

	 Ricardo Seguel 	 Don Bartolo, tutor de Rosina

	 Pavel Chervinsky	 Don Basilio, maestro de canto 

	 Omar Lara	 Fiorello, criado de Almaviva

	 Amparo Navarro 	 Berta, ama de llaves de Bartolo

	 Francisco Ruiz	 Ambrogio, criado de Bartolo

	 Alejandro Escuer	 Un oficial 

	 Rafael Blasco	 Notario

	 Leo Castaldi	 Dirección de escena

	 Alessandro Arcangeli 	 Escenografía

 	 Clara Peluffo	 Vestuario 

	 Carlos Torrijos 	 Iluminación

	 Claudia Agüero	 Coreografía

	 Alberto Amayuelas	 Ayudante de dirección de escena

	 Silvia Mkrtchian	 Maestra repetidora

	 Sergio Cappa	 Regidor

	 Izaskun Zurutuza	 Sobretitulado

Todas las funciones están dedicadas  

a la memoria de Teresa Berganza

Coro Amici Musicae
Dirección coral: Igor Tantos

Orquesta Reino de Aragón
Dirección musical: Ricardo Casero
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Argumento

ACTO PRIMERO

Cuadro primero. Sevilla, siglo XVIII. La acción comienza en las calles de 
Sevilla, donde se sitúan la casa del doctor Bartolo y la barbería de Fíga-
ro. Don Bartolo es el tutor de Rosina, a quien guarda celosamente en su 
casa a la vez que administra su caudaloso patrimonio, con la esperanza 
de casarse con ella y obtener así todos sus bienes. El conde Almaviva, 
disfrazado del estudiante Lindoro y enamorado de Rosina, canta una 
serenata bajo su balcón, pero todos sus esfuerzos son en vano debido 
al férreo tutelaje de Bartolo que le impide acercarse a su amada. Fígaro 
se precia de ser el barbero más famoso de Sevilla, así como la persona 
indispensable para tratar cualquier situación difícil, por lo que el conde 
le pide ayuda para encontrarse con Rosina. Fígaro y el Conde urden un 
plan para que este, haciéndose pasar por soldado, acceda a la casa de 
Bartolo y se encuentre con su enamorada.

Cuadro segundo. En una estancia de la casa de Don Bartolo, Rosina 
escribe una carta de amor a Lindoro mientras se pregunta sobre sus 
sentimientos hacia él. El maestro de canto Don Basilio y el ama de llaves 
Berta son los cómplices de Bartolo en sus esfuerzos por salvaguardar 
a su pupila del amor del conde Almaviva, de quien Bartolo sospecha. 
Este, junto a Basilio, planea calumniar a su oponente para así intentar 
alejarlo de Rosina. Por otro lado, Fígaro ayuda a Rosina a mantener co-
rrespondencia con el falso estudiante Lindoro. El Conde, haciéndose 
pasar por soldado ebrio, logra entrar en la casa y, antes de ser detenido 
por las autoridades, intercambia unas breves palabras con su amada. 
Posteriormente es liberado al revelar a las autoridades su verdadera 
identidad.
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ACTO SEGUNDO

Cuadro único. La acción se desarrolla en la sala de música de la casa 
de Don Bartolo. El conde Almaviva, esta vez disfrazado de maestro de 
canto, llega a la casa para encontrarse con Rosina. Mientras Fígaro está 
afeitando a Bartolo, los enamorados traman un plan para huir, pero el 
verdadero maestro, Basilio, aparece amenazando con frustrar sus pla-
nes. Bartolo sospecha de Lindoro, pensando que es un sirviente del 
Conde que intercede por su señor. Echa a todos y cierra la casa sin 
posibilidad de que Rosina la abandone, mientras él va en busca de un 
notario para formalizar su matrimonio con ella.

Tras un breve receso, Fígaro y Almaviva entran por el balcón a la sala de 
música. El Conde y Rosina intentan huir de nuevo, pero a su vez, el nota-
rio llega acompañado de Basilio. Gracias a un soborno, el notario cam-
bia el nombre de Don Bartolo en el acta matrimonial por el del conde 
Almaviva. El acta es firmada por los testigos, Fígaro y Basilio, por lo que 
el Conde, ya revelada su auténtica identidad, reclama a Rosina como 
su esposa. Irremediablemente engañado, Don Bartolo se consuela, no 
obstante, al recibir la herencia de su pupila.
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El barbero de Sevilla y Zaragoza
Sergio Castillo

La primera vez que en Zaragoza sonaron las notas de El barbero de Sevilla 
fue en un interludio musical donde se interpretó la famosa obertura. Fue 
el día 12 de diciembre de 1825 en el Teatro Principal zaragozano. Dos 
años después, el 21 de diciembre de 1827, sonó la famosa cavatina de 
Rosina interpretada por la soprano Estremera. Sin embargo, hubo que 
esperar a 1828 para que se diera el verdadero estreno de la ópera.

El 30 de septiembre de 1828 recoge el Diario de Zaragoza que, a las seis 
y media de la tarde, en el Teatro Principal, «iba a tener lugar el estreno 
de la obra más célebre del maestro italiano Rossini. No cumpliría con el 
principal de sus deberes si por todos los medios imaginables, no procu-
rase la Compañía Cómica de esta Capital presentar un espectáculo que 
en el día forma las delicias teatrales de la culta Europa. Tal es la grande 
Ópera bufa en dos actos que se va a ejecutar». El periodista retrata a 
Rossini como «el verdadero regenerador de la Música, profundísimo 
talento, y genio particular, parece agotó las facultades de la armonía, al 
concluir una obra tan perfecta y que tan bien ha sido admitida por los 
hijos de Orfeo».

La Compañía Cómica que llevó a cabo en el teatro del Coso las repre-
sentaciones teatrales y líricas de la temporada, puso en escena El bar-
bero de Sevilla con el siguiente reparto –tan solo es dado a conocer 
el apellido del cantante–: el conde Almaviva (Sr. Segura), Bartolo (Sr. 
Serrano), Rosina (Sra. Bossi), Fígaro (Sr. Segarra), Don Basilio (José 
Edo), Fiorello (Francisco Piatoli), Berta (Sra. Yuste), Capitán (Sr. Segarra 
menor), Alcalde (Sr. Segarra menor) y Notario, que no canta (José 
Robreño). El coro estaba formado por coristas de ambos sexos.

Ese mismo año, el 1 de noviembre, recogió el Diario que se volvió a 
representar dicha ópera. Parece ser que el inesperado fallecimiento de 
un actor paralizó la ejecución de dicho título desde su estreno en sep-
tiembre, pero el compromiso de los cantantes con el público zarago-
zano «todos impulsados de los más ardientes deseos de complacer a 
un público que de tantos beneficios les ha colmado, de quien imploran 
nuevos rasgos de su acreditada indulgencia, pudieron poner en escena 
la bella y deseada ópera grande».
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Si ya en 1819 sonaban las oberturas de La cenerentola o Elisabetta –al 
poco de ser estrenadas respectivamente en Europa en 1816 y 1815– a 
lo largo de la década de los años veinte y treinta, las óperas de Rossini 
tuvieron mucha notoriedad en la ciudad de Zaragoza al igual que en el 
resto de los teatros europeos. Solo hay que consultar la cartelera de 
Zaragoza, que figura en el Diario de Zaragoza, para ver los títulos que 
se representaron en el Teatro Principal. No solo son funciones comple-
tas, sino oberturas, arias, dúos o tercetos que acompañaron las fun-
ciones teatrales en dicho coliseo zaragozano y que aún hoy asombran 
por lo numerosos de los títulos. La cenerentola, Armida, Semiramide, 
La donna del lago, Tancredi, Matilde di Shabran, Elisabetta Regina d´In-
ghilterra, Guillaume Tell, Mosè in Egitto, La gazza ladra, Mahometo II, Il 
turco in Italia, Ricciardo e Zoraide, Otello, Ĺ italiana in Argeli, Torvaldo 
e Dorliska. E incluso la banda de música del 4 Regimiento de Infantería 
de la Guardia Real interpretó en un concierto en el Principal las mejores 
piezas –oberturas– de las óperas de Rossini (24 de enero de 1829) dada 
la fama del compositor.

Libro de cuentas del Teatro Principal de Zaragoza, 1837. Archivo Municipal de Zaragoza
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En algunas librerías o imprentas se vendían los libretos rossinianos 
como en la de Pascual Ibáñez, sita en la calle de la Platería, o en Librería 
Española en el Coso. O en la misma imprenta del Diario de Zaragoza que 
en 1830 vendían de dicho compositor partituras para «acompañamiento 
de forte piano, muy bien encuadernadas, y se darán con equidad». Y, 
por supuesto, los libretos de las óperas que se representaban en la ciu-
dad se vendían en el mismo Teatro Principal.

A lo largo de los años treinta, esta ópera bufa subió al escenario del 
Coso, representada por la misma Compañía Cómica del estreno. En 
1829 los días 6 de enero, 3, 4, 7 y 12 de mayo y 21 de junio. 

A mediados de octubre, año de 1831, llegó a Zaragoza la Compañía de 
Verso y Ópera que, junto a El barbero llevaba otros títulos rossianianos. 
Esta compañía representó El barbero el 16 de octubre, 10 de noviem-
bre y 5 diciembre de 1831. Es de destacar, como señaló el Diario de 
Zaragoza, que en la función del día 10 de noviembre de 1831: «Viendo 
la imposibilidad en que se encuentra la compañía de ópera de egecutar 
ninguna, por causa de los constipados de algunos de sus individuos», el 
director de orquesta, Geronimo Pellizzari «tan solo pudo dirigir la ober-
tura solo porque el público no carezca de un ramo que tanto le agrada. 
Y espera de su bondad tenga a bien disimular los involuntarios defectos 
que a su pesar cometa como un aficionado a la parte cantante».

Dos años después, el 27 de abril de 1833, coincidiendo con la onomás-
tica de la reina María Cristina, se celebró una función de gala con El 
barbero de Sevilla; al día siguiente, el 28 de abril, y el 21 de julio fueron 
las únicas funciones de ese año. Habrá que esperar a 1836 y tan solo se 
registra una velada, el 15 de febrero.

En esta década del siglo XIX conocemos algún que otro reparto. El del 
3 de mayo de 1831 cantan: el conde Almaviva (Joaquín Edo), Bartolo 
(Miguel Muñoz), Rosina (Eufemia Pellizzari), Fígaro (Juan Cabaleti), Don 
Basilio (José Nonell), Fiorello (Manuel Menéndez), Inés (Rosario Sabatini), 
Oficial (Eufrasio Martínez), Alcalde (Mariano Fernández) y Notario, que 
no canta (José Robreño). El coro está formado por paisanos y soldados. 
Es una etapa musical zaragozana donde, junto a Rossini, se interpre-
tan óperas de Mercadante y Pacini, así como las primeras composicio-
nes de Meyerbeer, Bellini y Donizetti. Sin embargo, conforme avancen 
los años, la música rossiniana irá perdiendo influencia en el escenario 
zaragozano. 
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María Fleta, en el Teatro Principal de Zaragoza, en el papel de Rosina. 1974
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Diez años después de la última función de El barbero en el Principal 
(1836), se interpretó, y en castellano, el 15 de marzo de 1846 por las 
sopranos Mas-Porcell (en el papel de Rosina), Ferrer y, en los roles mas-
culinos, Porcell, Rodda, Regmi, Mallén y Areces. A esta función se le 
sumarán las del 13 y 16 de junio de 1850. Año importante fue el de 1850 
porque, junto a los compases rossinianos se estrenó en Zaragoza, al día 
siguiente –el 17 de junio–, Macbeth de Giuseppe Verdi.

