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Cavalleria y Pagliacci en Bilbao
Mayo 4. Noche  histórica y triunfal la de el tenor norteamericano 
Gregory Kunde en el Euskalduna de Bilbao, donde debutaba 
en los papeles de Turiddu y Canio. Parece increíble que estemos 
hablando del mismo cantante que escuchamos a finales de los años 
90 en la Staatsoper de Viena interpretando brillantemente —con 
Fa sobreagudo incluido— el rol de Arturo Talbot en I puritani de 
Bellini. La evolución de la voz de Kunde en los últimos años (en 
los que además ha superado un cáncer) es encomiable y me atrevo 
a confirmar que estamos ante uno de los grandes tenores del siglo 
XXI, con una carrera que llegará a abarcar con éxito todos los 
repertorios, registros y tesituras… algo único en la Historia de la 
Lírica.

Desde estas páginas tenemos que destacar el gran acierto de la 
ABAO, que ha ofrecido el histórico debut de Kunde en Cavalleria 
rusticana y Pagliacci dentro de una inolvidable temporada que tuvo 
en los Werther de Alagna y Plasson su punto mas álgido. Tras el 
incuestionable éxito en esta producción del tenor norteamericano, 
no es de extrañar que se haya erigido en el gran protagonista de 
la programación de la próxima temporada 2015-2016 de Bilbao, 
donde podremos escucharlo en dos títulos.

Cav
En el rol de Santuzza la mezzosoprano italiana Daniela Barcellona 
destacó en las notas graves y en la parte dramática defendiendo con 
entrega un rol que no es ideal para  su voz. Como Alfio el barítono 
de San Marino Luca Grassi tuvo una actuación floja e irregular. Su 
voz es pequeña para el Euskalduna y desde aquí nos preguntamos 
si no hubiera sido más acertado haber contado con alguno de los 
excelentes barítonos coreanos que entusiasmaron en el último 
Concurso Internacional de Canto Pedro María Unanue. La mezzo 
gallega Nuria Lorenzo fue una Lola más que correcta y la francesa 
Annie Vavrille cumplió en el papel de Mamma Lucia.

En el papel de Turiddu, Gregory Kunde, que inició su gran 

actuación cantando con mucho gusto la serenata ‘O Lola chai di 
latti…’, destacó en los dúos  y en el aria del vino, haciendo gala de 
un gran fiato durante todas sus intervenciones. El aria de despedida 
‘Mamma, quel vino e generoso’, simplemente para enmarcar.

En el foso el director italiano Alessandro Vitiello ofreció una 
dirección aburrida y sin fuerza, sacándole muy poco partido a 
la Sinfónica de Navarra. Y pensar que hay jóvenes directores 
españoles como Guillermo García Calvo triunfando en Viena y 
Berlín y que todavía no hayan debutado en la ABAO…

Pag
Me gustó mucho la idea del director de escena Joan Anton Rechi 
de unir ambas óperas, y la presencia de acróbatas, bailarines y 
hombres con zancos en el escenario. La idea de la bailarina saliendo 
de la maleta me pareció genial y así lo reconoció el público cuando 
el dúo de bailarines terminó su actuación.

Como Nedda la soprano franco-albanesa Inva Mula demostró ser 
una grandísima actriz y una cantante con una gran facilidad en las 
notas altas y una voz bien proyectada que brilló enormemente en 
todos los dúos. En el papel de Tonio un desafortunado Luca Grassi 
que podía haber cedido el prólogo a Kunde, como hemos visto en 
otras ocasiones (Domingo, Cura…) José Manuel Zapata como 
Beppe interpretó con gusto el aria ‘O Colombina’ aunque el agudo 
final quedó un poco corto, y Manel Esteve fue un Silvio de bella y 
potente voz en la que debemos destacar su timbre.

Gregory Kunde bordó el personaje de Canio (que le viene mucho 
mejor a su voz) dando una lección magistral de canto. Sus agudos 
imponentes le permitieron abordar brillantemente un ‘Vesti la 
giubba’ que quedará en la memoria de los aficionados y que nos 
hizo recordar al mejor Pavarotti. El final intenso y emocionante de 
‘No! Pagliaccio non son’ hizo vibrar a todo el Euskalduna. 

