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Sinopsis
“Il Trovatore” de Giuseppe Verdi

Il Trovatore es una ópera romántica en cuatro actos, música de Giuseppe Verdi (Busset-
to, 1813 – Milán, 1901), y libreto de Salvatore Cammarano, completado por Leone Ema-
nuele Bardere y basado en el drama homónimo del dramaturgo español Antonio García 
Gutiérrez.

Esta es la segunda ópera del período medio de la producción verdiana formada por Rigo-
letto (1851), Il Trovatore (1853) y La Traviata (1853). Las óperas de esta triología inician 
un distanciamiento definitivo respecto de todo lo que suponen las obras del primer 
romanticismo; si bien Il Trovatore es la menos evolucionada de las tres. La típica división 
por números (recitativo, aria y cabaletta) empieza a no ser esencial y en las escenas pre-
domina la continuidad. La densa obertura del primer romanticismo deja paso a un prelu-
dio más o menos breve. Sin embargo en Il Trovatore la trama continua siendo medieval 
y existe el típico triángulo amoroso entre un tenor y una soprano entre los que se interpo-
ne un barítono rival.

Su estreno tuvo lugar en el Teatro Apolo de Roma, el 19 de enero de 1853. Por encima 
de todos los contrasentidos y escenas imposibles del libreto romántico, permanece la 
belleza de la música de Verdi que hace que en el siglo y medio de existencia de esta obra, 
no haya remitido su popularidad. La obra refleja la nueva orientación belcantista que 
Verdi había emprendido en esos años y también el realismo centrado en la tremenda 
figura de la gitana Azucena.

A dos años de su estreno mundial Il Trovatore se estrenó en Buenos Aires el 4 de enero 
de 1855 en el Teatro Argentino. De 1908 a 1937 subió a escena durante veintiún tempo-
radas del antiguo Teatro Coliseo, inaugurado en 1907. En el actual Teatro Colón se estre-
nó el 6 de agosto de 1908.

“Querido Cammarano, el tema que me interesa en este momento y que deseo proponerle es 
El Trovador, un drama español de Gutiérrez, se me antoja muy bello, rico en ideas y situa-
ciones fuertes. Quisiera contar con dos papeles femeninos: el principal una gitana, una 
mujer de carácter especial; ella dará el nombre a la ópera. La otra parte será para la segun-
da cantante: ¡Manos a la obra! …”

(Carta de Verdi a Cammarano, el 2 de Enero de 1.850).
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Argumento
ACTO I
Cuadro primero. Se desarrolla en el atrio del Palacio de la Aljafería de Zaragoza. Ferran-
do conversa con un grupo de soldados y les insta a vigilar los alrededores del Palacio, 
donde viene apareciendo un misterioso trovador, de quien el Conde de Luna tiene unos 
tremendos celos, ya que considera que es un pretendiente de Leonora. Ferrando cuenta 
a los soldados una terrible historia acaecida veinte años antes, cuando una gitana fue 
condenada a morir en la hoguera acusada de brujería.
Cuadro segundo. En los jardines de ese mismo Palacio, Leonora le habla a su confidente 
Inés sobre un trovador a quien considera el mismo caballero al que tiempo atrás había 
coronado como vencedor de un torneo y del que se había enamorado al instante. Segui-
damente se juntan en escena Leonora, Manrico y el Conde de Luna y se plantea el anta-
gonismo político entre ambos personajes, el gran amor que Leonor siente por Manrico y 
su total rechazo a las pretensiones del Conde.

ACTO II
Cuadro primero. Se desarrolla en un campamento gitano en Bizkaia, con la entrada en 
escena de Azucena y un extenso diálogo con su hijo Manrico, a quien había rescatado 
del campo de batalla con importantes heridas. Azucena le cuenta la truculenta historia 
ya comentada por Ferrando en el Acto I, añadiendo un detalle aún más terrible, cuando 
le confiesa que al estar inmersa en un estado de delirio, había lanzado a las llamas, por 
error, a su propio hijo.
Cuadro segundo. Se desarrolla en un convento cerca de la Fortaleza de Castellor, donde 
Leonora, al enterarse de la muerte de Manrico —se trata de una noticia falsa— va a tomar 
los hábitos de monja. El Conde y Manrico, ambos junto a sus soldados leales, también 
aparecen en el convento y se produce un enfrentamiento del que finalmente sale victo-
rioso Manrico, escapando junto a Leonora hacia la Fortaleza de Castellor.

ACTO III
Cuadro primero. Alrededores de la Fortaleza de Castellor, donde se encuentran Manrico 
y Leonora, que va a ser asaltada por las tropas del Conde de Luna. Allí ha sido capturada 
una gitana sospechosa que merodeaba por el lugar y que Ferrando reconoce como Azu-
cena, la asesina del hermano del Conde.
Cuadro segundo. Se desarrolla en la Fortaleza de Castellor, donde Manrico ha llevado a 
Leonora para casarse con ella. La ceremonia es interrumpida por la llegada de su ayu-
dante Ruiz, quien le dice que su madre ha sido apresada por el Conde, y este, con sus 
tropas, prepara el asalto a Castellor. Manrico abandona a Leonora y se marcha para res-
catar a Azucena.

ACTO IV
Cuadro primero. Se desarrolla en una torre-prisión, en el Palacio de la Aljafería, donde se 
encuentran apresados Manrico y Azucena. Durante la noche Leonora se acerca a la torre 
junto a Ruiz para salvar a Manrico. La joven medita sobre la trágica suerte de su amado. 
Se establece un diálogo en diferente plano dramático entre Leonora y Manrico. Aparece 
el Conde, a quien Leonora suplica que libere a Manrico y, para conseguirlo, incluso se 
compromete a casarse con él. El Conde jubiloso acepta, pero en el transcurso del diálo-
go Leonora ingiere un veneno.
Cuadro segundo. En un calabozo en el interior de la torre, Manrico se esfuerza en tran-
quilizar a Azucena, que casi ha enloquecido ante la perspectiva de acabar en la hoguera 
como su madre. Una moribunda Leonora irrumpe en la celda para comunicar a Manrico 
su próxima libertad. Aparece el conde y se consuma la tragedia
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“Con el Diablo en el cuerpo”. Así quería Verdi que se cantara Il trovatore. Es decir, con 
pasión, con arrebato, con entrega, con intensidad, con vigor, hasta con fiereza. Se trata-
ba de dotar al canto de un realismo, de una verdad, de una tensión desconocidas hasta 
entonces y que, a muchos años vista, anticipaban algunas de las características de la 
interpretación vocal de fines del XIX. Ello hace de esta ópera, la segunda de las del 
famoso tríptico de los años 1851-53, una obra muy especial. Tengamos en cuenta que 
debió de ser escrita en bastantes de sus tramos al tiempo que La traviata, composición 
que evidentemente va por otros derroteros, en los que la poesía íntima y recogida, el sen-
timiento elevado a su cota más emotiva son los dueños de la acción.
Nunca hasta ese momento lo clásico y lo moderno, lo tradicional y lo nuevo, se habían 
dado la mano de forma tan perfecta; nunca se había producido una simbiosis tan esti-
mulante, ni se había planteado una síntesis tan jugosa y creadora. El arte tiene estos 
misterios. Y el de la ambigüedad es uno de los que lo hacen grande. La dualidad predica-
da por Verdi es la que impulsa a Il trovatore a ocupar ese curioso lugar en el que concu-
rren también lo vulgar y lo elevado, lo apaciguado y lo violento. Hay multitud de instantes 
en los que se dan la mano las dos corrientes encontradas y que obliga a las voces a 
espectaculares hazañas. 
Con gran regocijo del compositor, amigo de poner en situaciones prácticamente insalva-
bles a sus cantantes. Por eso cuando encontraba uno que atendía las múltiples exigen-
cias no sólo de esta ópera sino de otras, se alborozaba. No estaba desde luego muy con-
vencido de Rosina Penco, primera Leonora, y hubiera querido contar con Erminia Frezzo-
lini, soprano de más amplio espectro, capaz de pasar de I lombardi a Rigoletto, de Travia-
ta a Trovatore; porque a la vez, decía el músico, “canta como se cantaba hace treinta 
años”, pero también lo hace “con el diablo en el cuerpo”. De nuevo: belcantismo puro y 
mordiente expresivo.
En contra de los que afirman, en virtud de esos retornos belcantistas, que esta ópera es 
regresiva, hay que decir que en modo alguno. Basta leer y escuchar para darse cuenta 
de qué forma tan acabada, tan sutil, Verdi es capaz de realizar esa extraña operación de 
sutura, de fusión, de asimilación. Deja que nos embauquemos por la nueva gramática 
vocal al tiempo que nos vemos envueltos en un continuum melódico y en una escritura 
que abraza libremente, sin tapujos, el antiguo estilo ornamental y florido, unido a esa 
cantabilidad elegíaca del primer romanticismo, de las inflexiones que buscan aligerar la 
emisión y que pretenden encontrar el legato más perfecto y soldar los registros de 
manera inconsútil. 
Nos admiramos de que los rudos cantos de la soldadesca –nunca tan auténtica-, las 
imprecaciones del Conde de Luna en el magnífico concertato del Finale secondo, la viru-
lencia de las emociones de los odios, traducidos en pasajes concitato de gran energía, 
se mezclen asombrosamente, en el mismo flujo, con los momentos de laxitud, de aban-
dono, de ensoñación, como el de la tan bella introducción y aria de Leonora Tacea la 
notte placida, de atmósfera exquisita y evocadora, parangonable a uno de los fragmen-
tos más característicos de toda la ópera romántica alemana cual es el aria de Aghate de 
Der Freischütz de Weber. Un hermoso retrato de la noche que marca además uno de los 
rasgos más definitorios de la obra, facilitado por la general sutileza de la orquestación y 
el experto dominio que Verdi ejercía sobre la cuestión armónica, lo que le facultaba para 
buscar los colores idóneos a cada instante dramático y para pintar como pocos la oscu-
ridad, la penumbra.
El drama en el Il trovatore viene dado sin duda por el específico planteamiento de la línea 
de canto, que se empareja, por supuesto, a una orquesta que funciona en paralelo, avan-
zando colores, claroscuros, penumbras y sombras, en cierta medida derivados de proce-
dimientos ya empleados en la irregular pero genial Macbeth de 1847, y que más tarde 
tendrían su desarrollo definitivo en dos obras magistrales de la categoría de Don Carlo y 
Otello. Pero la apuesta por un canto más bravo, más apremiante y urgente, más demole-
dor en cierto sentido, va en paralelo, y ahí radica la gran novedad, el mérito y especifici-
dad de la obra, a un absoluto respeto de las reglas áureas del belcanto. No ya al trabaja-
do y elaborado, con una extraordinaria facilidad de estilización, por Donizetti o Bellini, 
que en tal sentido pueden ser calificados de neobelcantistas o postbelcantisas, sino al 
amasado, esgrimido y potenciado, con un barroquismo apabullante, aunque con todas 
las riendas de una escritura firme y controlada en la mano, por Rossini, que seguía la 
senda de un pasado canoro resplandeciente representado por Haendel, los napolitanos, 
los alemanes herederos de Telemann o, evidentemente, Mozart.
Efectivamente, por raro que pueda parecer, pero que una mínima escucha atenta o una 
lectura de las notas demuestra, Verdi, que propugnaba verdaderamente por una forma 
vocal más próxima al habla, más ajustada a la prosodia de la lengua, no quiso prescindir 
de la pureza de ese canto pretérito, cuya herencia había recibido directamente de sus 
predecesores, y trazó en ocasiones una línea de prodigiosa finura en la que han de brillar 
también los procedimientos de antaño, que descansaban en la calidad o belleza de la 
voz, con sus colores y riqueza tímbrica, en el cuidado de la exposición, la perfección de 
la ejecución, la elegancia del fraseo, animado de continuas sfumature y de regulaciones 
dinámicas propias de aquellos grandes cantantes del pasado y que el compositor sabía 
que constituían una generación ya extinguida. En carta a Piave de 1850 decía: “Sin 
querer ofender a nadie, ¿quiénes de entre los cantantes de hoy puede ofrecer confianza? 
Los que podrían por sí solos determinar el éxito de una ópera, Malibran, Rubini, Lablache, 
etc, ya no existen.”

Tal circunstancia influyó, sin duda, para que intentara aportar a su escritura otros facto-
res que pudieran complementar los puramente belcantistas, de acuerdo con lo más 
arriba comentado; aunque realmente ese nuevo estilo que estamos tratando de reflejar, 
de definir, de delimitar, era asimismo consecuencia de la propia evolución estilística, pro-
fesional, de los nuevos anhelos expresivos de un músico que no dejó de evolucionar a lo 
largo de casi sesenta años de carrera y que sentía bullir en él necesidades de comunica-
ción de nuevo cuño. Y se dan y se configuran, amoldándose al lenguaje de antaño, esos 
modernos efectos, esos valores tan bien explicados por Alain Arnaud: “l’istinto dell’affet-
to, el sentido de la línea concebida como período, el mordiente de la articulación, la pro-
yección del sonido, el aprovechamiento de la potencia.” Estamos, en efecto, ante un 
estilo distinto, que da lugar al nacimiento del llamado canto di slancio, que viene a ser 
una suerte de conjunción de la técnica belcantista más pura y las exigencias dramáticas 
del arte lírico de finales del siglo XIX. Y que Verdi había venido fraguando en sus últimos 
años de galeras y concretando en retazos de obras anteriores como la citada Macbeth 
o como Luisa Miller (1849) o Sitffelio (1850); y, naturalmente, Rigoletto (1851).
 
Melodía y vulgaridad
Decía Francis Toye que esta ópera turbulenta, recibida con el mayor de los entusiasmos 
en su estreno en el Teatro Apollo de Roma el 17 de enero de 1853, es sin duda y ante 
todo una obra melódica frente a la que no prevalece el análisis sesudo, sino le reacción 
instantánea a una música fresca, rápida, centelleante, vigorosa, apasionada y vital. El 
drama viene expresado, en efecto, por cantilenas de corte sencillo que nos llegan direc-
tamente a través de la piel. Es probablemente la ópera de Verdi que más fragmentos me-
morizables, de un melodismo sencillo y mediterráneo, posee. Es, de las del tríptico, la 
menos homogénea, la que sirve un argumento más alambicado y casi ininteligible -resu-
mido con cierta habilidad por los libretistas Cammarano y Bardare- y la que insiste en 
mayor medida en un norte tímbrico más monolítico, con permanente recurrencia al 3/4; 
y la que, al tiempo, en busca de esas negruras y emociones oscuras, tira sin ambages y 
sin rebozo del modo menor. Pero todo ello ayuda a reflejar esa fierezza, esa violencia, 
esa brutalidad derivadas de la historia de los hermanos que no se conocen, de los 
amores de uno de ellos, falso hijo de una gitana, con Leonora, la mujer que desea despo-
sar el otro. Sólo un repaso a los antecedentes de la narración, que cuenta al principio el 
capitán Ferrando, permiten clarificar un poco la acción; aunque en ocasiones tampoco 
importa tanto: la música se basta por si sola para levantarnos del asiento en un par de 
compases.
Entre las muchas memorables melodías que alberga la partitura podemos destacar, en 
una primera mirada, dos especialmente representativas. Una que enuncia Leonora en el 
cuadro segundo del acto segundo, momentos antes de que el conde pretenda raptarla 
del convento. Esa línea delicadísima, aérea, grácil de la frase Deggio volgermi a quei che 
degli afflitti es realmente maravillosa. Como lo es la aún más refinada Sei tu dal ciel dis-
ceso. Otra, más conocida, que canta Azucena en el cuadro segundo del cuarto acto, una 
evocación de la tierra chica: Ai nostri monti, para Toye quizá el momento más inspirado, 
en el que el compositor se vale apenas de una sencilla línea y logra sugerir de forma casi 
milagrosa la nostalgia de la gitana por las montañas de su tierra natal. 
Aquí nos viene a la memoria la frase de Amonasro recordándole a Aida los olorosos bos-
ques de Etiopía. Aunque el propio estudioso reconocía preferir el virulento trazo de Di 
quella pira y el coro que le sigue; y eso, abundaba, que la cabaletta es una forma desacre-
ditada hoy en día. Pero, y en eso Verdi llegaba al fondo del corazón y de las más prima-
rias emociones, la sensación de bravura, de inminencia, de excitación que produce su 
escucha –con independencia de la frustración, de la que hablaremos más adelante, de 
que los tenores no alcancen a dar el fatídico, y no escrito, Do de pecho- compensan con 
creces; aunque no podamos negar una cierta rudeza y aun vulgaridad en la delineación 
y en la rítmica. Pero a veces estos son los grandes momentos verdianos. Y concluía 
Toye, embalado en su puede que excesivo entusiasmo: “Los pesantes e insistentes acor-
des del acompañamiento y el ritmo del coro en el que los soldados expresan su determina-
ción de seguir a su líder tienen con toda evidencia mucho del mejor Beethoven.”
Gabriele Baldini, uno de los más profundos e imaginativos glosadores de la obra de 
Verdi, apuntaba cosas muy interesantes respecto a esta conocida, y también criticada 
por muchos, página guerrera, agonística, espasmódica, auténtico clímax de toda la 
ópera. Todo lo que en ella era memoria obsesiva e impedimento se libera en un grito de 
revuelta. “Es la rebelión antes de la catástrofe final”. El mismo emblemático texto, lleva-
do en volandas por la música furibunda, pone el acento sobre el tema conductor de la 
obra: el fuego, la hoguera, la llama destructora. El efecto de este número realmente épico 
sobre el oyente tiene algo de físico, de ese pellizco, de ese golpe de lo inmediato y lo 
inevitable, que no tenía una página que siempre se ha considerado directo antecedente, 
el más educado y fino Corriam! Voliam! s’affretti lo scempio, (Amis, amis, escondes ma 
vengeance!) que canta Arnoldo junto al coro en el Guillermo Tell de Rossini, como coda 
o colofón a su aria A muto asil del pianto.
Puede aceptarse, con las contraindicaciones apuntadas, la vulgaridad de esa Pira. Y 
desde luego la que emana de tonadas tan facilonas, y de menor entidad dramática, como 
la frase Un momento puo involar, al final del dúo Manrico-Azucena del cuadro primero del 
acto segundo; o como ese Giorni poveri que expone la gitana a tiempo de vals en el terce-
to con el Conde y Ferrando durante el cuadro primero del acto tercero. Resulta más bien 
banal, aunque desde un punto de vista estructural o dramatúrgico pueda ofrecer interés.

 

Estructura y concertati
Las relaciones entre los cuatro grandes protagonistas son las que marcan el devenir del 
drama, que queda por encima de las trifulcas entre familias, de las luchas y de las armas, 
que permanecen en realidad como telón de fondo. Los cuatro personajes se persiguen, 
se encuentran y desencuentran siguiendo unas leyes severas, de admirable y estratégi-
ca configuración, que, a partir de ritmos férreos –el tempo-ritmo verdiano- y de una bien 
estudiada y sencilla elaboración armónica, expresan toda la intensidad de las pasiones 
que animan el turbulento discurrir de los nocturnos acontecimientos. El fluir de estos es 
imparable y la tensión va acumulándose hasta romper en un final verdaderamente trági-
co en el que todos los vectores del mal fario convergen y que Verdi logra levantar con el 
lenguaje típico, en parte estudiado, del más tremebundo melodrama. 
En el diseño general de la obra no faltan, por supuesto, los grandes conjuntos, los con-
certati que cierran actos o cuadros y que elevan la trama a la categoría dramática de una 
auténtica obra religiosa, de un drama humano en este caso, con la singularidad derivada 
de su italianità, comparable al de la Pasión según San Mateo de Bach, un símil que gus-
taba de emplear el musicólogo y director de orquesta Gianandrea Gavazzeni. Como 
número amplio, de una energía espectacular, magníficamente trenzado, es de justicia 
comentar el finale del acto segundo, en el que tiene lugar el intento de rapto de Leonora 
por parte del Conde de Luna y sus huestes. Un rapto de amor, un rapto romántico por 
excelencia. Después de la cabaletta Per me ora fatale sobreviene un coro de monjas que 
se mezcla con las voces de los soldados. 
Llega luego Leonora, que canta maravillosas frases, de una delicadeza extrema, antes 
mencionadas, se sucede la tentativa de rapto y, sin solución de continuidad, un gran con-
certato, en el que la novicia, que muy pronto ha olvidado su estancia conventual, es pro-
tagonista con frases juveniles y resplandecientes, dominadoras del tejido construido por 
las demás voces y en el que entran también Manrico y sus soldados. Enseguida, la huida 
violenta de la joven y su trovador en medio de una tomentosa reacción de los secuaces 
del Conde. Y antes de la doble barra, un golpe de genio de Verdi, resaltado por Gilles de 
Van: Leonora repite su dulce frase, pronunciada en compañía de las monjas al principio 
de cuadro, Sei tu dal ciel disceso, in ciel son io con te?, dirigidas a Manrico. “Son cuatro 
compases efusivos sobre un trémolo de cuerdas. De esta manera la fuerza y la pureza 
de las pasiones se elevan por encima del tumulto de las armas, sobre el frenesí de los 
hombres, sobre el brillo de los golpes de efecto.”
El número maestro de la obra es probablemente el celebérrimo Miserere, un modelo de 
construcción, alusivo también al mundo nocturno y sombrío en el que se desenvuelve la 
obra. Aparece distribuido en tres planos o estratos. Leonora canta ante una torre del 
Palacio de la Alfajería donde están encerrados los condenados a muerte, entre ellos 
Manrico. Por otro lado tenemos al coro de monjes que enuncia una salmodia casi recto 
tono de carácter litúrgico. La muerte es fatal y necesaria. Una metáfora de la ley que 
adquiere su forma ineluctable. Leonora grita más que canta sobre un ritmo fúnebre. En 
el tercer plano tenemos a Manrico, que, desde dentro, sigue una línea vocal más tersa y 
spianato, llena no obstante de altibajos, que contrasta con el resto y que está en una 
tonalidad distinta. Desafío a la muerte: nada de aceptarla. Un ritmo obsesivo de cor-
chea-dos semicorcheas alimenta todo el número.
 
Destilación belcantista
La apuntada tradición belcantista se reconoce en cada esquina de la partitura. Es hija de 
ella, qué duda cabe, la hermosa romanza del Conde Il balen del suo sorriso, con su tierna 
melodía, sus acentos dolce, su efusión lírica, sus adornos elegantes, su refinado trazo, 
que nos acercan curiosamente a un personaje amoroso que es en realidad el malo, el 
malvado de la función. Sorprendente paradoja verdiana. Indicaciones de dolcissimo, sfu-
mature diversas, cadenas de semicorcheas que han de ser expuestas en un susurro, 
ligaduras, pueblan la escritura de esta aria que algunos barítonos coronan con un Sol 
agudo no escrito al comienzo de la repetición de la primera parte y que tiene en la segun-
da un animado tempo de vals en la expansiva frase Ah! L’amor, l’amore ond’ardo, enun-
ciada antes con otra melodía, que a más de uno barítono se le ha atravesado en alguna 
ocasión.  Una página con sabor a noche, como tantas de la obra, que combina, a la vista 
está, lo belliniano y lo verdiano. 
Página bellísima también es el adagio, cantabile con espressione Ah! Si, ben mio, coll’es-
sere io tu mia consorte, en un balanceante 3/4, de una suave y emotiva calidez amorosa, 
expuesta al principio de manera spianato y en la que Verdi sitúa repetidos trinos: en la 
frase a me parrà, muchas veces orillados por tenores sin escrúpulos y faltos de prepara-
ción técnica adecuada. Pide una voz timbrada capaz de esas filigranas y de cantar a 
medio gas y marcar los arcos dinámicos. Pero, claro, a esa voz se le exige de inmediato, 
en los compases contiguos, desplegar todo su poder y lanzarse a ese canto di slancio 
que solicita la Pira, que, para colmo, fue coronada por Carlo Baucardè (1825-1883), su 
creador –algunos sostienen que fue en realidad Tamberlick el autor de la hazaña-, con 
un sonoro Do sobreagudo el día del estreno, haciendo así la cusqui a los herederos de la 
parte, que hoy, cuando además el diapasón está al menos un tono más alto que en 1853, 
se las ven y se las desean para reproducir esa brillante nota a plena voz; que en realidad, 
si se hace la repetición, lo cual es raro, se repite dos veces más. De ahí que, como todo 
el mundo sabe, los tenores se bajen medio tono y alcancen, mal que bien, más lo prime-
ro que lo segundo, un “modesto” Si natural 3. Y no debemos olvidar que en la Pira ha de 
jugarse hábilmente con series de semicorcheas picado-ligadas, una figura de no fácil 
reproducción.
De línea exquisita, de un refinamiento extraordinario que llama a las técnicas belcantis-
tas más depuradas es el aria de Leonora D’amor sull¡ali rosée del tercer acto, previa al 
Miserere, que precisa un especial control del legato y del portamento y pide agilidades 
de todo tipo que han de ser ejecutadas a media voz: trinos, escalas, saltos interválicos, 
sobreagudos. Hay que tener además fantasía para realizar la fermata, para ornamentar 
sabiamente e irse luego –muchas no lo hacen- al Re 5. Un prodigio de canto elegíaco
Azucena es para muchos la auténtica protagonista de la trama, la que está en el secreto 
del origen de los dos hermanos. Sus sentimientos son de madre para con Manrico, 
aunque él no sea su hijo. Su importancia es parangonable a la de Rigoletto. “Su grandeza 
deriva sobre todo de que se siente en muchos aspectos comprometida con un juego 
ciego e irracional de los afectos y del destino y del nacer y morir, o mejor, en el emerger 
y en el perderse, en un difuso círculo de locura”, explica muy bellamente Baldini. En este 
camino Verdi le ofrece numerosos momentos de lucimiento, incluso un ascenso al Do 5 
en el dúo con Manrico, en el que ha de defender una de sus intervenciones más impor-
tantes, el racconto Condota ell’era in ceppi, en donde narra al joven el fin terrible de la que 
él cree fue su abuela. Un instante de gran dramatismo, de vehemencia inusitada, que se 
mueve y avanza irrefrenablemente sobre el ritmo constante de dos fusas y una semicor-
chea con puntillo. 
Luego tendrá, en el acto tercero, espectaculares intervenciones y, como número lírico, ya 
comentado, el canto nostálgico Ai nostri monti. Claro que lo primero que canta, el aria 
Stride la vampa, sin duda deudora también de un bien adornado belcantismo, una 
página espléndida, esencial, que concentra una poderosa simbología del fuego y que 
contrasta con los pasajes semideclamados que ha de exponer en el inmediato dúo con 
Manrico. Para imitar la oscilación de la llama se exige a la mezzo reproducir una serie de 
corcheas con trino incorporado seguidas de cuatro semicorcheas. Hay dos extensos 
trinos, si se realiza la repetición, sobre blancas que se deben hacer radioppiati, es decir, 
ejecutados con apreciable variación de intensidad, redoblados. El delirio del fuego unido 
a la ternura materna. Página que puede parecer de un operismo trasnochado, pegado a 
rígidas reglas del pasado, pero que por su estructura, su melodismo, su simbología, bien 
que ésta sea facilona, se convierte en un marchamo de identidad, en uno de los puntos 
neurálgicos de la partitura.

Tipos vocales
Lo dicho hasta aquí nos informa acerca de los tipos vocales idóneos –y tan difíciles de 
conseguir a día de hoy- que requiere la ópera. Es conocida la anécdota de Toscanini, que 
comentó en cierta ocasión que para hacer un buen Trovador sólo era preciso elegir a los 
cuatro mejores cantantes del mundo; tal es la exigencia continua que sus partes deman-
dan, como ya se habrá tenido oportunidad de comprobar. 
El aria di sortita comentada, Il balen del suo sorriso, nos informa del tipo baritonal que 
necesita un personaje como el Conde de Luna, que es en realidad menos complejo que 
otros parientes verdianos: Nabucco, Foscari, Rigoletto… Es un lírico pieno, robusto, de 
flexible arte de canto, capaz en todo caso de reproducir el acento fiero y conminativo de 
su brutal dúo con Leonora tras el Miserere, al cierre del tercer acto; y también de servir 
de manera aguerrida la cabaletta Per me ora fatale y de plegarse a la curiosa escritura 
de esa especie de scherzo que se desarrolla a continuación, Ardir, andiam, celiamoci fra 
l’ombre, cuando el Conde y sus secuaces rondan el convento en el que se refugia Leono-
ra. Un rasgo curiosamente humorístico, del mismo corte que el siniestro canto de los 
conspiradores de Un ballo in maschera. Giovanni Guicciardi (1822 -?), un arrostrado barí-
tono especialista en la creación de nuevos papeles, fue el primer intérprete de la parte. 
Hay barítonos importantes que han sabido desplegar su voz en estas páginas, con 
robustez, con contundencia; pero también con arte. Son cualidades que ha de poseer sin 
duda el Conde de Luna. Pero en igual medida han de saber plegarse a las numerosas 
indicaciones de la partitura, que como hemos visto no son pocas y piden siempre delica-
deza, línea cantabile y pasajes en dolce. Cantar todo prácticamente a plena voz, como 
hacía, por ejemplo, el gran Ettore Bastianini o, en menor grado, otro cualificado barítono 
como Piero Cappuccilli, desluce un tanto el personaje, que es una rara mezcla de fierez-
za y episódicas dulzuras. Hay que evocar por tanto a otros barítonos más antiguos 
como Pasquale Amato, Giuseppe de Luca o Carlo Galeffi, incluso al engolado Leonard 
Warren, para hallar el cantante adecuado. Recordemos también al nasal Matteo Manu-
guerra, a Giorgio Zancanaro, a Sherril MIlnes. 
Manrico pide una voz timbrada capaz de cantar a medio gas y marcar los arcos dinámi-
cos. Pero, claro, a esa voz se le exige desplegar todo su poder y lanzarse a ese canto di 
slancio que solicita la Pira. El tenor de Trovatore no ha de ser un dramático, sino, en todo 
caso, un lírico spinto o un lírico pieno. De hecho, el creador de la parte, como dijimos 
más arriba Carlo Baucardè, poseía una voz de relativo poder. Era un magnífico Arturo de 
I puritani y un apreciado Duque de Mantua. Gustavo Marchesi y otros autores han defen-
dido la presencia de una voz no excesivamente recia. 
Como en Ernani, que suelen cantar tenores spinto, de importantes medios, es necesario 
aunar lo fulgurante de los ataques, lo rotundo de ciertas exclamaciones con momentos 
de extremo lirismo. Las invectivas del último cuadro de la ópera a una Leonora a la que 
cree infiel, el canto sfogato y franco en el largo dúo con Azucena del segundo acto, es 
verdad que nos pueden poner en la pista de un tenor heroico, un Heldentenor a la italia-
na, un Tannhäuser o Lohengrin, óperas ya estrenadas cuando vio la luz Il trovatore; pero 
debe ser un tenor que pueda susurrar a veces; es decir, una mezcla o síntesis de tenor 
belliniano y wagneriano. 
Hay dos tenores de distintas épocas que han recreado esta particella de manera magis-
tral, cada uno en su estilo. El primero es Aureliano Pertile, voz singular, no bella, de carác-
ter decididamente spinto en su madurez, de agudos rotundos, calurosos, vibrantes, tim-
brados, que lograba dibujar el arco inicial de Ah se, ben mio con una finura sensacional 
y otorgaba luego al canto un vigor lírico-dramático que ponía los pelos de punta. El otro 
es Carlo Bergonzi, modelo de belcantista en sentido lato, estilista riguroso, dominador 
de las dinámicas, fraseador impecable. La voz no era tampoco estrictamente hermosa, 
pero sí más igual, más homogénea que la de su colega. No hay que olvidar en un rápido 
repaso a los tenores que han cantado a satisfacción esta parte, a artistas del XIX, como 
Enrico Tamberlick, tan querido en el Real, a Gayarre, no menos apreciado, a Stagno, a 
Massini. Luego a Caruso, Zenatello, Lauri-Volpi. Más modernamente, aparte los dos exa-
minados, naturalmente a Mario del Monaco, que era electrizante en las partes más dra-
máticas, y, claro, a Franco Corelli, que en Bilbao y Oviedo a principios de los sesenta 
brindó fenomenales interpretaciones. Plácido Domingo, en sus comienzos –y la formi-
dable grabación con Mehta de 1970 lo demuestra- fue un Manrico de valía, aunque 
aquejado, fue siempre su talón de Aquiles, de una evidente cortedad en el agudo; lo que 
impedía dar una visión realmente completa de la figura trovadoresca.
Leonora ha de servir un canto sfogato y florido de gran magnitud, con abundantes alter-
nancias, cambios de registro, saltos interválicos y llamadas a la suavidad y a la delicade-
za más exquisita. Es sin duda uno de los papeles más complejos del Verdi maduro, 
porque, frente a lo dicho, la cantante ha de desplegar una fervorosa expresividad, apa-
sionada y vibrante (Tacea la notte) y de enfrentarse a grandes concertati así como plan-
tar cara al canto aguerrido del Conde de Luna y escalar sin pestañear la zona sobreagu-
da. Estamos ante una soprano spinto o lírico-dramática, emparentada según algunos 
con ciertos personajes mozartianos como Anna, Elvira o la Condesa. Tiene dos cabalet-
tas, Di tale amor che dirsi, tras Tacea la notte, abundosa en trinos, y Tu vedrai che amore 
in terra, tras el Miserere, que era eliminada hasta hace poco, de muy bella delineación, 
que pone una cierta nota de ebriedad, de confianza en el futuro después de la negritud 
de aquella página. E inmediatamente la soprano ha de atarse los machos para enfrentar-
se a los dos violentos dúos consecutivos con el Conde, cuajados de mordentes, trinos, 
ataques súbitos y fioriture diversas, combinados, una vez más, con un canto apasiona-
do, di slancio, de una energía esencial.