El Diario de Zaragoza en su edición del 17 de junio de ese año, publicó la 
crónica de la función de El barbero del día 13, donde además de identifi-
car a los cantantes –sra. Chimeno (Rosina), sr. Testa (Almaviva), sr. Aznar 
(Fígaro), sr. Sanz (Bartoldo), sr. Fonti (Don Basilio), sr. Ferri (Fiorello), Sra. 
Mas (Berta)– señaló que «El barbero nunca envejecerá como otras pro-
ducciones musicales, que se gastan y llegan a hacerse indiferentes por 
las exigencias de la moda». Parece ser que «los ensayos fueron esca-
sísimos y por lo mismo, la falta de tiempo, excusa hasta cierto punto, 
las faltas que pudieron advertirse». Señala el crítico J. N. cómo can-
taron los intérpretes, finalizando su crónica indicando que «el público 
graciablemente estima la fineza graciable de los graciables señores (los 
cantantes)».

El último tercio del siglo XIX llevó al Principal tres funciones en 1876: los 
días 21 y 24 de marzo y 18 de mayo. Dos funciones en 1879, el 22 de 
marzo y el 30 de abril. Una única el 17 de mayo de 1881 y, para finalizar 
el siglo, el 29 de enero de 1897. A estas funciones del teatro del Coso 
habría que sumar dos funciones en el Teatro Pignatelli –entre el 21 y 31 
de julio de 1879– y otras dos en junio de 1891.

La lírica de Rossini se fue apagando en los escenarios de la ciudad, 
aunque no llegó a desaparecer totalmente porque en los cafés que se 
inauguraban en Zaragoza seguían sonando las notas de El barbero con 
pequeñas agrupaciones orquestales que interpretaron a lo largo de 
estos últimos años del XIX sus composiciones. Estas se interpretaron 
en el Café de la Iberia, Gran Café Ambos Mundos, Universal, Matossi y 
Café de París para entretenimiento de la concurrencia.

El siglo XX es poco pródigo en la música del italiano. Al igual que la 
ópera barroca o la compuesta por Mozart, ocurrirá lo mismo con el 
compositor de Pésaro. El 4 de marzo de 1902 actuó en el Principal la 
compañía italiana de Emilio Giovannini con El barbero, entre otros títu-
los, y el 15 de agosto de ese mismo año una Compañía Cómica Lírica. 
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Habrá que esperar a las funciones en las 
Temporadas de Ópera de Zaragoza, 11 
de mayo de 1969 y 21 de mayo de 1974, 
para que se volviera a representar El bar-
bero de Sevilla.

La Gran Temporada de Ópera organi-
zada por la Comisión de Festejos del 
Ayuntamiento de Zaragoza del año 1969 
incluyó tres títulos: Rigoletto (Bernabé 
Martí y el debut de María Fleta, nieta de 
Miguel Fleta); Los pescadores de perlas 
(Kraus, Sardinero, Protti) y el 11 de mayo 
de 1969 tuvo lugar la tercera función de 
abono con la puesta en escena de El 
barbero de Sevilla, siendo sus principa-
les cantantes Monserrat Aparici (Rosina), 
María Teresa Batlle (Berta), Montalvo 
Bellari (Almaviva), Marco Stecchi (Fígaro), 
Enrico Fissore (don Bartolo) y Raimundo 
Torres (don Basilio). La Orquesta de Luis 
Aula, dirigidos por Ricardo Bottino. 

El crítico Aranda señaló que los triunfa-
dores fueron Aparici y Stecchi. Escribió 
para Heraldo que Aparici «tiene una 
hermosa voz, de agradable presencia y 
refinado y educado temperamento musi-
cal». De Stecchi «una voz de gran cali-
dad, potencia y de una amplitud poco 
común, siendo el alma de la represen-
tación y el gran triunfador», llegando a 
bisar su aria Largo al factotum. 

Temporada de Ópera de Zaragoza. 1974
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La Gran Temporada de Ópera de 1974 contó con seis funciones de 
abono: Manon, El barbero de Sevilla, La bohème, Tosca, Carmen, 
Fausto y una séptima fuera de abono, Rigoletto. La función del 21 de 
mayo de 1974, segunda de abono, fue El barbero y correspondió con 
el siguiente reparto: María Fleta (Rosina), Adriana Alinovi (Berta), Marco 
Stecchi (Fígaro) que ya lo había cantado en 1969, Charles Burles (el 
conde Almaviva), Giano Succi (Don Bartolo), Leonida Bergamonti (Don 
Basilio), Francisco Paulet (Fiorello) y Gervasio Ventura (el notario), bajo 
la dirección de Ricardo Bottino en el podio, siendo el director de escena 
Diego Monjo. La orquesta estaba formada por músicos de Zaragoza.

Los titulares de la prensa del momento señalaron lo siguiente: «El bar-
bero de Sevilla en la temporada de Ópera. Rotundo éxito de María Fleta» 
(Amancer). «Una brillante representación de El barbero de Sevilla, con 
Marco Stecci, María Fleta y Charles Burles» (Heraldo de Aragón). El 
Noticiero, bajo el título «Gozo y comprensión infantil en El barbero de 
Sevilla», dedicó su crónica a la función nocturna pero también al ensayo 
general con niños de las escuelas municipales.

Como destacó Joaquín Aranda en Heraldo, «fue una brillante repre-
sentación de una de las obras más bellas, graciosas y sugestivas de la 
ópera italiana».

Las dos últimas funciones hasta la fecha, en el Principal de Zaragoza, 
fueron las protagonizadas el 22 de mayo de 1992 y 14 de noviembre 
de 2006 por la Ópera de Cámara de Varsovia y la Compañía de Ópera 
Romántica, respectivamente: con crónicas como «polacos con incon-
testable profesionalidad y acierto, orquesta floja y escasos contrastes, 
coro rozando lo mínimo exigible, cantantes de lo que se espera mucho, 
falta de robustez, escatimó volumen, no tuvo su mejor noche, fiesta del 
bel canto» (Heraldo de Aragón).
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El código Rossini
José A. González 

El barbero de Sevilla es, probablemente, la ópera cómica (o buffa, si se 
prefiere) más importante de toda la historia de la ópera y, sin duda, la 
más representada no solo en los últimos 200 años, sino también en la 
actualidad. Esto se debe a una serie de rasgos técnicos que hicieron 
de Rossini todo un héroe de su tiempo. Un héroe que logró eclipsar a 
sus predecesores italianos del momento, Cimarosa y Paisiello, mucho 
menos conocidos en la actualidad. Un héroe que logró que su forma de 
componer ópera se convirtiese en un estándar de referencia para otros 
compositores, especialmente Bellini y Donizetti, configurando el estilo 
hoy conocido como bel canto. Incluso el joven Verdi, el otro gran héroe 
de la ópera italiana del siglo XIX, partirá de los principios expresivos y 
formales de Rossini en sus primeras óperas.

Solo que utilizar las palabras «genio» y «héroe» no hacen sino distraer-
nos de lo que otros indicios nos dicen lo que seguramente fue: un incan-
sable y veloz trabajador que supo entender inteligentemente los gustos 
de su público. Se ha distorsionado mucho la vida real de Rossini y tam-
bién su trabajo como compositor. La fuente principal es Stendhal, emi-
nente escritor francés que solo escribió dos biografías, la de Napoleón 
y la de nuestro personaje (háganse una idea de la fama que se labró en 
su tiempo). Stendhal es crítico con algunas de sus obras, pero siem-
pre trata de destacar su talante hablador, gourmet, y elegante señor de 
salón del Segundo Imperio. Pero poco se sabe de su época de trabajo 
acelerado, de su relación con los libretistas de sus óperas, de la forma-
ción de su estilo personal. Nadie pensó en ese momento que pudiera 
ser un asunto importante.

El barbero de Sevilla es su ópera más importante. Figuras como 
Beethoven o Verdi dijeron y escribieron palabras elogiosas sobre ella. 
Hablaremos de sus rasgos estilísticos más sobresalientes, que algunos 
han llamado «receta», «fórmula» o, como apuntamos en el título, «código 
Rossini», copiando a Julian Budden, el cual hace referencia al Código 
Civil de Napoleón de 1804. Antes de nada, hay que decir que El bar-
bero es una ópera compleja, que se puede leer en muchas capas y en 
muchos niveles de escucha y de comprensión, por lo que este esbozo 
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escueto e incompleto no pretende más que dar unas pautas básicas, 
especialmente para aquellos oídos no tan familiarizados con el mundo 
operístico.

Quizá del rasgo de estilo que más se ha hablado es su uso del cres-
cendo, que Rossini utiliza para crear una constante expectativa no solo 
en cuanto a intensidad sonora, sino también rítmica y melódica. Aunque 
es un recurso que usa en innumerables ocasiones, hay un aria especial-
mente indicada para apreciarlo. Es en la que Basilio aconseja a Bartolo 
que maquine una calumnia (también llamada fake por los menores de 40 
años). Rossini aprovecha el texto para representar con los timbres de la 
orquesta la idea del crecimiento de la mentira. En un ejercicio magistral, 
las cuerdas empiezan el pasaje con un pianissimo en las cuerdas, que 
tienen que tocar sul ponticello, es decir, que el arco debe frotar la zona 
más cercana al puente, hecho que produce un efecto de sonido más 
débil. El propio arco melódico que recrea la orquesta en este pasaje se 
asemeja a la forma de un oleaje, que comienza muy calmado y termina 
en un fortissimo, que coincide con el pasaje del texto en que Basilio 
asevera que la mentira crece hasta convertirse en un cañonazo (colpo 
di cannone).

Apoyando la idea anterior nos surge otro recurso largamente usado por 
Rossini: el stacatto (o, en español, sonido picado), es decir, el hecho de 
hacer las notas muy cortitas, dejando un espacio de silencio entre unas 
y otras. Un ejemplo muy clásico y magistral es su famosa aria Largo al 
factotum. Ya durante toda la introducción orquestal, el stacatto propor-
ciona una ligereza de articulación que permite usar unos tempi (tiempos, 
velocidades) muy rápidos.