El Coro de la Ópera de Bilbao tuvo una buena actuación en general. 
Histórico, sublime y magistral debut como Canio del tenor Gregory 
Kunde al que, tras muchos años de carrera en otros repertorios y a 
sus 61 años, le damos la bienvenida al verismo. 
	 por José Nogueira

Gregory Kunde debutó 
el rol de Turiddu
Fotos: E. Moreno Esquibel

Ópera en España

Escena de Pagliacci en Bilbao



pro ópera� julio-agosto 2015

Così fan tutte en Barcelona
Dos repartos totalmente distintos en el Liceu para un Così fan 
tutte con una producción proveniente de La Fenice veneciana, 
fruto de los desvelos del director de moda, Damiano Michieletto, 
que vuelve a demostrar su inteligencia y su escasa atención por 
el libreto y la música (en este caso particular, dos cumbres del 
género). Su versión es totalmente desencantada y leída en clave 
hipermoderna, no sólo por la ambientación en un hotel “design”, 
con bar y habitación del mismo tipo, claustrofóbica, con un Alfonso 
innecesariamente cruel y obsesionado con el sexo, dos muchachas 
tontainas y de buen pasar, dos botarates que casi no se diferencian 
disfrazados o ‘al natural’ (natural obviamente nada hay aquí), una 
camarera tan avispada que ni necesita cambiarse de ropa para sus 
apariciones in maschera. 

La dirección de Josep Pons es buena, pero falta de brillo, de 
tiempos más bien lentos, y la orquesta suena bien, sin que en las 
cuerdas se alcance la transparencia deseada. En el primer reparto 
destaca por todos los conceptos la Despina de Sabina Puértolas, 
seguida del Guglielmo de Joan Martín-Royo y con poca diferencia 
de la Dorabella de Maite Beaumont (mejor de volumen y emisión 
en el segundo acto que en el primero). Juliane Banse canta bien, 
pero para Fiordiligi carece de graves y de adornos, la voz no es 
bella y el agudo es metálico; como intérprete es correcta. Esto 
último se puede decir también del Ferrando de Joel Prieto, que 
tiene un bonito color y ha crecido en volumen, pero en el segundo 
acto pena en el agudo y en el primero canta ‘Un aura amorosa’ de 
forma monótona y sin una media voz digna de tal nombre. Pietro 
Spagnoli conoce estilo y técnica y entiende bien lo que el director 
pide de don Alfonso, pero vocalmente suena fatigado y nasal. 

En el segundo elenco existen altibajos parecidos. Anna Tobella 
es una muy buena Despina en lo escénico y buena en lo vocal. 
Maite Alberola no tiene la voz ni la presencia ideal para Fiordiligi 
aunque se las arregla bastante bien cuando la tesitura no insiste 
en el grave, no tiene que apianar en agudo (valiente pero a veces 
descontrolado) y no se le piden agilidades. Gemma Coma-Alabert 
es una Dorabella que la muestra en constante progreso: el agudo 
resulta a veces áspero y el timbre no será bellísimo, pero tiene una 
fuerte personalidad. David Alegret es un Ferrando de voz pequeña 
y nasal, musical y buen artista, pero el papel pide más. Borja Quiza 
es un Guglielmo entregado (demasiado) en lo vocal y escénico: deja 
buena impresión, pero inquietud ante la forma en que posiblemente 
aborde papeles de otros repertorios. William Berger es un 
excelente Alfonso aunque para juzgarlo vocalmente hay que esperar 
a otro papel; su italiano es a veces exótico. 

por Jorge Binaghi

I due Foscari en Valencia
La nueva producción de Los Ángeles (de Thaddeus Strassberger) 
para el debut de Plácido Domingo en el papel principal de I due 

Foscari, que seguirá su marcha por Viena y Londres, se acaba 
de ver aquí, en un edificio que empieza a presentar problemas de 
construcción a los siete años de su inauguración. El espectáculo 
tiene bonitos trajes, una escenografía que va de lo escaso a lo pobre 
y a lo kitsch (fiesta del último acto), figurantes gratuitos (las escenas 
de tortura tipo Inquisición están francamente de más), el tenor casi 
permanentemente colgado en una jaula, la soprano que aparece y 
desaparece cuando conviene, y Domingo es un gran artista, aunque 
aquí muere confortablemente en su dormitorio. Inexistente sería la 
palabra exacta. 