Rosina Penco (1823-1894), “fea como el pecado” pero excelente artista, antigua rossinia-
na, pudo conceder a la escritura verdiana lo que pedía en el estreno romano de 1853. En 
la era moderna Leyla Gencer y Maria Callas han sido capitales para recuperar este canto 
bello e intenso. En paralelo o un poco después ha habido otras Leonoras muy importan-
tes, cada una en su estilo. Hemos de traer aquí los nombres de Zinka Milanov, de exquisi-
tas sonoridades en piano aunque relativa afinación; Leontyne Price, provista de una sor-
prendente gama de matices, que coloca el Re bemol 5 en la cadencia de la segunda gran 
aria del personaje; Antonieta Stella, menos fantasiosa, pero cumplidora; Renata Tebaldi, 
de esplendente y mórbido timbre, menos hábil en la floritura; Martina Arroyo, de carnoso 
y fresco instrumento y canto algo plano. En youtube hay ejemplos de su manera de 
cantar y servir a esta doliente dama. Como los hay de dos grandes estilistas, Montserrat 
Caballé y Raina Kabaivanska en cuya estela se sitúa la más irregular Fiorenza Cedolins. Y 
algunas de las más jóvenes de hoy, como la soprano que canta en Vigo.
En el marcado 3/8 de Stride la vampa, con ese balanceo singular, una mezzo dramática 
puede dar ese toque neurótico y primordial que emana del aria, que es una evocación 
nocturnal y siniestra y sentar al carácter de la voz exigida. Ese tipo vocal, con una tan 
amplia tesitura que va de La 2 a Do 5 –es decir, bastante más de dos octavas-, es el que 
conviene a la gitana, el que ha de otorgar amplitud a sus peroratas, a sus invectivas y, 
recogiéndose líricamente, ternura a su ruegos. Verdi preveía que una voz de soprano dra-
mática, la de una falcon, por ejemplo, podría también hacerse cargo del cometido; en la 
línea que el propio compositor establecería más adelante para otros personajes del 
mismo fuste, como Eboli o Amneris.
Lo adornado a veces de la escritura acrece la dificultad para una voz que, por carácter, 
como decíamos arriba, ha de ser de tinte más bien dramático y que no sabemos hasta 
qué punto poseía la creadora, la mezzo –y también soprano en ocasiones- Emilia Goggi 
(1805-después de 1856), que no parece que entusiasmara precisamente al compositor, 
que habría preferido a Rita Gabussi-De Bassini (1815-1891), de medios más consisten-
tes. No es fácil encontrar mezzosopranos de este tipo que salven con agilidad, con sol-
tura, con limpieza y perfecta ejecución la línea vocal, subrayada en todo momento por 
una orquesta muy climática. La fiera Fedora Barbieri, muy centrada en este papel, no 
poseía sin embargo la habilidad para reproducir florituras. 
Tampoco otras ilustres colegas lo han hecho a total satisfacción, entre ellas, Gianna 
Pederzzini, Irene Minghini-Cattaneo o Bruna Castagna. Ebe Stignani, de timbre menos 
oscuro, relucía por su técnica, aunque no poseía la fiereza necesaria. Algo mejor lo 
hacían Giuletta Simionato o Fiorenza Cossotto, ésta más lírica que las demás. Las voces 
eslavas han sido casi siempre muy proclives a esta parte, y Elena Obraztsova, enfática y 
exagerada, es un ejemplo. Curiosamente, al menos en disco, una de las que más afortu-
nada se mostraba en la ejecución era Marilyn Horne, acreditada fundamentalmente 
como gran rossiniana. Quizá precisamente por eso. Aunque entre las más lucidas de los 
últimos lustros debemos mencionar a la sorprendente y arrojada Dolora Zajick, de voz 
múltiple y emisión extraña, pero convincente. Y a algunas de las del Este.
Ferrando, el capitán de las fuerzas del Conde de Luna, 
es un bajo lírico capaz de dibujar sin pesanteces las agi-
lidades que le pide su curiosa escritura en el comienzo 
de la obra, en el momento en el que cuenta a los soldados 
la historia de los gemelos y de la gitana. Su solo Abbietta 
zingara requiere frescura tímbrica y elasticidad para sol-
ventar las numerosas semicorcheas punteadas en un 
canto airoso y bien perfilado. Arcangello Balderi (1826-1862) 
fue su primer servidor.

Drama y destilación belcantista
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“Con el Diablo en el cuerpo”. Así quería Verdi que se cantara Il trovatore. Es decir, con 
pasión, con arrebato, con entrega, con intensidad, con vigor, hasta con fiereza. Se trata-
ba de dotar al canto de un realismo, de una verdad, de una tensión desconocidas hasta 
entonces y que, a muchos años vista, anticipaban algunas de las características de la 
interpretación vocal de fines del XIX. Ello hace de esta ópera, la segunda de las del 
famoso tríptico de los años 1851-53, una obra muy especial. Tengamos en cuenta que 
debió de ser escrita en bastantes de sus tramos al tiempo que La traviata, composición 
que evidentemente va por otros derroteros, en los que la poesía íntima y recogida, el sen-
timiento elevado a su cota más emotiva son los dueños de la acción.
Nunca hasta ese momento lo clásico y lo moderno, lo tradicional y lo nuevo, se habían 
dado la mano de forma tan perfecta; nunca se había producido una simbiosis tan esti-
mulante, ni se había planteado una síntesis tan jugosa y creadora. El arte tiene estos 
misterios. Y el de la ambigüedad es uno de los que lo hacen grande. La dualidad predica-
da por Verdi es la que impulsa a Il trovatore a ocupar ese curioso lugar en el que concu-
rren también lo vulgar y lo elevado, lo apaciguado y lo violento. Hay multitud de instantes 
en los que se dan la mano las dos corrientes encontradas y que obliga a las voces a 
espectaculares hazañas. 
Con gran regocijo del compositor, amigo de poner en situaciones prácticamente insalva-
bles a sus cantantes. Por eso cuando encontraba uno que atendía las múltiples exigen-
cias no sólo de esta ópera sino de otras, se alborozaba. No estaba desde luego muy con-
vencido de Rosina Penco, primera Leonora, y hubiera querido contar con Erminia Frezzo-
lini, soprano de más amplio espectro, capaz de pasar de I lombardi a Rigoletto, de Travia-
ta a Trovatore; porque a la vez, decía el músico, “canta como se cantaba hace treinta 
años”, pero también lo hace “con el diablo en el cuerpo”. De nuevo: belcantismo puro y 
mordiente expresivo.
En contra de los que afirman, en virtud de esos retornos belcantistas, que esta ópera es 
regresiva, hay que decir que en modo alguno. Basta leer y escuchar para darse cuenta 
de qué forma tan acabada, tan sutil, Verdi es capaz de realizar esa extraña operación de 
sutura, de fusión, de asimilación. Deja que nos embauquemos por la nueva gramática 
vocal al tiempo que nos vemos envueltos en un continuum melódico y en una escritura 
que abraza libremente, sin tapujos, el antiguo estilo ornamental y florido, unido a esa 
cantabilidad elegíaca del primer romanticismo, de las inflexiones que buscan aligerar la 
emisión y que pretenden encontrar el legato más perfecto y soldar los registros de 
manera inconsútil. 
Nos admiramos de que los rudos cantos de la soldadesca –nunca tan auténtica-, las 
imprecaciones del Conde de Luna en el magnífico concertato del Finale secondo, la viru-
lencia de las emociones de los odios, traducidos en pasajes concitato de gran energía, 
se mezclen asombrosamente, en el mismo flujo, con los momentos de laxitud, de aban-
dono, de ensoñación, como el de la tan bella introducción y aria de Leonora Tacea la 
notte placida, de atmósfera exquisita y evocadora, parangonable a uno de los fragmen-
tos más característicos de toda la ópera romántica alemana cual es el aria de Aghate de 
Der Freischütz de Weber. Un hermoso retrato de la noche que marca además uno de los 
rasgos más definitorios de la obra, facilitado por la general sutileza de la orquestación y 
el experto dominio que Verdi ejercía sobre la cuestión armónica, lo que le facultaba para 
buscar los colores idóneos a cada instante dramático y para pintar como pocos la oscu-
ridad, la penumbra.
El drama en el Il trovatore viene dado sin duda por el específico planteamiento de la línea 
de canto, que se empareja, por supuesto, a una orquesta que funciona en paralelo, avan-
zando colores, claroscuros, penumbras y sombras, en cierta medida derivados de proce-
dimientos ya empleados en la irregular pero genial Macbeth de 1847, y que más tarde 
tendrían su desarrollo definitivo en dos obras magistrales de la categoría de Don Carlo y 
Otello. Pero la apuesta por un canto más bravo, más apremiante y urgente, más demole-
dor en cierto sentido, va en paralelo, y ahí radica la gran novedad, el mérito y especifici-
dad de la obra, a un absoluto respeto de las reglas áureas del belcanto. No ya al trabaja-
do y elaborado, con una extraordinaria facilidad de estilización, por Donizetti o Bellini, 
que en tal sentido pueden ser calificados de neobelcantistas o postbelcantisas, sino al 
amasado, esgrimido y potenciado, con un barroquismo apabullante, aunque con todas 
las riendas de una escritura firme y controlada en la mano, por Rossini, que seguía la 
senda de un pasado canoro resplandeciente representado por Haendel, los napolitanos, 
los alemanes herederos de Telemann o, evidentemente, Mozart.
Efectivamente, por raro que pueda parecer, pero que una mínima escucha atenta o una 
lectura de las notas demuestra, Verdi, que propugnaba verdaderamente por una forma 
vocal más próxima al habla, más ajustada a la prosodia de la lengua, no quiso prescindir 
de la pureza de ese canto pretérito, cuya herencia había recibido directamente de sus 
predecesores, y trazó en ocasiones una línea de prodigiosa finura en la que han de brillar 
también los procedimientos de antaño, que descansaban en la calidad o belleza de la 
voz, con sus colores y riqueza tímbrica, en el cuidado de la exposición, la perfección de 
la ejecución, la elegancia del fraseo, animado de continuas sfumature y de regulaciones 
dinámicas propias de aquellos grandes cantantes del pasado y que el compositor sabía 
que constituían una generación ya extinguida. En carta a Piave de 1850 decía: “Sin 
querer ofender a nadie, ¿quiénes de entre los cantantes de hoy puede ofrecer confianza? 
Los que podrían por sí solos determinar el éxito de una ópera, Malibran, Rubini, Lablache, 
etc, ya no existen.”

Tal circunstancia influyó, sin duda, para que intentara aportar a su escritura otros facto-
res que pudieran complementar los puramente belcantistas, de acuerdo con lo más 
arriba comentado; aunque realmente ese nuevo estilo que estamos tratando de reflejar, 
de definir, de delimitar, era asimismo consecuencia de la propia evolución estilística, pro-
fesional, de los nuevos anhelos expresivos de un músico que no dejó de evolucionar a lo 
largo de casi sesenta años de carrera y que sentía bullir en él necesidades de comunica-
ción de nuevo cuño. Y se dan y se configuran, amoldándose al lenguaje de antaño, esos 
modernos efectos, esos valores tan bien explicados por Alain Arnaud: “l’istinto dell’affet-
to, el sentido de la línea concebida como período, el mordiente de la articulación, la pro-
yección del sonido, el aprovechamiento de la potencia.” Estamos, en efecto, ante un 
estilo distinto, que da lugar al nacimiento del llamado canto di slancio, que viene a ser 
una suerte de conjunción de la técnica belcantista más pura y las exigencias dramáticas 
del arte lírico de finales del siglo XIX. Y que Verdi había venido fraguando en sus últimos 
años de galeras y concretando en retazos de obras anteriores como la citada Macbeth 
o como Luisa Miller (1849) o Sitffelio (1850); y, naturalmente, Rigoletto (1851).
 
Melodía y vulgaridad
Decía Francis Toye que esta ópera turbulenta, recibida con el mayor de los entusiasmos 
en su estreno en el Teatro Apollo de Roma el 17 de enero de 1853, es sin duda y ante 
todo una obra melódica frente a la que no prevalece el análisis sesudo, sino le reacción 
instantánea a una música fresca, rápida, centelleante, vigorosa, apasionada y vital. El 
drama viene expresado, en efecto, por cantilenas de corte sencillo que nos llegan direc-
tamente a través de la piel. Es probablemente la ópera de Verdi que más fragmentos me-
morizables, de un melodismo sencillo y mediterráneo, posee. Es, de las del tríptico, la 
menos homogénea, la que sirve un argumento más alambicado y casi ininteligible -resu-
mido con cierta habilidad por los libretistas Cammarano y Bardare- y la que insiste en 
mayor medida en un norte tímbrico más monolítico, con permanente recurrencia al 3/4; 
y la que, al tiempo, en busca de esas negruras y emociones oscuras, tira sin ambages y 
sin rebozo del modo menor. Pero todo ello ayuda a reflejar esa fierezza, esa violencia, 
esa brutalidad derivadas de la historia de los hermanos que no se conocen, de los 
amores de uno de ellos, falso hijo de una gitana, con Leonora, la mujer que desea despo-
sar el otro. Sólo un repaso a los antecedentes de la narración, que cuenta al principio el 
capitán Ferrando, permiten clarificar un poco la acción; aunque en ocasiones tampoco 
importa tanto: la música se basta por si sola para levantarnos del asiento en un par de 
compases.
Entre las muchas memorables melodías que alberga la partitura podemos destacar, en 
una primera mirada, dos especialmente representativas. Una que enuncia Leonora en el 
cuadro segundo del acto segundo, momentos antes de que el conde pretenda raptarla 
del convento. Esa línea delicadísima, aérea, grácil de la frase Deggio volgermi a quei che 
degli afflitti es realmente maravillosa. Como lo es la aún más refinada Sei tu dal ciel dis-
ceso. Otra, más conocida, que canta Azucena en el cuadro segundo del cuarto acto, una 
evocación de la tierra chica: Ai nostri monti, para Toye quizá el momento más inspirado, 
en el que el compositor se vale apenas de una sencilla línea y logra sugerir de forma casi 
milagrosa la nostalgia de la gitana por las montañas de su tierra natal. 
Aquí nos viene a la memoria la frase de Amonasro recordándole a Aida los olorosos bos-
ques de Etiopía. Aunque el propio estudioso reconocía preferir el virulento trazo de Di 
quella pira y el coro que le sigue; y eso, abundaba, que la cabaletta es una forma desacre-
ditada hoy en día. Pero, y en eso Verdi llegaba al fondo del corazón y de las más prima-
rias emociones, la sensación de bravura, de inminencia, de excitación que produce su 
escucha –con independencia de la frustración, de la que hablaremos más adelante, de 
que los tenores no alcancen a dar el fatídico, y no escrito, Do de pecho- compensan con 
creces; aunque no podamos negar una cierta rudeza y aun vulgaridad en la delineación 
y en la rítmica. Pero a veces estos son los grandes momentos verdianos. Y concluía 
Toye, embalado en su puede que excesivo entusiasmo: “Los pesantes e insistentes acor-
des del acompañamiento y el ritmo del coro en el que los soldados expresan su determina-
ción de seguir a su líder tienen con toda evidencia mucho del mejor Beethoven.”
Gabriele Baldini, uno de los más profundos e imaginativos glosadores de la obra de 
Verdi, apuntaba cosas muy interesantes respecto a esta conocida, y también criticada 
por muchos, página guerrera, agonística, espasmódica, auténtico clímax de toda la 
ópera. Todo lo que en ella era memoria obsesiva e impedimento se libera en un grito de 
revuelta. “Es la rebelión antes de la catástrofe final”. El mismo emblemático texto, lleva-
do en volandas por la música furibunda, pone el acento sobre el tema conductor de la 
obra: el fuego, la hoguera, la llama destructora. El efecto de este número realmente épico 
sobre el oyente tiene algo de físico, de ese pellizco, de ese golpe de lo inmediato y lo 
inevitable, que no tenía una página que siempre se ha considerado directo antecedente, 
el más educado y fino Corriam! Voliam! s’affretti lo scempio, (Amis, amis, escondes ma 
vengeance!) que canta Arnoldo junto al coro en el Guillermo Tell de Rossini, como coda 
o colofón a su aria A muto asil del pianto.
Puede aceptarse, con las contraindicaciones apuntadas, la vulgaridad de esa Pira. Y 
desde luego la que emana de tonadas tan facilonas, y de menor entidad dramática, como 
la frase Un momento puo involar, al final del dúo Manrico-Azucena del cuadro primero del 
acto segundo; o como ese Giorni poveri que expone la gitana a tiempo de vals en el terce-
to con el Conde y Ferrando durante el cuadro primero del acto tercero. Resulta más bien 
banal, aunque desde un punto de vista estructural o dramatúrgico pueda ofrecer interés.

 

Estructura y concertati
Las relaciones entre los cuatro grandes protagonistas son las que marcan el devenir del 
drama, que queda por encima de las trifulcas entre familias, de las luchas y de las armas, 
que permanecen en realidad como telón de fondo. Los cuatro personajes se persiguen, 
se encuentran y desencuentran siguiendo unas leyes severas, de admirable y estratégi-
ca configuración, que, a partir de ritmos férreos –el tempo-ritmo verdiano- y de una bien 
estudiada y sencilla elaboración armónica, expresan toda la intensidad de las pasiones 
que animan el turbulento discurrir de los nocturnos acontecimientos. El fluir de estos es 
imparable y la tensión va acumulándose hasta romper en un final verdaderamente trági-
co en el que todos los vectores del mal fario convergen y que Verdi logra levantar con el 
lenguaje típico, en parte estudiado, del más tremebundo melodrama. 
En el diseño general de la obra no faltan, por supuesto, los grandes conjuntos, los con-
certati que cierran actos o cuadros y que elevan la trama a la categoría dramática de una 
auténtica obra religiosa, de un drama humano en este caso, con la singularidad derivada 
de su italianità, comparable al de la Pasión según San Mateo de Bach, un símil que gus-
taba de emplear el musicólogo y director de orquesta Gianandrea Gavazzeni. Como 
número amplio, de una energía espectacular, magníficamente trenzado, es de justicia 
comentar el finale del acto segundo, en el que tiene lugar el intento de rapto de Leonora 
por parte del Conde de Luna y sus huestes. Un rapto de amor, un rapto romántico por 
excelencia. Después de la cabaletta Per me ora fatale sobreviene un coro de monjas que 
se mezcla con las voces de los soldados. 
Llega luego Leonora, que canta maravillosas frases, de una delicadeza extrema, antes 
mencionadas, se sucede la tentativa de rapto y, sin solución de continuidad, un gran con-
certato, en el que la novicia, que muy pronto ha olvidado su estancia conventual, es pro-
tagonista con frases juveniles y resplandecientes, dominadoras del tejido construido por 
las demás voces y en el que entran también Manrico y sus soldados. Enseguida, la huida 
violenta de la joven y su trovador en medio de una tomentosa reacción de los secuaces 
del Conde. Y antes de la doble barra, un golpe de genio de Verdi, resaltado por Gilles de 
Van: Leonora repite su dulce frase, pronunciada en compañía de las monjas al principio 
de cuadro, Sei tu dal ciel disceso, in ciel son io con te?, dirigidas a Manrico. “Son cuatro 
compases efusivos sobre un trémolo de cuerdas. De esta manera la fuerza y la pureza 
de las pasiones se elevan por encima del tumulto de las armas, sobre el frenesí de los 
hombres, sobre el brillo de los golpes de efecto.”
El número maestro de la obra es probablemente el celebérrimo Miserere, un modelo de 
construcción, alusivo también al mundo nocturno y sombrío en el que se desenvuelve la 
obra. Aparece distribuido en tres planos o estratos. Leonora canta ante una torre del 
Palacio de la Alfajería donde están encerrados los condenados a muerte, entre ellos 
Manrico. Por otro lado tenemos al coro de monjes que enuncia una salmodia casi recto 
tono de carácter litúrgico. La muerte es fatal y necesaria. Una metáfora de la ley que 
adquiere su forma ineluctable. Leonora grita más que canta sobre un ritmo fúnebre. En 
el tercer plano tenemos a Manrico, que, desde dentro, sigue una línea vocal más tersa y 
spianato, llena no obstante de altibajos, que contrasta con el resto y que está en una 
tonalidad distinta. Desafío a la muerte: nada de aceptarla. Un ritmo obsesivo de cor-
chea-dos semicorcheas alimenta todo el número.
 
Destilación belcantista
La apuntada tradición belcantista se reconoce en cada esquina de la partitura. Es hija de 
ella, qué duda cabe, la hermosa romanza del Conde Il balen del suo sorriso, con su tierna 
melodía, sus acentos dolce, su efusión lírica, sus adornos elegantes, su refinado trazo, 
que nos acercan curiosamente a un personaje amoroso que es en realidad el malo, el 
malvado de la función. Sorprendente paradoja verdiana. Indicaciones de dolcissimo, sfu-
mature diversas, cadenas de semicorcheas que han de ser expuestas en un susurro, 
ligaduras, pueblan la escritura de esta aria que algunos barítonos coronan con un Sol 
agudo no escrito al comienzo de la repetición de la primera parte y que tiene en la segun-
da un animado tempo de vals en la expansiva frase Ah! L’amor, l’amore ond’ardo, enun-
ciada antes con otra melodía, que a más de uno barítono se le ha atravesado en alguna 
ocasión.  Una página con sabor a noche, como tantas de la obra, que combina, a la vista 
está, lo belliniano y lo verdiano. 
Página bellísima también es el adagio, cantabile con espressione Ah! Si, ben mio, coll’es-
sere io tu mia consorte, en un balanceante 3/4, de una suave y emotiva calidez amorosa, 
expuesta al principio de manera spianato y en la que Verdi sitúa repetidos trinos: en la 
frase a me parrà, muchas veces orillados por tenores sin escrúpulos y faltos de prepara-
ción técnica adecuada. Pide una voz timbrada capaz de esas filigranas y de cantar a 
medio gas y marcar los arcos dinámicos. Pero, claro, a esa voz se le exige de inmediato, 
en los compases contiguos, desplegar todo su poder y lanzarse a ese canto di slancio 
que solicita la Pira, que, para colmo, fue coronada por Carlo Baucardè (1825-1883), su 
creador –algunos sostienen que fue en realidad Tamberlick el autor de la hazaña-, con 
un sonoro Do sobreagudo el día del estreno, haciendo así la cusqui a los herederos de la 
parte, que hoy, cuando además el diapasón está al menos un tono más alto que en 1853, 
se las ven y se las desean para reproducir esa brillante nota a plena voz; que en realidad, 
si se hace la repetición, lo cual es raro, se repite dos veces más. De ahí que, como todo 
el mundo sabe, los tenores se bajen medio tono y alcancen, mal que bien, más lo prime-
ro que lo segundo, un “modesto” Si natural 3. Y no debemos olvidar que en la Pira ha de 
jugarse hábilmente con series de semicorcheas picado-ligadas, una figura de no fácil 
reproducción.
De línea exquisita, de un refinamiento extraordinario que llama a las técnicas belcantis-
tas más depuradas es el aria de Leonora D’amor sull¡ali rosée del tercer acto, previa al 
Miserere, que precisa un especial control del legato y del portamento y pide agilidades 
de todo tipo que han de ser ejecutadas a media voz: trinos, escalas, saltos interválicos, 
sobreagudos. Hay que tener además fantasía para realizar la fermata, para ornamentar 
sabiamente e irse luego –muchas no lo hacen- al Re 5. Un prodigio de canto elegíaco
Azucena es para muchos la auténtica protagonista de la trama, la que está en el secreto 
del origen de los dos hermanos. Sus sentimientos son de madre para con Manrico, 
aunque él no sea su hijo. Su importancia es parangonable a la de Rigoletto. “Su grandeza 
deriva sobre todo de que se siente en muchos aspectos comprometida con un juego 
ciego e irracional de los afectos y del destino y del nacer y morir, o mejor, en el emerger 
y en el perderse, en un difuso círculo de locura”, explica muy bellamente Baldini. En este 
camino Verdi le ofrece numerosos momentos de lucimiento, incluso un ascenso al Do 5 
en el dúo con Manrico, en el que ha de defender una de sus intervenciones más impor-
tantes, el racconto Condota ell’era in ceppi, en donde narra al joven el fin terrible de la que 
él cree fue su abuela. Un instante de gran dramatismo, de vehemencia inusitada, que se 
mueve y avanza irrefrenablemente sobre el ritmo constante de dos fusas y una semicor-
chea con puntillo. 
Luego tendrá, en el acto tercero, espectaculares intervenciones y, como número lírico, ya 
comentado, el canto nostálgico Ai nostri monti. Claro que lo primero que canta, el aria 
Stride la vampa, sin duda deudora también de un bien adornado belcantismo, una 
página espléndida, esencial, que concentra una poderosa simbología del fuego y que 
contrasta con los pasajes semideclamados que ha de exponer en el inmediato dúo con 
Manrico. Para imitar la oscilación de la llama se exige a la mezzo reproducir una serie de 
corcheas con trino incorporado seguidas de cuatro semicorcheas. Hay dos extensos 
trinos, si se realiza la repetición, sobre blancas que se deben hacer radioppiati, es decir, 
ejecutados con apreciable variación de intensidad, redoblados. El delirio del fuego unido 
a la ternura materna. Página que puede parecer de un operismo trasnochado, pegado a 
rígidas reglas del pasado, pero que por su estructura, su melodismo, su simbología, bien 
que ésta sea facilona, se convierte en un marchamo de identidad, en uno de los puntos 
neurálgicos de la partitura.