El uso del staccato en tiempos rápidos nos lleva a la tercera idea: el 
uso de una melodía muy lineal en los pasajes silábicos muy rápidos, 
una especie de trabalenguas, muchas veces asignados a los personajes 
cómicos. El mejor ejemplo es el aria de Bartolo A un dottor della mia 
sorte, en el que este estilo de carácter declamatorio y humorístico a la 
vez ayuda a caracterizar a estos personajes buffos.

Y, ya entrando en cuestiones de línea melódica, no podemos dejar de 
nombrar una de las características primordiales del belcantismo, que es 
el tratamiento virtuosístico de la línea vocal, de la mano de una preocu-
pación creciente por la melodía, muchas veces de dificultad extrema por 
su carácter melismático (es decir, cuando se suceden muchas notas a 
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gran velocidad, pero en una misma sílaba de texto). La coloratura, que 
es como se llama a este fenómeno, llega a su máximo esplendor, y unido 
al fenómeno in crescendo del que hablábamos antes, llega a su culmen 
en las cadencias, en los finales de cada aria, en que se espera que el 
cantante se luzca con unas agilidades que culminen en un gran agudo, 
sostenido durante algunos segundos, antes de la apoteosis orquestal 
que marcará el final del número. Una de las piezas más famosas en este 
sentido es la cavatina Una voce poco fa. En ella, la soprano que encarna 
a Rosina debe hacer alarde de un gran dominio técnico y estilístico que, 
cómo no, va in crescendo, desde el inicio, más tranquilo, hasta la parte 
final (ma se mi toccano), en la que se suceden cascadas de notas y 
grandes artificios ornamentales hasta el Si agudo que caerá al Mi de la 
cadencia final.

Todos los ejemplos utilizados en los párrafos anteriores corresponden 
a varios de los números más notables de esta singular obra. Se podría 
añadir alguno más, como la primera aria para tenor, Ecco ridente in cielo, 
presentación del conde Almaviva en escena, o la canzona del mismo 
personaje, Se el mio nome, donde aparece con una guitarra rondando 

Wiener Staatsoper
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a Rosina, y ella le responde desde la casa de Bartolo, donde está ence-
rrada. En el segundo acto, Contro un cor reúne las características de un 
gran número musical con un gran dominio del humor en escena: en este 
caso, el Conde disfrazado de profesor de canto da una clase a Rosina, 
mientras Bartolo observa la clase, pero se queda dormido a ratos, dando 
lugar a la complicidad de los amantes. Acto seguido, Bartolo hace un 
burdo intento de cantar un aria dedicada a Rosina, con unas rimas y 
estilo que origina la burla de Fígaro, que aparece de improviso.

Los duetos y números de conjunto son siempre de especial relevancia, 
y aquí podemos destacar el Dunque io son, en el que Rosina sabe por 
Fígaro que su amor es correspondido. Pero, de acuerdo a la lógica del 
crescendo rosinniano, es de esperar que el lucimiento de los conjun-
tos se reserve para los dos finales, el de cada uno de los dos actos 
siendo, por supuesto, toda la parte final de la ópera, desde el quinteto 
Don Basilio, en el que los personajes interaccionan de una forma más 
continuada para acrecentar el enredo de la trama en su momento álgido, 
que desenlaza en el terceto Ah qual colpo inaspettato, y Zitti, zitti, piano, 
piano, antes del número final en que el Conde, acompañado del coro, 
cierra la ópera cantando su propia felicidad y la de su nueva esposa. 

Mención merece también su «sinfonía» u obertura, de la que cabe decir 
que no fue compuesta originalmente para El barbero, sino para una obra 
anterior titulada Aureliano in Palmira (1813), la cual fue reutilizada para 
Elisabetta, regina d’Inghilterra (1815) y, finalmente, en la obra que trata-
mos aquí, en 1816. No es raro encontrar en la obra de Rossini este tipo 
de reciclaje de fragmentos de obras suyas anteriores, máxime cuando 
la obertura constituye una entidad separada, en cuanto a motivos meló-
dicos, rítmicos y formales, del resto de la ópera.

Podríamos hablar de más cuestiones de estilo, como la ágil ornamenta-
ción, el uso del registro diegético (esto es, cuando los personajes cantan 
canciones dentro del propio argumento, que ellos mismos escuchan y 
valoran), los golpes de orquesta como llamada de atención, y un largo 
etcétera de recursos que, tanto por falta de espacio como en un intento 
de no abusar de la prosa en estas cuestiones de placer artístico, deja-
remos en el aire. Como he mencionado anteriormente, una ópera como 
El barbero de Sevilla está llena de detalles, y muchos de ellos solo serán 
comprensibles si nos acercamos a ella con los oídos curiosos y las men-
tes abiertas.
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Pablo Martínez _tenor

Estudió con los maestros Ryland Davies, Rosa Domínguez y Milagros 
Poblador en la Escuela Superior de Música Reina Sofía. Ha realizado ade-
más formación complementaria en el Conservatorio del Liceu de Barcelona 
y clases magistrales con importantes artistas.

Pablo Martínez ha interpretado Ernesto (Don Pasquale) en el Ópera Estudio 
de Tenerife en el Auditorio Adán Martín, El Retablo de Maese Pedro en 
el Teatro Regio di Parma, el rol de Fenton (Falstaff) en el Teatro Mayor 
Julio Mario Santo Domingo de la Ópera de Colombia, Don Ottavio (Don 
Giovanni), Ferrando (Cosi fan tutte) en Opera na Zamku en Polonia, Don 
Ramiro (La Cenerentola) en el Teatro Colón de Bogotá, el conde Almaviva 
en la Ópera de Cracovia y en la Ópera de Colombia, además de Oronte 
(Alcina) en el Stadttheater de Klagenfurt.

También ha participado en el Mesías de Handel como solista con la 
Orquesta Sinfónica de Colombia bajo la dirección de Baldur Brönnimann en 
2013 y en el Teatro Colón en 2018. Además, ha cantado como tenor solista 
del Réquiem de Mozart.

En España el joven tenor ha cantado en el Teatro Real, dirigido por Plácido 
Domingo, y ha interpretado el rol del príncipe Ramiro en La Cenerentola de 
Amics de l’Òpera de Sabadell (2019), L’elisir d’amore en el Auditorio Manuel 
de Falla en Granada, en el Auditorio Nacional y en la Fundación Juan March.

Ha sido galardonado con el segundo premio del Concurso Internacional de 
Canto Ciudad de Logroño en 2018, así como en la 38th International Hans 
Gabor Belvedere Singing Competition 2019, donde ha obtenido como pre-
mio especial dos contratos del jurado para teatros internacionales.
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Paola Leguizamón _mezzosoprano

Estudió en la Universidad de Cundinamarca en Colombia. Recientemente 
entra a ser parte de la cátedra de canto Alfredo Kraus en la Escuela Superior 
de Música Reina Sofía de Madrid, donde cursa el máster en interpretación 
bajo la tutoría de Susan Bullock. 

Ha trabajado bajo la batuta de importantes directores como Gustavo 
Dudamel, Pietro Rizzo, Josep Caballé Domenech o Gianluca Marcianò, 
entre otros. En el año 2021 interpretó parte del programa «Crescendo, crea-
mos ópera» del Teatro Real de Madrid y gracias a ello tuvo la oportunidad 
de debutar en grandes teatros como el Teatro Real, Teatro Campoamor en 
Oviedo, Teatro de la Maestranza en Sevilla y Teatro Echegaray en Málaga. 
Durante este mismo año debutó en el Teatro Comunale di Bologna en el rol 
de Rosina de Il barbiere di Siviglia. También ha participado en el Cartagena 
Festival Internacional de Música en las últimas tres ediciones, donde regre-
sará a encarnar nuevamente a Rosina. Recientemente cantó en el estreno 
absoluto de la obra Un mar de sueño del compositor español Mauricio 
Sotelo. 

Ha sido galardonada en varias ocasiones, destacando el Primer Premio 
Femenino en el XVII Concurso Internacional de Canto «Maria Callas» en 
Sao Paulo (Brasil), el Premio de Canto «Ciudad de Bogotá» en la categoría 
Excelencia, donde también recibe el Premio Victoria de los Ángeles a mejor 
intérprete de canción académica, lo que le permite cantar en el Festival 
Live Victoria en Barcelona y en el Teatro de la Zarzuela en Madrid, donde 
regresó a finales de 2020 para cantar la ópera Marianela de Jaume Pahissa. 

Participó en el ciclo de conciertos en homenaje a Antón García Abril «Luz 
de Aragón» en el Auditorio de Zaragoza en mayo de 2022.
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Borja Quiza _barítono

Nacido en Ortigueira (La Coruña) en 1982, ha estudiado canto con Teresa 
Novoa, Mª Dolores Travesedo y Renata Scotto para luego perfeccionar 
y mantener su técnica con el tenor argentino Daniel Muñoz. Ha recibido 
el premio Ópera Actual al mejor cantante lírico joven en 2009 y el premio 
al mejor cantante de zarzuela de los prestigiosos premios líricos Teatro 
Campoamor de Oviedo en el año 2010. 

Ha actuado en los principales teatros españoles: Teatro Real, Teatros del 
Canal y Auditorio Nacional de Madrid, Liceu y Auditori de Barcelona, Palau 
de les Arts de Valencia, Festival de Amigos de la Ópera y Festival Mozart 
de La Coruña, Arriaga y Euskalduna de Bilbao, Kursaal y Victoria Eugenia 
de San Sebastián, Pérez Galdós de Las Palmas, Gayarre y Baluarte de 
Pamplona, Maestranza de Sevilla, Campoamor de Oviedo, Jovellanos de 
Gijón, Calderón de Valladolid, Palacio de Festivales de Santander, Villamarta 
de Jerez, Guimerá y Auditorio de Tenerife. Y en teatros internacionales: La 
Fenice di Venezia, Carlo Felice di Genova, Ander Wien de Viena, Comunale 
di Bologna, Maggio Musicale Fiorentino, Reate Festival di Rieti, Accademia 
Nazionale di Santa Cecilia di Roma, Auditorium di Milano, Luciano Pavarotti 
di Módena, Vespasiano di Reggio Emilia, Zomeropera de Bélgica, New 
Israeli Opera de Tel-Aviv, Festival Belcanto de Knowlton (Montreal), Ópera 
de Colombia…

Ha trabajado con los directores de escena Martone, Michieletto, Pelly, Font, 
Abbado, Sagi, Warner, Del Monaco, Grinda, Pasqual, Tambascio, Bieito, 
Homoki, Azorín, Dalla…

Interpreta en la película de Carlos Saura Io, Don Giovanni (2009) el papel de 
Don Giovanni.
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Ricardo Seguel _bajo-barítono

Debutó en 2002 con La traviata en el Teatro Municipal de Santiago de Chile. 
A lo largo de su carrera ha desarrollado una especial afinidad por el reper-
torio buffo de Rossini y Donizetti, aunque la importancia de su material 
vocal también le ha permitido afrontar roles serios. 