La dirección orquestal de Omer Meir Wellber tuvo buenos 
momentos (la orquesta sigue siendo el elemento más imporetante 
del teatro; el coro es bueno pero ni siguiendo la traducción se 
le entendía mucho). El problema es que parece ser de los que 
piensan que cada vez que hay una cabaletta o un tiempo rápido 
hay que lanzar a la orquesta a todo volumen y a marchas forzadas 
y hay momentos en que se roza el ridículo (y no se ayuda a los 
cantantes). Los comprimarios, encabezados por el malvado de turno 
(poco desarrollado) de Gianluca Buratto (voz interesante, pero 
gesticulación de cine mudo), correctos. Guanqun Yu tiene agudo 
para Lucrezia, pero poco más; poco se le entiende y su fraseo es 
monótono. Ivan Magrí posee un excelente material de tenor lírico y 
Jacopo requiere una voz con más cuerpo, pero lo hace bien aunque 
no domina aún las medias voces y, si se le entiende muy bien, el 
fraseo es convencional. 

Domingo es el que destaca, pero más por su forma de decir y actuar, 
que por un canto que —al margen de no ser barítono, cosa que 
nunca ha pretendido, pero que Verdi ha tenido presente a la hora de 
escribir este gran papel— no consigue mantener la línea; resuelve 
los problemas con su gran escuela, pero no siempre convence: 
probablemente debería meditar más sobre sus futuros compromisos 
en roles de este tipo. 
	 por Jorge Binaghi

Eugene Onegin en Palma de Mallorca
El Teatro Principal lleva a cabo sólidas temporadas cada año con 
elementos locales e internacionales, sea en ópera escenificadas o 
en conciertos líricos. Este año se arriesgó a presentar un título de 
Chaicovski y la elección recayó, como no podía ser de otro modo, 
en su Onegin.

El espectáculo, coproducido con el Teatro de Oporto, fue sencillo y 
tradicional, y en ese aspecto bastante logrado (puesta en escena de 
Alfonso Romero, escenografía menos adecuada de Miguel Massip 
y buenos trajes de  Maria Miró). El coro del Teatro se lució aunque 
predominó el canto a pleno pulmón. La orquesta de las Baleares 
tuvo un comportamiento correcto, no siempre irreprochable, bajo la 
batuta muy alerta a los posibles problemas y a la coordinación con 
la escena, de José María Moreno.

Escena de Così fan tutte en Barcelona

Plácido Domingo (Francesco) y Guanqun Yu (Lucrezia)
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Obdulia, una creación intertemporal que, maestro y luego maestra 
de escuela, como el Orlando de Virginia Woolf, que se traviste 
de hombre a mujer con el paso de los tiempos, va explicando y 
comentado la acción, a la manera unipersonal de un coro griego de 
los grandes clásicos de las tragedias fundacionales. 

El Ciclo de Grandes Autores e Intérpretes de la UAM continúa con 
la ópera de cámara y en la Sala de Cámara del Auditorio Nacional, 
estrena la de temática quijotesca del compositor José Buenagu. 
Sobre su propuesta conjunta, Buenagu y Merino han escrito para 
las notas al programa una especie de declaración de principios: 
“… Existen en esta ópera novedosas aportaciones que son de 
indiscutible atractivo intelectual y por ende, de alcance tanto social 
como artístico.”

Hay aquí una evidente renuncia a la ortodoxia, tanto en lo literario 
como en lo musical, con un preludio orquestal a modo de obertura, 
cuyos temas no aparecerán sin embargo incluidos en el desarrollo 
posterior, sino que presenta partes unidas para cada uno de los 
personajes y sus respectivas dedicatorias, que terminan en una 
coda. El canto y la declamación se reparten el peso de la obra que 
en buena parte es responsabilidad de Rocinante, el barítono Alfredo 
García, con una fluidez vocal cristalina y generosa la noche del 
concierto, tierno, afable caballo de un imposible amo, siempre 
hambriento. García tiene encanto y sabe aunar una línea de canto 
excelente con una actuación muy a juego con su personaje, más 
práctico pero tan optimista como Don Quijote.