Tipos vocales
Lo dicho hasta aquí nos informa acerca de los tipos vocales idóneos –y tan difíciles de 
conseguir a día de hoy- que requiere la ópera. Es conocida la anécdota de Toscanini, que 
comentó en cierta ocasión que para hacer un buen Trovador sólo era preciso elegir a los 
cuatro mejores cantantes del mundo; tal es la exigencia continua que sus partes deman-
dan, como ya se habrá tenido oportunidad de comprobar. 
El aria di sortita comentada, Il balen del suo sorriso, nos informa del tipo baritonal que 
necesita un personaje como el Conde de Luna, que es en realidad menos complejo que 
otros parientes verdianos: Nabucco, Foscari, Rigoletto… Es un lírico pieno, robusto, de 
flexible arte de canto, capaz en todo caso de reproducir el acento fiero y conminativo de 
su brutal dúo con Leonora tras el Miserere, al cierre del tercer acto; y también de servir 
de manera aguerrida la cabaletta Per me ora fatale y de plegarse a la curiosa escritura 
de esa especie de scherzo que se desarrolla a continuación, Ardir, andiam, celiamoci fra 
l’ombre, cuando el Conde y sus secuaces rondan el convento en el que se refugia Leono-
ra. Un rasgo curiosamente humorístico, del mismo corte que el siniestro canto de los 
conspiradores de Un ballo in maschera. Giovanni Guicciardi (1822 -?), un arrostrado barí-
tono especialista en la creación de nuevos papeles, fue el primer intérprete de la parte. 
Hay barítonos importantes que han sabido desplegar su voz en estas páginas, con 
robustez, con contundencia; pero también con arte. Son cualidades que ha de poseer sin 
duda el Conde de Luna. Pero en igual medida han de saber plegarse a las numerosas 
indicaciones de la partitura, que como hemos visto no son pocas y piden siempre delica-
deza, línea cantabile y pasajes en dolce. Cantar todo prácticamente a plena voz, como 
hacía, por ejemplo, el gran Ettore Bastianini o, en menor grado, otro cualificado barítono 
como Piero Cappuccilli, desluce un tanto el personaje, que es una rara mezcla de fierez-
za y episódicas dulzuras. Hay que evocar por tanto a otros barítonos más antiguos 
como Pasquale Amato, Giuseppe de Luca o Carlo Galeffi, incluso al engolado Leonard 
Warren, para hallar el cantante adecuado. Recordemos también al nasal Matteo Manu-
guerra, a Giorgio Zancanaro, a Sherril MIlnes. 
Manrico pide una voz timbrada capaz de cantar a medio gas y marcar los arcos dinámi-
cos. Pero, claro, a esa voz se le exige desplegar todo su poder y lanzarse a ese canto di 
slancio que solicita la Pira. El tenor de Trovatore no ha de ser un dramático, sino, en todo 
caso, un lírico spinto o un lírico pieno. De hecho, el creador de la parte, como dijimos 
más arriba Carlo Baucardè, poseía una voz de relativo poder. Era un magnífico Arturo de 
I puritani y un apreciado Duque de Mantua. Gustavo Marchesi y otros autores han defen-
dido la presencia de una voz no excesivamente recia. 
Como en Ernani, que suelen cantar tenores spinto, de importantes medios, es necesario 
aunar lo fulgurante de los ataques, lo rotundo de ciertas exclamaciones con momentos 
de extremo lirismo. Las invectivas del último cuadro de la ópera a una Leonora a la que 
cree infiel, el canto sfogato y franco en el largo dúo con Azucena del segundo acto, es 
verdad que nos pueden poner en la pista de un tenor heroico, un Heldentenor a la italia-
na, un Tannhäuser o Lohengrin, óperas ya estrenadas cuando vio la luz Il trovatore; pero 
debe ser un tenor que pueda susurrar a veces; es decir, una mezcla o síntesis de tenor 
belliniano y wagneriano. 
Hay dos tenores de distintas épocas que han recreado esta particella de manera magis-
tral, cada uno en su estilo. El primero es Aureliano Pertile, voz singular, no bella, de carác-
ter decididamente spinto en su madurez, de agudos rotundos, calurosos, vibrantes, tim-
brados, que lograba dibujar el arco inicial de Ah se, ben mio con una finura sensacional 
y otorgaba luego al canto un vigor lírico-dramático que ponía los pelos de punta. El otro 
es Carlo Bergonzi, modelo de belcantista en sentido lato, estilista riguroso, dominador 
de las dinámicas, fraseador impecable. La voz no era tampoco estrictamente hermosa, 
pero sí más igual, más homogénea que la de su colega. No hay que olvidar en un rápido 
repaso a los tenores que han cantado a satisfacción esta parte, a artistas del XIX, como 
Enrico Tamberlick, tan querido en el Real, a Gayarre, no menos apreciado, a Stagno, a 
Massini. Luego a Caruso, Zenatello, Lauri-Volpi. Más modernamente, aparte los dos exa-
minados, naturalmente a Mario del Monaco, que era electrizante en las partes más dra-
máticas, y, claro, a Franco Corelli, que en Bilbao y Oviedo a principios de los sesenta 
brindó fenomenales interpretaciones. Plácido Domingo, en sus comienzos –y la formi-
dable grabación con Mehta de 1970 lo demuestra- fue un Manrico de valía, aunque 
aquejado, fue siempre su talón de Aquiles, de una evidente cortedad en el agudo; lo que 
impedía dar una visión realmente completa de la figura trovadoresca.
Leonora ha de servir un canto sfogato y florido de gran magnitud, con abundantes alter-
nancias, cambios de registro, saltos interválicos y llamadas a la suavidad y a la delicade-
za más exquisita. Es sin duda uno de los papeles más complejos del Verdi maduro, 
porque, frente a lo dicho, la cantante ha de desplegar una fervorosa expresividad, apa-
sionada y vibrante (Tacea la notte) y de enfrentarse a grandes concertati así como plan-
tar cara al canto aguerrido del Conde de Luna y escalar sin pestañear la zona sobreagu-
da. Estamos ante una soprano spinto o lírico-dramática, emparentada según algunos 
con ciertos personajes mozartianos como Anna, Elvira o la Condesa. Tiene dos cabalet-
tas, Di tale amor che dirsi, tras Tacea la notte, abundosa en trinos, y Tu vedrai che amore 
in terra, tras el Miserere, que era eliminada hasta hace poco, de muy bella delineación, 
que pone una cierta nota de ebriedad, de confianza en el futuro después de la negritud 
de aquella página. E inmediatamente la soprano ha de atarse los machos para enfrentar-
se a los dos violentos dúos consecutivos con el Conde, cuajados de mordentes, trinos, 
ataques súbitos y fioriture diversas, combinados, una vez más, con un canto apasiona-
do, di slancio, de una energía esencial.

Rosina Penco (1823-1894), “fea como el pecado” pero excelente artista, antigua rossinia-
na, pudo conceder a la escritura verdiana lo que pedía en el estreno romano de 1853. En 
la era moderna Leyla Gencer y Maria Callas han sido capitales para recuperar este canto 
bello e intenso. En paralelo o un poco después ha habido otras Leonoras muy importan-
tes, cada una en su estilo. Hemos de traer aquí los nombres de Zinka Milanov, de exquisi-
tas sonoridades en piano aunque relativa afinación; Leontyne Price, provista de una sor-
prendente gama de matices, que coloca el Re bemol 5 en la cadencia de la segunda gran 
aria del personaje; Antonieta Stella, menos fantasiosa, pero cumplidora; Renata Tebaldi, 
de esplendente y mórbido timbre, menos hábil en la floritura; Martina Arroyo, de carnoso 
y fresco instrumento y canto algo plano. En youtube hay ejemplos de su manera de 
cantar y servir a esta doliente dama. Como los hay de dos grandes estilistas, Montserrat 
Caballé y Raina Kabaivanska en cuya estela se sitúa la más irregular Fiorenza Cedolins. Y 
algunas de las más jóvenes de hoy, como la soprano que canta en Vigo.
En el marcado 3/8 de Stride la vampa, con ese balanceo singular, una mezzo dramática 
puede dar ese toque neurótico y primordial que emana del aria, que es una evocación 
nocturnal y siniestra y sentar al carácter de la voz exigida. Ese tipo vocal, con una tan 
amplia tesitura que va de La 2 a Do 5 –es decir, bastante más de dos octavas-, es el que 
conviene a la gitana, el que ha de otorgar amplitud a sus peroratas, a sus invectivas y, 
recogiéndose líricamente, ternura a su ruegos. Verdi preveía que una voz de soprano dra-
mática, la de una falcon, por ejemplo, podría también hacerse cargo del cometido; en la 
línea que el propio compositor establecería más adelante para otros personajes del 
mismo fuste, como Eboli o Amneris.
Lo adornado a veces de la escritura acrece la dificultad para una voz que, por carácter, 
como decíamos arriba, ha de ser de tinte más bien dramático y que no sabemos hasta 
qué punto poseía la creadora, la mezzo –y también soprano en ocasiones- Emilia Goggi 
(1805-después de 1856), que no parece que entusiasmara precisamente al compositor, 
que habría preferido a Rita Gabussi-De Bassini (1815-1891), de medios más consisten-
tes. No es fácil encontrar mezzosopranos de este tipo que salven con agilidad, con sol-
tura, con limpieza y perfecta ejecución la línea vocal, subrayada en todo momento por 
una orquesta muy climática. La fiera Fedora Barbieri, muy centrada en este papel, no 
poseía sin embargo la habilidad para reproducir florituras. 
Tampoco otras ilustres colegas lo han hecho a total satisfacción, entre ellas, Gianna 
Pederzzini, Irene Minghini-Cattaneo o Bruna Castagna. Ebe Stignani, de timbre menos 
oscuro, relucía por su técnica, aunque no poseía la fiereza necesaria. Algo mejor lo 
hacían Giuletta Simionato o Fiorenza Cossotto, ésta más lírica que las demás. Las voces 
eslavas han sido casi siempre muy proclives a esta parte, y Elena Obraztsova, enfática y 
exagerada, es un ejemplo. Curiosamente, al menos en disco, una de las que más afortu-
nada se mostraba en la ejecución era Marilyn Horne, acreditada fundamentalmente 
como gran rossiniana. Quizá precisamente por eso. Aunque entre las más lucidas de los 
últimos lustros debemos mencionar a la sorprendente y arrojada Dolora Zajick, de voz 
múltiple y emisión extraña, pero convincente. Y a algunas de las del Este.
Ferrando, el capitán de las fuerzas del Conde de Luna, 
es un bajo lírico capaz de dibujar sin pesanteces las agi-
lidades que le pide su curiosa escritura en el comienzo 
de la obra, en el momento en el que cuenta a los soldados 
la historia de los gemelos y de la gitana. Su solo Abbietta 
zingara requiere frescura tímbrica y elasticidad para sol-
ventar las numerosas semicorcheas punteadas en un 
canto airoso y bien perfilado. Arcangello Balderi (1826-1862) 
fue su primer servidor.



“Con el Diablo en el cuerpo”. Así quería Verdi que se cantara Il trovatore. Es decir, con 
pasión, con arrebato, con entrega, con intensidad, con vigor, hasta con fiereza. Se trata-
ba de dotar al canto de un realismo, de una verdad, de una tensión desconocidas hasta 
entonces y que, a muchos años vista, anticipaban algunas de las características de la 
interpretación vocal de fines del XIX. Ello hace de esta ópera, la segunda de las del 
famoso tríptico de los años 1851-53, una obra muy especial. Tengamos en cuenta que 
debió de ser escrita en bastantes de sus tramos al tiempo que La traviata, composición 
que evidentemente va por otros derroteros, en los que la poesía íntima y recogida, el sen-
timiento elevado a su cota más emotiva son los dueños de la acción.
Nunca hasta ese momento lo clásico y lo moderno, lo tradicional y lo nuevo, se habían 
dado la mano de forma tan perfecta; nunca se había producido una simbiosis tan esti-
mulante, ni se había planteado una síntesis tan jugosa y creadora. El arte tiene estos 
misterios. Y el de la ambigüedad es uno de los que lo hacen grande. La dualidad predica-
da por Verdi es la que impulsa a Il trovatore a ocupar ese curioso lugar en el que concu-
rren también lo vulgar y lo elevado, lo apaciguado y lo violento. Hay multitud de instantes 
en los que se dan la mano las dos corrientes encontradas y que obliga a las voces a 
espectaculares hazañas. 
Con gran regocijo del compositor, amigo de poner en situaciones prácticamente insalva-
bles a sus cantantes. Por eso cuando encontraba uno que atendía las múltiples exigen-
cias no sólo de esta ópera sino de otras, se alborozaba. No estaba desde luego muy con-
vencido de Rosina Penco, primera Leonora, y hubiera querido contar con Erminia Frezzo-
lini, soprano de más amplio espectro, capaz de pasar de I lombardi a Rigoletto, de Travia-
ta a Trovatore; porque a la vez, decía el músico, “canta como se cantaba hace treinta 
años”, pero también lo hace “con el diablo en el cuerpo”. De nuevo: belcantismo puro y 
mordiente expresivo.
En contra de los que afirman, en virtud de esos retornos belcantistas, que esta ópera es 
regresiva, hay que decir que en modo alguno. Basta leer y escuchar para darse cuenta 
de qué forma tan acabada, tan sutil, Verdi es capaz de realizar esa extraña operación de 
sutura, de fusión, de asimilación. Deja que nos embauquemos por la nueva gramática 
vocal al tiempo que nos vemos envueltos en un continuum melódico y en una escritura 
que abraza libremente, sin tapujos, el antiguo estilo ornamental y florido, unido a esa 
cantabilidad elegíaca del primer romanticismo, de las inflexiones que buscan aligerar la 
emisión y que pretenden encontrar el legato más perfecto y soldar los registros de 
manera inconsútil. 
Nos admiramos de que los rudos cantos de la soldadesca –nunca tan auténtica-, las 
imprecaciones del Conde de Luna en el magnífico concertato del Finale secondo, la viru-
lencia de las emociones de los odios, traducidos en pasajes concitato de gran energía, 
se mezclen asombrosamente, en el mismo flujo, con los momentos de laxitud, de aban-
dono, de ensoñación, como el de la tan bella introducción y aria de Leonora Tacea la 
notte placida, de atmósfera exquisita y evocadora, parangonable a uno de los fragmen-
tos más característicos de toda la ópera romántica alemana cual es el aria de Aghate de 
Der Freischütz de Weber. Un hermoso retrato de la noche que marca además uno de los 
rasgos más definitorios de la obra, facilitado por la general sutileza de la orquestación y 
el experto dominio que Verdi ejercía sobre la cuestión armónica, lo que le facultaba para 
buscar los colores idóneos a cada instante dramático y para pintar como pocos la oscu-
ridad, la penumbra.
El drama en el Il trovatore viene dado sin duda por el específico planteamiento de la línea 
de canto, que se empareja, por supuesto, a una orquesta que funciona en paralelo, avan-
zando colores, claroscuros, penumbras y sombras, en cierta medida derivados de proce-
dimientos ya empleados en la irregular pero genial Macbeth de 1847, y que más tarde 
tendrían su desarrollo definitivo en dos obras magistrales de la categoría de Don Carlo y 
Otello. Pero la apuesta por un canto más bravo, más apremiante y urgente, más demole-
dor en cierto sentido, va en paralelo, y ahí radica la gran novedad, el mérito y especifici-
dad de la obra, a un absoluto respeto de las reglas áureas del belcanto. No ya al trabaja-
do y elaborado, con una extraordinaria facilidad de estilización, por Donizetti o Bellini, 
que en tal sentido pueden ser calificados de neobelcantistas o postbelcantisas, sino al 
amasado, esgrimido y potenciado, con un barroquismo apabullante, aunque con todas 
las riendas de una escritura firme y controlada en la mano, por Rossini, que seguía la 
senda de un pasado canoro resplandeciente representado por Haendel, los napolitanos, 
los alemanes herederos de Telemann o, evidentemente, Mozart.
Efectivamente, por raro que pueda parecer, pero que una mínima escucha atenta o una 
lectura de las notas demuestra, Verdi, que propugnaba verdaderamente por una forma 
vocal más próxima al habla, más ajustada a la prosodia de la lengua, no quiso prescindir 
de la pureza de ese canto pretérito, cuya herencia había recibido directamente de sus 
predecesores, y trazó en ocasiones una línea de prodigiosa finura en la que han de brillar 
también los procedimientos de antaño, que descansaban en la calidad o belleza de la 
voz, con sus colores y riqueza tímbrica, en el cuidado de la exposición, la perfección de 
la ejecución, la elegancia del fraseo, animado de continuas sfumature y de regulaciones 
dinámicas propias de aquellos grandes cantantes del pasado y que el compositor sabía 
que constituían una generación ya extinguida. En carta a Piave de 1850 decía: “Sin 
querer ofender a nadie, ¿quiénes de entre los cantantes de hoy puede ofrecer confianza? 
Los que podrían por sí solos determinar el éxito de una ópera, Malibran, Rubini, Lablache, 
etc, ya no existen.”

Tal circunstancia influyó, sin duda, para que intentara aportar a su escritura otros facto-
res que pudieran complementar los puramente belcantistas, de acuerdo con lo más 
arriba comentado; aunque realmente ese nuevo estilo que estamos tratando de reflejar, 
de definir, de delimitar, era asimismo consecuencia de la propia evolución estilística, pro-
fesional, de los nuevos anhelos expresivos de un músico que no dejó de evolucionar a lo 
largo de casi sesenta años de carrera y que sentía bullir en él necesidades de comunica-
ción de nuevo cuño. Y se dan y se configuran, amoldándose al lenguaje de antaño, esos 
modernos efectos, esos valores tan bien explicados por Alain Arnaud: “l’istinto dell’affet-
to, el sentido de la línea concebida como período, el mordiente de la articulación, la pro-
yección del sonido, el aprovechamiento de la potencia.” Estamos, en efecto, ante un 
estilo distinto, que da lugar al nacimiento del llamado canto di slancio, que viene a ser 
una suerte de conjunción de la técnica belcantista más pura y las exigencias dramáticas 
del arte lírico de finales del siglo XIX. Y que Verdi había venido fraguando en sus últimos 
años de galeras y concretando en retazos de obras anteriores como la citada Macbeth 
o como Luisa Miller (1849) o Sitffelio (1850); y, naturalmente, Rigoletto (1851).
 
Melodía y vulgaridad
Decía Francis Toye que esta ópera turbulenta, recibida con el mayor de los entusiasmos 
en su estreno en el Teatro Apollo de Roma el 17 de enero de 1853, es sin duda y ante 
todo una obra melódica frente a la que no prevalece el análisis sesudo, sino le reacción 
instantánea a una música fresca, rápida, centelleante, vigorosa, apasionada y vital. El 
drama viene expresado, en efecto, por cantilenas de corte sencillo que nos llegan direc-
tamente a través de la piel. Es probablemente la ópera de Verdi que más fragmentos me-
morizables, de un melodismo sencillo y mediterráneo, posee. Es, de las del tríptico, la 
menos homogénea, la que sirve un argumento más alambicado y casi ininteligible -resu-
mido con cierta habilidad por los libretistas Cammarano y Bardare- y la que insiste en 
mayor medida en un norte tímbrico más monolítico, con permanente recurrencia al 3/4; 
y la que, al tiempo, en busca de esas negruras y emociones oscuras, tira sin ambages y 
sin rebozo del modo menor. Pero todo ello ayuda a reflejar esa fierezza, esa violencia, 
esa brutalidad derivadas de la historia de los hermanos que no se conocen, de los 
amores de uno de ellos, falso hijo de una gitana, con Leonora, la mujer que desea despo-
sar el otro. Sólo un repaso a los antecedentes de la narración, que cuenta al principio el 
capitán Ferrando, permiten clarificar un poco la acción; aunque en ocasiones tampoco 
importa tanto: la música se basta por si sola para levantarnos del asiento en un par de 
compases.
Entre las muchas memorables melodías que alberga la partitura podemos destacar, en 
una primera mirada, dos especialmente representativas. Una que enuncia Leonora en el 
cuadro segundo del acto segundo, momentos antes de que el conde pretenda raptarla 
del convento. Esa línea delicadísima, aérea, grácil de la frase Deggio volgermi a quei che 
degli afflitti es realmente maravillosa. Como lo es la aún más refinada Sei tu dal ciel dis-
ceso. Otra, más conocida, que canta Azucena en el cuadro segundo del cuarto acto, una 
evocación de la tierra chica: Ai nostri monti, para Toye quizá el momento más inspirado, 
en el que el compositor se vale apenas de una sencilla línea y logra sugerir de forma casi 
milagrosa la nostalgia de la gitana por las montañas de su tierra natal. 
Aquí nos viene a la memoria la frase de Amonasro recordándole a Aida los olorosos bos-
ques de Etiopía. Aunque el propio estudioso reconocía preferir el virulento trazo de Di 
quella pira y el coro que le sigue; y eso, abundaba, que la cabaletta es una forma desacre-
ditada hoy en día. Pero, y en eso Verdi llegaba al fondo del corazón y de las más prima-
rias emociones, la sensación de bravura, de inminencia, de excitación que produce su 
escucha –con independencia de la frustración, de la que hablaremos más adelante, de 
que los tenores no alcancen a dar el fatídico, y no escrito, Do de pecho- compensan con 
creces; aunque no podamos negar una cierta rudeza y aun vulgaridad en la delineación 
y en la rítmica. Pero a veces estos son los grandes momentos verdianos. Y concluía 
Toye, embalado en su puede que excesivo entusiasmo: “Los pesantes e insistentes acor-
des del acompañamiento y el ritmo del coro en el que los soldados expresan su determina-
ción de seguir a su líder tienen con toda evidencia mucho del mejor Beethoven.”
Gabriele Baldini, uno de los más profundos e imaginativos glosadores de la obra de 
Verdi, apuntaba cosas muy interesantes respecto a esta conocida, y también criticada 
por muchos, página guerrera, agonística, espasmódica, auténtico clímax de toda la 
ópera. Todo lo que en ella era memoria obsesiva e impedimento se libera en un grito de 
revuelta. “Es la rebelión antes de la catástrofe final”. El mismo emblemático texto, lleva-
do en volandas por la música furibunda, pone el acento sobre el tema conductor de la 
obra: el fuego, la hoguera, la llama destructora. El efecto de este número realmente épico 
sobre el oyente tiene algo de físico, de ese pellizco, de ese golpe de lo inmediato y lo 
inevitable, que no tenía una página que siempre se ha considerado directo antecedente, 
el más educado y fino Corriam! Voliam! s’affretti lo scempio, (Amis, amis, escondes ma 
vengeance!) que canta Arnoldo junto al coro en el Guillermo Tell de Rossini, como coda 
o colofón a su aria A muto asil del pianto.
Puede aceptarse, con las contraindicaciones apuntadas, la vulgaridad de esa Pira. Y 
desde luego la que emana de tonadas tan facilonas, y de menor entidad dramática, como 
la frase Un momento puo involar, al final del dúo Manrico-Azucena del cuadro primero del 
acto segundo; o como ese Giorni poveri que expone la gitana a tiempo de vals en el terce-
to con el Conde y Ferrando durante el cuadro primero del acto tercero. Resulta más bien 
banal, aunque desde un punto de vista estructural o dramatúrgico pueda ofrecer interés.

 

Estructura y concertati
Las relaciones entre los cuatro grandes protagonistas son las que marcan el devenir del 
drama, que queda por encima de las trifulcas entre familias, de las luchas y de las armas, 
que permanecen en realidad como telón de fondo. Los cuatro personajes se persiguen, 
se encuentran y desencuentran siguiendo unas leyes severas, de admirable y estratégi-
ca configuración, que, a partir de ritmos férreos –el tempo-ritmo verdiano- y de una bien 
estudiada y sencilla elaboración armónica, expresan toda la intensidad de las pasiones 
que animan el turbulento discurrir de los nocturnos acontecimientos. El fluir de estos es 
imparable y la tensión va acumulándose hasta romper en un final verdaderamente trági-
co en el que todos los vectores del mal fario convergen y que Verdi logra levantar con el 
lenguaje típico, en parte estudiado, del más tremebundo melodrama. 
En el diseño general de la obra no faltan, por supuesto, los grandes conjuntos, los con-
certati que cierran actos o cuadros y que elevan la trama a la categoría dramática de una 
auténtica obra religiosa, de un drama humano en este caso, con la singularidad derivada 
de su italianità, comparable al de la Pasión según San Mateo de Bach, un símil que gus-
taba de emplear el musicólogo y director de orquesta Gianandrea Gavazzeni. Como 
número amplio, de una energía espectacular, magníficamente trenzado, es de justicia 
comentar el finale del acto segundo, en el que tiene lugar el intento de rapto de Leonora 
por parte del Conde de Luna y sus huestes. Un rapto de amor, un rapto romántico por 
excelencia. Después de la cabaletta Per me ora fatale sobreviene un coro de monjas que 
se mezcla con las voces de los soldados. 
Llega luego Leonora, que canta maravillosas frases, de una delicadeza extrema, antes 
mencionadas, se sucede la tentativa de rapto y, sin solución de continuidad, un gran con-
certato, en el que la novicia, que muy pronto ha olvidado su estancia conventual, es pro-
tagonista con frases juveniles y resplandecientes, dominadoras del tejido construido por 
las demás voces y en el que entran también Manrico y sus soldados. Enseguida, la huida 
violenta de la joven y su trovador en medio de una tomentosa reacción de los secuaces 
del Conde. Y antes de la doble barra, un golpe de genio de Verdi, resaltado por Gilles de 
Van: Leonora repite su dulce frase, pronunciada en compañía de las monjas al principio 
de cuadro, Sei tu dal ciel disceso, in ciel son io con te?, dirigidas a Manrico. “Son cuatro 
compases efusivos sobre un trémolo de cuerdas. De esta manera la fuerza y la pureza 
de las pasiones se elevan por encima del tumulto de las armas, sobre el frenesí de los 
hombres, sobre el brillo de los golpes de efecto.”
El número maestro de la obra es probablemente el celebérrimo Miserere, un modelo de 
construcción, alusivo también al mundo nocturno y sombrío en el que se desenvuelve la 
obra. Aparece distribuido en tres planos o estratos. Leonora canta ante una torre del 
Palacio de la Alfajería donde están encerrados los condenados a muerte, entre ellos 
Manrico. Por otro lado tenemos al coro de monjes que enuncia una salmodia casi recto 
tono de carácter litúrgico. La muerte es fatal y necesaria. Una metáfora de la ley que 
adquiere su forma ineluctable. Leonora grita más que canta sobre un ritmo fúnebre. En 
el tercer plano tenemos a Manrico, que, desde dentro, sigue una línea vocal más tersa y 
spianato, llena no obstante de altibajos, que contrasta con el resto y que está en una 
tonalidad distinta. Desafío a la muerte: nada de aceptarla. Un ritmo obsesivo de cor-
chea-dos semicorcheas alimenta todo el número.
 
Destilación belcantista
La apuntada tradición belcantista se reconoce en cada esquina de la partitura. Es hija de 
ella, qué duda cabe, la hermosa romanza del Conde Il balen del suo sorriso, con su tierna 
melodía, sus acentos dolce, su efusión lírica, sus adornos elegantes, su refinado trazo, 
que nos acercan curiosamente a un personaje amoroso que es en realidad el malo, el 
malvado de la función. Sorprendente paradoja verdiana. Indicaciones de dolcissimo, sfu-
mature diversas, cadenas de semicorcheas que han de ser expuestas en un susurro, 
ligaduras, pueblan la escritura de esta aria que algunos barítonos coronan con un Sol 
agudo no escrito al comienzo de la repetición de la primera parte y que tiene en la segun-
da un animado tempo de vals en la expansiva frase Ah! L’amor, l’amore ond’ardo, enun-
ciada antes con otra melodía, que a más de uno barítono se le ha atravesado en alguna 
ocasión.  Una página con sabor a noche, como tantas de la obra, que combina, a la vista 
está, lo belliniano y lo verdiano. 
Página bellísima también es el adagio, cantabile con espressione Ah! Si, ben mio, coll’es-
sere io tu mia consorte, en un balanceante 3/4, de una suave y emotiva calidez amorosa, 
expuesta al principio de manera spianato y en la que Verdi sitúa repetidos trinos: en la 
frase a me parrà, muchas veces orillados por tenores sin escrúpulos y faltos de prepara-
ción técnica adecuada. Pide una voz timbrada capaz de esas filigranas y de cantar a 
medio gas y marcar los arcos dinámicos. Pero, claro, a esa voz se le exige de inmediato, 
en los compases contiguos, desplegar todo su poder y lanzarse a ese canto di slancio 
que solicita la Pira, que, para colmo, fue coronada por Carlo Baucardè (1825-1883), su 
creador –algunos sostienen que fue en realidad Tamberlick el autor de la hazaña-, con 
un sonoro Do sobreagudo el día del estreno, haciendo así la cusqui a los herederos de la 
parte, que hoy, cuando además el diapasón está al menos un tono más alto que en 1853, 
se las ven y se las desean para reproducir esa brillante nota a plena voz; que en realidad, 
si se hace la repetición, lo cual es raro, se repite dos veces más. De ahí que, como todo 
el mundo sabe, los tenores se bajen medio tono y alcancen, mal que bien, más lo prime-
ro que lo segundo, un “modesto” Si natural 3. Y no debemos olvidar que en la Pira ha de 
jugarse hábilmente con series de semicorcheas picado-ligadas, una figura de no fácil 
reproducción.
De línea exquisita, de un refinamiento extraordinario que llama a las técnicas belcantis-
tas más depuradas es el aria de Leonora D’amor sull¡ali rosée del tercer acto, previa al 
Miserere, que precisa un especial control del legato y del portamento y pide agilidades 
de todo tipo que han de ser ejecutadas a media voz: trinos, escalas, saltos interválicos, 
sobreagudos. Hay que tener además fantasía para realizar la fermata, para ornamentar 
sabiamente e irse luego –muchas no lo hacen- al Re 5. Un prodigio de canto elegíaco
Azucena es para muchos la auténtica protagonista de la trama, la que está en el secreto 
del origen de los dos hermanos. Sus sentimientos son de madre para con Manrico, 
aunque él no sea su hijo. Su importancia es parangonable a la de Rigoletto. “Su grandeza 
deriva sobre todo de que se siente en muchos aspectos comprometida con un juego 
ciego e irracional de los afectos y del destino y del nacer y morir, o mejor, en el emerger 
y en el perderse, en un difuso círculo de locura”, explica muy bellamente Baldini. En este 
camino Verdi le ofrece numerosos momentos de lucimiento, incluso un ascenso al Do 5 
en el dúo con Manrico, en el que ha de defender una de sus intervenciones más impor-
tantes, el racconto Condota ell’era in ceppi, en donde narra al joven el fin terrible de la que 
él cree fue su abuela. Un instante de gran dramatismo, de vehemencia inusitada, que se 
mueve y avanza irrefrenablemente sobre el ritmo constante de dos fusas y una semicor-
chea con puntillo. 
Luego tendrá, en el acto tercero, espectaculares intervenciones y, como número lírico, ya 
comentado, el canto nostálgico Ai nostri monti. Claro que lo primero que canta, el aria 
Stride la vampa, sin duda deudora también de un bien adornado belcantismo, una 
página espléndida, esencial, que concentra una poderosa simbología del fuego y que 
contrasta con los pasajes semideclamados que ha de exponer en el inmediato dúo con 
Manrico. Para imitar la oscilación de la llama se exige a la mezzo reproducir una serie de 
corcheas con trino incorporado seguidas de cuatro semicorcheas. Hay dos extensos 
trinos, si se realiza la repetición, sobre blancas que se deben hacer radioppiati, es decir, 
ejecutados con apreciable variación de intensidad, redoblados. El delirio del fuego unido 
a la ternura materna. Página que puede parecer de un operismo trasnochado, pegado a 
rígidas reglas del pasado, pero que por su estructura, su melodismo, su simbología, bien 
que ésta sea facilona, se convierte en un marchamo de identidad, en uno de los puntos 
neurálgicos de la partitura.