Entre sus compromisos recientes y futuros destacan Don Pasquale 
(Festival de Glyndebourne); L’italiana in Algeri/Mustafà (Concertgebouw 
de Ámsterdam); L’elisir d’amore/Dulcamara (Teatro San Carlos de Lisboa); 
Matilde di Shabran/Ginardo y L’accademia di musica/Cecchino (Festival 
Rossini de Wildbad); L’italiana in Algeri/Mustafà, L’elisir d’amore/Dulcamara, 
Rigoletto/Monterone (Teatro Colón de Buenos Aires); La forza del destino/
Melitone, L’italiana in Algeri/Mustafà, La Cenerentola/Alidoro, Rigoletto/
Monterone, Il turco in Italia/Selim, Don Giovanni/Leporello, Pêcheurs des 
perles/Nilakhanta, Il barbiere di Siviglia/Bartolo, Roméo et Juliette/Frére 
Laurent (Teatro Municipal de Santiago de Chile); Le nozze di Figaro/Bartolo 
(Teatro de la Maestranza de Sevilla); Così fan tutte/Guglielmo (Teatro Sodre 
de Montevideo); L’italiana in Algeri/Mustafà, Madama Butterfly/Zio Bonzo 
(Ópera de Bilbao-ABAO); L’italiana in Algeri/Mustafà (Palau de Les Arts de 
Valencia y Opéra de Saint-Étienne); L’italiana in Algeri/Mustafà, Il viaggio a 
Reims/Don Profondo (Teatro de La Plata); L’italiana in Algeri/Mustafà, Don 
Pasquale, Il turco in Italia/Selim, Rigoletto/Monterone y Le nozze di Figaro/
Antonio (Ópera de Oviedo); y Don Pasquale (Teatro Jovellanos de Gijón). 

Ha trabajado con eminentes directores de escena como Emilio Sagi, Alfred 
Kirchner, Curro Carreres, Mariame Clément, Nicola Berloffa, Joan Anton 
Rechi, Stefano Vizioli, Guy Joosten, Jérôme Savary, Jean-Louis Pichon o 
Joan Font. 
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Pavel Chervinsky _bajo-barítono

Como solista en la Staatsoper de Hannover, Chervinsky asumirá los pape-
les de Figaro en Le nozze di Figaro, Don Basilio en Il barbiere di Siviglia, 
Tsar Saltan en The Tsar Saltan tale y Roggero en La Juive en la temporada 
2022-2023.

Entre sus últimos compromisos destaca su regreso a la Ópera Nacional de 
Santiago de Chile como Gremin en Eugene Onegin, el Rey de Egipto en Aida 
y su debut en la Staatsoper de Hannover con los roles de Basilio en Il bar-
biere di Siviglia, Dulcamara en L’elisir d’amore, Gremin en Eugene Onegin, 
Zuniga en Carmen, Sparafucile en Rigoletto, el Rey en Aida y Ruggiero en La 
juive. En la Ópera Nacional de Santiago interpretó Orbassano en Tancredi y 
Salieri en Mozart y Salieri. Su debut en Italia en el Teatro Massimo fue en el 
papel de Alidoro en La Cenerentola.

Como miembro del programa de jóvenes artistas del Teatro Bolshoi, 
Chervinsky pudo adquirir un repertorio que incluye a Ibn-Hakia y el médico 
moro en Iolanta, oficial de policía y Mitykha en Boris Godunov, portero en 
Die zauberflöte, Alessio en La sonnambula, carcelero en Tosca, emisarios 
flamencos en Don Carlo y Guglielmo (cover) en Così fan tutte.

Chervinsky ha obtenido el Gran Premio del III International Shtokolov Vocal 
Competition de San Petersburgo (2012); el Segundo Premio del I Russian 
National Shebalin Vocal Competition de Omsk; y el Segundo Premio del 
Barsova Russian National Open Vocal Competition de Sochi. Fue finalista 
del International Hans Gabor Belvedere Singing Competition de Moscú 
(2017), así como del Concurso Internacional de Canto Francisco Viñas.
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Omar Lara _barítono

Originario de la Ciudad de México, concluye sus estudios musicales en la 
Escuela Nacional de Música para después continuar con su perfecciona-
miento operístico en la Sociedad Internacional de Valores de Arte Mexicano 
(SIVAM), Opera Studio Beckmann y Estudio de Ópera de Bellas Artes. 

Su formación incluye prestigiosos programas como la Georg Solti 
Accademia (Castiglione della Pescaia, 2015), Solti Peretti Repetieur’s 
masterclasses (Venecia, 2016) y el International Vocal Arts Institute IVAI/
Metropolitan Opera of NY (Nueva York, 2016). Se ha presentado en los 
escenarios más importantes de su país e hizo su debut operístico cantando 
el rol de Marcello en La bohème al lado de Ramón Vargas y Ainhoa Arteta. 

Ganador del Primer Premio en el VII Concurso Internacional de Canto de 
Sinaloa y en el Primer Concurso de Canto del Estado de México, siendo 
también finalista y premiado en el XXV Concurso de Canto Carlo Morelli. 

Miembro del Centre de Perfeccionament del Palau de les Arts durante las 
temporadas 2019/20 y 2020/21, donde cantó en óperas como Les mamelles 
de Tirésias, Il viaggio a Reims o Il tutore burlato, entre otras. Allí comenzó su 
trabajo vocal con el renombrado tenor argentino Raúl Giménez, con quien 
actualmente continúa trabajando. 

Recientemente ha debutado en Carmina Burana de Carl Orff con la presti-
giosa Ulster Orchestra en Irlanda del Norte. Su repertorio incluye los barí-
tonos principales de óperas como Le nozze di Figaro, Così fan tutte, Don 
Giovanni, L’elisir d’amore, La bohème, Gianni Schicchi, Pagliacci, Carmen 
o Faust, entre otras.
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Amparo Navarro _soprano

Nacida en Faura (Valencia), como cantante de oratorio ha cantado el Gloria 
de Vivaldi, Magnificat de Bach, Magnificat de Pergolesi o Requiem de 
Mozart.

En diciembre del 2001 debutó en la Wiener Kammeroper con la producción 
de El barberillo de Lavapiés y seguidamente interpretó Cosi fan tutte en el 
rol de Fiordiligi en una producción del IVM.

En temporadas consecutivas ha cantado en el Auditorio de Zaragoza, 
Teatro Colón de Buenos Aires, Palau de la Música de Valencia, Teatro de 
la Zarzuela, Teatro Campoamor de Oviedo, Auditorio de El Escorial, Teatros 
del Canal de Madrid, Palau de Valencia, Teatro Colón de Buenos Aires o 
Teatro Mayor de Bogotá, entre otros.

Ha interpretado los papeles de Desdémona en Otello, Micaela en Carmen, 
Mimi en La bohème, Lauretta en Gianni Schicchi, Anna en Le villi, Lucrezia 
Contarini en I due Foscari, entre muchos otros, incluyendo su debut en el 
Palau de les Arts junto a Plácido Domingo en Iphigenie en Tauride, dirigida 
por Patrick Fourniller, así como numerosas zarzuelas.

Su debut en Estados Unidos fue con Luisa Fernanda, dirigida por Plácido 
Domingo en la Florida Grand Opera.

Recientemente ha debutado con Abigaile de Nabucco en una producción 
de Ignacio García en Toledo, Guadalajara, Albacete y nuevamente Abigaile 
en una producción de la Ópera Nacional de Kishinau (Moldavia).
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Leo Castaldi _director de escena

Nace en Milán y se gradúa en la Universidad de Siena en Letras Modernas. 
Interesado en la fotografía, el vídeo y las instalaciones interactivas, en 2003 
obtiene una beca como joven artista en San Quirico d’Orcia (Il Cantiere 
Remo Salvadori). Tras establecerse en 2005 en Barcelona, inicia una rela-
ción profesional con Luís Pasqual, de quien ha sido ayudante de dirección 
desde 2007 hasta hoy. De Pasqual dirige las reposiciones de La nozze di 
Figaro, Il prigionero, Sour Angelica, Manon Lescaut y Doña Francisquita 
en el Gran Teatre del Liceu de Barcelona, Simon Boccanegra en el Palau 
de Les Arts Reina Sofía de Valencia, La donna del lago en el Teatro alla 
Scala de Milán y Château Margaux y La viejecita en los teatros del Canal 
de Madrid. Además, colabora con directores de escena como Stefan 
Herheim, David McVicar y David Alden. Por su cuenta, dirige las produccio-
nes Barcelona balla, un espectáculo de danza interactivo para las Fiestas 
de la Mercé de 2012, Sogno profondo para el festival del mismo nombre en 
Toscana en 2019 y, en julio de 2020, se encarga del concepto y de la direc-
ción de escena de La traviata en el Teatro Real.

En este año ha dirigido La traviata en el Teatro Calderón de Valladolid y 
asumirá nuevos retos en El Liceo de Barcelona en esta próxima temporada 
2022-2023.

Participó en la I Temporada de Lírica y Danza, organizada por el Gobierno 
de Aragón en 2021, como director de escena del pastiche lírico-teatral 
Maestro de canto.
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Igor Tantos _director del Coro Amici Musicae 

Comienza sus estudios de clarinete en los conservatorios de Tudela y 
Pamplona y obtiene los títulos de Dirección de Orquesta (Juan José Olives) 
y Dirección de Coro (Nuria Fernández) en el Conservatorio Superior de 
Música de Aragón. Continúa su formación con López Cobos, Tamayo, 
Heltay, Enrique Azurza, Mireia Barrera, Lluís Villamajó, Xavier Pastrana, etc.

Como director funda y dirige la Orquesta y Coro de Cámara de Tudela. 
Fue director titular de la Banda de Música de Tudela, Coro Ciudad de Tres 
Cantos y codirector del Coro 2008 de la Expo de Zaragoza. Ha sido invitado 
a dirigir agrupaciones profesionales como la Banda Municipal de Bilbao, la 
Orquesta Ciudad de Tres Cantos, El Trovar de los Afectos, Banda Sinfónica 
Valle del Ebro, WOZ, o los solistas de la Orquesta Reino de Aragón.

Su interés en el terreno de la música vocal lo ha llevado a trabajar como 
cantante con importantes agrupaciones nacionales y ha colaborado en 
numerosas grabaciones, cosechando diversos premios nacionales e inter-
nacionales (Gran Premio Nacional de Canto Coral en 2010 y Segundo 
Premio en el Festival Coral Internacional de Neuchâtel, Suiza, entre otros).

Su actividad concertística lo ha llevado a algunos de los más importan-
tes escenarios nacionales de Zaragoza, Madrid, Barcelona, Pamplona, San 
Sebastián, Bilbao, Salamanca, Málaga, etc.) e internacionales, realizando 
varias giras por Francia, Italia, Suiza y Alemania.