No es fácil encontrar un elenco que aúne las necesidades de esta 
composición, para nada clásica ni fácil, por lo que destaca la 
performance de Marina Pardo como mezzosoprano, sobria y 
elegante. Cálido y expresivo tanto en lo vocal como en lo escénico, 
Miguel Mediano, un tenor con una voz preciosa, natural de Madrid 
y con una amplia trayectoria nacional e internacional. Muy en 
su papel Jerónimo Marín, otro barítono, como un Don Quijote 
marcial que no se doblega. Se aprecian en su ejecución escénica y 
musical sus diez años como profesional, seis de ellos como jefe de 
cuerda de bajos en el Teatro Real de Madrid. Ligado a la capital de 
España, recorre también otros territorios y orquestas del país. 

Pilar Jurado, last but not least, hace una entrada de prima donna, 
como una Dulcinea muy del siglo XXI, de barrio, rockera, que 
no entiende el lenguaje del Caballero de la Triste Figura, ni nada 
en general que no pase por la descripción y vivencia de todo lo 
que se relaciona con su propio y peculiar planeta. Rompiendo con 
la vestimenta del resto de los cantantes, más de época, recorre 
el escenario subida a unos “stilettos” con peligro de derrumbe y 
deslumbra a todos con una ejecución vocalmente sorprendente. 

Es una figura muy 
reconocida, no 
sólo como cantante 
sino además como 
compositora, en el 
panorama operístico en 
la actualidad. 

Santiago Sánchez, el 
director de escena, hace 
una gran propuesta 
actoral, a pesar de las 
limitaciones de espacio 
de la sala. José Ramón 
Encinar coordina 
el conjunto, lo cual 
no es poco ni mucho 
menos, atendiendo a 
cada momento de la 
partitura, a cada entrada 
de los cantantes y 
los instrumentos con 
autoridad y estilo. o
          por Alicia Perris

Hay que destacar el hecho de que en el elenco hubo sólo dos 
“extranjeros”: el titular (cambiado luego de la primera velada), 
Vladimir Tselebrovsky, y la primera Tatiana de Fiorenza 
Cedolins. Él estuvo convincente, aunque la voz no siempre brilla o 
es incisiva y el actor pareció despertar en el último acto. Ella cantó 
y dijo (el mérito del ruso es no sólo suyo sino de todos los demás 
miembros del elenco) de forma ejemplar y si lució en la escena de 
la carta, ya desde el principio se comprendió que estábamos ante 
una intérprete notable de la parte, cosa que confirmó (e incluso 
llevó a más) en el último acto y en particular en el dúo final. 

Josep Bros debutaba también en Lensky, una parte que le calza 
como un guante, y su aria final obtuvo una cálida respuesta del 
público, muy merecida. Stefano Palatchi cantó bien la difícil aria 
de Gremin, y hubo un notable trío de mezzos para Larina (María 
Luisa Corbacho), Filipievna (Amelia Sierra) y Olga (Cristina 
Faus, tal vez con alguna tirantez). Muy bien el resto, en particular 
el juvenil Triquet (una novedad, también por la forma de emitir los 
agudos de sus ‘couplets’) de Antoni Aragón y el Zaretsky de Josep 
Miquel Ribot. 
	 por Jorge Binaghi

Pensares de Rocinante en Madrid
Abril 24. Extraña tierra la manchega, patria de Don Quijote. Una 
geografía y una narrativa que pueden albergar los molinos de Don 
Quijote, las casas antiguas del Toboso, las lagunas de Ruidera 
(con La Redondilla como parte clave de un pasado vibrante), y al 
mismo tiempo, en tanto escenario aparentemente simple y discreto, 
un palacio renacentista como la mansión oceánica del Viso del 
Marqués y su almirante.

Con estos mimbres, Justo Merino desarrolla un libreto traído 
al siglo XXI de la mano de sus eternos protagonistas, más el de 

Cristina Faus (Olga) y Fiorenza Cedolins (Tatiana)
Foto: Marga Fernández Villalonga

Alfredo García como Rocinante