Tipos vocales
Lo dicho hasta aquí nos informa acerca de los tipos vocales idóneos –y tan difíciles de 
conseguir a día de hoy- que requiere la ópera. Es conocida la anécdota de Toscanini, que 
comentó en cierta ocasión que para hacer un buen Trovador sólo era preciso elegir a los 
cuatro mejores cantantes del mundo; tal es la exigencia continua que sus partes deman-
dan, como ya se habrá tenido oportunidad de comprobar. 
El aria di sortita comentada, Il balen del suo sorriso, nos informa del tipo baritonal que 
necesita un personaje como el Conde de Luna, que es en realidad menos complejo que 
otros parientes verdianos: Nabucco, Foscari, Rigoletto… Es un lírico pieno, robusto, de 
flexible arte de canto, capaz en todo caso de reproducir el acento fiero y conminativo de 
su brutal dúo con Leonora tras el Miserere, al cierre del tercer acto; y también de servir 
de manera aguerrida la cabaletta Per me ora fatale y de plegarse a la curiosa escritura 
de esa especie de scherzo que se desarrolla a continuación, Ardir, andiam, celiamoci fra 
l’ombre, cuando el Conde y sus secuaces rondan el convento en el que se refugia Leono-
ra. Un rasgo curiosamente humorístico, del mismo corte que el siniestro canto de los 
conspiradores de Un ballo in maschera. Giovanni Guicciardi (1822 -?), un arrostrado barí-
tono especialista en la creación de nuevos papeles, fue el primer intérprete de la parte. 
Hay barítonos importantes que han sabido desplegar su voz en estas páginas, con 
robustez, con contundencia; pero también con arte. Son cualidades que ha de poseer sin 
duda el Conde de Luna. Pero en igual medida han de saber plegarse a las numerosas 
indicaciones de la partitura, que como hemos visto no son pocas y piden siempre delica-
deza, línea cantabile y pasajes en dolce. Cantar todo prácticamente a plena voz, como 
hacía, por ejemplo, el gran Ettore Bastianini o, en menor grado, otro cualificado barítono 
como Piero Cappuccilli, desluce un tanto el personaje, que es una rara mezcla de fierez-
za y episódicas dulzuras. Hay que evocar por tanto a otros barítonos más antiguos 
como Pasquale Amato, Giuseppe de Luca o Carlo Galeffi, incluso al engolado Leonard 
Warren, para hallar el cantante adecuado. Recordemos también al nasal Matteo Manu-
guerra, a Giorgio Zancanaro, a Sherril MIlnes. 
Manrico pide una voz timbrada capaz de cantar a medio gas y marcar los arcos dinámi-
cos. Pero, claro, a esa voz se le exige desplegar todo su poder y lanzarse a ese canto di 
slancio que solicita la Pira. El tenor de Trovatore no ha de ser un dramático, sino, en todo 
caso, un lírico spinto o un lírico pieno. De hecho, el creador de la parte, como dijimos 
más arriba Carlo Baucardè, poseía una voz de relativo poder. Era un magnífico Arturo de 
I puritani y un apreciado Duque de Mantua. Gustavo Marchesi y otros autores han defen-
dido la presencia de una voz no excesivamente recia. 
Como en Ernani, que suelen cantar tenores spinto, de importantes medios, es necesario 
aunar lo fulgurante de los ataques, lo rotundo de ciertas exclamaciones con momentos 
de extremo lirismo. Las invectivas del último cuadro de la ópera a una Leonora a la que 
cree infiel, el canto sfogato y franco en el largo dúo con Azucena del segundo acto, es 
verdad que nos pueden poner en la pista de un tenor heroico, un Heldentenor a la italia-
na, un Tannhäuser o Lohengrin, óperas ya estrenadas cuando vio la luz Il trovatore; pero 
debe ser un tenor que pueda susurrar a veces; es decir, una mezcla o síntesis de tenor 
belliniano y wagneriano. 
Hay dos tenores de distintas épocas que han recreado esta particella de manera magis-
tral, cada uno en su estilo. El primero es Aureliano Pertile, voz singular, no bella, de carác-
ter decididamente spinto en su madurez, de agudos rotundos, calurosos, vibrantes, tim-
brados, que lograba dibujar el arco inicial de Ah se, ben mio con una finura sensacional 
y otorgaba luego al canto un vigor lírico-dramático que ponía los pelos de punta. El otro 
es Carlo Bergonzi, modelo de belcantista en sentido lato, estilista riguroso, dominador 
de las dinámicas, fraseador impecable. La voz no era tampoco estrictamente hermosa, 
pero sí más igual, más homogénea que la de su colega. No hay que olvidar en un rápido 
repaso a los tenores que han cantado a satisfacción esta parte, a artistas del XIX, como 
Enrico Tamberlick, tan querido en el Real, a Gayarre, no menos apreciado, a Stagno, a 
Massini. Luego a Caruso, Zenatello, Lauri-Volpi. Más modernamente, aparte los dos exa-
minados, naturalmente a Mario del Monaco, que era electrizante en las partes más dra-
máticas, y, claro, a Franco Corelli, que en Bilbao y Oviedo a principios de los sesenta 
brindó fenomenales interpretaciones. Plácido Domingo, en sus comienzos –y la formi-
dable grabación con Mehta de 1970 lo demuestra- fue un Manrico de valía, aunque 
aquejado, fue siempre su talón de Aquiles, de una evidente cortedad en el agudo; lo que 
impedía dar una visión realmente completa de la figura trovadoresca.
Leonora ha de servir un canto sfogato y florido de gran magnitud, con abundantes alter-
nancias, cambios de registro, saltos interválicos y llamadas a la suavidad y a la delicade-
za más exquisita. Es sin duda uno de los papeles más complejos del Verdi maduro, 
porque, frente a lo dicho, la cantante ha de desplegar una fervorosa expresividad, apa-
sionada y vibrante (Tacea la notte) y de enfrentarse a grandes concertati así como plan-
tar cara al canto aguerrido del Conde de Luna y escalar sin pestañear la zona sobreagu-
da. Estamos ante una soprano spinto o lírico-dramática, emparentada según algunos 
con ciertos personajes mozartianos como Anna, Elvira o la Condesa. Tiene dos cabalet-
tas, Di tale amor che dirsi, tras Tacea la notte, abundosa en trinos, y Tu vedrai che amore 
in terra, tras el Miserere, que era eliminada hasta hace poco, de muy bella delineación, 
que pone una cierta nota de ebriedad, de confianza en el futuro después de la negritud 
de aquella página. E inmediatamente la soprano ha de atarse los machos para enfrentar-
se a los dos violentos dúos consecutivos con el Conde, cuajados de mordentes, trinos, 
ataques súbitos y fioriture diversas, combinados, una vez más, con un canto apasiona-
do, di slancio, de una energía esencial.

Rosina Penco (1823-1894), “fea como el pecado” pero excelente artista, antigua rossinia-
na, pudo conceder a la escritura verdiana lo que pedía en el estreno romano de 1853. En 
la era moderna Leyla Gencer y Maria Callas han sido capitales para recuperar este canto 
bello e intenso. En paralelo o un poco después ha habido otras Leonoras muy importan-
tes, cada una en su estilo. Hemos de traer aquí los nombres de Zinka Milanov, de exquisi-
tas sonoridades en piano aunque relativa afinación; Leontyne Price, provista de una sor-
prendente gama de matices, que coloca el Re bemol 5 en la cadencia de la segunda gran 
aria del personaje; Antonieta Stella, menos fantasiosa, pero cumplidora; Renata Tebaldi, 
de esplendente y mórbido timbre, menos hábil en la floritura; Martina Arroyo, de carnoso 
y fresco instrumento y canto algo plano. En youtube hay ejemplos de su manera de 
cantar y servir a esta doliente dama. Como los hay de dos grandes estilistas, Montserrat 
Caballé y Raina Kabaivanska en cuya estela se sitúa la más irregular Fiorenza Cedolins. Y 
algunas de las más jóvenes de hoy, como la soprano que canta en Vigo.
En el marcado 3/8 de Stride la vampa, con ese balanceo singular, una mezzo dramática 
puede dar ese toque neurótico y primordial que emana del aria, que es una evocación 
nocturnal y siniestra y sentar al carácter de la voz exigida. Ese tipo vocal, con una tan 
amplia tesitura que va de La 2 a Do 5 –es decir, bastante más de dos octavas-, es el que 
conviene a la gitana, el que ha de otorgar amplitud a sus peroratas, a sus invectivas y, 
recogiéndose líricamente, ternura a su ruegos. Verdi preveía que una voz de soprano dra-
mática, la de una falcon, por ejemplo, podría también hacerse cargo del cometido; en la 
línea que el propio compositor establecería más adelante para otros personajes del 
mismo fuste, como Eboli o Amneris.
Lo adornado a veces de la escritura acrece la dificultad para una voz que, por carácter, 
como decíamos arriba, ha de ser de tinte más bien dramático y que no sabemos hasta 
qué punto poseía la creadora, la mezzo –y también soprano en ocasiones- Emilia Goggi 
(1805-después de 1856), que no parece que entusiasmara precisamente al compositor, 
que habría preferido a Rita Gabussi-De Bassini (1815-1891), de medios más consisten-
tes. No es fácil encontrar mezzosopranos de este tipo que salven con agilidad, con sol-
tura, con limpieza y perfecta ejecución la línea vocal, subrayada en todo momento por 
una orquesta muy climática. La fiera Fedora Barbieri, muy centrada en este papel, no 
poseía sin embargo la habilidad para reproducir florituras. 
Tampoco otras ilustres colegas lo han hecho a total satisfacción, entre ellas, Gianna 
Pederzzini, Irene Minghini-Cattaneo o Bruna Castagna. Ebe Stignani, de timbre menos 
oscuro, relucía por su técnica, aunque no poseía la fiereza necesaria. Algo mejor lo 
hacían Giuletta Simionato o Fiorenza Cossotto, ésta más lírica que las demás. Las voces 
eslavas han sido casi siempre muy proclives a esta parte, y Elena Obraztsova, enfática y 
exagerada, es un ejemplo. Curiosamente, al menos en disco, una de las que más afortu-
nada se mostraba en la ejecución era Marilyn Horne, acreditada fundamentalmente 
como gran rossiniana. Quizá precisamente por eso. Aunque entre las más lucidas de los 
últimos lustros debemos mencionar a la sorprendente y arrojada Dolora Zajick, de voz 
múltiple y emisión extraña, pero convincente. Y a algunas de las del Este.
Ferrando, el capitán de las fuerzas del Conde de Luna, 
es un bajo lírico capaz de dibujar sin pesanteces las agi-
lidades que le pide su curiosa escritura en el comienzo 
de la obra, en el momento en el que cuenta a los soldados 
la historia de los gemelos y de la gitana. Su solo Abbietta 
zingara requiere frescura tímbrica y elasticidad para sol-
ventar las numerosas semicorcheas punteadas en un 
canto airoso y bien perfilado. Arcangello Balderi (1826-1862) 
fue su primer servidor.



“Con el Diablo en el cuerpo”. Así quería Verdi que se cantara Il trovatore. Es decir, con 
pasión, con arrebato, con entrega, con intensidad, con vigor, hasta con fiereza. Se trata-
ba de dotar al canto de un realismo, de una verdad, de una tensión desconocidas hasta 
entonces y que, a muchos años vista, anticipaban algunas de las características de la 
interpretación vocal de fines del XIX. Ello hace de esta ópera, la segunda de las del 
famoso tríptico de los años 1851-53, una obra muy especial. Tengamos en cuenta que 
debió de ser escrita en bastantes de sus tramos al tiempo que La traviata, composición 
que evidentemente va por otros derroteros, en los que la poesía íntima y recogida, el sen-
timiento elevado a su cota más emotiva son los dueños de la acción.
Nunca hasta ese momento lo clásico y lo moderno, lo tradicional y lo nuevo, se habían 
dado la mano de forma tan perfecta; nunca se había producido una simbiosis tan esti-
mulante, ni se había planteado una síntesis tan jugosa y creadora. El arte tiene estos 
misterios. Y el de la ambigüedad es uno de los que lo hacen grande. La dualidad predica-
da por Verdi es la que impulsa a Il trovatore a ocupar ese curioso lugar en el que concu-
rren también lo vulgar y lo elevado, lo apaciguado y lo violento. Hay multitud de instantes 
en los que se dan la mano las dos corrientes encontradas y que obliga a las voces a 
espectaculares hazañas. 
Con gran regocijo del compositor, amigo de poner en situaciones prácticamente insalva-
bles a sus cantantes. Por eso cuando encontraba uno que atendía las múltiples exigen-
cias no sólo de esta ópera sino de otras, se alborozaba. No estaba desde luego muy con-
vencido de Rosina Penco, primera Leonora, y hubiera querido contar con Erminia Frezzo-
lini, soprano de más amplio espectro, capaz de pasar de I lombardi a Rigoletto, de Travia-
ta a Trovatore; porque a la vez, decía el músico, “canta como se cantaba hace treinta 
años”, pero también lo hace “con el diablo en el cuerpo”. De nuevo: belcantismo puro y 
mordiente expresivo.
En contra de los que afirman, en virtud de esos retornos belcantistas, que esta ópera es 
regresiva, hay que decir que en modo alguno. Basta leer y escuchar para darse cuenta 
de qué forma tan acabada, tan sutil, Verdi es capaz de realizar esa extraña operación de 
sutura, de fusión, de asimilación. Deja que nos embauquemos por la nueva gramática 
vocal al tiempo que nos vemos envueltos en un continuum melódico y en una escritura 
que abraza libremente, sin tapujos, el antiguo estilo ornamental y florido, unido a esa 
cantabilidad elegíaca del primer romanticismo, de las inflexiones que buscan aligerar la 
emisión y que pretenden encontrar el legato más perfecto y soldar los registros de 
manera inconsútil. 
Nos admiramos de que los rudos cantos de la soldadesca –nunca tan auténtica-, las 
imprecaciones del Conde de Luna en el magnífico concertato del Finale secondo, la viru-
lencia de las emociones de los odios, traducidos en pasajes concitato de gran energía, 
se mezclen asombrosamente, en el mismo flujo, con los momentos de laxitud, de aban-
dono, de ensoñación, como el de la tan bella introducción y aria de Leonora Tacea la 
notte placida, de atmósfera exquisita y evocadora, parangonable a uno de los fragmen-
tos más característicos de toda la ópera romántica alemana cual es el aria de Aghate de 
Der Freischütz de Weber. Un hermoso retrato de la noche que marca además uno de los 
rasgos más definitorios de la obra, facilitado por la general sutileza de la orquestación y 
el experto dominio que Verdi ejercía sobre la cuestión armónica, lo que le facultaba para 
buscar los colores idóneos a cada instante dramático y para pintar como pocos la oscu-
ridad, la penumbra.
El drama en el Il trovatore viene dado sin duda por el específico planteamiento de la línea 
de canto, que se empareja, por supuesto, a una orquesta que funciona en paralelo, avan-
zando colores, claroscuros, penumbras y sombras, en cierta medida derivados de proce-
dimientos ya empleados en la irregular pero genial Macbeth de 1847, y que más tarde 
tendrían su desarrollo definitivo en dos obras magistrales de la categoría de Don Carlo y 
Otello. Pero la apuesta por un canto más bravo, más apremiante y urgente, más demole-
dor en cierto sentido, va en paralelo, y ahí radica la gran novedad, el mérito y especifici-
dad de la obra, a un absoluto respeto de las reglas áureas del belcanto. No ya al trabaja-
do y elaborado, con una extraordinaria facilidad de estilización, por Donizetti o Bellini, 
que en tal sentido pueden ser calificados de neobelcantistas o postbelcantisas, sino al 
amasado, esgrimido y potenciado, con un barroquismo apabullante, aunque con todas 
las riendas de una escritura firme y controlada en la mano, por Rossini, que seguía la 
senda de un pasado canoro resplandeciente representado por Haendel, los napolitanos, 
los alemanes herederos de Telemann o, evidentemente, Mozart.
Efectivamente, por raro que pueda parecer, pero que una mínima escucha atenta o una 
lectura de las notas demuestra, Verdi, que propugnaba verdaderamente por una forma 
vocal más próxima al habla, más ajustada a la prosodia de la lengua, no quiso prescindir 
de la pureza de ese canto pretérito, cuya herencia había recibido directamente de sus 
predecesores, y trazó en ocasiones una línea de prodigiosa finura en la que han de brillar 
también los procedimientos de antaño, que descansaban en la calidad o belleza de la 
voz, con sus colores y riqueza tímbrica, en el cuidado de la exposición, la perfección de 
la ejecución, la elegancia del fraseo, animado de continuas sfumature y de regulaciones 
dinámicas propias de aquellos grandes cantantes del pasado y que el compositor sabía 
que constituían una generación ya extinguida. En carta a Piave de 1850 decía: “Sin 
querer ofender a nadie, ¿quiénes de entre los cantantes de hoy puede ofrecer confianza? 
Los que podrían por sí solos determinar el éxito de una ópera, Malibran, Rubini, Lablache, 
etc, ya no existen.”

Tal circunstancia influyó, sin duda, para que intentara aportar a su escritura otros facto-
res que pudieran complementar los puramente belcantistas, de acuerdo con lo más 
arriba comentado; aunque realmente ese nuevo estilo que estamos tratando de reflejar, 
de definir, de delimitar, era asimismo consecuencia de la propia evolución estilística, pro-
fesional, de los nuevos anhelos expresivos de un músico que no dejó de evolucionar a lo 
largo de casi sesenta años de carrera y que sentía bullir en él necesidades de comunica-
ción de nuevo cuño. Y se dan y se configuran, amoldándose al lenguaje de antaño, esos 
modernos efectos, esos valores tan bien explicados por Alain Arnaud: “l’istinto dell’affet-
to, el sentido de la línea concebida como período, el mordiente de la articulación, la pro-
yección del sonido, el aprovechamiento de la potencia.” Estamos, en efecto, ante un 
estilo distinto, que da lugar al nacimiento del llamado canto di slancio, que viene a ser 
una suerte de conjunción de la técnica belcantista más pura y las exigencias dramáticas 
del arte lírico de finales del siglo XIX. Y que Verdi había venido fraguando en sus últimos 
años de galeras y concretando en retazos de obras anteriores como la citada Macbeth 
o como Luisa Miller (1849) o Sitffelio (1850); y, naturalmente, Rigoletto (1851).
 
Melodía y vulgaridad
Decía Francis Toye que esta ópera turbulenta, recibida con el mayor de los entusiasmos 
en su estreno en el Teatro Apollo de Roma el 17 de enero de 1853, es sin duda y ante 
todo una obra melódica frente a la que no prevalece el análisis sesudo, sino le reacción 
instantánea a una música fresca, rápida, centelleante, vigorosa, apasionada y vital. El 
drama viene expresado, en efecto, por cantilenas de corte sencillo que nos llegan direc-
tamente a través de la piel. Es probablemente la ópera de Verdi que más fragmentos me-
morizables, de un melodismo sencillo y mediterráneo, posee. Es, de las del tríptico, la 
menos homogénea, la que sirve un argumento más alambicado y casi ininteligible -resu-
mido con cierta habilidad por los libretistas Cammarano y Bardare- y la que insiste en 
mayor medida en un norte tímbrico más monolítico, con permanente recurrencia al 3/4; 
y la que, al tiempo, en busca de esas negruras y emociones oscuras, tira sin ambages y 
sin rebozo del modo menor. Pero todo ello ayuda a reflejar esa fierezza, esa violencia, 
esa brutalidad derivadas de la historia de los hermanos que no se conocen, de los 
amores de uno de ellos, falso hijo de una gitana, con Leonora, la mujer que desea despo-
sar el otro. Sólo un repaso a los antecedentes de la narración, que cuenta al principio el 
capitán Ferrando, permiten clarificar un poco la acción; aunque en ocasiones tampoco 
importa tanto: la música se basta por si sola para levantarnos del asiento en un par de 
compases.
Entre las muchas memorables melodías que alberga la partitura podemos destacar, en 
una primera mirada, dos especialmente representativas. Una que enuncia Leonora en el 
cuadro segundo del acto segundo, momentos antes de que el conde pretenda raptarla 
del convento. Esa línea delicadísima, aérea, grácil de la frase Deggio volgermi a quei che 
degli afflitti es realmente maravillosa. Como lo es la aún más refinada Sei tu dal ciel dis-
ceso. Otra, más conocida, que canta Azucena en el cuadro segundo del cuarto acto, una 
evocación de la tierra chica: Ai nostri monti, para Toye quizá el momento más inspirado, 
en el que el compositor se vale apenas de una sencilla línea y logra sugerir de forma casi 
milagrosa la nostalgia de la gitana por las montañas de su tierra natal. 
Aquí nos viene a la memoria la frase de Amonasro recordándole a Aida los olorosos bos-
ques de Etiopía. Aunque el propio estudioso reconocía preferir el virulento trazo de Di 
quella pira y el coro que le sigue; y eso, abundaba, que la cabaletta es una forma desacre-
ditada hoy en día. Pero, y en eso Verdi llegaba al fondo del corazón y de las más prima-
rias emociones, la sensación de bravura, de inminencia, de excitación que produce su 
escucha –con independencia de la frustración, de la que hablaremos más adelante, de 
que los tenores no alcancen a dar el fatídico, y no escrito, Do de pecho- compensan con 
creces; aunque no podamos negar una cierta rudeza y aun vulgaridad en la delineación 
y en la rítmica. Pero a veces estos son los grandes momentos verdianos. Y concluía 
Toye, embalado en su puede que excesivo entusiasmo: “Los pesantes e insistentes acor-
des del acompañamiento y el ritmo del coro en el que los soldados expresan su determina-
ción de seguir a su líder tienen con toda evidencia mucho del mejor Beethoven.”
Gabriele Baldini, uno de los más profundos e imaginativos glosadores de la obra de 
Verdi, apuntaba cosas muy interesantes respecto a esta conocida, y también criticada 
por muchos, página guerrera, agonística, espasmódica, auténtico clímax de toda la 
ópera. Todo lo que en ella era memoria obsesiva e impedimento se libera en un grito de 
revuelta. “Es la rebelión antes de la catástrofe final”. El mismo emblemático texto, lleva-
do en volandas por la música furibunda, pone el acento sobre el tema conductor de la 
obra: el fuego, la hoguera, la llama destructora. El efecto de este número realmente épico 
sobre el oyente tiene algo de físico, de ese pellizco, de ese golpe de lo inmediato y lo 
inevitable, que no tenía una página que siempre se ha considerado directo antecedente, 
el más educado y fino Corriam! Voliam! s’affretti lo scempio, (Amis, amis, escondes ma 
vengeance!) que canta Arnoldo junto al coro en el Guillermo Tell de Rossini, como coda 
o colofón a su aria A muto asil del pianto.
Puede aceptarse, con las contraindicaciones apuntadas, la vulgaridad de esa Pira. Y 
desde luego la que emana de tonadas tan facilonas, y de menor entidad dramática, como 
la frase Un momento puo involar, al final del dúo Manrico-Azucena del cuadro primero del 
acto segundo; o como ese Giorni poveri que expone la gitana a tiempo de vals en el terce-
to con el Conde y Ferrando durante el cuadro primero del acto tercero. Resulta más bien 
banal, aunque desde un punto de vista estructural o dramatúrgico pueda ofrecer interés.

 

Estructura y concertati
Las relaciones entre los cuatro grandes protagonistas son las que marcan el devenir del 
drama, que queda por encima de las trifulcas entre familias, de las luchas y de las armas, 
que permanecen en realidad como telón de fondo. Los cuatro personajes se persiguen, 
se encuentran y desencuentran siguiendo unas leyes severas, de admirable y estratégi-
ca configuración, que, a partir de ritmos férreos –el tempo-ritmo verdiano- y de una bien 
estudiada y sencilla elaboración armónica, expresan toda la intensidad de las pasiones 
que animan el turbulento discurrir de los nocturnos acontecimientos. El fluir de estos es 
imparable y la tensión va acumulándose hasta romper en un final verdaderamente trági-
co en el que todos los vectores del mal fario convergen y que Verdi logra levantar con el 
lenguaje típico, en parte estudiado, del más tremebundo melodrama. 
En el diseño general de la obra no faltan, por supuesto, los grandes conjuntos, los con-
certati que cierran actos o cuadros y que elevan la trama a la categoría dramática de una 
auténtica obra religiosa, de un drama humano en este caso, con la singularidad derivada 
de su italianità, comparable al de la Pasión según San Mateo de Bach, un símil que gus-
taba de emplear el musicólogo y director de orquesta Gianandrea Gavazzeni. Como 
número amplio, de una energía espectacular, magníficamente trenzado, es de justicia 
comentar el finale del acto segundo, en el que tiene lugar el intento de rapto de Leonora 
por parte del Conde de Luna y sus huestes. Un rapto de amor, un rapto romántico por 
excelencia. Después de la cabaletta Per me ora fatale sobreviene un coro de monjas que 
se mezcla con las voces de los soldados. 
Llega luego Leonora, que canta maravillosas frases, de una delicadeza extrema, antes 
mencionadas, se sucede la tentativa de rapto y, sin solución de continuidad, un gran con-
certato, en el que la novicia, que muy pronto ha olvidado su estancia conventual, es pro-
tagonista con frases juveniles y resplandecientes, dominadoras del tejido construido por 
las demás voces y en el que entran también Manrico y sus soldados. Enseguida, la huida 
violenta de la joven y su trovador en medio de una tomentosa reacción de los secuaces 
del Conde. Y antes de la doble barra, un golpe de genio de Verdi, resaltado por Gilles de 
Van: Leonora repite su dulce frase, pronunciada en compañía de las monjas al principio 
de cuadro, Sei tu dal ciel disceso, in ciel son io con te?, dirigidas a Manrico. “Son cuatro 
compases efusivos sobre un trémolo de cuerdas. De esta manera la fuerza y la pureza 
de las pasiones se elevan por encima del tumulto de las armas, sobre el frenesí de los 
hombres, sobre el brillo de los golpes de efecto.”
El número maestro de la obra es probablemente el celebérrimo Miserere, un modelo de 
construcción, alusivo también al mundo nocturno y sombrío en el que se desenvuelve la 
obra. Aparece distribuido en tres planos o estratos. Leonora canta ante una torre del 
Palacio de la Alfajería donde están encerrados los condenados a muerte, entre ellos 
Manrico. Por otro lado tenemos al coro de monjes que enuncia una salmodia casi recto 
tono de carácter litúrgico. La muerte es fatal y necesaria. Una metáfora de la ley que 
adquiere su forma ineluctable. Leonora grita más que canta sobre un ritmo fúnebre. En 
el tercer plano tenemos a Manrico, que, desde dentro, sigue una línea vocal más tersa y 
spianato, llena no obstante de altibajos, que contrasta con el resto y que está en una 
tonalidad distinta. Desafío a la muerte: nada de aceptarla. Un ritmo obsesivo de cor-
chea-dos semicorcheas alimenta todo el número.
 
Destilación belcantista
La apuntada tradición belcantista se reconoce en cada esquina de la partitura. Es hija de 
ella, qué duda cabe, la hermosa romanza del Conde Il balen del suo sorriso, con su tierna 
melodía, sus acentos dolce, su efusión lírica, sus adornos elegantes, su refinado trazo, 
que nos acercan curiosamente a un personaje amoroso que es en realidad el malo, el 
malvado de la función. Sorprendente paradoja verdiana. Indicaciones de dolcissimo, sfu-
mature diversas, cadenas de semicorcheas que han de ser expuestas en un susurro, 
ligaduras, pueblan la escritura de esta aria que algunos barítonos coronan con un Sol 
agudo no escrito al comienzo de la repetición de la primera parte y que tiene en la segun-
da un animado tempo de vals en la expansiva frase Ah! L’amor, l’amore ond’ardo, enun-
ciada antes con otra melodía, que a más de uno barítono se le ha atravesado en alguna 
ocasión.  Una página con sabor a noche, como tantas de la obra, que combina, a la vista 
está, lo belliniano y lo verdiano. 
Página bellísima también es el adagio, cantabile con espressione Ah! Si, ben mio, coll’es-
sere io tu mia consorte, en un balanceante 3/4, de una suave y emotiva calidez amorosa, 
expuesta al principio de manera spianato y en la que Verdi sitúa repetidos trinos: en la 
frase a me parrà, muchas veces orillados por tenores sin escrúpulos y faltos de prepara-
ción técnica adecuada. Pide una voz timbrada capaz de esas filigranas y de cantar a 
medio gas y marcar los arcos dinámicos. Pero, claro, a esa voz se le exige de inmediato, 
en los compases contiguos, desplegar todo su poder y lanzarse a ese canto di slancio 
que solicita la Pira, que, para colmo, fue coronada por Carlo Baucardè (1825-1883), su 
creador –algunos sostienen que fue en realidad Tamberlick el autor de la hazaña-, con 
un sonoro Do sobreagudo el día del estreno, haciendo así la cusqui a los herederos de la 
parte, que hoy, cuando además el diapasón está al menos un tono más alto que en 1853, 
se las ven y se las desean para reproducir esa brillante nota a plena voz; que en realidad, 
si se hace la repetición, lo cual es raro, se repite dos veces más. De ahí que, como todo 
el mundo sabe, los tenores se bajen medio tono y alcancen, mal que bien, más lo prime-
ro que lo segundo, un “modesto” Si natural 3. Y no debemos olvidar que en la Pira ha de 
jugarse hábilmente con series de semicorcheas picado-ligadas, una figura de no fácil 
reproducción.
De línea exquisita, de un refinamiento extraordinario que llama a las técnicas belcantis-
tas más depuradas es el aria de Leonora D’amor sull¡ali rosée del tercer acto, previa al 
Miserere, que precisa un especial control del legato y del portamento y pide agilidades 
de todo tipo que han de ser ejecutadas a media voz: trinos, escalas, saltos interválicos, 
sobreagudos. Hay que tener además fantasía para realizar la fermata, para ornamentar 
sabiamente e irse luego –muchas no lo hacen- al Re 5. Un prodigio de canto elegíaco
Azucena es para muchos la auténtica protagonista de la trama, la que está en el secreto 
del origen de los dos hermanos. Sus sentimientos son de madre para con Manrico, 
aunque él no sea su hijo. Su importancia es parangonable a la de Rigoletto. “Su grandeza 
deriva sobre todo de que se siente en muchos aspectos comprometida con un juego 
ciego e irracional de los afectos y del destino y del nacer y morir, o mejor, en el emerger 
y en el perderse, en un difuso círculo de locura”, explica muy bellamente Baldini. En este 
camino Verdi le ofrece numerosos momentos de lucimiento, incluso un ascenso al Do 5 
en el dúo con Manrico, en el que ha de defender una de sus intervenciones más impor-
tantes, el racconto Condota ell’era in ceppi, en donde narra al joven el fin terrible de la que 
él cree fue su abuela. Un instante de gran dramatismo, de vehemencia inusitada, que se 
mueve y avanza irrefrenablemente sobre el ritmo constante de dos fusas y una semicor-
chea con puntillo. 
Luego tendrá, en el acto tercero, espectaculares intervenciones y, como número lírico, ya 
comentado, el canto nostálgico Ai nostri monti. Claro que lo primero que canta, el aria 
Stride la vampa, sin duda deudora también de un bien adornado belcantismo, una 
página espléndida, esencial, que concentra una poderosa simbología del fuego y que 
contrasta con los pasajes semideclamados que ha de exponer en el inmediato dúo con 
Manrico. Para imitar la oscilación de la llama se exige a la mezzo reproducir una serie de 
corcheas con trino incorporado seguidas de cuatro semicorcheas. Hay dos extensos 
trinos, si se realiza la repetición, sobre blancas que se deben hacer radioppiati, es decir, 
ejecutados con apreciable variación de intensidad, redoblados. El delirio del fuego unido 
a la ternura materna. Página que puede parecer de un operismo trasnochado, pegado a 
rígidas reglas del pasado, pero que por su estructura, su melodismo, su simbología, bien 
que ésta sea facilona, se convierte en un marchamo de identidad, en uno de los puntos 
neurálgicos de la partitura.