Desde 2018 es director artístico del Coro Amici Musicae del Auditorio de 
Zaragoza, una de las agrupaciones corales amateurs de referencia a nivel 
nacional.
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Coro Amici Musicae

El Coro Amici Musicae fue creado en 1989 en la Escuela Municipal de 
Música de Zaragoza por el que fue su director hasta 2013, Andrés Ibiricu. 
Ha tenido una vinculación muy estrecha con el Auditorio de Zaragoza 
desde su inauguración en 1994, constituyéndose como coro residente del 
mismo. Entre 2013 y 2018 los directores del coro fueron Javier Garcés y 
Elena Ruiz. Desde 2018, y hasta la actualidad, la dirección artística corre a 
cargo de Igor Tantos Sevillano.

Amici Musicae ha cantado obras de Bach, Vivaldi, Händel, Mozart, 
Beethoven, Schubert, Rossini, Verdi, Brahms, Fauré, Stravinsky, Prokofiev 
etc. Como coro escénico, ha participado también en numerosas produc-
ciones de ópera, zarzuela y ballet, destacando en su repertorio La flauta 
mágica, Il trovatore, La traviata, Carmen, La bohème y Madama Butterfly en 
el Auditorio de Zaragoza.

El coro ha tenido la oportunidad de trabajar con numerosos directo-
res de reconocido prestigio nacional e internacional y ha colaborado con 
orquestas nacionales e internacionales y con agrupaciones residentes del 
Auditorio de Zaragoza.

Ha cantado en algunos de los escenarios de mayor relevancia nacional 
e internacional: Auditorio de Zaragoza, Auditorio Nacional de Madrid, el 
Palau de la Música Catalana de Barcelona, Auditorio del ADDA de Alicante, 
Auditorio Calouste Gulbenkian de Lisboa, Palau de la Música de Valencia, 
Catedral de Saint-Étienne y Sala Halle aux Grains de Toulouse, Accademia 
Santa Cecilia de Roma, Iglesia Our Lady of Dolours…

Tras más de treinta años de andadura musical, numerosas críticas, proyec-
tos y grabaciones avalan a Amici Musicae como referente en el panorama 
coral nacional.

	 Tenores	 Rubén Larrea, Eduardo Lascorz, Antonio Mateo, 

Fabio Scé, Sabino Cabeza

	 Tenores II	 Igor Tantos, Santiago Gaspar, Antonio Dagnino, 

Pablo Vázquez, José Ramón Beltrán, Luis Aznar

	 Barítonos-bajos	 José Manuel González, Javier Sádaba,  

Félix Higueras, Ángel Bagüés



37

Orquesta Reino de Aragón

La ORA es una formación privada referente en el ámbito nacional, fundada 
en 2011 por el músico Sergio Guarné, que ha llevado a cabo más de 50 
producciones, 150 conciertos en 6 países con una gran crítica de público 
y prensa. Desde la temporada 2013/14, su director titular es el maestro 
Ricardo Casero, y desde el año 2017 es formación residente del Auditorio 
de Zaragoza.

Ha compartido escenario con artistas de talla internacional y ha realizado 
numerosas giras en Francia, Alemania y Turquía, siendo orquesta residente 
de Musica Riva Festival (Italia). 

La ORA ha impulsado trabajos discográficos, emite sus grabaciones en 
directo a través de su distribuidora internacional, Halidon Music, y a través 
del canal Allegro HD retransmite sus conciertos más importantes para toda 
Latinoamérica.

En su apartado social ha colaborado estrechamente con el proyecto edu-
cativo Vura Music Project, en Uganda.

Participó en las dos primeras temporadas de Lírica y Danza (0 y I) orga-
nizadas por el Gobierno de Aragón en 2020 y 2021, en el Auditorio y el 
Teatro Principal de Zaragoza, representando sendos recitales con solistas 
y el pastiche lírico-teatral Maestro de canto, con dirección artística de Leo 
Castaldi y musical de Ricardo Casero.

Violines I: Marco Scalvini, Ana Albero, Alicia Navidad, Carla Alonso, Christy 

Chen, Carlos Valbuena, Juan Gomollón, Edelweiss Tinocco, Beatriz Ordieres. 

Violines II: Beatrix Urban, Raquel Sobrino, Daniel Henao, Eva Laliena, Daniel 

Sánchez, Natalia Ferrer, Ana Simón, Daniel Martínez. Violas: Paul Cortese, Ana 

Royo, Juan Luis Arcos, Leticia Moros, Sergio Vallejo. Cellos: Alberto Ferrés, Elva 

Trullén, Alberto Muñoz, Zeynep Yamaner. Contrabajos: Abigail Herrero, Alberto 

Navarro, Alfredo Carrión. Flauta: Alejandro Ortuño. Oboe: David Perpiñán. 

Clarinete: Kie Umehara. Fagot: Lidia Ariza. Trompas: Luis Sousa, Fernando 

Cantero. Percusión: Carlos Peiró, Javier Sampériz. Clave: Silvia Mkrtchian. 

Guitarra: Raúl Viela
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Orquesta Reino de Aragón

Coro Amici Musicae
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Ricardo Casero _director de la Orquesta Reino de Aragón

Ha impulsado su carrera como director en el Palau de les Arts de Valencia, 
donde ha trabajado en estrecha colaboración con grandes maestros como 
Zubin Mehta, Lorin Maazel, Riccardo Chailly o Valery Gergiev. 

Casero ha trabajado como director con formaciones internacionales 
como la Orchestre d’Opéra de Marseille (Francia), Franz Liszt Chamber 
Orchestra (Hungría), Halle Staatskapelle (Alemania), Danubia Symphony 
Orchestra (Hungría), Orquesta Filarmónica de Jalisco (México), Transylvania 
Philharmonic Cluj y Romanian National Radio Orchestra (Rumanía), National 
Philharmonic of Ukraine y Kiev National Orchestra (Ucrania), Swedish Wind 
Ensemble (Suecia) y Georgia National Philharmonic (Georgia), entre otras. 

También para formaciones en España como la Orquesta Nacional de 
España, Orquesta Sinfónica de Bilbao, Real Philharmonia de Galicia, 
Orquesta de la Comunidad Valenciana, Orquesta de Valencia, Orquesta 
de Extremadura, Orquesta Sinfónica de la Región de Murcia, Orquesta 
Ciudad de Granada, Orquesta Sinfónica de Córdoba, Orquesta Filarmonía 
de Oviedo y Orquesta Sinfónica de Castilla y León, entre otras. 

En la temporada 2021/22 destaca su debut en Estados Unidos, Corea del 
Sur y China. Dirigió el pastiche lírico-teatral Maestro de canto, dentro de la 
I Temporada de Lírica y Danza organizada por el Gobierno de Aragón en 
2021.

Ricardo Casero es miembro de Fulbright Grant y ha sido premiado en todo 
el mundo en numerosas competiciones internacionales. 
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Julietas 
y

Romeos
Palacio de Congresos
de Zaragoza

17 diciembre / 20:00
18 diciembre / 18:00
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Compañía de Danza: LaMov

Orquesta: Katharsis Ensemble

Nueva producción del Gobierno de Aragón

Dirección artística y coreografía: Víctor Jiménez

Asistente a la dirección: Mattia Furlan

Coreógrafo invitado: Francisco Lorenzo

Dramaturgia: Jana Pacheco

Dirección musical: Carlos Ocaña Arroyo

Creación musical: Jorge Sarnago

Soprano: Rosa Gomariz

Música: 

Romeo y Julieta, op. 13, de Serguéi Prokófiev

Romeo y Julieta, op. 17, de Hector Berlioz

I Capuleti e i Montecchi de Vincenzo Bellini

Norma de Vincenzo Bellini

Jorge Sarnago

Julietas y Romeos
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Bailarines

Paula Rodríguez, Imanol López, Daniel Romance, María Bosch, Fermín 
López, Ainhoa Fernández, Leyre Domingo, Pilar Miguel, David Castelló, 

Víctor J. Castro, Alazne Uralde, Ariel Morilla, Mattia Furlan

Diseño de iluminación: Luis Perdiguero

Vestuario: Marta Jiménez

Escenografía: David Fernández

Dirección técnica: Jorge Jerez

Ayudante técnico: Mario Burriel 

Fotografía: Mikel Pikabea

Maquillaje: José Luis Blasco

Peluquería: Noelia Gallardo
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Si pensamos en contemporaneizar la gran tragedia de Shakespeare, 
tenemos que reflexionar sobre cómo vivimos hoy el amor y la muerte. 
En el siglo XX y XXI, el amor, que ya no confía en las relaciones eter-
nas, construye vínculos románticos vulnerables que pueden romperse 
en cualquier momento. Los cuerpos enamorados viven en una batalla 
constante de miedos e inseguridades que, en muchas ocasiones, des-
truyen las relaciones antes de construirse. 

Vivimos en una cadena humana de cuerpos que forman parte de nuestra 
biografía amorosa y cada ruptura es una muerte, un duelo, una guerra 
que se nos queda dentro. Morimos cada vez que nos enamoramos por-
que vivimos amores efímeros condenados a marcharse. Por nuestras 
vidas pasan muchas Julietas y Romeos que, envenenados por la socie-
dad líquida, nos condenan a la imposibilidad de mantener los vínculos y 
perpetuar los estereotipos del amor romántico. 

Pero el amor verdadero, que no sabe de vivos ni de muertos, baila hasta 
la eternidad, donde las almas enamoradas –quizá de otra persona, o 
quizá de sí mismas– pueden seguir elevándose, liberadas ya de la bata-
lla de los cuerpos. 

Jana Pacheco
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Ariel Morilla

Leyre Domingo

David Castelló

Victor J. Castro

Pilar Miguel

Ainhoa Fernández

Daniel Romance

María Bosch

Paula Rodríguez

Imanol López

Mattia Furlan

Fermín López

Alazne Uralde
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Víctor Jiménez _director artístico de LaMov 

Víctor Jiménez está licenciado en Danza por el Real Conservatorio de 
Arte Dramático y Danza de Madrid (RESAD). Como bailarín empezó en la 
Escuela de Ballet de Víctor Ullate y pronto formó parte del desaparecido 
Ballet de la Comunidad de Madrid, donde se convirtió en bailarín solista. 
Después fue bailarín solista principal del Béjart Ballet Lausanne, dirigido 
por Maurice Béjart. Más tarde se convirtió en bailarín solista del Ballet de 
la Ópera de Lyon. 

Como intérprete, en su repertorio se encuentran ballets clásicos como 
Las Sílfides, Giselle, Tema y variaciones, Paquita, Concierto barroco y 
Don Quijote. También creaciones de Maurice Béjart como Huis close, 
Bhakti II, Bhakti III, Sinfonía para un hombre solo, La flauta mágica, La 
consagración de la primavera, Brel y Bárbara, El pájaro de fuego o Siete 
danzas griegas. Con el Ballet de la Ópera de Lyon ha interpretado coreo-
grafías de Kilyan, Mats Ek, Maguy Marin o Forsythe, entre otros. 