Tipos vocales
Lo dicho hasta aquí nos informa acerca de los tipos vocales idóneos –y tan difíciles de 
conseguir a día de hoy- que requiere la ópera. Es conocida la anécdota de Toscanini, que 
comentó en cierta ocasión que para hacer un buen Trovador sólo era preciso elegir a los 
cuatro mejores cantantes del mundo; tal es la exigencia continua que sus partes deman-
dan, como ya se habrá tenido oportunidad de comprobar. 
El aria di sortita comentada, Il balen del suo sorriso, nos informa del tipo baritonal que 
necesita un personaje como el Conde de Luna, que es en realidad menos complejo que 
otros parientes verdianos: Nabucco, Foscari, Rigoletto… Es un lírico pieno, robusto, de 
flexible arte de canto, capaz en todo caso de reproducir el acento fiero y conminativo de 
su brutal dúo con Leonora tras el Miserere, al cierre del tercer acto; y también de servir 
de manera aguerrida la cabaletta Per me ora fatale y de plegarse a la curiosa escritura 
de esa especie de scherzo que se desarrolla a continuación, Ardir, andiam, celiamoci fra 
l’ombre, cuando el Conde y sus secuaces rondan el convento en el que se refugia Leono-
ra. Un rasgo curiosamente humorístico, del mismo corte que el siniestro canto de los 
conspiradores de Un ballo in maschera. Giovanni Guicciardi (1822 -?), un arrostrado barí-
tono especialista en la creación de nuevos papeles, fue el primer intérprete de la parte. 
Hay barítonos importantes que han sabido desplegar su voz en estas páginas, con 
robustez, con contundencia; pero también con arte. Son cualidades que ha de poseer sin 
duda el Conde de Luna. Pero en igual medida han de saber plegarse a las numerosas 
indicaciones de la partitura, que como hemos visto no son pocas y piden siempre delica-
deza, línea cantabile y pasajes en dolce. Cantar todo prácticamente a plena voz, como 
hacía, por ejemplo, el gran Ettore Bastianini o, en menor grado, otro cualificado barítono 
como Piero Cappuccilli, desluce un tanto el personaje, que es una rara mezcla de fierez-
za y episódicas dulzuras. Hay que evocar por tanto a otros barítonos más antiguos 
como Pasquale Amato, Giuseppe de Luca o Carlo Galeffi, incluso al engolado Leonard 
Warren, para hallar el cantante adecuado. Recordemos también al nasal Matteo Manu-
guerra, a Giorgio Zancanaro, a Sherril MIlnes. 
Manrico pide una voz timbrada capaz de cantar a medio gas y marcar los arcos dinámi-
cos. Pero, claro, a esa voz se le exige desplegar todo su poder y lanzarse a ese canto di 
slancio que solicita la Pira. El tenor de Trovatore no ha de ser un dramático, sino, en todo 
caso, un lírico spinto o un lírico pieno. De hecho, el creador de la parte, como dijimos 
más arriba Carlo Baucardè, poseía una voz de relativo poder. Era un magnífico Arturo de 
I puritani y un apreciado Duque de Mantua. Gustavo Marchesi y otros autores han defen-
dido la presencia de una voz no excesivamente recia. 
Como en Ernani, que suelen cantar tenores spinto, de importantes medios, es necesario 
aunar lo fulgurante de los ataques, lo rotundo de ciertas exclamaciones con momentos 
de extremo lirismo. Las invectivas del último cuadro de la ópera a una Leonora a la que 
cree infiel, el canto sfogato y franco en el largo dúo con Azucena del segundo acto, es 
verdad que nos pueden poner en la pista de un tenor heroico, un Heldentenor a la italia-
na, un Tannhäuser o Lohengrin, óperas ya estrenadas cuando vio la luz Il trovatore; pero 
debe ser un tenor que pueda susurrar a veces; es decir, una mezcla o síntesis de tenor 
belliniano y wagneriano. 
Hay dos tenores de distintas épocas que han recreado esta particella de manera magis-
tral, cada uno en su estilo. El primero es Aureliano Pertile, voz singular, no bella, de carác-
ter decididamente spinto en su madurez, de agudos rotundos, calurosos, vibrantes, tim-
brados, que lograba dibujar el arco inicial de Ah se, ben mio con una finura sensacional 
y otorgaba luego al canto un vigor lírico-dramático que ponía los pelos de punta. El otro 
es Carlo Bergonzi, modelo de belcantista en sentido lato, estilista riguroso, dominador 
de las dinámicas, fraseador impecable. La voz no era tampoco estrictamente hermosa, 
pero sí más igual, más homogénea que la de su colega. No hay que olvidar en un rápido 
repaso a los tenores que han cantado a satisfacción esta parte, a artistas del XIX, como 
Enrico Tamberlick, tan querido en el Real, a Gayarre, no menos apreciado, a Stagno, a 
Massini. Luego a Caruso, Zenatello, Lauri-Volpi. Más modernamente, aparte los dos exa-
minados, naturalmente a Mario del Monaco, que era electrizante en las partes más dra-
máticas, y, claro, a Franco Corelli, que en Bilbao y Oviedo a principios de los sesenta 
brindó fenomenales interpretaciones. Plácido Domingo, en sus comienzos –y la formi-
dable grabación con Mehta de 1970 lo demuestra- fue un Manrico de valía, aunque 
aquejado, fue siempre su talón de Aquiles, de una evidente cortedad en el agudo; lo que 
impedía dar una visión realmente completa de la figura trovadoresca.
Leonora ha de servir un canto sfogato y florido de gran magnitud, con abundantes alter-
nancias, cambios de registro, saltos interválicos y llamadas a la suavidad y a la delicade-
za más exquisita. Es sin duda uno de los papeles más complejos del Verdi maduro, 
porque, frente a lo dicho, la cantante ha de desplegar una fervorosa expresividad, apa-
sionada y vibrante (Tacea la notte) y de enfrentarse a grandes concertati así como plan-
tar cara al canto aguerrido del Conde de Luna y escalar sin pestañear la zona sobreagu-
da. Estamos ante una soprano spinto o lírico-dramática, emparentada según algunos 
con ciertos personajes mozartianos como Anna, Elvira o la Condesa. Tiene dos cabalet-
tas, Di tale amor che dirsi, tras Tacea la notte, abundosa en trinos, y Tu vedrai che amore 
in terra, tras el Miserere, que era eliminada hasta hace poco, de muy bella delineación, 
que pone una cierta nota de ebriedad, de confianza en el futuro después de la negritud 
de aquella página. E inmediatamente la soprano ha de atarse los machos para enfrentar-
se a los dos violentos dúos consecutivos con el Conde, cuajados de mordentes, trinos, 
ataques súbitos y fioriture diversas, combinados, una vez más, con un canto apasiona-
do, di slancio, de una energía esencial.

Rosina Penco (1823-1894), “fea como el pecado” pero excelente artista, antigua rossinia-
na, pudo conceder a la escritura verdiana lo que pedía en el estreno romano de 1853. En 
la era moderna Leyla Gencer y Maria Callas han sido capitales para recuperar este canto 
bello e intenso. En paralelo o un poco después ha habido otras Leonoras muy importan-
tes, cada una en su estilo. Hemos de traer aquí los nombres de Zinka Milanov, de exquisi-
tas sonoridades en piano aunque relativa afinación; Leontyne Price, provista de una sor-
prendente gama de matices, que coloca el Re bemol 5 en la cadencia de la segunda gran 
aria del personaje; Antonieta Stella, menos fantasiosa, pero cumplidora; Renata Tebaldi, 
de esplendente y mórbido timbre, menos hábil en la floritura; Martina Arroyo, de carnoso 
y fresco instrumento y canto algo plano. En youtube hay ejemplos de su manera de 
cantar y servir a esta doliente dama. Como los hay de dos grandes estilistas, Montserrat 
Caballé y Raina Kabaivanska en cuya estela se sitúa la más irregular Fiorenza Cedolins. Y 
algunas de las más jóvenes de hoy, como la soprano que canta en Vigo.
En el marcado 3/8 de Stride la vampa, con ese balanceo singular, una mezzo dramática 
puede dar ese toque neurótico y primordial que emana del aria, que es una evocación 
nocturnal y siniestra y sentar al carácter de la voz exigida. Ese tipo vocal, con una tan 
amplia tesitura que va de La 2 a Do 5 –es decir, bastante más de dos octavas-, es el que 
conviene a la gitana, el que ha de otorgar amplitud a sus peroratas, a sus invectivas y, 
recogiéndose líricamente, ternura a su ruegos. Verdi preveía que una voz de soprano dra-
mática, la de una falcon, por ejemplo, podría también hacerse cargo del cometido; en la 
línea que el propio compositor establecería más adelante para otros personajes del 
mismo fuste, como Eboli o Amneris.
Lo adornado a veces de la escritura acrece la dificultad para una voz que, por carácter, 
como decíamos arriba, ha de ser de tinte más bien dramático y que no sabemos hasta 
qué punto poseía la creadora, la mezzo –y también soprano en ocasiones- Emilia Goggi 
(1805-después de 1856), que no parece que entusiasmara precisamente al compositor, 
que habría preferido a Rita Gabussi-De Bassini (1815-1891), de medios más consisten-
tes. No es fácil encontrar mezzosopranos de este tipo que salven con agilidad, con sol-
tura, con limpieza y perfecta ejecución la línea vocal, subrayada en todo momento por 
una orquesta muy climática. La fiera Fedora Barbieri, muy centrada en este papel, no 
poseía sin embargo la habilidad para reproducir florituras. 
Tampoco otras ilustres colegas lo han hecho a total satisfacción, entre ellas, Gianna 
Pederzzini, Irene Minghini-Cattaneo o Bruna Castagna. Ebe Stignani, de timbre menos 
oscuro, relucía por su técnica, aunque no poseía la fiereza necesaria. Algo mejor lo 
hacían Giuletta Simionato o Fiorenza Cossotto, ésta más lírica que las demás. Las voces 
eslavas han sido casi siempre muy proclives a esta parte, y Elena Obraztsova, enfática y 
exagerada, es un ejemplo. Curiosamente, al menos en disco, una de las que más afortu-
nada se mostraba en la ejecución era Marilyn Horne, acreditada fundamentalmente 
como gran rossiniana. Quizá precisamente por eso. Aunque entre las más lucidas de los 
últimos lustros debemos mencionar a la sorprendente y arrojada Dolora Zajick, de voz 
múltiple y emisión extraña, pero convincente. Y a algunas de las del Este.
Ferrando, el capitán de las fuerzas del Conde de Luna, 
es un bajo lírico capaz de dibujar sin pesanteces las agi-
lidades que le pide su curiosa escritura en el comienzo 
de la obra, en el momento en el que cuenta a los soldados 
la historia de los gemelos y de la gitana. Su solo Abbietta 
zingara requiere frescura tímbrica y elasticidad para sol-
ventar las numerosas semicorcheas punteadas en un 
canto airoso y bien perfilado. Arcangello Balderi (1826-1862) 
fue su primer servidor.



ARTURO REVERTER

“Con el Diablo en el cuerpo”. Así quería Verdi que se cantara Il trovatore. Es decir, con 
pasión, con arrebato, con entrega, con intensidad, con vigor, hasta con fiereza. Se trata-
ba de dotar al canto de un realismo, de una verdad, de una tensión desconocidas hasta 
entonces y que, a muchos años vista, anticipaban algunas de las características de la 
interpretación vocal de fines del XIX. Ello hace de esta ópera, la segunda de las del 
famoso tríptico de los años 1851-53, una obra muy especial. Tengamos en cuenta que 
debió de ser escrita en bastantes de sus tramos al tiempo que La traviata, composición 
que evidentemente va por otros derroteros, en los que la poesía íntima y recogida, el sen-
timiento elevado a su cota más emotiva son los dueños de la acción.
Nunca hasta ese momento lo clásico y lo moderno, lo tradicional y lo nuevo, se habían 
dado la mano de forma tan perfecta; nunca se había producido una simbiosis tan esti-
mulante, ni se había planteado una síntesis tan jugosa y creadora. El arte tiene estos 
misterios. Y el de la ambigüedad es uno de los que lo hacen grande. La dualidad predica-
da por Verdi es la que impulsa a Il trovatore a ocupar ese curioso lugar en el que concu-
rren también lo vulgar y lo elevado, lo apaciguado y lo violento. Hay multitud de instantes 
en los que se dan la mano las dos corrientes encontradas y que obliga a las voces a 
espectaculares hazañas. 
Con gran regocijo del compositor, amigo de poner en situaciones prácticamente insalva-
bles a sus cantantes. Por eso cuando encontraba uno que atendía las múltiples exigen-
cias no sólo de esta ópera sino de otras, se alborozaba. No estaba desde luego muy con-
vencido de Rosina Penco, primera Leonora, y hubiera querido contar con Erminia Frezzo-
lini, soprano de más amplio espectro, capaz de pasar de I lombardi a Rigoletto, de Travia-
ta a Trovatore; porque a la vez, decía el músico, “canta como se cantaba hace treinta 
años”, pero también lo hace “con el diablo en el cuerpo”. De nuevo: belcantismo puro y 
mordiente expresivo.
En contra de los que afirman, en virtud de esos retornos belcantistas, que esta ópera es 
regresiva, hay que decir que en modo alguno. Basta leer y escuchar para darse cuenta 
de qué forma tan acabada, tan sutil, Verdi es capaz de realizar esa extraña operación de 
sutura, de fusión, de asimilación. Deja que nos embauquemos por la nueva gramática 
vocal al tiempo que nos vemos envueltos en un continuum melódico y en una escritura 
que abraza libremente, sin tapujos, el antiguo estilo ornamental y florido, unido a esa 
cantabilidad elegíaca del primer romanticismo, de las inflexiones que buscan aligerar la 
emisión y que pretenden encontrar el legato más perfecto y soldar los registros de 
manera inconsútil. 
Nos admiramos de que los rudos cantos de la soldadesca –nunca tan auténtica-, las 
imprecaciones del Conde de Luna en el magnífico concertato del Finale secondo, la viru-
lencia de las emociones de los odios, traducidos en pasajes concitato de gran energía, 
se mezclen asombrosamente, en el mismo flujo, con los momentos de laxitud, de aban-
dono, de ensoñación, como el de la tan bella introducción y aria de Leonora Tacea la 
notte placida, de atmósfera exquisita y evocadora, parangonable a uno de los fragmen-
tos más característicos de toda la ópera romántica alemana cual es el aria de Aghate de 
Der Freischütz de Weber. Un hermoso retrato de la noche que marca además uno de los 
rasgos más definitorios de la obra, facilitado por la general sutileza de la orquestación y 
el experto dominio que Verdi ejercía sobre la cuestión armónica, lo que le facultaba para 
buscar los colores idóneos a cada instante dramático y para pintar como pocos la oscu-
ridad, la penumbra.
El drama en el Il trovatore viene dado sin duda por el específico planteamiento de la línea 
de canto, que se empareja, por supuesto, a una orquesta que funciona en paralelo, avan-
zando colores, claroscuros, penumbras y sombras, en cierta medida derivados de proce-
dimientos ya empleados en la irregular pero genial Macbeth de 1847, y que más tarde 
tendrían su desarrollo definitivo en dos obras magistrales de la categoría de Don Carlo y 
Otello. Pero la apuesta por un canto más bravo, más apremiante y urgente, más demole-
dor en cierto sentido, va en paralelo, y ahí radica la gran novedad, el mérito y especifici-
dad de la obra, a un absoluto respeto de las reglas áureas del belcanto. No ya al trabaja-
do y elaborado, con una extraordinaria facilidad de estilización, por Donizetti o Bellini, 
que en tal sentido pueden ser calificados de neobelcantistas o postbelcantisas, sino al 
amasado, esgrimido y potenciado, con un barroquismo apabullante, aunque con todas 
las riendas de una escritura firme y controlada en la mano, por Rossini, que seguía la 
senda de un pasado canoro resplandeciente representado por Haendel, los napolitanos, 
los alemanes herederos de Telemann o, evidentemente, Mozart.
Efectivamente, por raro que pueda parecer, pero que una mínima escucha atenta o una 
lectura de las notas demuestra, Verdi, que propugnaba verdaderamente por una forma 
vocal más próxima al habla, más ajustada a la prosodia de la lengua, no quiso prescindir 
de la pureza de ese canto pretérito, cuya herencia había recibido directamente de sus 
predecesores, y trazó en ocasiones una línea de prodigiosa finura en la que han de brillar 
también los procedimientos de antaño, que descansaban en la calidad o belleza de la 
voz, con sus colores y riqueza tímbrica, en el cuidado de la exposición, la perfección de 
la ejecución, la elegancia del fraseo, animado de continuas sfumature y de regulaciones 
dinámicas propias de aquellos grandes cantantes del pasado y que el compositor sabía 
que constituían una generación ya extinguida. En carta a Piave de 1850 decía: “Sin 
querer ofender a nadie, ¿quiénes de entre los cantantes de hoy puede ofrecer confianza? 
Los que podrían por sí solos determinar el éxito de una ópera, Malibran, Rubini, Lablache, 
etc, ya no existen.”

Tal circunstancia influyó, sin duda, para que intentara aportar a su escritura otros facto-
res que pudieran complementar los puramente belcantistas, de acuerdo con lo más 
arriba comentado; aunque realmente ese nuevo estilo que estamos tratando de reflejar, 
de definir, de delimitar, era asimismo consecuencia de la propia evolución estilística, pro-
fesional, de los nuevos anhelos expresivos de un músico que no dejó de evolucionar a lo 
largo de casi sesenta años de carrera y que sentía bullir en él necesidades de comunica-
ción de nuevo cuño. Y se dan y se configuran, amoldándose al lenguaje de antaño, esos 
modernos efectos, esos valores tan bien explicados por Alain Arnaud: “l’istinto dell’affet-
to, el sentido de la línea concebida como período, el mordiente de la articulación, la pro-
yección del sonido, el aprovechamiento de la potencia.” Estamos, en efecto, ante un 
estilo distinto, que da lugar al nacimiento del llamado canto di slancio, que viene a ser 
una suerte de conjunción de la técnica belcantista más pura y las exigencias dramáticas 
del arte lírico de finales del siglo XIX. Y que Verdi había venido fraguando en sus últimos 
años de galeras y concretando en retazos de obras anteriores como la citada Macbeth 
o como Luisa Miller (1849) o Sitffelio (1850); y, naturalmente, Rigoletto (1851).
 
Melodía y vulgaridad
Decía Francis Toye que esta ópera turbulenta, recibida con el mayor de los entusiasmos 
en su estreno en el Teatro Apollo de Roma el 17 de enero de 1853, es sin duda y ante 
todo una obra melódica frente a la que no prevalece el análisis sesudo, sino le reacción 
instantánea a una música fresca, rápida, centelleante, vigorosa, apasionada y vital. El 
drama viene expresado, en efecto, por cantilenas de corte sencillo que nos llegan direc-
tamente a través de la piel. Es probablemente la ópera de Verdi que más fragmentos me-
morizables, de un melodismo sencillo y mediterráneo, posee. Es, de las del tríptico, la 
menos homogénea, la que sirve un argumento más alambicado y casi ininteligible -resu-
mido con cierta habilidad por los libretistas Cammarano y Bardare- y la que insiste en 
mayor medida en un norte tímbrico más monolítico, con permanente recurrencia al 3/4; 
y la que, al tiempo, en busca de esas negruras y emociones oscuras, tira sin ambages y 
sin rebozo del modo menor. Pero todo ello ayuda a reflejar esa fierezza, esa violencia, 
esa brutalidad derivadas de la historia de los hermanos que no se conocen, de los 
amores de uno de ellos, falso hijo de una gitana, con Leonora, la mujer que desea despo-
sar el otro. Sólo un repaso a los antecedentes de la narración, que cuenta al principio el 
capitán Ferrando, permiten clarificar un poco la acción; aunque en ocasiones tampoco 
importa tanto: la música se basta por si sola para levantarnos del asiento en un par de 
compases.
Entre las muchas memorables melodías que alberga la partitura podemos destacar, en 
una primera mirada, dos especialmente representativas. Una que enuncia Leonora en el 
cuadro segundo del acto segundo, momentos antes de que el conde pretenda raptarla 
del convento. Esa línea delicadísima, aérea, grácil de la frase Deggio volgermi a quei che 
degli afflitti es realmente maravillosa. Como lo es la aún más refinada Sei tu dal ciel dis-
ceso. Otra, más conocida, que canta Azucena en el cuadro segundo del cuarto acto, una 
evocación de la tierra chica: Ai nostri monti, para Toye quizá el momento más inspirado, 
en el que el compositor se vale apenas de una sencilla línea y logra sugerir de forma casi 
milagrosa la nostalgia de la gitana por las montañas de su tierra natal. 
Aquí nos viene a la memoria la frase de Amonasro recordándole a Aida los olorosos bos-
ques de Etiopía. Aunque el propio estudioso reconocía preferir el virulento trazo de Di 
quella pira y el coro que le sigue; y eso, abundaba, que la cabaletta es una forma desacre-
ditada hoy en día. Pero, y en eso Verdi llegaba al fondo del corazón y de las más prima-
rias emociones, la sensación de bravura, de inminencia, de excitación que produce su 
escucha –con independencia de la frustración, de la que hablaremos más adelante, de 
que los tenores no alcancen a dar el fatídico, y no escrito, Do de pecho- compensan con 
creces; aunque no podamos negar una cierta rudeza y aun vulgaridad en la delineación 
y en la rítmica. Pero a veces estos son los grandes momentos verdianos. Y concluía 
Toye, embalado en su puede que excesivo entusiasmo: “Los pesantes e insistentes acor-
des del acompañamiento y el ritmo del coro en el que los soldados expresan su determina-
ción de seguir a su líder tienen con toda evidencia mucho del mejor Beethoven.”
Gabriele Baldini, uno de los más profundos e imaginativos glosadores de la obra de 
Verdi, apuntaba cosas muy interesantes respecto a esta conocida, y también criticada 
por muchos, página guerrera, agonística, espasmódica, auténtico clímax de toda la 
ópera. Todo lo que en ella era memoria obsesiva e impedimento se libera en un grito de 
revuelta. “Es la rebelión antes de la catástrofe final”. El mismo emblemático texto, lleva-
do en volandas por la música furibunda, pone el acento sobre el tema conductor de la 
obra: el fuego, la hoguera, la llama destructora. El efecto de este número realmente épico 
sobre el oyente tiene algo de físico, de ese pellizco, de ese golpe de lo inmediato y lo 
inevitable, que no tenía una página que siempre se ha considerado directo antecedente, 
el más educado y fino Corriam! Voliam! s’affretti lo scempio, (Amis, amis, escondes ma 
vengeance!) que canta Arnoldo junto al coro en el Guillermo Tell de Rossini, como coda 
o colofón a su aria A muto asil del pianto.
Puede aceptarse, con las contraindicaciones apuntadas, la vulgaridad de esa Pira. Y 
desde luego la que emana de tonadas tan facilonas, y de menor entidad dramática, como 
la frase Un momento puo involar, al final del dúo Manrico-Azucena del cuadro primero del 
acto segundo; o como ese Giorni poveri que expone la gitana a tiempo de vals en el terce-
to con el Conde y Ferrando durante el cuadro primero del acto tercero. Resulta más bien 
banal, aunque desde un punto de vista estructural o dramatúrgico pueda ofrecer interés.

 

Estructura y concertati
Las relaciones entre los cuatro grandes protagonistas son las que marcan el devenir del 
drama, que queda por encima de las trifulcas entre familias, de las luchas y de las armas, 
que permanecen en realidad como telón de fondo. Los cuatro personajes se persiguen, 
se encuentran y desencuentran siguiendo unas leyes severas, de admirable y estratégi-
ca configuración, que, a partir de ritmos férreos –el tempo-ritmo verdiano- y de una bien 
estudiada y sencilla elaboración armónica, expresan toda la intensidad de las pasiones 
que animan el turbulento discurrir de los nocturnos acontecimientos. El fluir de estos es 
imparable y la tensión va acumulándose hasta romper en un final verdaderamente trági-
co en el que todos los vectores del mal fario convergen y que Verdi logra levantar con el 
lenguaje típico, en parte estudiado, del más tremebundo melodrama. 
En el diseño general de la obra no faltan, por supuesto, los grandes conjuntos, los con-
certati que cierran actos o cuadros y que elevan la trama a la categoría dramática de una 
auténtica obra religiosa, de un drama humano en este caso, con la singularidad derivada 
de su italianità, comparable al de la Pasión según San Mateo de Bach, un símil que gus-
taba de emplear el musicólogo y director de orquesta Gianandrea Gavazzeni. Como 
número amplio, de una energía espectacular, magníficamente trenzado, es de justicia 
comentar el finale del acto segundo, en el que tiene lugar el intento de rapto de Leonora 
por parte del Conde de Luna y sus huestes. Un rapto de amor, un rapto romántico por 
excelencia. Después de la cabaletta Per me ora fatale sobreviene un coro de monjas que 
se mezcla con las voces de los soldados. 
Llega luego Leonora, que canta maravillosas frases, de una delicadeza extrema, antes 
mencionadas, se sucede la tentativa de rapto y, sin solución de continuidad, un gran con-
certato, en el que la novicia, que muy pronto ha olvidado su estancia conventual, es pro-
tagonista con frases juveniles y resplandecientes, dominadoras del tejido construido por 
las demás voces y en el que entran también Manrico y sus soldados. Enseguida, la huida 
violenta de la joven y su trovador en medio de una tomentosa reacción de los secuaces 
del Conde. Y antes de la doble barra, un golpe de genio de Verdi, resaltado por Gilles de 
Van: Leonora repite su dulce frase, pronunciada en compañía de las monjas al principio 
de cuadro, Sei tu dal ciel disceso, in ciel son io con te?, dirigidas a Manrico. “Son cuatro 
compases efusivos sobre un trémolo de cuerdas. De esta manera la fuerza y la pureza 
de las pasiones se elevan por encima del tumulto de las armas, sobre el frenesí de los 
hombres, sobre el brillo de los golpes de efecto.”
El número maestro de la obra es probablemente el celebérrimo Miserere, un modelo de 
construcción, alusivo también al mundo nocturno y sombrío en el que se desenvuelve la 
obra. Aparece distribuido en tres planos o estratos. Leonora canta ante una torre del 
Palacio de la Alfajería donde están encerrados los condenados a muerte, entre ellos 
Manrico. Por otro lado tenemos al coro de monjes que enuncia una salmodia casi recto 
tono de carácter litúrgico. La muerte es fatal y necesaria. Una metáfora de la ley que 
adquiere su forma ineluctable. Leonora grita más que canta sobre un ritmo fúnebre. En 
el tercer plano tenemos a Manrico, que, desde dentro, sigue una línea vocal más tersa y 
spianato, llena no obstante de altibajos, que contrasta con el resto y que está en una 
tonalidad distinta. Desafío a la muerte: nada de aceptarla. Un ritmo obsesivo de cor-
chea-dos semicorcheas alimenta todo el número.
 
Destilación belcantista
La apuntada tradición belcantista se reconoce en cada esquina de la partitura. Es hija de 
ella, qué duda cabe, la hermosa romanza del Conde Il balen del suo sorriso, con su tierna 
melodía, sus acentos dolce, su efusión lírica, sus adornos elegantes, su refinado trazo, 
que nos acercan curiosamente a un personaje amoroso que es en realidad el malo, el 
malvado de la función. Sorprendente paradoja verdiana. Indicaciones de dolcissimo, sfu-
mature diversas, cadenas de semicorcheas que han de ser expuestas en un susurro, 
ligaduras, pueblan la escritura de esta aria que algunos barítonos coronan con un Sol 
agudo no escrito al comienzo de la repetición de la primera parte y que tiene en la segun-
da un animado tempo de vals en la expansiva frase Ah! L’amor, l’amore ond’ardo, enun-
ciada antes con otra melodía, que a más de uno barítono se le ha atravesado en alguna 
ocasión.  Una página con sabor a noche, como tantas de la obra, que combina, a la vista 
está, lo belliniano y lo verdiano. 
Página bellísima también es el adagio, cantabile con espressione Ah! Si, ben mio, coll’es-
sere io tu mia consorte, en un balanceante 3/4, de una suave y emotiva calidez amorosa, 
expuesta al principio de manera spianato y en la que Verdi sitúa repetidos trinos: en la 
frase a me parrà, muchas veces orillados por tenores sin escrúpulos y faltos de prepara-
ción técnica adecuada. Pide una voz timbrada capaz de esas filigranas y de cantar a 
medio gas y marcar los arcos dinámicos. Pero, claro, a esa voz se le exige de inmediato, 
en los compases contiguos, desplegar todo su poder y lanzarse a ese canto di slancio 
que solicita la Pira, que, para colmo, fue coronada por Carlo Baucardè (1825-1883), su 
creador –algunos sostienen que fue en realidad Tamberlick el autor de la hazaña-, con 
un sonoro Do sobreagudo el día del estreno, haciendo así la cusqui a los herederos de la 
parte, que hoy, cuando además el diapasón está al menos un tono más alto que en 1853, 
se las ven y se las desean para reproducir esa brillante nota a plena voz; que en realidad, 
si se hace la repetición, lo cual es raro, se repite dos veces más. De ahí que, como todo 
el mundo sabe, los tenores se bajen medio tono y alcancen, mal que bien, más lo prime-
ro que lo segundo, un “modesto” Si natural 3. Y no debemos olvidar que en la Pira ha de 
jugarse hábilmente con series de semicorcheas picado-ligadas, una figura de no fácil 
reproducción.
De línea exquisita, de un refinamiento extraordinario que llama a las técnicas belcantis-
tas más depuradas es el aria de Leonora D’amor sull¡ali rosée del tercer acto, previa al 
Miserere, que precisa un especial control del legato y del portamento y pide agilidades 
de todo tipo que han de ser ejecutadas a media voz: trinos, escalas, saltos interválicos, 
sobreagudos. Hay que tener además fantasía para realizar la fermata, para ornamentar 
sabiamente e irse luego –muchas no lo hacen- al Re 5. Un prodigio de canto elegíaco
Azucena es para muchos la auténtica protagonista de la trama, la que está en el secreto 
del origen de los dos hermanos. Sus sentimientos son de madre para con Manrico, 
aunque él no sea su hijo. Su importancia es parangonable a la de Rigoletto. “Su grandeza 
deriva sobre todo de que se siente en muchos aspectos comprometida con un juego 
ciego e irracional de los afectos y del destino y del nacer y morir, o mejor, en el emerger 
y en el perderse, en un difuso círculo de locura”, explica muy bellamente Baldini. En este 
camino Verdi le ofrece numerosos momentos de lucimiento, incluso un ascenso al Do 5 
en el dúo con Manrico, en el que ha de defender una de sus intervenciones más impor-
tantes, el racconto Condota ell’era in ceppi, en donde narra al joven el fin terrible de la que 
él cree fue su abuela. Un instante de gran dramatismo, de vehemencia inusitada, que se 
mueve y avanza irrefrenablemente sobre el ritmo constante de dos fusas y una semicor-
chea con puntillo. 
Luego tendrá, en el acto tercero, espectaculares intervenciones y, como número lírico, ya 
comentado, el canto nostálgico Ai nostri monti. Claro que lo primero que canta, el aria 
Stride la vampa, sin duda deudora también de un bien adornado belcantismo, una 
página espléndida, esencial, que concentra una poderosa simbología del fuego y que 
contrasta con los pasajes semideclamados que ha de exponer en el inmediato dúo con 
Manrico. Para imitar la oscilación de la llama se exige a la mezzo reproducir una serie de 
corcheas con trino incorporado seguidas de cuatro semicorcheas. Hay dos extensos 
trinos, si se realiza la repetición, sobre blancas que se deben hacer radioppiati, es decir, 
ejecutados con apreciable variación de intensidad, redoblados. El delirio del fuego unido 
a la ternura materna. Página que puede parecer de un operismo trasnochado, pegado a 
rígidas reglas del pasado, pero que por su estructura, su melodismo, su simbología, bien 
que ésta sea facilona, se convierte en un marchamo de identidad, en uno de los puntos 
neurálgicos de la partitura.

Tipos vocales
Lo dicho hasta aquí nos informa acerca de los tipos vocales idóneos –y tan difíciles de 
conseguir a día de hoy- que requiere la ópera. Es conocida la anécdota de Toscanini, que 
comentó en cierta ocasión que para hacer un buen Trovador sólo era preciso elegir a los 
cuatro mejores cantantes del mundo; tal es la exigencia continua que sus partes deman-
dan, como ya se habrá tenido oportunidad de comprobar. 
El aria di sortita comentada, Il balen del suo sorriso, nos informa del tipo baritonal que 
necesita un personaje como el Conde de Luna, que es en realidad menos complejo que 
otros parientes verdianos: Nabucco, Foscari, Rigoletto… Es un lírico pieno, robusto, de 
flexible arte de canto, capaz en todo caso de reproducir el acento fiero y conminativo de 
su brutal dúo con Leonora tras el Miserere, al cierre del tercer acto; y también de servir 
de manera aguerrida la cabaletta Per me ora fatale y de plegarse a la curiosa escritura 
de esa especie de scherzo que se desarrolla a continuación, Ardir, andiam, celiamoci fra 
l’ombre, cuando el Conde y sus secuaces rondan el convento en el que se refugia Leono-
ra. Un rasgo curiosamente humorístico, del mismo corte que el siniestro canto de los 
conspiradores de Un ballo in maschera. Giovanni Guicciardi (1822 -?), un arrostrado barí-
tono especialista en la creación de nuevos papeles, fue el primer intérprete de la parte. 
Hay barítonos importantes que han sabido desplegar su voz en estas páginas, con 
robustez, con contundencia; pero también con arte. Son cualidades que ha de poseer sin 
duda el Conde de Luna. Pero en igual medida han de saber plegarse a las numerosas 
indicaciones de la partitura, que como hemos visto no son pocas y piden siempre delica-
deza, línea cantabile y pasajes en dolce. Cantar todo prácticamente a plena voz, como 
hacía, por ejemplo, el gran Ettore Bastianini o, en menor grado, otro cualificado barítono 
como Piero Cappuccilli, desluce un tanto el personaje, que es una rara mezcla de fierez-
za y episódicas dulzuras. Hay que evocar por tanto a otros barítonos más antiguos 
como Pasquale Amato, Giuseppe de Luca o Carlo Galeffi, incluso al engolado Leonard 
Warren, para hallar el cantante adecuado. Recordemos también al nasal Matteo Manu-
guerra, a Giorgio Zancanaro, a Sherril MIlnes. 
Manrico pide una voz timbrada capaz de cantar a medio gas y marcar los arcos dinámi-
cos. Pero, claro, a esa voz se le exige desplegar todo su poder y lanzarse a ese canto di 
slancio que solicita la Pira. El tenor de Trovatore no ha de ser un dramático, sino, en todo 
caso, un lírico spinto o un lírico pieno. De hecho, el creador de la parte, como dijimos 
más arriba Carlo Baucardè, poseía una voz de relativo poder. Era un magnífico Arturo de 
I puritani y un apreciado Duque de Mantua. Gustavo Marchesi y otros autores han defen-
dido la presencia de una voz no excesivamente recia. 
Como en Ernani, que suelen cantar tenores spinto, de importantes medios, es necesario 
aunar lo fulgurante de los ataques, lo rotundo de ciertas exclamaciones con momentos 
de extremo lirismo. Las invectivas del último cuadro de la ópera a una Leonora a la que 
cree infiel, el canto sfogato y franco en el largo dúo con Azucena del segundo acto, es 
verdad que nos pueden poner en la pista de un tenor heroico, un Heldentenor a la italia-
na, un Tannhäuser o Lohengrin, óperas ya estrenadas cuando vio la luz Il trovatore; pero 
debe ser un tenor que pueda susurrar a veces; es decir, una mezcla o síntesis de tenor 
belliniano y wagneriano. 
Hay dos tenores de distintas épocas que han recreado esta particella de manera magis-
tral, cada uno en su estilo. El primero es Aureliano Pertile, voz singular, no bella, de carác-
ter decididamente spinto en su madurez, de agudos rotundos, calurosos, vibrantes, tim-
brados, que lograba dibujar el arco inicial de Ah se, ben mio con una finura sensacional 
y otorgaba luego al canto un vigor lírico-dramático que ponía los pelos de punta. El otro 
es Carlo Bergonzi, modelo de belcantista en sentido lato, estilista riguroso, dominador 
de las dinámicas, fraseador impecable. La voz no era tampoco estrictamente hermosa, 
pero sí más igual, más homogénea que la de su colega. No hay que olvidar en un rápido 
repaso a los tenores que han cantado a satisfacción esta parte, a artistas del XIX, como 
Enrico Tamberlick, tan querido en el Real, a Gayarre, no menos apreciado, a Stagno, a 
Massini. Luego a Caruso, Zenatello, Lauri-Volpi. Más modernamente, aparte los dos exa-
minados, naturalmente a Mario del Monaco, que era electrizante en las partes más dra-
máticas, y, claro, a Franco Corelli, que en Bilbao y Oviedo a principios de los sesenta 
brindó fenomenales interpretaciones. Plácido Domingo, en sus comienzos –y la formi-
dable grabación con Mehta de 1970 lo demuestra- fue un Manrico de valía, aunque 
aquejado, fue siempre su talón de Aquiles, de una evidente cortedad en el agudo; lo que 
impedía dar una visión realmente completa de la figura trovadoresca.
Leonora ha de servir un canto sfogato y florido de gran magnitud, con abundantes alter-
nancias, cambios de registro, saltos interválicos y llamadas a la suavidad y a la delicade-
za más exquisita. Es sin duda uno de los papeles más complejos del Verdi maduro, 
porque, frente a lo dicho, la cantante ha de desplegar una fervorosa expresividad, apa-
sionada y vibrante (Tacea la notte) y de enfrentarse a grandes concertati así como plan-
tar cara al canto aguerrido del Conde de Luna y escalar sin pestañear la zona sobreagu-
da. Estamos ante una soprano spinto o lírico-dramática, emparentada según algunos 
con ciertos personajes mozartianos como Anna, Elvira o la Condesa. Tiene dos cabalet-
tas, Di tale amor che dirsi, tras Tacea la notte, abundosa en trinos, y Tu vedrai che amore 
in terra, tras el Miserere, que era eliminada hasta hace poco, de muy bella delineación, 
que pone una cierta nota de ebriedad, de confianza en el futuro después de la negritud 
de aquella página. E inmediatamente la soprano ha de atarse los machos para enfrentar-
se a los dos violentos dúos consecutivos con el Conde, cuajados de mordentes, trinos, 
ataques súbitos y fioriture diversas, combinados, una vez más, con un canto apasiona-
do, di slancio, de una energía esencial.

Rosina Penco (1823-1894), “fea como el pecado” pero excelente artista, antigua rossinia-
na, pudo conceder a la escritura verdiana lo que pedía en el estreno romano de 1853. En 
la era moderna Leyla Gencer y Maria Callas han sido capitales para recuperar este canto 
bello e intenso. En paralelo o un poco después ha habido otras Leonoras muy importan-
tes, cada una en su estilo. Hemos de traer aquí los nombres de Zinka Milanov, de exquisi-
tas sonoridades en piano aunque relativa afinación; Leontyne Price, provista de una sor-
prendente gama de matices, que coloca el Re bemol 5 en la cadencia de la segunda gran 
aria del personaje; Antonieta Stella, menos fantasiosa, pero cumplidora; Renata Tebaldi, 
de esplendente y mórbido timbre, menos hábil en la floritura; Martina Arroyo, de carnoso 
y fresco instrumento y canto algo plano. En youtube hay ejemplos de su manera de 
cantar y servir a esta doliente dama. Como los hay de dos grandes estilistas, Montserrat 
Caballé y Raina Kabaivanska en cuya estela se sitúa la más irregular Fiorenza Cedolins. Y 
algunas de las más jóvenes de hoy, como la soprano que canta en Vigo.
En el marcado 3/8 de Stride la vampa, con ese balanceo singular, una mezzo dramática 
puede dar ese toque neurótico y primordial que emana del aria, que es una evocación 
nocturnal y siniestra y sentar al carácter de la voz exigida. Ese tipo vocal, con una tan 
amplia tesitura que va de La 2 a Do 5 –es decir, bastante más de dos octavas-, es el que 
conviene a la gitana, el que ha de otorgar amplitud a sus peroratas, a sus invectivas y, 
recogiéndose líricamente, ternura a su ruegos. Verdi preveía que una voz de soprano dra-
mática, la de una falcon, por ejemplo, podría también hacerse cargo del cometido; en la 
línea que el propio compositor establecería más adelante para otros personajes del 
mismo fuste, como Eboli o Amneris.
Lo adornado a veces de la escritura acrece la dificultad para una voz que, por carácter, 
como decíamos arriba, ha de ser de tinte más bien dramático y que no sabemos hasta 
qué punto poseía la creadora, la mezzo –y también soprano en ocasiones- Emilia Goggi 
(1805-después de 1856), que no parece que entusiasmara precisamente al compositor, 
que habría preferido a Rita Gabussi-De Bassini (1815-1891), de medios más consisten-
tes. No es fácil encontrar mezzosopranos de este tipo que salven con agilidad, con sol-
tura, con limpieza y perfecta ejecución la línea vocal, subrayada en todo momento por 
una orquesta muy climática. La fiera Fedora Barbieri, muy centrada en este papel, no 
poseía sin embargo la habilidad para reproducir florituras. 
Tampoco otras ilustres colegas lo han hecho a total satisfacción, entre ellas, Gianna 
Pederzzini, Irene Minghini-Cattaneo o Bruna Castagna. Ebe Stignani, de timbre menos 
oscuro, relucía por su técnica, aunque no poseía la fiereza necesaria. Algo mejor lo 
hacían Giuletta Simionato o Fiorenza Cossotto, ésta más lírica que las demás. Las voces 
eslavas han sido casi siempre muy proclives a esta parte, y Elena Obraztsova, enfática y 
exagerada, es un ejemplo. Curiosamente, al menos en disco, una de las que más afortu-
nada se mostraba en la ejecución era Marilyn Horne, acreditada fundamentalmente 
como gran rossiniana. Quizá precisamente por eso. Aunque entre las más lucidas de los 
últimos lustros debemos mencionar a la sorprendente y arrojada Dolora Zajick, de voz 
múltiple y emisión extraña, pero convincente. Y a algunas de las del Este.
Ferrando, el capitán de las fuerzas del Conde de Luna, 
es un bajo lírico capaz de dibujar sin pesanteces las agi-
lidades que le pide su curiosa escritura en el comienzo 
de la obra, en el momento en el que cuenta a los soldados 
la historia de los gemelos y de la gitana. Su solo Abbietta 
zingara requiere frescura tímbrica y elasticidad para sol-
ventar las numerosas semicorcheas punteadas en un 
canto airoso y bien perfilado. Arcangello Balderi (1826-1862) 
fue su primer servidor.



Debutó en el Teatro de la Zarzuela de Madrid con La 
fille du régiment.  

En su repertorio títulos como Norma (Bilbao), Don Carlo 
(Kopparberg , Split), Samson et Dalila (Mérida), I Pagliac-

ci y Cavalleria rusticana (Palma de Mallorca, Jerez, Stral-
sund, Szczecin), Tosca (Verona, Novosibirsk, Oviedo, Bari, 

Trieste, Niza, Torre del Lago, Treviso), La fanciulla del West 
(Torre del Lago), Le Villi (Mallorca), Aida (Málaga, Sabadell, 

Medinaceli), La Bohème (Verona, Mallorca, Gijón),  Carmen 
(Verona, Oviedo, Bilbao, Salerno), Turandot (Metropolitan 

Nueva York, Nápoles), La traviata (Módena, Piazenza, Caglia-
ri, Macerata), La battaglia di Legnano (Parma), Giovanna d’Arco (Bilbao), Macbeth (Vero-
na, Savonlinna, Oviedo, Málaga), Nabucco (Barcelona, Bilbao, Auckland, Udine) o El gato 
montés (Teatro de la Zarzuela, Oviedo).
Recientes y próximos compromisos incluyen: Canio (Pagliacci) en la Ópera de Limoges, 
Fernando (Goyescas) y Maurizio (Adriana Lecouvreur) en Ópera de Oviedo, Don José 
(Carmen) en el Baluarte de Pamplona, Alvaro (Forza del destino), Canio (Pagliacci) con
Amigos de la Ópera de A Coruña, Maurizio (Adriana Lecouvreur) y Canio/Turiddu (Pa-
gliacci/Cavalleria rusticana) en el Cervantes de Málaga, Paco (La vida breve) en el Maes-
tranza de Sevilla, Cavaradossi (Tosca) en Novosibirsk junto al prestigioso maestro 
Dmitri Jurowski, Ulises (Circe) en el Teatro de la Zarzuela de Madrid, Calaf (Turandot) y 
Cavaradossi (Tosca) en la Ópera Nacional de Praga o Cavaradossi (Tosca) en el Landes-
theater de Innsbruck.

Ganadora del prestigioso premio Queen Elisabeth de 
canto, también haa sido distinguida con el Primer 

Premio en el Concurso de Canciones Artísticas Polacas 
de Varsovia y Primer Premio en Oriente y Audiciones 

internacionales de West Artists en Nueva York, lo que la 
llevó a debutar en el Carnegie Hall.

Hizo su debut operístico en la Ópera Nacional de París en 
2004. Su debut en el Osterfestspiele Baden-Baden la vio 

como Blumenmädchen en Parsifal deWagner, interpretando 
con la Filarmónica de Berlín bajo la dirección de Sir Simon 

Rattle. En particular, interpretó a Pamina en La reconocida 
producción de Barrie Kosky de La flauta mágica de Mozart en 

la Komische Oper de Berlín, seguida de una Gira internacional por Australia, Nueva 
Zelanda, Macao y Taiwán.
También ha disfrutado de un éxito notable en otros papeles, incluido el de Roxana (King 
Roger) en Chicago. Teatro de la Ópera, Hija (La Nariz) en el Teatro Real de Madrid, Tatya-
na (Eugene Onegin) y Donna Anna (Don Giovanni) en la Ópera Estatal Tchaikovsky de 
Perm.
En el escenario de la ópera debutará como Isolda, Manon Lescaut, Desdémona y Leono-
ra en Il Trovatore. Repetirá también sus aclamadas interpretaciones de Violetta Valery en 
La Traviata y el papel principal de la obra maestra de Dvořák Rusalka, actuando en Polo-
nia, España, Estonia y Eslovaquia.
Los aspectos más destacados de temporadas anteriores abarcaron numerosos progra-
mas sinfónicos con Sir Simon Rattle, incluyendo Cristo en el Monte de los Olivos de Bee-
thoven y su Sinfonía n.° 9 con el berlinés Philharmoniker, la Misa Glagolítica de Janáček 
con la Staatskapelle Berlin, el Stabat Mater de Szymanowski y Réquiem alemán de 
Brahms con la Orquesta Sinfónica de Londres. 
Actuó con orquestas destacadas, como la Filarmónica de Luxemburgo, la de Radio 
France, la Sinfónica de Viena, la Sinfónica de la Radio de Berlín, la Filarmónica Real, la 
Mahler Chamber Orchestra y la Nashville Symphony, entre otras, trabajando con dessta-
cados directores como Sir Colin Davis, Marek Janowski, Vladimir Jurowski, Marco Armi-
liato, Teodor Currentzis, Jesús López Cobos, Juanjo Mena y Massimo Zanetti.

Inició estudios de escena y música en el Teatre Princi-
pal de Palma de Mallorca, realizando su formación 

vocal con el maestro Francisco Lázaro. 
Asistió a cursos ofrecidos por S. Orfila, B. Giaiotti, E. 

Giménez, R. Giménez, A. M. Sánchez, E.Fiorillo, V. Cortes, 
G. Bumbry, D. Zajick, P. Azorín y al Centro de Perfecciona-

miento “Plácido Domingo” del Palau de les Arts Reina Sofía 
de Valencia dirigido por el Maestro A. Zedda.

Trabajó con los maestros Z. Metha, V. Gergiev, L. Maazel, J. 
Ma Moreno, I. Metzmacher, J.M. Pérez-Sierra, M. Ortega, E. 

García Asensio, O. Meir Wellber,G. Marcianò, O. Díaz, P. Halff-
ter, Y. Traub, A. Tomasello...  con La Fura dels Baus, H. Brod-

chaus, G. C. del Monaco, Ll. Pascual, E. Sagi, A. Romero, I. García, F. López, G. Deflo inter-
pretando, entre otros, los siguientes roles:  Schwertleite (Die Walküre-Wagner), Hécuba 
(Les Troyens-Berlioz), Santuzza y Mamma Lucia (Cavalleria Rustiscana-Mascagni), 
Abuela (Vida Breve-Falla), Marta y Pantalis (Mefistofele-Boito); de Puccini: Zia Principes-
sa y Abadesa (Suor Angelica), Zitta (Gianni Schicchi), Suzuki (Madame Butterfly); de 
Verdi: Azucena (Il Trovatore), Amneris (Aida), Fenena (Nabucco), Quickly (Falstaff), 
Emilia (Otello), Maddalena (Rigoletto).
Ha sido invitada por el teatro Real de Madrid, La Maestranza de Sevilla, Campoamor de 
Oviedo, Staatstheater Cottbus, Eskalduna de Bilbao, Baluarte Pamplona, Cervantes de 
Málaga, AAOS, Teatre Principal de Palma de Mallorca, Auditorio Nacional de Madrid, Gran 
Teatre del Liceu, Teatro de la Zarzuela y Palau de la Música de Valencia... entre otros.

Ganador de concursos internacionales como el 'Viñas' 
de Barcelona, el Concurso Internacional 'Francisco 

Alonso' de Madrid, el 'Luis Mariano' de Irún o el ‘Rocca 
delle Macie’ en Siena (Italia). 

A lo largo de su carrera ha actuado en teatros como el 
Teatro Real de Madrid, el Teatre del Liceu de Barcelona, el 

Palau de Les Arts Reina Sofía de Valencia, el Teatro de la 
Zarzuela de Madrid, el Auditorio Nacional de Madrid, el Pala-

cio de Ópera de La Coruña, el Teatro Campoamor de Oviedo, 
el Festival de Peralada, el Teatro Principal de Palma de Mallor-

ca, el Teatro Arriaga de Bilbao, el Teatro Villamarta de Jerez, el 
Teatro Comunale di Bologna, la Opera de Graz, el Bijloke Concert Hall en Gante (Bélgica), 
el Bunkamura Orchard Hall de Tokio y el Biwako Hall de Otsu (Japón).
Ha trabajado con prestigiosos directores de orquesta como Zubin Mehta, López Cobos, 
Guillermo García Calvo, José Ramón Tebar, David Parry, Donato Renzetti, Renato Palum-
bo, Steven Mercurio, Roberto Tolomelli, Reynald Giovaninetti, Gómez Martínez, Ramón 
Torrelledó, José Luis Temes, Maurizio Benini, Pablo Mielgo,Gianluca Marcianò y José 
María Moreno.
Entre sus roles operísticos destacan: La Traviata (Germont), Lucia di Lammermoor (En-
rico) Un Ballo in Maschera (Renato), La Bohème (Marcello), La Fille du Regiment (Sulpi-
ce), Faust (Valentin), Il barbiere di Siviglia (Figaro), Le Villi (Guglielmo), Il Segreto di 
Susanna (Conde Gil), Lucia di Lammermoor (Enrico), Il Trovatore (Conde di Luna), O 
Arame de Juan Durán, Rigoletto (Rigoletto), Don Giovanni (Don Giovanni), Maria di 
Rohan (Enrico), Luisa Miller (Miller), L’elisir d’amore (Belcore), La Traviata (Germont), Ro-
berto Devereux (Duque de Nottingham), Pagliacci (Silvio), Luisa Miller (Miller), El retablo 
de Maese Pedro (Don Quijote) y La Fattucchiera de V. Cuyás.

Natural de Bollullos Par del Condado (Huelva) estudia 
canto en Sevilla, en cuyo Conservatorio Profesional rea-

liza el Grado Profesional con la profesora Esperanza 
Melguizo y el maestro Carlos Aragón. 

En el Teatro de la Maestranza de Sevilla ha participado en 
diversas producciones destacando Don Giovanni (Maset-

to), La Bohème (Schaunard), La Flauta Mágica (Orador), El 
Barbero de Sevilla (Fiorello), Andrea Chénier (Fléville/Fou-

quier-Tinville) Adriana Lecouvreur (Principe de Bouillon), La 
fille du règiment (Hortensius) o Tannhäuser (Reinmar).

Otros proyectos destacados en los inicios de su carrera incluyen Nozze di Figaro (Conde) 
en la Opéra Grand Avignon, Tosca (Angelotti) en la Quincena Musical Donostiarra, Parte-
nope (Ormonte) en el Teatro Calderón de Valladolid así como Jérusalem (Soldado/Heral-
do) y Fanciulla del West (Jack Wallace) en ABAO-OLBE, Simon Boccanegra (Pietro) en el 
Cervantes de Málaga y Pescadores de perlas (Nourabad) en Ópera de Oviedo.

Recientes y próximos compromisos incluyen La bohème (Colline), La dama del alba 
(Abuelo) y Don Giovanni (Masetto) en Ópera de Oviedo, Alzira (Ataliba), Aida -Gala Tutto 
Verdi (Ramfis) y La Bohème (Colline) en Ópera de Bilbao (ABAO-OLBE), Tosca (Angelotti) 
en el Maestranza de Sevilla, Adriana Lecouvreur (Principe di Bouillon) en el Teatro Cer-
vantes de Málaga, Un ballo in maschera (Samuel) y Carmen (Zuñiga) en el Baluarte de 
Pamplona, El barbero de Sevilla (Basilio) en el Teatro Villamarta de Jerez, Tosca (Sciarro-
ne), El ángel de fuego (Siervo), Hadrian (Senador), Tristan und Isolde (Steuermann) y 
Medée (Coryphée) en el Teatro Real de Madrid, Ariadne auf Naxos (Lakai), Macbeth (Mé-
dico) y Turandot (Mandarino) en el Gran Teatre del Liceu, Il Trovatore (Ferrando) en 
Ópera de Vigo así como futuras producciones de Adriana Lecouvreur, Roméo et Juliette, 
I Lombardi, Madama Butterfly, Maria Stuarda o Carmen en los principales teatros y audi-
torios nacionales.

Nacido en Ourense, estudia Derecho en la Universidad 
de Salamanca, en cuyo Conservatorio inicia sus estudios 

de Canto. Posteriormente estudia en la Escuela Superior 
de Canto con Dolores Travesedo y Miguel Zanetti. 

Ha recibido Masterclasses de Francisco Araiza, Janine 
Reiss, Giulio Zappa, Francisco Ortiz, entre otros. Actual-

mente perfecciona su formación con Jack Livigni. César 
Gutiérrez ha trabajado como solista junto a directores 

como Christopher Hogwood, Jorge Rubio, Michele Errico, 
Javier Corcuera, Sabas Calvillo, entre otros y con directores 

de escena como Gustavo Tambascio, Horacio Rodriguez-Ara-
gón, Francisco Matilla, Francisco López, entre otros.  Ha inter-

pretado importantes papeles tanto del repertorio operístico (Alfredo en La Traviata, Ca-
varadossi en Tosca, Macduff en Macbeth, Rodolfo en La boheme, Don Jose en Carmen, 
Amadigi en Amadigi…) como zarzuelístico (José María en La Chulapona, Gustavo en 
Los Gavilanes, Lombardi en La Canción del Olvido, Rafael en La Dolorosa, Julián en La 
Verbena de la Paloma…). En las últimas temporadas ha cantado los papeles principales 
de Amadigi de Händel y El Retablo de Maese Pedro de Falla. Recientemente, también ha 
interpretado Die Zauberflöte de Mozart y la producción de Doña Francisquita en el Stad-
theater St. Gallen (Suiza) En febrero de 2019 fue seleccionado por José Carreras para 
participar junto a él en una gala lírica en el Auditorio Pedrotti de Pesaro. Recientemente 
ha tenido lugar su debut en el papel titular de Les Contes d’Hoffmann de Offenbach, La 
próxima temporada 23/24 debutará el papel de Don José de Carmen de Bizet en varios 
escenarios de Bélgica.

Natural de Vilagarcía de Arousa, es titulada con matrí-
cula de honor en Grado Superior de Música en la espe-

cialidad de Pedagogía del Lenguaje y la Enseñanza Musi-
cal y con Sobresaliente en Grado Superior de Música en 

la especialidad de Canto. Así mismo, posee el Máster Uni-
versitario en Investigación Musical.

Recibe clases de prestigiosos maestros de canto, desta-
cando Montserrat Caballé, Mariella Devia, Carlos Álvarez, 

Alicia Nafé o Giacomo Prestia
En 2015 gana la Segunda Mención de Honor a la Excelencia 

Musical de la Xunta de Galicia y publica su primer disco titula-
do Cantos da Terra.

Debuta a nivel nacional en la ópera en 2016 con el personaje de Anna de Nabucco en el 
Teatro Afundación de Vigo en la temporada lírica de Vigo. Posteriormente interpreta los 
roles de Condesa de Ceprano y Giovana de Rigoletto (2017), la Dama de Lady Macbeth 
de Macbeth (2018) y Berta de Il Barbieri di Siviglia (2019). Realiza diversas zarzuelas 
destacando los roles de Cantaora en La Verbena de la Paloma (2020), Rosa en Los Cla-
veles y Paloma en El Barberillo de Lavapiés. Ha interpretado como solista la Petite 
Messe Solennelle de Rossini, el Requiem en Re menor de Mozart, la Misa de la Corona-
ción de Mozart y el espectáculo de ópera infantil El barco fantasma coproducido con la 
Ópera de Oviedo. Ha sido protagonista del musical Balansiyyà del maestro José Rafael 
Pascual Vilaplana, que ha recorrido buena parte de la geografía gallega y alicantina. 
También ha colaborado con numerosas bandas de música gallegas en conciertos de 
ópera, zarzuela,bandas sonoras y música galega, grabando varios discos. Actualmente 
compagina la interpretación con la docencia.

Diego García Rodríguez naceu en Escarabote (A 
Coruña). Realiza os seus estudos musicais no 

Conservatorio de Santiago de Compostela e no 
Conservatorio de Lausanne nas especialidades 

de piano e música de cámara. Iníciase na direc-
ción de orquestra e recibe o seu Master artístico 

de dirección de orquestra na Hochschule der 
Künste Zürich da man do Profesor Johannes 

Schlaefli. Amplía os seus estudos con Diego Masson 
e foi seleccionado para participar no primeiro progra-

ma de xoves directores do prestixioso ensemble 
"London Sinfonietta".

Na temporada do  "Outono lírico" de "Amigos da Ópera de Vigo dirixe "Rigoletto", "Macbe-
th" e "Il Barbiere di Siviglia".

Dirixiu "Turandot", "Aida", "Don Carlo" e "Hansel und Gretel" no Teatro Real de Madrid; "Ma-
cbeth" na Opera Nacionala i Balet de Skopje; "Carmen" na Bałtycka Opera de Gdansk; 
"Madama Butterfly" e "Le nozze di Figaro" no Dartington Summer Festival, "Il Barbiere di 
Siviglia " e "Rigoletto" en Donostia; "Die Dreigroschenoper" para o Centro Dramático 
Galego, e as estreas mundiais de "It makes no difference ... " de Simone Spagnolo no 
Tête á Tête festival de Londres, "Die Träumenden Knaben" de Torsten Rasch en "The two 
Moors Festival" en Devon e "O Loro de Carlos V" de Nani García en A Coruña.

Os seus vindeiros compromisos operísticos destaca o debut no Gran Teatre del Liceu de 
Barcelona con "Turandot".

Como director convidado dirixe a Real Filharmonía de Galicia, Orquesta Sinfónica de 
Galicia, Orquesta Sinfónica de Castilla y León, Orquesta Sinfónica del Principado de 
Asturias, Orquestra de la Comunitat Valenciana, Orquesta de  Extremadura, Orquesta 
Filarmónica de Málaga, Bohuslav Martinů Philharmonic Zlín, Orchestre des Pays de 
Savoie, Akademicka Orkiestra Bydgoszcz, Orquesta nova da OSG (proyecto Sonfuturo), 
Dartington Festival Orchestra, OrchestrBerg de Praga e do ensemble instrumental 
suizo "Kypris".

Diego é membro fundador e director artístico do Taller Atlántico Contemporáneo (TAC), 
ensemble galego co que desenvolve unha intensa actividade a prol da difusión da 
música contemporánea e da súa relación con outras disciplinas artísticas. Co Taller 
Atlántico Contemporáneo preséntase no Auditorio Nacional de Madrid, Semana de 
Música Religiosa de Cuenca, Festival Internacional de Música y Danza de Granada, Fes-
tival Internacional de Santander e na Quincena musical Donostiarra.

Ignacio García es licenciado en dirección de escena 
por la Real Escuela Superior de Arte Dramático de 

Madrid y ganador del premio al mejor director y al mejor 
director joven de la Asociación de Directores de Escena 

de España y el I certamen de creación escénica organiza-
do por el Teatro Real de Madrid. Ha sido Director del Festi-

val Internacional de Teatro Clásico de Almagro, Adjunto a 
la Dirección Artística del Teatro Español de Madrid y es pro-

gramador del Festival Dramafest de México, de dramaturgia 
contemporánea, y creador y director artístico del programa 

Voces de la Lengua, un centro de creación en torno a la belle-
za del sonido del español en La Rioja, España.