Desde 2008 está al frente de la compañía de danza LaMov, para la que ha 
coreografiado El Trovador, La Cenicienta, El lago, Tempus fugit o Terrenal, 
entre otros. 
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Francisco Lorenzo _coreógrafo

Nació en Argentina e inició sus estudios en compañías independientes y 
en el ballet de cámara de su ciudad, hasta ingresar en el Instituto Superior 
de Arte del Teatro Colón. Bailó para el Ballet Estable de dicho teatro 
durante varias temporadas. Después, Mauricio Wainrot lo convocó para 
el Ballet Contemporáneo del Teatro San Martín, donde trabajó con coreó-
grafos como Jean-Claude Gallota, David Parsons, Vasco Wellencamp, 
Nils Christie, Ginette Laurin, Tom Wiggers, John Wisman, Mark Godden, 
Serge Bennathan y Robert North, entre otros.

En 2002 se trasladó a Europa y realizó varios cursos de perfecciona-
miento en técnicas contemporáneas en Lyon, París y Barcelona. Trabajó 
para la compañía Metros de Barcelona dirigida por Ramón Oller hasta que 
en 2003 Nacho Duato lo contrató para la Compañía Nacional de Danza, 
donde desarrolló su trabajo como bailarín principal hasta 2013.

Asímismo ha realizado diferentes proyectos para el Centro Nacional de 
Difusión Musical de España junto a la Orquesta Nacional de España y el 
Coro Nacional. Y en 2019 se embarca en el proyecto Neanderthal con 
música original de Neønymus, por el que recibe el primer premio a Mejor 
Espectáculo de Noche en la Feria Europea FETEN.
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David Fernández Santos _escenógrafo 

Su trayectoria profesional siempre ha estado ligada a la creación de 
espacios y la imagen. Ese recorrido profesional le ha llevado por España, 
Reino Unido y Chile, a implicarse en proyectos cinematográficos, teatra-
les y artísticos.

Tiene formación en Bellas Artes, con la especialidad en fotografía y audio-
visuales, y un máster en producción audiovisual 3D. Acumula más de 14 
años de experiencia trabajando en cine, TV, documental, publicidad, tea-
tro y nuevos formatos, desempeñando diversas funciones en los departa-
mentos de realización, arte y posproducción. 

En los últimos años se encuentra más desvinculado del trabajo en cine-
matografía y, principalmente, centrado en la escenotecnia para teatro y 
danza y la docencia en el ámbito artístico.

Las obras en las que ha participado han recibido multitud de menciones 
y premios, entre las que se encuentra la candidatura de mejor espacio 
escénico en la pasada edición de los premios MAX, con la única obra 
aragonesa en dicha edición.
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Marta Jiménez Salcedo _diseñadora de vestuario

Licenciada en Bellas Artes por la Universidad de Barcelona y máster en 
diseño de indumentaria para espectáculos por la Universidad de las Artes 
de Londres, su actual línea de trabajo investiga el uso de materiales y 
métodos no convencionales en el diseño de vestuario.

Desde 2007 ha participado en numerosos proyectos artísticos inclu-
yendo Shakespeare in a Suitcase en el Victoria & Albert Museum (Londres 
2012), There Is Not Way Back en Sadler & Wells Theatre (Londres 2012), 
Balikbayan en Cloud Dance Festival (Londres 2014), El Largo ahora (San 
José de Costa Rica 2017), Secuencia A3 en el Centro Dramático Nacional 
(Madrid 2017) o la exposición No confirmamos ninguna regla (Museo 
Provincial de Huesca, 2018).

Su publicación Jazmín de vestido, cristal de papel. El vestuario escé-
nico como dispositivo artístico fue seleccionado en el concurso The Best 
Performance Design & Scenography Publication Award en la Cuatrienal 
de Praga de escenografía y espacio escénico. También ha sido nominada 
a los premios Deustche Bank Design Awards (Londres 2013), ganadora 
del Primer Premio en la I Convocatoria de Artes Visuales de La Casa 
Elizalde (Barcelona 2008) y de la Beca Antonio Saura para la Formación e 
Investigación Artística de la Diputación Provincial de Huesca (2011).

Ha sido durante varios años profesora asociada para la Universidad de 
Zaragoza e imparte talleres en centros de enseñanza superior como Aalto 
University, Umeå Universitet, Universidad de Costa Rica o Institut del 
Teatre de Barcelona.



52

Jana Pacheco _directora de escena

Jana Pacheco es historiadora del arte, dramaturga, directora de 
escena, mediadora cultural y performer. Estudió Historia del Arte en la 
Universidad Complutense y Dramaturgia y Dirección de escena en la 
RESAD (Real Escuela de Arte Dramático de Madrid). Realizó el Máster 
de Teatro y Artes escénicas por la Universidad Complutense de Madrid. 

Se ha especializado en dramaturgia visual y dramaturgia para la danza, 
desarrollando discursos conceptuales en torno a la expresión de los 
cuerpos diversos. Como directora ha estrenado proyectos colec-
tivos de teatro y performance como ¡Mujeres! A la asamblea (Museo 
Nacional de Arte Romano de Mérida, 2021); Deseo luego existo (Centro 
Cultural Úrculo. Programa 21 distritos. Ayuntamiento de Madrid, 2021); 
Parpadeos, una performance colectiva y accesible (Centro de Arte 
Museo Nacional Reina Sofía, 2019); o De voz en voz (Imagina Madrid, 
Intermediae-Matadero Madrid, 2019).

Ha trabajado en torno a la genealogía de mujeres en obras como 
Rosario de Acuña. Rafagás de Uracán (Teatro Valle-Inclán. Centro 
Dramático Nacional, 2018), La tumba de María Zambrano –pieza poética 
en un sueño– (Teatro Valle-Inclán. Centro Dramático Nacional, 2018) y 
Camille (Teatro de la Puerta Estrecha, 2016), entre otros. 
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Rosa Gomariz _soprano

Rosa Gomariz se forma en el Conservatorio Federico Moreno Torroba, 
en la Escuela Superior de Canto de Madrid y en el Chicago College of 
Performing Arts de la Universidad Roosevelt en Chicago, Illinois. 

Ha debutado en los papeles de Susanna (Le nozze di Figaro), Lauretta 
(Gianni Schicchi), Niña Estrella (Don Gil de Alcalá), Suor Gennovieffa 
(Suor Angelica), Amahl (Amahl y los visitantes nocturnos) e Inés (Il tro-
vatore). Y entre sus futuros proyectos cabe destacar su estreno en los 
papeles de Adina (L’elisir d’amore) y Aida en A.I.D.A en el Opera Studio 
de El Real Junior.

La joven soprano ha recibido varios premios y galardones, entre los que 
destacan el Premio a la mejor interpretación de zarzuela y el Segundo 
Premio en el Concurso Internacional de Canto Lírico Alcalá de Henares 
o el Primer Premio en el concurso vocal Fox Valley en Aurora, Illinois, 
entre otros. 

Actualmente forma parte del programa Crescendo del Teatro Real de 
Madrid y de la Mascagni Academy en el Teatro Goldoni en Livorno. 
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Katharsis Ensemble

Katharsis es un ensemble de origen aragonés ideado por Ricardo Gil 
Sánchez y Juan Gomollón Bel. Planteando espectáculos diferentes, tanto 
en la selección de obras como en la propuesta escénica, Katharsis nos 
acerca a la música de una manera singular. 

La exploración de innovadores formatos de concierto, la aproximación his-
toricista y la colaboración con diversas disciplinas artísticas (danza, pintura 
o teatro) marcan el compromiso del grupo por encontrar nuevas formas de 
conectar con el público. 

La composición de Katharsis es variable según el programa y la historia a 
contar, aunque siempre prima el espíritu colaborativo propio de la música 
de cámara. Sus integrantes han estudiado en los mejores centros naciona-
les (CSMA, Musikene, ESMUC, ESMRS) y en prestigiosos conservatorios 
europeos (Berlín, Lucerna, Friburgo, Basilea). Las enseñanzas de maestros 
reconocidos internacionalmente como Rainer Schmidt, Gordan Nikolic, 
Amandine Beyer, el Cuarteto Quiroga y el Cuarteto Casals influyen de forma 
decisiva en el espíritu y la esencia de Katharsis. 

El ensemble Katharsis debutó en agosto de 2020, ofreciendo en el Museo 
de Huesca su espectáculo La Alborada, con coreografía y danza a cargo 
de Marina Ares. Dicha actuación inauguró el Festival Múver (Música para 
Noches de Verano), producido por el Gobierno de Aragón. Y en el verano 
de 2021 presentó Brindando la nota, un programa lírico junto al recono-
cido barítono Manel Esteve, de nuevo en el Festival Múver en el Museo de 
Zaragoza. 

Los músicos de Katharsis tienen una amplia experiencia concertística y 
han trabajado con agrupaciones como la Sinfonieorchester Basel, Geneva 
Camerata, Freiburger Barockorchester o el grupo Gli Incogniti. 

Katharsis concilia su apuesta por la música de cámara del más alto nivel 
con el arraigo a Aragón, su tierra de nacimiento, con intención de multipli-
car el impacto del talento local en nuestra comunidad. 
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Carlos Ocaña _director

Formado como director de orquesta en Musikene y en Opus 23, debutó 
en esta disciplina en 2016 inaugurando la 25ª temporada de matinés de 
la Orquesta Sinfónica de Euskadi con el Tantris Ensemble, del que es 
director titular. Además, es titulado en Violín y Música de Cámara en el 
Real Conservatorio Superior de Música de Madrid y posgraduado en el 
Conservatorium Van Amsterdam.

Hasta la fecha ha dirigido un gran número de conjuntos, entre los que 
destacan la Joven Orquesta de la Comunidad de Madrid en los Teatros 
del Canal, el Coro Intermezzo en Donostia, la Orquesta Sinfónica de 
Bilbao, la Lake Como Philharmonic Orchestra en Gravedona, el Dèdalo 
Ensemble en Brescia, la Orquesta de Córdoba, la Orquesta della Magna 
Grecia o la Orquesta de Valencia, entre otras. 