Ha dirigido espectáculos dramáticos en el Teatro María Guerrero, Teatro Español de 
Madrid, Teatro Lope de Vega de Sevilla, la Compañía Nacional de Teatro Clásico y el 
Centro Dramático Nacional, el Teatro Colón de Bogotá, la Compañía Nacional de Teatro 
de México, en el DramaFest en Mexico D.F, el festival MESS de Sarajevo, el FIT de Cádiz, 
el Teatro Jan Kochanowski de Opole (Polonia), el INSAAC de Abidjan, el Teatro Nacional 
de Budapest (Hungría), el Festival Internacional de Teatro de Almada (Portugal), el Festi-
val Internacional de Teatro Clásico de Almagro, el de Scandicci en Italia, Mercosur en 
Córdoba (Argentina), MITEM de Budapest. el Festival de Teatro Hispano de Miami, Festi-
val Internacional de Chennai y de Calicut/Kozhikode en la India y el Festival Internacional 
Cervantino de Guanajuato.
En el campo lírico, ha realizado la puesta en escena de Dido and Aeneas de Purcell, La 
scala di seta de Rossini, Historia del soldado de Stravinski, La contadina de Hasse, Il 
sacrificio di Abramo de Camilla de Rossi, Il combattimento di Tancredi e Clorinda de 
Monteverdi, Cantata del café de Bach, The little sweep de Britten, Iberia de Albéniz, Adria-
no in Siria, La serva padrona y Livietta e Tracollo de Pergolesi, Oberto conte di san Boni-
facio, La forza del destino, Il trovatore, Aida, Macbeth, Rigoletto y Otello de Verdi, Mote-
cuzoma II de A. Vivaldi/Samuel Maynez, I Capuletti e i Montecchi y La sonnambula de 
Bellini, Lucia di Lammermoor, L’elisir d’amore, Emilia di Liverpool, Rita y Poliuto de Doni-
zetti, Il barbiere di Siviglia de Paisiello, Clementina de Boccherini, Faust de Gounod, Wer-
ther de Massenet, Susannah de Carlisle Floyd, Die Hochzeit des Camacho de Mendels-
sohn, Madama Butterfly y Tosca de Puccini, Hamlet de Thomás, Manfred de Schumann 
y Pagliacci de Leoncavallo.
En su carrera ha demostrado una especial sensibilidad por el repertorio español de 
todas las épocas,  llevándolo a múltiples países europeos y latinoamericanos, y frecuen-
tándolo con títulos como Ensalada de ensaladas con obras de Mateo Flecha y Garcimu-
ñoz, Égloga de Plácida y Vitoriano de Juan del Encina, Don Giovanni Tenorio de R. Carni-
cer, Il tutore burlato de Martín y Soler, Un avvertimento ai gelosi de Manuel García, Pan y 
Toros y Gloria y Peluca de Francisco Asenjo Barbieri, El estreno de una artista de J. Gaz-
tambide, Las Golondrinas de J. M. Usandizaga, La eterna canción, Black el payaso, La 
tabernera del puerto y Juan José de P. Sorozábal Las Labradoras de Murcia de A. Rodrí-
guez de Hita, La del Soto del parral de Soutullo y Vert, Marina de E. Arrieta, Los Gavilanes 
de Jacinto Guerrero, Las corsarias de Francisco Alonso y Cecilia Valdés de Gonzalo 
Roig. También ha dirigido Una noche española con Carmen – Zarzuela show para la Ca-
pital Europea de la Cultura Wroclaw 2016, galas de zarzuela en diversos países y el 
espectáculo flamenco Torera. También transita habitualmente por el repertorio contem-
poráneo, habiendo puesto en escena los estrenos de La Celestina de Joaquín Nin-Cul-
mel, Un parque de Luis de Pablo, Orfeo de Jesús Rueda, Il carro e i canti de Alessandro 
Solbiati y Oh, eternidad de Marta Lambertini.
Asimismo siempre ha mostrado una especial sensibilidad hacia la divulgación de la 
lírica para el público familiar e infantil, desarrollando proyectos para todos los públicos 
en España, Suiza, Polonia, Reino Unido, Alemania, México, Perú y Colombia, con títulos 
tan relevantes como El pequeño deshollinador de Benjamin Britten, Bastián y Bastiana y 
Las bodas de Figaro de W. A. Mozart, Palabras en la barriga de Vasco Negreiros, L’Ucella-
trice o La cazadora de pájaros de N. Jomelli y La Cantata del café de J. S. Bach. También 
ha participado en el diseño de proyectos líricos pedagógicos en el Teatro Real de 
Madrid, Ópera de Lausanne, Ópera de Bilbao, Ópera de La Coruña, Academia de la Ópera 
de Oslo, Schauspielhaus de Bremen, Opera Baltica de Gdansk, Palacio de Bellas Artes y 
Auditorio Nacional en México, Teatro Colón de Bogotá o Gran Teatro Nacional del Perú, 
colaborando con proyectos como Saludarte, Batuta o Sinfonía por el Perú. 

Ha dirigido espectáculos líricos en el Teatro Real, Zarzuela, Español, Albéniz y María 
Guerrero de Madrid, Arriaga y Euskalduna de Bilbao, Campoamor de Oviedo, Principal de 
Mahón, Pergolesi de Jesi, Ópera de Lausanne, García Barbón de Vigo, Jovellanos de 
Gijón, Colón de Coruña, Auditorio de León y en los festivales de Galicia, Mozart de A 
Coruña, Almagro, Niebla, Scandicci, Perelada, Aranjuez, Flamenco de Londres, Biennale 
de Venecia, el St. George’s Hall y el Liverpool Hall de Liverpool, la Schauspielhaus de 
Bremen, Opera Baltycka de Gdansk, Utrecht, Kursaal de San Sebastián, Teatro Principal 
de Mallorca, Teatro Verdi de Trieste, Herodes Ático de Atenas, Palacio de Bellas Artes, 
Auditorio Nacional, MUAC y el Teatro Julio Castillo de México D.F., el Gran Teatro Nacio-
nal de Lima, Teatro Colón de Bogotá, Teatr Wielky de Poznan, Opera de Wroclaw y el 
Teatro Alexandrinski de San Petersburgo. 

Su condición de músico le ha permitido colaborar como adaptador musical en diferen-
tes espectáculos en Europa y América, con directores del prestigio de Helena Pimenta, 
Mario Gas, Juan Carlos Pérez de la Fuente, Gonzalo Suárez, Ernesto Caballero y Juan 
Antonio Hormigón, además de firmar la música de sus propios espectáculos en Europa, 
América, Asia y África.

O proxecto da 
Orquestra Vigo 430 

nace no 2005, aínda 
que adquire a súa confi-

guración definitiva a par-
tires do 2014. O seu 

obxectivo principal é 
dotar á cidade dunha for-

mación orquestral profe-
sional, constituída na súa 

maior parte polos máis 
brillantes expoñentes das 

novas xeracións de músicos galegos, completándose con destacados músicos freelan-
ce do resto de España e do estranxeiro. Esta combinación entre talento propio e foráneo 
é unha característica esencial para a obtención do resultado artístico que este proxecto 
se marca como obxectivo.
Entre os principais retos que se afrontan está o do achegamento da música clásica a 
novos públicos potenciais, así como ás novas xeracións de oíntes, tratando de eliminar 
a barreira psicolóxica que -para gran parte da poboación- existe todavía á hora de ache-
garse a un concerto de música clásica.

A OV430 conta co patrocinio principal do Concello de Vigo, o que lle permite desenrolar 
anualmente unha tempada estable de concertos. Recentemente a Xunta de Galicia 
incluíuna tamén na súa programación de música clásica de cara aos actos culturáis de 
celebración do ano Xacobeo 2021-22.
A OV430 é asimesmo colaboradora dende o ano 2014 da Asociación Amigos da Ópera 
de Vigo, participando desde esa data en todas as súas tempadas operísticas.
A OV430 ten subscritos convenios de colaboración coa Universidade de Vigo, así como 
co Conservatorio Superior de Música de Vigo. É tamén «orquestra adherida» da Asocia-
ción Española de Orquestras Sinfónicas (AEOS). No ano 2014 a OV430 recibíu o premio 
«Martín Códax» da música galega.

PROPOSTA ARTÍSTICA
O proxecto musical da OV430 componse de tres liñas principais:
- Orquestra Sinfónica:
Constitúe o eixo principal do proxecto. O seu tamaño varía segundo o repertorio
para interpretar entre os 20 e 70 músicos.
- Orquestra Barroca:
Trátase de unha formación especializada na música do período barroco e preclásico
que emprega instrumentos de similares características aos da época na que a música
foi creada, asi como criterios musicais e técnicos históricamente informados.
- Ensemble:
Aproveitando a versatilidade que ofrece a formación sinfónica, no Ensemble Vigo
430 creanse para cada concerto formacións heteroxéneas e variadas de música de
cámara, ofrecendo ao público de ese xeito repertorios que en poucas ocasións
atópanse reunidos nun mesmo programa.

430 HZ
Un estándar de afinación e unha filosofía de traballo
A creación de estándares de afinación foi unha das principais razóns que permitiron a 
evolución da música orquestral, que músicos de diferentes países e cidades puidesen 
tocar xuntos en calquera parte unha mesma partitura e dun mesmo xeito.
Foron moitos os diferentes estándares de afinación musical ao longo da historia, e inclu-
so hoxe en día, a pesar de estar fixado pola Organización Internacional da Estandariza-
ción o la e 440 hz son moitas as orquestras que afinan en 443. Temos que ter en conta 
que esta estandarización non se produce ata o 1955 pero que dende a instauración da 
música tonal foron múltiples os intentos de regularización e varios os que acadaron un 
oco na historia da música.
A afinación a 430 Hz foi quizás a primeira baseada en estudios científicos e é coñecida 
como a afinación filosófica ou científica, por basearse na conveniencia matemática da 
mesma e constituíu un dos estándares más populares durante o período clásico. O 
proxecto Vigo 430 toma o nome desta afinación filosófica non polo seu interese en utili-
zala como estándar real, se non polos seus valores: o rigor, o carácter científico, o valor 
da argumentación e a importancia da pervivencia de propostas diferentes e da existen-
cia de alternativas. 

O Coro de Cámara 
Rías Baixas presentou-

se en xaneiro do 2014 
en Vigo coa finalidade 

de interpretar e promo-
ver a música coral dunha 

maneira específica e 
especializada.

Dende a súa creación,  par-
ticipou nunha ampla varie-

dade de actuacións, tanto 
organizadas pola propia 

agrupación como enmarcadas en ciclos e festivais recoñecidos como Outono Lírico, 
Vigo Sinfónico, Ciclo de Música Relixiosa de Barcia de Mera, Nas Ondas, Pórtico Sonoro, 
Explurart, Cooltural Cambados ou o Festival Groba. Nestas actuacións interpretáronse 
pezas destacadas do repertorio coral en auditorios e igrexas das catro provincias gale-
gas, tanto a cappella como acompañadas por instrumentos. 
Entre as obras interpretadas destacan a Petite Messe Solennelle de G. Rossini (versión 
para dous pianos), o Réquiem en Do menor de L. Cherubini, as Funeral Sentences and 
Music for the Funeral of Queen Mary de H. Purcell, a Krönungsmesse ou o Réquiem en 
Re menor de W. A. Mozart, o Réquiem en Re menor de G. Fauré ou o Gloria de A. Vivaldi. 
Destaca a súa participación, en colaboración con Amigos da Ópera de Vigo, nas repre-
sentacións de Rigoletto, Macbeth, Tosca, Il barbiere di Siviglia e Falstaff.
Traballou ao longo destes anos con agrupacións instrumentais como a Orquestra de 
Cámara Galega, a Orquestra Sinfónica de Galicia, a Orquestra Sinfónica Vigo 430 ou a 
Real Filharmonía de Galicia, así como o Ensemble Vigo 430, a Orquestra Barroca Vigo 
430, o ensemble Caspervek e o grupo de metais Tuvara Brass.
Ademáis de actuar habitualmente baixo as ordes do seu director titular, o coro tamén 
ten actuado baixo a dirección dos mestres Paul Goodwin, Rogelio Groba, Vicent Albero-
la, Diego García, Maximino Zumalave, Manuel Coves ou Lina Tur Bonet, entre outros. A 
formación colaborou con pianistas do talle de Alejo Amoedo, Carlos Enrique Pérez, Saúl 
Chapela e Brais González, actual director artístico, e ten acompañado a solistas como 
Beatriz Riobó, José Luis Vázquez ou Lucas López, entre outros.
Estreou obras como Van Comigo e a versión para orquestra de corda da cantata Anxos 
de Compostela de Rogelio Groba. Tamén a obra Duns folios que foron brancos,  de 
Miguel Matamoro, conxuntamente con outros coros de Galicia. Tamén unha serie de 
obras do compositor galego Juan Durán no marco do Solemne Peche da Porta Santa do 
ano 2022 na Catedral de Santiago de Compostela. Por outra banda, estrenouse a com-
posición coral inspirada nas sete Cantigas de Amigo de Martín Códax, a banda sonora 
para a película La Passion de Jeanne d’Arco, ensemble Caspervek ou a Sinfonietta xunto 
a Real Filharmonía de Galicia, todas elas compostas por Brais González.
Dentro do repertorio a cappella ten interpretado obras de compositores que abranguen 
todas as épocas da historia da música, tales como Cristóbal de Morales, Tomás Luis de 
Victoria, Wiliam Byrd, Johann Sebastian Bach, Wolfgang Amadeus Mozart, Félix Mendel-
ssohn, Charles Villiers Stanford e G. Forbes, entre outros. Ademáis, inclúe no seu reper-
torio obras de compositores galegos como por exemplo, Joam Trilho (Ingemisco, Euca-
rística), Julio Domínguez (Ave María), Daniel G. Artés (Alleluia) ou Francisco Rey Rivero 
(Dúas cantigas de namorada).

Brais González (Vigo, 1987) Estuda piano na Universida-
de Mozarteum de Salzburgocon Rolf Plagge, completan-

do a súa formación nos Conservatorios de Vigo e Oviedo.
Foi premiado, entre outros, no Concurso Internacional 

Ciudad de San Sebastián, o Concurso Internacional Cidade 
de Ferrol, o Concurs Ricard Viñes de Lleida ou o IV Con-

cours International Nikolaï Rubinstein de París.
Actuou como solista e músico de cámara nunha vintena de 

países europeos.  Como compositor as súas obras foron 
interpretadas en importantes escenarios do continente como 

o Conde Duque (Madrid), o Museo Nacional KUMU (Estonia), oAuditorio Baltais Fligelis 
(Letonia) ou a Galería Flux (Budapest). En agosto de 2022estreou a súa primeira ópera 
“Loba Branca” no Festival delle Nazione de Città di Castello (Italia) baseada nunha lenda 
tradicional da Serra do Courel.  Desde 2013 é director artístico do ensemble Caspervek, 
adicado a musicalizar filmes de cinema mudo e no ano 2023 asumiu a dirección artísti-
ca do Coro de Cámara Rías Baixas.
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Debutó en el Teatro de la Zarzuela de Madrid con La 
fille du régiment.  

En su repertorio títulos como Norma (Bilbao), Don Carlo 
(Kopparberg , Split), Samson et Dalila (Mérida), I Pagliac-

ci y Cavalleria rusticana (Palma de Mallorca, Jerez, Stral-
sund, Szczecin), Tosca (Verona, Novosibirsk, Oviedo, Bari, 

Trieste, Niza, Torre del Lago, Treviso), La fanciulla del West 
(Torre del Lago), Le Villi (Mallorca), Aida (Málaga, Sabadell, 

Medinaceli), La Bohème (Verona, Mallorca, Gijón),  Carmen 
(Verona, Oviedo, Bilbao, Salerno), Turandot (Metropolitan 

Nueva York, Nápoles), La traviata (Módena, Piazenza, Caglia-
ri, Macerata), La battaglia di Legnano (Parma), Giovanna d’Arco (Bilbao), Macbeth (Vero-
na, Savonlinna, Oviedo, Málaga), Nabucco (Barcelona, Bilbao, Auckland, Udine) o El gato 
montés (Teatro de la Zarzuela, Oviedo).
Recientes y próximos compromisos incluyen: Canio (Pagliacci) en la Ópera de Limoges, 
Fernando (Goyescas) y Maurizio (Adriana Lecouvreur) en Ópera de Oviedo, Don José 
(Carmen) en el Baluarte de Pamplona, Alvaro (Forza del destino), Canio (Pagliacci) con
Amigos de la Ópera de A Coruña, Maurizio (Adriana Lecouvreur) y Canio/Turiddu (Pa-
gliacci/Cavalleria rusticana) en el Cervantes de Málaga, Paco (La vida breve) en el Maes-
tranza de Sevilla, Cavaradossi (Tosca) en Novosibirsk junto al prestigioso maestro 
Dmitri Jurowski, Ulises (Circe) en el Teatro de la Zarzuela de Madrid, Calaf (Turandot) y 
Cavaradossi (Tosca) en la Ópera Nacional de Praga o Cavaradossi (Tosca) en el Landes-
theater de Innsbruck.

Ganadora del prestigioso premio Queen Elisabeth de 
canto, también haa sido distinguida con el Primer 

Premio en el Concurso de Canciones Artísticas Polacas 
de Varsovia y Primer Premio en Oriente y Audiciones 

internacionales de West Artists en Nueva York, lo que la 
llevó a debutar en el Carnegie Hall.

Hizo su debut operístico en la Ópera Nacional de París en 
2004. Su debut en el Osterfestspiele Baden-Baden la vio 

como Blumenmädchen en Parsifal deWagner, interpretando 
con la Filarmónica de Berlín bajo la dirección de Sir Simon 

Rattle. En particular, interpretó a Pamina en La reconocida 
producción de Barrie Kosky de La flauta mágica de Mozart en 

la Komische Oper de Berlín, seguida de una Gira internacional por Australia, Nueva 
Zelanda, Macao y Taiwán.
También ha disfrutado de un éxito notable en otros papeles, incluido el de Roxana (King 
Roger) en Chicago. Teatro de la Ópera, Hija (La Nariz) en el Teatro Real de Madrid, Tatya-
na (Eugene Onegin) y Donna Anna (Don Giovanni) en la Ópera Estatal Tchaikovsky de 
Perm.
En el escenario de la ópera debutará como Isolda, Manon Lescaut, Desdémona y Leono-
ra en Il Trovatore. Repetirá también sus aclamadas interpretaciones de Violetta Valery en 
La Traviata y el papel principal de la obra maestra de Dvořák Rusalka, actuando en Polo-
nia, España, Estonia y Eslovaquia.
Los aspectos más destacados de temporadas anteriores abarcaron numerosos progra-
mas sinfónicos con Sir Simon Rattle, incluyendo Cristo en el Monte de los Olivos de Bee-
thoven y su Sinfonía n.° 9 con el berlinés Philharmoniker, la Misa Glagolítica de Janáček 
con la Staatskapelle Berlin, el Stabat Mater de Szymanowski y Réquiem alemán de 
Brahms con la Orquesta Sinfónica de Londres. 
Actuó con orquestas destacadas, como la Filarmónica de Luxemburgo, la de Radio 
France, la Sinfónica de Viena, la Sinfónica de la Radio de Berlín, la Filarmónica Real, la 
Mahler Chamber Orchestra y la Nashville Symphony, entre otras, trabajando con dessta-
cados directores como Sir Colin Davis, Marek Janowski, Vladimir Jurowski, Marco Armi-
liato, Teodor Currentzis, Jesús López Cobos, Juanjo Mena y Massimo Zanetti.

Inició estudios de escena y música en el Teatre Princi-
pal de Palma de Mallorca, realizando su formación 

vocal con el maestro Francisco Lázaro. 
Asistió a cursos ofrecidos por S. Orfila, B. Giaiotti, E. 

Giménez, R. Giménez, A. M. Sánchez, E.Fiorillo, V. Cortes, 
G. Bumbry, D. Zajick, P. Azorín y al Centro de Perfecciona-

miento “Plácido Domingo” del Palau de les Arts Reina Sofía 
de Valencia dirigido por el Maestro A. Zedda.

Trabajó con los maestros Z. Metha, V. Gergiev, L. Maazel, J. 
Ma Moreno, I. Metzmacher, J.M. Pérez-Sierra, M. Ortega, E. 

García Asensio, O. Meir Wellber,G. Marcianò, O. Díaz, P. Halff-
ter, Y. Traub, A. Tomasello...  con La Fura dels Baus, H. Brod-

chaus, G. C. del Monaco, Ll. Pascual, E. Sagi, A. Romero, I. García, F. López, G. Deflo inter-
pretando, entre otros, los siguientes roles:  Schwertleite (Die Walküre-Wagner), Hécuba 
(Les Troyens-Berlioz), Santuzza y Mamma Lucia (Cavalleria Rustiscana-Mascagni), 
Abuela (Vida Breve-Falla), Marta y Pantalis (Mefistofele-Boito); de Puccini: Zia Principes-
sa y Abadesa (Suor Angelica), Zitta (Gianni Schicchi), Suzuki (Madame Butterfly); de 
Verdi: Azucena (Il Trovatore), Amneris (Aida), Fenena (Nabucco), Quickly (Falstaff), 
Emilia (Otello), Maddalena (Rigoletto).
Ha sido invitada por el teatro Real de Madrid, La Maestranza de Sevilla, Campoamor de 
Oviedo, Staatstheater Cottbus, Eskalduna de Bilbao, Baluarte Pamplona, Cervantes de 
Málaga, AAOS, Teatre Principal de Palma de Mallorca, Auditorio Nacional de Madrid, Gran 
Teatre del Liceu, Teatro de la Zarzuela y Palau de la Música de Valencia... entre otros.

Ganador de concursos internacionales como el 'Viñas' 
de Barcelona, el Concurso Internacional 'Francisco 

Alonso' de Madrid, el 'Luis Mariano' de Irún o el ‘Rocca 
delle Macie’ en Siena (Italia). 

A lo largo de su carrera ha actuado en teatros como el 
Teatro Real de Madrid, el Teatre del Liceu de Barcelona, el 

Palau de Les Arts Reina Sofía de Valencia, el Teatro de la 
Zarzuela de Madrid, el Auditorio Nacional de Madrid, el Pala-

cio de Ópera de La Coruña, el Teatro Campoamor de Oviedo, 
el Festival de Peralada, el Teatro Principal de Palma de Mallor-

ca, el Teatro Arriaga de Bilbao, el Teatro Villamarta de Jerez, el 
Teatro Comunale di Bologna, la Opera de Graz, el Bijloke Concert Hall en Gante (Bélgica), 
el Bunkamura Orchard Hall de Tokio y el Biwako Hall de Otsu (Japón).
Ha trabajado con prestigiosos directores de orquesta como Zubin Mehta, López Cobos, 
Guillermo García Calvo, José Ramón Tebar, David Parry, Donato Renzetti, Renato Palum-
bo, Steven Mercurio, Roberto Tolomelli, Reynald Giovaninetti, Gómez Martínez, Ramón 
Torrelledó, José Luis Temes, Maurizio Benini, Pablo Mielgo,Gianluca Marcianò y José 
María Moreno.
Entre sus roles operísticos destacan: La Traviata (Germont), Lucia di Lammermoor (En-
rico) Un Ballo in Maschera (Renato), La Bohème (Marcello), La Fille du Regiment (Sulpi-
ce), Faust (Valentin), Il barbiere di Siviglia (Figaro), Le Villi (Guglielmo), Il Segreto di 
Susanna (Conde Gil), Lucia di Lammermoor (Enrico), Il Trovatore (Conde di Luna), O 
Arame de Juan Durán, Rigoletto (Rigoletto), Don Giovanni (Don Giovanni), Maria di 
Rohan (Enrico), Luisa Miller (Miller), L’elisir d’amore (Belcore), La Traviata (Germont), Ro-
berto Devereux (Duque de Nottingham), Pagliacci (Silvio), Luisa Miller (Miller), El retablo 
de Maese Pedro (Don Quijote) y La Fattucchiera de V. Cuyás.

Natural de Bollullos Par del Condado (Huelva) estudia 
canto en Sevilla, en cuyo Conservatorio Profesional rea-

liza el Grado Profesional con la profesora Esperanza 
Melguizo y el maestro Carlos Aragón. 

En el Teatro de la Maestranza de Sevilla ha participado en 
diversas producciones destacando Don Giovanni (Maset-

to), La Bohème (Schaunard), La Flauta Mágica (Orador), El 
Barbero de Sevilla (Fiorello), Andrea Chénier (Fléville/Fou-

quier-Tinville) Adriana Lecouvreur (Principe de Bouillon), La 
fille du règiment (Hortensius) o Tannhäuser (Reinmar).

Otros proyectos destacados en los inicios de su carrera incluyen Nozze di Figaro (Conde) 
en la Opéra Grand Avignon, Tosca (Angelotti) en la Quincena Musical Donostiarra, Parte-
nope (Ormonte) en el Teatro Calderón de Valladolid así como Jérusalem (Soldado/Heral-
do) y Fanciulla del West (Jack Wallace) en ABAO-OLBE, Simon Boccanegra (Pietro) en el 
Cervantes de Málaga y Pescadores de perlas (Nourabad) en Ópera de Oviedo.

Recientes y próximos compromisos incluyen La bohème (Colline), La dama del alba 
(Abuelo) y Don Giovanni (Masetto) en Ópera de Oviedo, Alzira (Ataliba), Aida -Gala Tutto 
Verdi (Ramfis) y La Bohème (Colline) en Ópera de Bilbao (ABAO-OLBE), Tosca (Angelotti) 
en el Maestranza de Sevilla, Adriana Lecouvreur (Principe di Bouillon) en el Teatro Cer-
vantes de Málaga, Un ballo in maschera (Samuel) y Carmen (Zuñiga) en el Baluarte de 
Pamplona, El barbero de Sevilla (Basilio) en el Teatro Villamarta de Jerez, Tosca (Sciarro-
ne), El ángel de fuego (Siervo), Hadrian (Senador), Tristan und Isolde (Steuermann) y 
Medée (Coryphée) en el Teatro Real de Madrid, Ariadne auf Naxos (Lakai), Macbeth (Mé-
dico) y Turandot (Mandarino) en el Gran Teatre del Liceu, Il Trovatore (Ferrando) en 
Ópera de Vigo así como futuras producciones de Adriana Lecouvreur, Roméo et Juliette, 
I Lombardi, Madama Butterfly, Maria Stuarda o Carmen en los principales teatros y audi-
torios nacionales.

Nacido en Ourense, estudia Derecho en la Universidad 
de Salamanca, en cuyo Conservatorio inicia sus estudios 

de Canto. Posteriormente estudia en la Escuela Superior 
de Canto con Dolores Travesedo y Miguel Zanetti. 

Ha recibido Masterclasses de Francisco Araiza, Janine 
Reiss, Giulio Zappa, Francisco Ortiz, entre otros. Actual-

mente perfecciona su formación con Jack Livigni. César 
Gutiérrez ha trabajado como solista junto a directores 

como Christopher Hogwood, Jorge Rubio, Michele Errico, 
Javier Corcuera, Sabas Calvillo, entre otros y con directores 

de escena como Gustavo Tambascio, Horacio Rodriguez-Ara-
gón, Francisco Matilla, Francisco López, entre otros.  Ha inter-

pretado importantes papeles tanto del repertorio operístico (Alfredo en La Traviata, Ca-
varadossi en Tosca, Macduff en Macbeth, Rodolfo en La boheme, Don Jose en Carmen, 
Amadigi en Amadigi…) como zarzuelístico (José María en La Chulapona, Gustavo en 
Los Gavilanes, Lombardi en La Canción del Olvido, Rafael en La Dolorosa, Julián en La 
Verbena de la Paloma…). En las últimas temporadas ha cantado los papeles principales 
de Amadigi de Händel y El Retablo de Maese Pedro de Falla. Recientemente, también ha 
interpretado Die Zauberflöte de Mozart y la producción de Doña Francisquita en el Stad-
theater St. Gallen (Suiza) En febrero de 2019 fue seleccionado por José Carreras para 
participar junto a él en una gala lírica en el Auditorio Pedrotti de Pesaro. Recientemente 
ha tenido lugar su debut en el papel titular de Les Contes d’Hoffmann de Offenbach, La 
próxima temporada 23/24 debutará el papel de Don José de Carmen de Bizet en varios 
escenarios de Bélgica.

Natural de Vilagarcía de Arousa, es titulada con matrí-
cula de honor en Grado Superior de Música en la espe-

cialidad de Pedagogía del Lenguaje y la Enseñanza Musi-
cal y con Sobresaliente en Grado Superior de Música en 

la especialidad de Canto. Así mismo, posee el Máster Uni-
versitario en Investigación Musical.

Recibe clases de prestigiosos maestros de canto, desta-
cando Montserrat Caballé, Mariella Devia, Carlos Álvarez, 

Alicia Nafé o Giacomo Prestia
En 2015 gana la Segunda Mención de Honor a la Excelencia 

Musical de la Xunta de Galicia y publica su primer disco titula-
do Cantos da Terra.

Debuta a nivel nacional en la ópera en 2016 con el personaje de Anna de Nabucco en el 
Teatro Afundación de Vigo en la temporada lírica de Vigo. Posteriormente interpreta los 
roles de Condesa de Ceprano y Giovana de Rigoletto (2017), la Dama de Lady Macbeth 
de Macbeth (2018) y Berta de Il Barbieri di Siviglia (2019). Realiza diversas zarzuelas 
destacando los roles de Cantaora en La Verbena de la Paloma (2020), Rosa en Los Cla-
veles y Paloma en El Barberillo de Lavapiés. Ha interpretado como solista la Petite 
Messe Solennelle de Rossini, el Requiem en Re menor de Mozart, la Misa de la Corona-
ción de Mozart y el espectáculo de ópera infantil El barco fantasma coproducido con la 
Ópera de Oviedo. Ha sido protagonista del musical Balansiyyà del maestro José Rafael 
Pascual Vilaplana, que ha recorrido buena parte de la geografía gallega y alicantina. 
También ha colaborado con numerosas bandas de música gallegas en conciertos de 
ópera, zarzuela,bandas sonoras y música galega, grabando varios discos. Actualmente 
compagina la interpretación con la docencia.