Actualmente es director titular de la Orquesta Sinfónica MDC y ha sido 
director asistente en VERUM y la Orquesta Sinfónica de Castilla y León.
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Centenario del debut  
de Miguel Fleta 

Auditorio 
de Zaragoza

21 diciembre / 20:00

Carmen 
y

Tosca

en el Teatro Real de Madrid 
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Carmen de George Bizet

Carmen: Ketevan Kemoklidze

Don José: Joel Prieto

Micaela: Raquel Lojendio

Orquesta Reino de Aragón

Dirección musical: Ricardo Casero

Tosca de Giacomo Pucini

Tosca: Iwona Sobotka

Mario Cavaradossi: Alejandro Roy

Orquesta Reino de Aragón

Dirección musical: Ricardo Casero

Carmen y Tosca
Centenario del debut de Miguel Fleta 
en el Teatro Real de Madrid
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PRIMERA PARTE 

Carmen  
de Georges Bizet (1875)

Acto I
Preludio

L’amour est un oiseau rebelle «Habanera». Carmen
Monsieur le brigadier - Parle-moi de ma mère. Don José y Micaela

Près de remparts de Séville. Carmen

Acto II
La fleur que tu m’avais jetée. Don José

Acto III
Je dis que rien ne m’épouvante. Micaela

Acto IV
C’est toi? C’est moi. Tu ne m'aimes donc plus? Carmen y Don José

~

SEGUNDA PARTE

Tosca  
de Giacomo Puccini (1900)

Acto I
Introduzione

Recondita armonía. Mario Cavaradossi
Mario! Mario!… Son qui. Floria Tosca y Mario Cavaradossi

Acto II
Vissi d’arte. Floria Tosca

Acto III
E lucevan le stelle. Mario Cavaradossi

Franchigia a Floria Tosca. Floria Tosca y Mario Cavaradossi
O dolci mani. Floria Tosca y Mario Cavaradossi

Senti, l’ora è vicina. Floria Tosca
Amaro sol per te m’era il moriré. Mario Cavaradossi
E non giungono. Floria Tosca y Mario Cavaradossi
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Miguel Fleta en el papel de Mario Cavaradossi. 1924
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Miguel Fleta en el papel de Don José. 1922. Foto dedicada la rey Alfonso XIII
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El simpático baturro
Por Pascual Espinosa

Quién iba a decirle a Miguel Fleta que, tras su precipitada huida de 
Barcelona a final del verano de 1919 rumbo a Italia junto a Luisa Pierrick, 
su amante, protectora y en estado de buena esperanza, iba a cantar, 
tres años después, ante los mismísimos Reyes de España y con su 
madre en un palco del Teatro Real.

Michele Fleta, como así se llama la joven promesa canora, cuando llega 
a Madrid habla castellano, pero entremezclado con giros y palabras en 
italiano. Es un muchacho cordial y tímido, con abundante cabello, con 
porte elegante y varonil y representando más edad de la que realmente 
tiene (Albalate de Cinca, 1897). Su nombre solo es conocido en los men-
tideros líricos madrileños; pero hay cierta expectación por la triunfal 
carrera de Miguel tras una exitosa carrera lírica en los teatros Volksoper 
de Viena y Costanzi de Roma. En Italia, Pierrcik desestimó su primer 
apellido –Burro– porque en italiano se traduce por mantequilla y no era 
un nombre muy artístico.

Miguel Fleta se hospedó en el Hotel París de la capital desde el día 3 de 
marzo de 1922. Hasta su marcha el 31 de ese mismo mes, va a acaparar 
todos los focos y atenciones de los melómanos, del público madrileño y 
de la prensa nacional y regional aragonesa.

El calendario artístico por el que es contratado fueron siete funciones 
más una octava a petición del público, repartidas en el siguiente calen-
dario: el 7 de marzo Carmen*; el día 9, en función de gala, Carmen; el día 
11 su debut en Tosca y al siguiente –sin descanso– Carmen. Nuevamente 
Tosca los días 14 y 16 –este a petición del público–; Carmen el día 18 
y, por último, el día 21 de marzo Tosca, su despedida de los escenarios 
madrileños en su primera temporada. El día 31 partirá hacia Génova.

José Amézola, bilbaíno, es el empresario del Real. Es quien contacta 
con Fleta para que debute en España. El Real es un negocio ruinoso y 
confía en que esa nueva voz, que solo conoce por recortes de prensa 
italianos, levante su negocio lírico. 

* Carmen se cantó en italiano.
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El ABC publica en su edición del día 2 de marzo la primera mención 
al tenor aragonés: «Próximamente presentación del tenor español que 
más resonancia tiene hoy en el mundo: Miguel Fleta. Será un aconte-
cimiento». Tres días después, en su edición matutina el mismo diario 
escribe: «El próximo martes se presentará al público del Real el mara-
villoso tenor Miguel Fleta, el simpático baturro que ha conquistado el 
primer puesto en el arte del canto con solo un año de carrera. Miguel 
Fleta puede decir como César, que llegó, vio y venció. Es halagüeño 
para nosotros que sea un compatriota nuestro el que lleve el cetro del 
difícil reinado sobre la escena lírica».

Sus compañeros de reparto iban a ser Gabriela Besanzoni –que por 
enfermedad fue sustituida por María Gar–, el barítono Benvenuto Franci 
y la soprano Lolita Alcaraz. 

La crónica de su debut en el ABC al día siguiente señala un excep-
cional Don José «por la extensión, volumen y timbre de su voz. Fue 
terminar el acto segundo, y tras repetidas salidas a escena de Fleta, 
con sus compañeros, gritaba enardecido por el entusiasmo: ¡Solo! 

Miguel Fleta con Pablo Luna. 1922
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¡Solo!… De estupendas facultades vocales, y si no cantó dos veces 
la romanza de la flor fue porque en la lucha entre los que sin piedad 
pedían la repetición y los que juzgaban cruel aprovecharse de la bon-
dad de un cantante que se entrega inconsciente al capricho insaciable 
de las masas, logró imponerse la sensatez. Su voz hermosa, completa, 
igual en la facilidad para todos los matices, se impuso avasalladora en 
todo lo cantable».

Esa noche, Miguel Fleta salió a hombros del Real hasta el Hotel París. Un 
gran número de espectadores exaltados llevaron al tenor de tal manera 
por la calle Arenal. Esta escena se repetiría a lo largo de su carrera. Fue 
tal el éxito de su debut que, en la segunda función de Carmen, asiste la 
Familia Real al completo y desde Zaragoza acude su madre, hermanos 
y una amplia delegación político-cultural aragonesa.

A partir de esa noche, y durante el reinado de Fleta, la ópera Carmen 
estará vinculada a la voz y a la figura del tenor que la encarna en detri-
mento de la mezzo, auténtica protagonista de la obra de Bizet.

Tras el éxito indiscutible de su debut y una segunda Carmen en función 
de Gala, el éxito sigue siendo arrollador y Miguel prepara ya una Tosca 
que hará historia en los anales del Real y en la lírica mundial.

El 11 de mayo cantó el rol de Mario Cavaradosi acompañado por 
Ofelia Nieto, en el papel de Tosca y Benvenuto Franci en el de Scarpia, 
siendo dirigidos por Saco del Valle al frente de la orquesta. La cró-
nica de su estreno señaló que no bisó Recondita armonia, aunque la 
ovación que recibió fue de bis, saliendo a saludar dos veces desde el 
proscenio. Sin embargo, cuando interpretó el celebérrimo E lucevan le 
stelle, el público enfervorizado, y pensando que ya había finalizado el 
aria, aclamó con atronadores y muy prolongados aplausos, pero una 
vez acallados los espectadores, vieron que Miguel seguía cantando y 
filando las últimas notas hasta que finalizó el aria. El éxito se desató 
por todo el Real por lo que Fleta, esta vez sí, bisó nuevamente, y esta 
vez sin interrupción.

Desde ese día Madrid aguardará dos nuevas funciones de Carmen –con 
la recuperada mezzo Gabriella Besanzoni– y tres Tosca, una de ellas, 
dado el rotundo éxito, a petición del público.
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Homenajes a Miguel Fleta durante su estancia en Madrid

El día 20 de marzo, un día antes de su despedida del escenario del Real, 
se llevó a cabo un homenaje al insigne tenor. Desde la representación de 
su segunda función se están preparando manifestaciones y testimonios 
para celebrar sus éxitos arrolladores. Con entradas para el homenaje a 
30 pesetas por cubierto en el Hotel Palace, el acto fue preparado por los 
melómanos Luis París y Luis Armiñán. Fueron 200 los comensales que 
acudieron, entre los que destacaron el ministro de la Gobernación, el 
director general de las Bellas Artes, exministros, políticos y periodistas 
de Madrid y de Zaragoza, los alcaldes de Zaragoza y Albalate, artis-
tas, músicos, compositores de la talla de Benlluire, Ofelia Nieto, Turina, 
María Rodrigo, Saco del Valle, Villa, algún destacado torero y, desde 
Zaragoza, además, personajes como Royo Villanova, Paraíso o Gascón 
y Marín, entre otros. Además hubo que sumar numerosísimas adhesio-
nes que se leyeron en el banquete, entre ellos el rey Alfonso XIII o el 
compositor Bretón más otras personalidades de la vida cultural y social 
madrileña y zaragozana.

Tras los numerosos y acalorados discursos, el ministro de la Gobernación 
señaló que el rey había firmado el nombramiento a favor de Fleta como 
Caballero de la Real Orden de Isabel la Católica. Los brindis se sucedie-
ron por el rey, por España, por Aragón y hasta por la madre del insigne 

Cena homenaje en el Hotel Palace. 1922
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homenajeado. Palabras emocionadas de Fleta y una jota dieron por ter-
minado el conmovedor acto.

La distinción se le impondría públicamente al día siguiente en el Teatro 
Real al finalizar la función de Tosca. Tras una atronadora ovación Fleta, 
desde el escenario, se despidió cantado varias coplas y el ¡Ay, ay, ay!, 
con vestimenta de baturro.

Dos días después, Arturo Serrano, el empresario del Teatro Infanta Isabel, 
obsequió en el restaurante Los Gabrieles una comida íntima al tenor ara-
gonés Miguel Fleta y a unos cuantos amigos, entre los que figuraban el 
director del Conservatorio, el director de la Banda municipal, los maestros 
Luna y Saco del Valle, el director de El Liberal, el secretario de Fleta, crí-
ticos musicales, periodistas y amigos del agasajador. Tras los discursos, 
habló Fleta comprometiéndose a cantar allá por donde fuese La Dolores 
y que el próximo año se honraría actuando en dos conciertos beneficios: 
uno para el Montepío de los actores españoles y otro para la Asociación 
de la Prensa. Volvieron a repetirse las ovaciones y las palabras de satis-
facción y, finalmente, Fleta, acompañado a la guitarra por Arturo Serrano, 
cantó diversas jotas entre delirantes ovaciones y vivas a España. 

Ocho días después, y ya con quince funciones firmadas para la tempo-
rada siguiente en el Real, partió hacia Génova donde volvería a cantar su 
rol más importante, Don José.

Homenaje en el Restaurante Los Gabrieles. 1922
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Ketevan Kemoklidze _mezzosoprano 

Altamente demandada por los principales teatros del mundo dadas sus 
extraordinarias habilidades vocales e interpretativas. Nació en Tbilisi, 
Georgia, estudió en el conservatorio nacional V. Sarajishvili y más tarde 
en la Accademia del Teatro alla Scala. Ha sido galardonada en numerosos 
concursos internacionales, entre ellos Operalia y F. Viñas.

Desde su debut en 2002 en Rigoletto, Amadigi y Otello cuando todavía estu-
diaba en el conservatorio, ha cantado con gran éxito en importantes teatros 
del mundo, como la Deutsche Oper Berlin, Teatro alla Scala, Teatro Regio 
di Parma, Teatro Massimo de Palermo, Ópera Nacional de Montpellier, 
Ópera de Niza, Israeli Opera, Teatro Municipal de Santiago de Chile y Ópera 
Nacional de Washington, entre otros. A esta última fue invitada por el maes-
tro Plácido Domingo tras ganar su competición y, de nuevo, gracias a su 
invitación, debutó con gran éxito en el papel de Cenerentola en la Ópera de 
Los Ángeles. Además, destacan sus actuaciones en numerosas produccio-
nes, como Il barbiere di Siviglia, Faust, Rigoleto, Le nozze di Figaro, Così 
fan tutte o Nabucco, entre muchas otras. 

Tras ganar el Premio Especial del Gran Teatre del Liceu en la Competición 
Belvedere, en 2006 hizo su debut español en Otello.

En 2015 realizó dos importantes y exitosos debuts: Elisabetta en Maria 
Stuarda en el Teatr Wielki de Varsovia y la Princesa de Eboli de Don Carlo en 
el Festival de El Escorial. En 2016 realizó su exitoso estreno como Giovanna 
Seymour en Anna Bolena en el Teatro de la Maestranza y posteriormente 
cantó el mismo papel en Lausana y en Aviñón.

Ketevan Kemoklidze participó en la película Io Don Giovanni de Carlos 
Saura, en la que representó el papel de Donna Elvira. Ketevan Kemoklidze 
es considerada una de las mejores intérpretes del papel de Carmen de su 
generación. 
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Joel Prieto _tenor 

Desde que le fue otorgado por unanimidad el primer premio de Operalia en 
el 2008, concurso internacional fundado por Plácido Domingo, se ha con-
vertido en uno de los artistas más solicitados de su generación. Ha cantado 
en la mayoría de los teatros de ópera y salas de concierto más prestigio-
sas, como el Teatro Bolshoi de Moscú, Covent Garden Royal Opera House 
de Londres, Teatro Real de Madrid, Gran Teatre del Liceu de Barcelona, 
Opera de Oviedo, Teatro de la Maestranza de Sevilla, Staatsoper Unter den 
Linden de Berlín, Washington National Opera, Los Angeles Opera, Opéra 
National de Paris, Opéra de Monte-Carlo en Mónaco, La Monnaie de Munt 
en Bruselas, Theater an der Wien, Teatro dell’Opera di Roma, Gran Teatro 
Nacional de China en Pekín, NHK Hall de Tokio, Ópera de Puerto Rico o 
Teatro Municipal de Santiago de Chile… y en los más importantes festivales 
españoles, europeos y norteamericanos.

Nació en Madrid y se trasladó a Puerto Rico a los cuatro años, donde se 
crio en un ambiente familiar artístico, lo cual favoreció que se iniciara en la 
música a una edad temprana. A los cinco años comenzó su aprendizaje de 
violín y a los seis se integró al Coro de Niños de San Juan. Realizó sus estu-
dios universitarios en la Universidad de Puerto Rico, en el Conservatorio de 
Música de Puerto Rico y en la Manhattan School of Music de Nueva York. 
Posteriormente se trasladó a Europa como miembro del Atelier Lyrique de 
la Opéra National de Paris y, más adelante, del Young Singers Project del 
Festival de Salzburgo. Durante las temporadas del 2006 al 2008 fue parte 
del elenco permanente de la Deutsche Oper en Berlín.

Empezó su carrera cantando los principales roles del repertorio mozartiano 
y del bel canto. Actualmente está estableciéndose en el repertorio de tenor 
lírico. En la temporada 2021/22 debutó como Don José en Carmen, en el 
Auditorio de la Diputación de Alicante (ADDA) y regresó al festival de Aix-
en-Provence como Narraboth en Salomé.
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Raquel Lojendio _mezzosoprano 

La sólida carrera de la soprano canaria Raquel Lojendio ha estado princi-
palmente fundamentada en su versatilidad como cantante y artista, abor-
dando un repertorio extenso desde Bach a Verdi o Wagner.

Estudió en el Conservatorio Superior de Santa Cruz de Tenerife y en el 
Superior de Música del Liceu de Barcelona con Carmen Bustamante. 
Ha recibido clases de perfeccionamiento de María Orán y Krisztina Laki. 
Asímismo, está formada en ballet clásico por la Royal Academy of Dance 
de Londres.

Ha sido invitada por las principales orquestas de nuestro país y en el extran-
jero, destacando: Berliner Philharmoniker, Boston Symphony Orchestra, 
BBC Philharmonic Orchestra, Orchestra Sinfonica della Rai de Torino, 
Bergen Filharmoniske, Dresdner Philharmonie…

Su carrera abarca el recital, el concierto sinfónico, la ópera y la zarzuela, 
destacando en su repertorio roles como Violetta en La traviata, Donna Anna 
en Don Giovanni, Marguerite en Faust o las Sinfonías nº 2, 4 y 8 de Mahler, 
Vier letzte lieder de Strauss… Ha trabajado en escenarios como el Teatro 
Verdi de Trieste, Teatro Real, Teatro de la Maestranza, Tanglewood Festival, 
Manchester Bridgewater Hall, George Enescu Festival o Teatro Colón de 
Bogotá. 

Entre sus últimos compromisos destacan su debut en el Teatro Real inter-
pretando el rol de Alice Ford en Falstaff, dirigida por Daniele Rustioni, su 
reciente y aplaudida actuación, también en el Teatro Real, como Musetta 
en La bohème con Nicola Luisotti como director o la Novena de Beethoven, 
bajo la dirección de Juanjo Mena con la Real Orquesta Sinfónica de Sevilla 
y con la Orquesta Sinfónica de Madrid.
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Iwona Sobotka _soprano 

Iwona Sobotka logró reconocimiento internacional como ganadora del Gran 
Premio de Queen Elizabeth International Music Competition de Bélgica, 
además de otros premios, como el East&West Artists Interational Auditions 
de Nueva York, donde debutó en el Carnegie Hall.

Tras graduarse en la Fryderyk Chopin University of Music de Varsovia, con-
tinuó sus estudios en la Escuela Superior de Música Reina Sofía de Madrid.

Realizó su debut operístico en la Ópera Nacional de París, donde interpretó 
los roles de Primera Dama (La flauta mágica) e Ygraine (Ariane et Barbe-
Bleue). Otros papeles con los que ha obtenido grandes éxitos son Tatyana 
(Eugene Onegin), Donna Anna (Don Giovanni), Violetta (La traviatta), Pamina 
(La flauta mágica), Mimi (La bohème) y Liù (Turandot). 

En 2010 participó en el programa «Szymanowski Focus» dirigido por el dis-
tinguido pianista polaco Piotr Anderszewski para promocionar la música 
de Karol Szymanowski, con conciertos en el Wigmore Hall de Londres y el 
Carnegie Hall de Nueva York. Colaboró en una colección completa de can-
ciones de Szymanowski para Channel Classics junto al tenor polaco Piotr 
Beczala. 

En 2016 se unió a la Orquesta Filarmónica de Berlín y Simon Rattle para su 
gira de conciertos por Japón y Taiwán.

Sus próximos compromisos operísticos incluyen sus debuts como Roxana 
(Krol Roger) para el Teatro de la Ópera de Chicago, la Hija (La Nariz de 
Shostakovich) para el Teatro Real de Madrid, Contessa (Le nozze di Figaro) 
para la Ópera Nacional de Estonia y Cio Cio San (Madama Butterfly) para la 
Ópera de Poznan, así como su regreso a la Ópera de Silesia como Magda 
(La rondine) y a la Ópera de Podlaska como Mimi (La bohème).
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Alejandro Roy _tenor 

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 abor-
dando roles principales de óperas como Il barbiere di Siviglia, La sonnam-
bula o Ĺelisir d´amore. 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 los roles protagonistas de obras como 
Norma, Don Carlo, Cavalleria rusticana, Tosca, Le villi, La bohème, Carmen, 
Turandot, La traviata, Macbeth o Nabucco, entre muchas otras, en escena-
rios del ámbito nacional e internacional. 

Entre sus actuaciones más recientes destaca el debut del rol de Radames 
en Aida en el Teatro Cervantes de Málaga, así como en el Festival Lírico 
de Medinaceli y Amigos de la Ópera de Sabadell. Cabe resaltar también 
su debut en Torre del Lago en 2019, el más prestigioso festival italiano 
dedicado íntegramente a Puccini, donde protagonizó la función de inau-
guración como Dick Johnson (La fanciulla del West) y la de clausura como 
Cavaradossi (Tosca), bisando la famosa aria E lucevan le stelle a petición 
de un público entusiasta. Recientemente también ha debutado el papel de 
Samson (Samson et Dalila) en el Festival Internacional de Mérida en una 
producción que ha recibido unánimes elogios de público y crítica. 

En la temporada 2018/19 inició su colaboración con el Metropolitan Opera 
House de Nueva York como cover del prestigioso tenor Jonas Kaufmann, 
debutado finalmente como Calaf (Turandot) con un rotundo éxito y confir-
mando su especial idoneidad vocal para las obras de Puccini. 

Entre sus más recientes compromisos destacan los papeles de Canio 
(Pagliacci), Cavaradossi (Tosca) y Ulises (Circe), así como Juan de Padilla 
en el estreno mundial de la ópera Los Comuneros del compositor leonés 
Igor Escudero. 



Imagen para el cartel de la «Temporada de lírica y danza». Isidro Ferrer





74

15 de junio. Teatro Principal de Zaragoza

METAMORPHOSIS DANCE

Elkarrizketa ilunak / Conversaciones a oscuras

2 de noviembre. Teatro Principal de Zaragoza

Gala de Danza. LAS DOS ORILLAS

Ballet Nacional de Cuba. Ballet de l’Opéra National de Paris.  

Corpo di ballo del Teatro alla Scala a Milán. The Washington Ballet

5 de noviembre. Teatro Principal de Zaragoza

MAESTRO DE CANTO. Pastiche lírico-teatral

Obras de Gaetano Donizetti. Vicente Martín i Soler y Domenico Cimarosa

Carlos Chausson (bajo-barítono) / Marina Monzó (soprano) / Isaac Galán 

(barítono) / Jorge Franco (tenor) / Alberto Frías (actor)

Alessandro Arcangeli (escenografía) / Leo Castaldi (director de escena) 

Orquesta Reino de Aragón / Ricardo Casero (director musical)

18 de diciembre. Auditorio de Zaragoza

CANTATA ARAGÓN y LA DOLORES de Tomás Bretón

ZARZUELA

Carmen Solís (soprano) / Sergio Escobar (tenor) 

Coro Sénior e Infantil Amici Musicae / Rondalla Cuatro Acordes 

Orquesta Reino de Aragón / Ricardo Casero (director musical)
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METAMORPHOSIS DANCE



Gala de Danza. LAS DOS ORILLAS
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MAESTRO DE CANTO

Pastiche lírico-teatral



CANTATA ARAGÓN y LA DOLORES 

de Tomás Bretón ZARZUELA
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