Diego García Rodríguez naceu en Escarabote (A 
Coruña). Realiza os seus estudos musicais no 

Conservatorio de Santiago de Compostela e no 
Conservatorio de Lausanne nas especialidades 

de piano e música de cámara. Iníciase na direc-
ción de orquestra e recibe o seu Master artístico 

de dirección de orquestra na Hochschule der 
Künste Zürich da man do Profesor Johannes 

Schlaefli. Amplía os seus estudos con Diego Masson 
e foi seleccionado para participar no primeiro progra-

ma de xoves directores do prestixioso ensemble 
"London Sinfonietta".

Na temporada do  "Outono lírico" de "Amigos da Ópera de Vigo dirixe "Rigoletto", "Macbe-
th" e "Il Barbiere di Siviglia".

Dirixiu "Turandot", "Aida", "Don Carlo" e "Hansel und Gretel" no Teatro Real de Madrid; "Ma-
cbeth" na Opera Nacionala i Balet de Skopje; "Carmen" na Bałtycka Opera de Gdansk; 
"Madama Butterfly" e "Le nozze di Figaro" no Dartington Summer Festival, "Il Barbiere di 
Siviglia " e "Rigoletto" en Donostia; "Die Dreigroschenoper" para o Centro Dramático 
Galego, e as estreas mundiais de "It makes no difference ... " de Simone Spagnolo no 
Tête á Tête festival de Londres, "Die Träumenden Knaben" de Torsten Rasch en "The two 
Moors Festival" en Devon e "O Loro de Carlos V" de Nani García en A Coruña.

Os seus vindeiros compromisos operísticos destaca o debut no Gran Teatre del Liceu de 
Barcelona con "Turandot".

Como director convidado dirixe a Real Filharmonía de Galicia, Orquesta Sinfónica de 
Galicia, Orquesta Sinfónica de Castilla y León, Orquesta Sinfónica del Principado de 
Asturias, Orquestra de la Comunitat Valenciana, Orquesta de  Extremadura, Orquesta 
Filarmónica de Málaga, Bohuslav Martinů Philharmonic Zlín, Orchestre des Pays de 
Savoie, Akademicka Orkiestra Bydgoszcz, Orquesta nova da OSG (proyecto Sonfuturo), 
Dartington Festival Orchestra, OrchestrBerg de Praga e do ensemble instrumental 
suizo "Kypris".

Diego é membro fundador e director artístico do Taller Atlántico Contemporáneo (TAC), 
ensemble galego co que desenvolve unha intensa actividade a prol da difusión da 
música contemporánea e da súa relación con outras disciplinas artísticas. Co Taller 
Atlántico Contemporáneo preséntase no Auditorio Nacional de Madrid, Semana de 
Música Religiosa de Cuenca, Festival Internacional de Música y Danza de Granada, Fes-
tival Internacional de Santander e na Quincena musical Donostiarra.

Ignacio García es licenciado en dirección de escena 
por la Real Escuela Superior de Arte Dramático de 

Madrid y ganador del premio al mejor director y al mejor 
director joven de la Asociación de Directores de Escena 

de España y el I certamen de creación escénica organiza-
do por el Teatro Real de Madrid. Ha sido Director del Festi-

val Internacional de Teatro Clásico de Almagro, Adjunto a 
la Dirección Artística del Teatro Español de Madrid y es pro-

gramador del Festival Dramafest de México, de dramaturgia 
contemporánea, y creador y director artístico del programa 

Voces de la Lengua, un centro de creación en torno a la belle-
za del sonido del español en La Rioja, España.

Ha dirigido espectáculos dramáticos en el Teatro María Guerrero, Teatro Español de 
Madrid, Teatro Lope de Vega de Sevilla, la Compañía Nacional de Teatro Clásico y el 
Centro Dramático Nacional, el Teatro Colón de Bogotá, la Compañía Nacional de Teatro 
de México, en el DramaFest en Mexico D.F, el festival MESS de Sarajevo, el FIT de Cádiz, 
el Teatro Jan Kochanowski de Opole (Polonia), el INSAAC de Abidjan, el Teatro Nacional 
de Budapest (Hungría), el Festival Internacional de Teatro de Almada (Portugal), el Festi-
val Internacional de Teatro Clásico de Almagro, el de Scandicci en Italia, Mercosur en 
Córdoba (Argentina), MITEM de Budapest. el Festival de Teatro Hispano de Miami, Festi-
val Internacional de Chennai y de Calicut/Kozhikode en la India y el Festival Internacional 
Cervantino de Guanajuato.
En el campo lírico, ha realizado la puesta en escena de Dido and Aeneas de Purcell, La 
scala di seta de Rossini, Historia del soldado de Stravinski, La contadina de Hasse, Il 
sacrificio di Abramo de Camilla de Rossi, Il combattimento di Tancredi e Clorinda de 
Monteverdi, Cantata del café de Bach, The little sweep de Britten, Iberia de Albéniz, Adria-
no in Siria, La serva padrona y Livietta e Tracollo de Pergolesi, Oberto conte di san Boni-
facio, La forza del destino, Il trovatore, Aida, Macbeth, Rigoletto y Otello de Verdi, Mote-
cuzoma II de A. Vivaldi/Samuel Maynez, I Capuletti e i Montecchi y La sonnambula de 
Bellini, Lucia di Lammermoor, L’elisir d’amore, Emilia di Liverpool, Rita y Poliuto de Doni-
zetti, Il barbiere di Siviglia de Paisiello, Clementina de Boccherini, Faust de Gounod, Wer-
ther de Massenet, Susannah de Carlisle Floyd, Die Hochzeit des Camacho de Mendels-
sohn, Madama Butterfly y Tosca de Puccini, Hamlet de Thomás, Manfred de Schumann 
y Pagliacci de Leoncavallo.
En su carrera ha demostrado una especial sensibilidad por el repertorio español de 
todas las épocas,  llevándolo a múltiples países europeos y latinoamericanos, y frecuen-
tándolo con títulos como Ensalada de ensaladas con obras de Mateo Flecha y Garcimu-
ñoz, Égloga de Plácida y Vitoriano de Juan del Encina, Don Giovanni Tenorio de R. Carni-
cer, Il tutore burlato de Martín y Soler, Un avvertimento ai gelosi de Manuel García, Pan y 
Toros y Gloria y Peluca de Francisco Asenjo Barbieri, El estreno de una artista de J. Gaz-
tambide, Las Golondrinas de J. M. Usandizaga, La eterna canción, Black el payaso, La 
tabernera del puerto y Juan José de P. Sorozábal Las Labradoras de Murcia de A. Rodrí-
guez de Hita, La del Soto del parral de Soutullo y Vert, Marina de E. Arrieta, Los Gavilanes 
de Jacinto Guerrero, Las corsarias de Francisco Alonso y Cecilia Valdés de Gonzalo 
Roig. También ha dirigido Una noche española con Carmen – Zarzuela show para la Ca-
pital Europea de la Cultura Wroclaw 2016, galas de zarzuela en diversos países y el 
espectáculo flamenco Torera. También transita habitualmente por el repertorio contem-
poráneo, habiendo puesto en escena los estrenos de La Celestina de Joaquín Nin-Cul-
mel, Un parque de Luis de Pablo, Orfeo de Jesús Rueda, Il carro e i canti de Alessandro 
Solbiati y Oh, eternidad de Marta Lambertini.
Asimismo siempre ha mostrado una especial sensibilidad hacia la divulgación de la 
lírica para el público familiar e infantil, desarrollando proyectos para todos los públicos 
en España, Suiza, Polonia, Reino Unido, Alemania, México, Perú y Colombia, con títulos 
tan relevantes como El pequeño deshollinador de Benjamin Britten, Bastián y Bastiana y 
Las bodas de Figaro de W. A. Mozart, Palabras en la barriga de Vasco Negreiros, L’Ucella-
trice o La cazadora de pájaros de N. Jomelli y La Cantata del café de J. S. Bach. También 
ha participado en el diseño de proyectos líricos pedagógicos en el Teatro Real de 
Madrid, Ópera de Lausanne, Ópera de Bilbao, Ópera de La Coruña, Academia de la Ópera 
de Oslo, Schauspielhaus de Bremen, Opera Baltica de Gdansk, Palacio de Bellas Artes y 
Auditorio Nacional en México, Teatro Colón de Bogotá o Gran Teatro Nacional del Perú, 
colaborando con proyectos como Saludarte, Batuta o Sinfonía por el Perú. 

Ha dirigido espectáculos líricos en el Teatro Real, Zarzuela, Español, Albéniz y María 
Guerrero de Madrid, Arriaga y Euskalduna de Bilbao, Campoamor de Oviedo, Principal de 
Mahón, Pergolesi de Jesi, Ópera de Lausanne, García Barbón de Vigo, Jovellanos de 
Gijón, Colón de Coruña, Auditorio de León y en los festivales de Galicia, Mozart de A 
Coruña, Almagro, Niebla, Scandicci, Perelada, Aranjuez, Flamenco de Londres, Biennale 
de Venecia, el St. George’s Hall y el Liverpool Hall de Liverpool, la Schauspielhaus de 
Bremen, Opera Baltycka de Gdansk, Utrecht, Kursaal de San Sebastián, Teatro Principal 
de Mallorca, Teatro Verdi de Trieste, Herodes Ático de Atenas, Palacio de Bellas Artes, 
Auditorio Nacional, MUAC y el Teatro Julio Castillo de México D.F., el Gran Teatro Nacio-
nal de Lima, Teatro Colón de Bogotá, Teatr Wielky de Poznan, Opera de Wroclaw y el 
Teatro Alexandrinski de San Petersburgo. 

Su condición de músico le ha permitido colaborar como adaptador musical en diferen-
tes espectáculos en Europa y América, con directores del prestigio de Helena Pimenta, 
Mario Gas, Juan Carlos Pérez de la Fuente, Gonzalo Suárez, Ernesto Caballero y Juan 
Antonio Hormigón, además de firmar la música de sus propios espectáculos en Europa, 
América, Asia y África.

O proxecto da 
Orquestra Vigo 430 

nace no 2005, aínda 
que adquire a súa confi-

guración definitiva a par-
tires do 2014. O seu 

obxectivo principal é 
dotar á cidade dunha for-

mación orquestral profe-
sional, constituída na súa 

maior parte polos máis 
brillantes expoñentes das 

novas xeracións de músicos galegos, completándose con destacados músicos freelan-
ce do resto de España e do estranxeiro. Esta combinación entre talento propio e foráneo 
é unha característica esencial para a obtención do resultado artístico que este proxecto 
se marca como obxectivo.
Entre os principais retos que se afrontan está o do achegamento da música clásica a 
novos públicos potenciais, así como ás novas xeracións de oíntes, tratando de eliminar 
a barreira psicolóxica que -para gran parte da poboación- existe todavía á hora de ache-
garse a un concerto de música clásica.

A OV430 conta co patrocinio principal do Concello de Vigo, o que lle permite desenrolar 
anualmente unha tempada estable de concertos. Recentemente a Xunta de Galicia 
incluíuna tamén na súa programación de música clásica de cara aos actos culturáis de 
celebración do ano Xacobeo 2021-22.
A OV430 é asimesmo colaboradora dende o ano 2014 da Asociación Amigos da Ópera 
de Vigo, participando desde esa data en todas as súas tempadas operísticas.
A OV430 ten subscritos convenios de colaboración coa Universidade de Vigo, así como 
co Conservatorio Superior de Música de Vigo. É tamén «orquestra adherida» da Asocia-
ción Española de Orquestras Sinfónicas (AEOS). No ano 2014 a OV430 recibíu o premio 
«Martín Códax» da música galega.

PROPOSTA ARTÍSTICA
O proxecto musical da OV430 componse de tres liñas principais:
- Orquestra Sinfónica:
Constitúe o eixo principal do proxecto. O seu tamaño varía segundo o repertorio
para interpretar entre os 20 e 70 músicos.
- Orquestra Barroca:
Trátase de unha formación especializada na música do período barroco e preclásico
que emprega instrumentos de similares características aos da época na que a música
foi creada, asi como criterios musicais e técnicos históricamente informados.
- Ensemble:
Aproveitando a versatilidade que ofrece a formación sinfónica, no Ensemble Vigo
430 creanse para cada concerto formacións heteroxéneas e variadas de música de
cámara, ofrecendo ao público de ese xeito repertorios que en poucas ocasións
atópanse reunidos nun mesmo programa.

430 HZ
Un estándar de afinación e unha filosofía de traballo
A creación de estándares de afinación foi unha das principais razóns que permitiron a 
evolución da música orquestral, que músicos de diferentes países e cidades puidesen 
tocar xuntos en calquera parte unha mesma partitura e dun mesmo xeito.
Foron moitos os diferentes estándares de afinación musical ao longo da historia, e inclu-
so hoxe en día, a pesar de estar fixado pola Organización Internacional da Estandariza-
ción o la e 440 hz son moitas as orquestras que afinan en 443. Temos que ter en conta 
que esta estandarización non se produce ata o 1955 pero que dende a instauración da 
música tonal foron múltiples os intentos de regularización e varios os que acadaron un 
oco na historia da música.
A afinación a 430 Hz foi quizás a primeira baseada en estudios científicos e é coñecida 
como a afinación filosófica ou científica, por basearse na conveniencia matemática da 
mesma e constituíu un dos estándares más populares durante o período clásico. O 
proxecto Vigo 430 toma o nome desta afinación filosófica non polo seu interese en utili-
zala como estándar real, se non polos seus valores: o rigor, o carácter científico, o valor 
da argumentación e a importancia da pervivencia de propostas diferentes e da existen-
cia de alternativas. 

O Coro de Cámara 
Rías Baixas presentou-

se en xaneiro do 2014 
en Vigo coa finalidade 

de interpretar e promo-
ver a música coral dunha 

maneira específica e 
especializada.

Dende a súa creación,  par-
ticipou nunha ampla varie-

dade de actuacións, tanto 
organizadas pola propia 

agrupación como enmarcadas en ciclos e festivais recoñecidos como Outono Lírico, 
Vigo Sinfónico, Ciclo de Música Relixiosa de Barcia de Mera, Nas Ondas, Pórtico Sonoro, 
Explurart, Cooltural Cambados ou o Festival Groba. Nestas actuacións interpretáronse 
pezas destacadas do repertorio coral en auditorios e igrexas das catro provincias gale-
gas, tanto a cappella como acompañadas por instrumentos. 
Entre as obras interpretadas destacan a Petite Messe Solennelle de G. Rossini (versión 
para dous pianos), o Réquiem en Do menor de L. Cherubini, as Funeral Sentences and 
Music for the Funeral of Queen Mary de H. Purcell, a Krönungsmesse ou o Réquiem en 
Re menor de W. A. Mozart, o Réquiem en Re menor de G. Fauré ou o Gloria de A. Vivaldi. 
Destaca a súa participación, en colaboración con Amigos da Ópera de Vigo, nas repre-
sentacións de Rigoletto, Macbeth, Tosca, Il barbiere di Siviglia e Falstaff.
Traballou ao longo destes anos con agrupacións instrumentais como a Orquestra de 
Cámara Galega, a Orquestra Sinfónica de Galicia, a Orquestra Sinfónica Vigo 430 ou a 
Real Filharmonía de Galicia, así como o Ensemble Vigo 430, a Orquestra Barroca Vigo 
430, o ensemble Caspervek e o grupo de metais Tuvara Brass.
Ademáis de actuar habitualmente baixo as ordes do seu director titular, o coro tamén 
ten actuado baixo a dirección dos mestres Paul Goodwin, Rogelio Groba, Vicent Albero-
la, Diego García, Maximino Zumalave, Manuel Coves ou Lina Tur Bonet, entre outros. A 
formación colaborou con pianistas do talle de Alejo Amoedo, Carlos Enrique Pérez, Saúl 
Chapela e Brais González, actual director artístico, e ten acompañado a solistas como 
Beatriz Riobó, José Luis Vázquez ou Lucas López, entre outros.
Estreou obras como Van Comigo e a versión para orquestra de corda da cantata Anxos 
de Compostela de Rogelio Groba. Tamén a obra Duns folios que foron brancos,  de 
Miguel Matamoro, conxuntamente con outros coros de Galicia. Tamén unha serie de 
obras do compositor galego Juan Durán no marco do Solemne Peche da Porta Santa do 
ano 2022 na Catedral de Santiago de Compostela. Por outra banda, estrenouse a com-
posición coral inspirada nas sete Cantigas de Amigo de Martín Códax, a banda sonora 
para a película La Passion de Jeanne d’Arco, ensemble Caspervek ou a Sinfonietta xunto 
a Real Filharmonía de Galicia, todas elas compostas por Brais González.
Dentro do repertorio a cappella ten interpretado obras de compositores que abranguen 
todas as épocas da historia da música, tales como Cristóbal de Morales, Tomás Luis de 
Victoria, Wiliam Byrd, Johann Sebastian Bach, Wolfgang Amadeus Mozart, Félix Mendel-
ssohn, Charles Villiers Stanford e G. Forbes, entre outros. Ademáis, inclúe no seu reper-
torio obras de compositores galegos como por exemplo, Joam Trilho (Ingemisco, Euca-
rística), Julio Domínguez (Ave María), Daniel G. Artés (Alleluia) ou Francisco Rey Rivero 
(Dúas cantigas de namorada).

Brais González (Vigo, 1987) Estuda piano na Universida-
de Mozarteum de Salzburgocon Rolf Plagge, completan-

do a súa formación nos Conservatorios de Vigo e Oviedo.
Foi premiado, entre outros, no Concurso Internacional 

Ciudad de San Sebastián, o Concurso Internacional Cidade 
de Ferrol, o Concurs Ricard Viñes de Lleida ou o IV Con-

cours International Nikolaï Rubinstein de París.
Actuou como solista e músico de cámara nunha vintena de 

países europeos.  Como compositor as súas obras foron 
interpretadas en importantes escenarios do continente como 

o Conde Duque (Madrid), o Museo Nacional KUMU (Estonia), oAuditorio Baltais Fligelis 
(Letonia) ou a Galería Flux (Budapest). En agosto de 2022estreou a súa primeira ópera 
“Loba Branca” no Festival delle Nazione de Città di Castello (Italia) baseada nunha lenda 
tradicional da Serra do Courel.  Desde 2013 é director artístico do ensemble Caspervek, 
adicado a musicalizar filmes de cinema mudo e no ano 2023 asumiu a dirección artísti-
ca do Coro de Cámara Rías Baixas.

 

IWONA SOBOTKA
Leonora



Debutó en el Teatro de la Zarzuela de Madrid con La 
fille du régiment.  

En su repertorio títulos como Norma (Bilbao), Don Carlo 
(Kopparberg , Split), Samson et Dalila (Mérida), I Pagliac-

ci y Cavalleria rusticana (Palma de Mallorca, Jerez, Stral-
sund, Szczecin), Tosca (Verona, Novosibirsk, Oviedo, Bari, 

Trieste, Niza, Torre del Lago, Treviso), La fanciulla del West 
(Torre del Lago), Le Villi (Mallorca), Aida (Málaga, Sabadell, 

Medinaceli), La Bohème (Verona, Mallorca, Gijón),  Carmen 
(Verona, Oviedo, Bilbao, Salerno), Turandot (Metropolitan 

Nueva York, Nápoles), La traviata (Módena, Piazenza, Caglia-
ri, Macerata), La battaglia di Legnano (Parma), Giovanna d’Arco (Bilbao), Macbeth (Vero-
na, Savonlinna, Oviedo, Málaga), Nabucco (Barcelona, Bilbao, Auckland, Udine) o El gato 
montés (Teatro de la Zarzuela, Oviedo).
Recientes y próximos compromisos incluyen: Canio (Pagliacci) en la Ópera de Limoges, 
Fernando (Goyescas) y Maurizio (Adriana Lecouvreur) en Ópera de Oviedo, Don José 
(Carmen) en el Baluarte de Pamplona, Alvaro (Forza del destino), Canio (Pagliacci) con
Amigos de la Ópera de A Coruña, Maurizio (Adriana Lecouvreur) y Canio/Turiddu (Pa-
gliacci/Cavalleria rusticana) en el Cervantes de Málaga, Paco (La vida breve) en el Maes-
tranza de Sevilla, Cavaradossi (Tosca) en Novosibirsk junto al prestigioso maestro 
Dmitri Jurowski, Ulises (Circe) en el Teatro de la Zarzuela de Madrid, Calaf (Turandot) y 
Cavaradossi (Tosca) en la Ópera Nacional de Praga o Cavaradossi (Tosca) en el Landes-
theater de Innsbruck.

Ganadora del prestigioso premio Queen Elisabeth de 
canto, también haa sido distinguida con el Primer 

Premio en el Concurso de Canciones Artísticas Polacas 
de Varsovia y Primer Premio en Oriente y Audiciones 

internacionales de West Artists en Nueva York, lo que la 
llevó a debutar en el Carnegie Hall.

Hizo su debut operístico en la Ópera Nacional de París en 
2004. Su debut en el Osterfestspiele Baden-Baden la vio 

como Blumenmädchen en Parsifal deWagner, interpretando 
con la Filarmónica de Berlín bajo la dirección de Sir Simon 

Rattle. En particular, interpretó a Pamina en La reconocida 
producción de Barrie Kosky de La flauta mágica de Mozart en 

la Komische Oper de Berlín, seguida de una Gira internacional por Australia, Nueva 
Zelanda, Macao y Taiwán.
También ha disfrutado de un éxito notable en otros papeles, incluido el de Roxana (King 
Roger) en Chicago. Teatro de la Ópera, Hija (La Nariz) en el Teatro Real de Madrid, Tatya-
na (Eugene Onegin) y Donna Anna (Don Giovanni) en la Ópera Estatal Tchaikovsky de 
Perm.
En el escenario de la ópera debutará como Isolda, Manon Lescaut, Desdémona y Leono-
ra en Il Trovatore. Repetirá también sus aclamadas interpretaciones de Violetta Valery en 
La Traviata y el papel principal de la obra maestra de Dvořák Rusalka, actuando en Polo-
nia, España, Estonia y Eslovaquia.
Los aspectos más destacados de temporadas anteriores abarcaron numerosos progra-
mas sinfónicos con Sir Simon Rattle, incluyendo Cristo en el Monte de los Olivos de Bee-
thoven y su Sinfonía n.° 9 con el berlinés Philharmoniker, la Misa Glagolítica de Janáček 
con la Staatskapelle Berlin, el Stabat Mater de Szymanowski y Réquiem alemán de 
Brahms con la Orquesta Sinfónica de Londres. 
Actuó con orquestas destacadas, como la Filarmónica de Luxemburgo, la de Radio 
France, la Sinfónica de Viena, la Sinfónica de la Radio de Berlín, la Filarmónica Real, la 
Mahler Chamber Orchestra y la Nashville Symphony, entre otras, trabajando con dessta-
cados directores como Sir Colin Davis, Marek Janowski, Vladimir Jurowski, Marco Armi-
liato, Teodor Currentzis, Jesús López Cobos, Juanjo Mena y Massimo Zanetti.

Inició estudios de escena y música en el Teatre Princi-
pal de Palma de Mallorca, realizando su formación 

vocal con el maestro Francisco Lázaro. 
Asistió a cursos ofrecidos por S. Orfila, B. Giaiotti, E. 

Giménez, R. Giménez, A. M. Sánchez, E.Fiorillo, V. Cortes, 
G. Bumbry, D. Zajick, P. Azorín y al Centro de Perfecciona-

miento “Plácido Domingo” del Palau de les Arts Reina Sofía 
de Valencia dirigido por el Maestro A. Zedda.

Trabajó con los maestros Z. Metha, V. Gergiev, L. Maazel, J. 
Ma Moreno, I. Metzmacher, J.M. Pérez-Sierra, M. Ortega, E. 

García Asensio, O. Meir Wellber,G. Marcianò, O. Díaz, P. Halff-
ter, Y. Traub, A. Tomasello...  con La Fura dels Baus, H. Brod-

chaus, G. C. del Monaco, Ll. Pascual, E. Sagi, A. Romero, I. García, F. López, G. Deflo inter-
pretando, entre otros, los siguientes roles:  Schwertleite (Die Walküre-Wagner), Hécuba 
(Les Troyens-Berlioz), Santuzza y Mamma Lucia (Cavalleria Rustiscana-Mascagni), 
Abuela (Vida Breve-Falla), Marta y Pantalis (Mefistofele-Boito); de Puccini: Zia Principes-
sa y Abadesa (Suor Angelica), Zitta (Gianni Schicchi), Suzuki (Madame Butterfly); de 
Verdi: Azucena (Il Trovatore), Amneris (Aida), Fenena (Nabucco), Quickly (Falstaff), 
Emilia (Otello), Maddalena (Rigoletto).
Ha sido invitada por el teatro Real de Madrid, La Maestranza de Sevilla, Campoamor de 
Oviedo, Staatstheater Cottbus, Eskalduna de Bilbao, Baluarte Pamplona, Cervantes de 
Málaga, AAOS, Teatre Principal de Palma de Mallorca, Auditorio Nacional de Madrid, Gran 
Teatre del Liceu, Teatro de la Zarzuela y Palau de la Música de Valencia... entre otros.

Ganador de concursos internacionales como el 'Viñas' 
de Barcelona, el Concurso Internacional 'Francisco 

Alonso' de Madrid, el 'Luis Mariano' de Irún o el ‘Rocca 
delle Macie’ en Siena (Italia). 

A lo largo de su carrera ha actuado en teatros como el 
Teatro Real de Madrid, el Teatre del Liceu de Barcelona, el 

Palau de Les Arts Reina Sofía de Valencia, el Teatro de la 
Zarzuela de Madrid, el Auditorio Nacional de Madrid, el Pala-

cio de Ópera de La Coruña, el Teatro Campoamor de Oviedo, 
el Festival de Peralada, el Teatro Principal de Palma de Mallor-

ca, el Teatro Arriaga de Bilbao, el Teatro Villamarta de Jerez, el 
Teatro Comunale di Bologna, la Opera de Graz, el Bijloke Concert Hall en Gante (Bélgica), 
el Bunkamura Orchard Hall de Tokio y el Biwako Hall de Otsu (Japón).
Ha trabajado con prestigiosos directores de orquesta como Zubin Mehta, López Cobos, 
Guillermo García Calvo, José Ramón Tebar, David Parry, Donato Renzetti, Renato Palum-
bo, Steven Mercurio, Roberto Tolomelli, Reynald Giovaninetti, Gómez Martínez, Ramón 
Torrelledó, José Luis Temes, Maurizio Benini, Pablo Mielgo,Gianluca Marcianò y José 
María Moreno.
Entre sus roles operísticos destacan: La Traviata (Germont), Lucia di Lammermoor (En-
rico) Un Ballo in Maschera (Renato), La Bohème (Marcello), La Fille du Regiment (Sulpi-
ce), Faust (Valentin), Il barbiere di Siviglia (Figaro), Le Villi (Guglielmo), Il Segreto di 
Susanna (Conde Gil), Lucia di Lammermoor (Enrico), Il Trovatore (Conde di Luna), O 
Arame de Juan Durán, Rigoletto (Rigoletto), Don Giovanni (Don Giovanni), Maria di 
Rohan (Enrico), Luisa Miller (Miller), L’elisir d’amore (Belcore), La Traviata (Germont), Ro-
berto Devereux (Duque de Nottingham), Pagliacci (Silvio), Luisa Miller (Miller), El retablo 
de Maese Pedro (Don Quijote) y La Fattucchiera de V. Cuyás.

Natural de Bollullos Par del Condado (Huelva) estudia 
canto en Sevilla, en cuyo Conservatorio Profesional rea-

liza el Grado Profesional con la profesora Esperanza 
Melguizo y el maestro Carlos Aragón. 

En el Teatro de la Maestranza de Sevilla ha participado en 
diversas producciones destacando Don Giovanni (Maset-

to), La Bohème (Schaunard), La Flauta Mágica (Orador), El 
Barbero de Sevilla (Fiorello), Andrea Chénier (Fléville/Fou-

quier-Tinville) Adriana Lecouvreur (Principe de Bouillon), La 
fille du règiment (Hortensius) o Tannhäuser (Reinmar).

Otros proyectos destacados en los inicios de su carrera incluyen Nozze di Figaro (Conde) 
en la Opéra Grand Avignon, Tosca (Angelotti) en la Quincena Musical Donostiarra, Parte-
nope (Ormonte) en el Teatro Calderón de Valladolid así como Jérusalem (Soldado/Heral-
do) y Fanciulla del West (Jack Wallace) en ABAO-OLBE, Simon Boccanegra (Pietro) en el 
Cervantes de Málaga y Pescadores de perlas (Nourabad) en Ópera de Oviedo.

Recientes y próximos compromisos incluyen La bohème (Colline), La dama del alba 
(Abuelo) y Don Giovanni (Masetto) en Ópera de Oviedo, Alzira (Ataliba), Aida -Gala Tutto 
Verdi (Ramfis) y La Bohème (Colline) en Ópera de Bilbao (ABAO-OLBE), Tosca (Angelotti) 
en el Maestranza de Sevilla, Adriana Lecouvreur (Principe di Bouillon) en el Teatro Cer-
vantes de Málaga, Un ballo in maschera (Samuel) y Carmen (Zuñiga) en el Baluarte de 
Pamplona, El barbero de Sevilla (Basilio) en el Teatro Villamarta de Jerez, Tosca (Sciarro-
ne), El ángel de fuego (Siervo), Hadrian (Senador), Tristan und Isolde (Steuermann) y 
Medée (Coryphée) en el Teatro Real de Madrid, Ariadne auf Naxos (Lakai), Macbeth (Mé-
dico) y Turandot (Mandarino) en el Gran Teatre del Liceu, Il Trovatore (Ferrando) en 
Ópera de Vigo así como futuras producciones de Adriana Lecouvreur, Roméo et Juliette, 
I Lombardi, Madama Butterfly, Maria Stuarda o Carmen en los principales teatros y audi-
torios nacionales.

Nacido en Ourense, estudia Derecho en la Universidad 
de Salamanca, en cuyo Conservatorio inicia sus estudios 

de Canto. Posteriormente estudia en la Escuela Superior 
de Canto con Dolores Travesedo y Miguel Zanetti. 

Ha recibido Masterclasses de Francisco Araiza, Janine 
Reiss, Giulio Zappa, Francisco Ortiz, entre otros. Actual-

mente perfecciona su formación con Jack Livigni. César 
Gutiérrez ha trabajado como solista junto a directores 

como Christopher Hogwood, Jorge Rubio, Michele Errico, 
Javier Corcuera, Sabas Calvillo, entre otros y con directores 

de escena como Gustavo Tambascio, Horacio Rodriguez-Ara-
gón, Francisco Matilla, Francisco López, entre otros.  Ha inter-

pretado importantes papeles tanto del repertorio operístico (Alfredo en La Traviata, Ca-
varadossi en Tosca, Macduff en Macbeth, Rodolfo en La boheme, Don Jose en Carmen, 
Amadigi en Amadigi…) como zarzuelístico (José María en La Chulapona, Gustavo en 
Los Gavilanes, Lombardi en La Canción del Olvido, Rafael en La Dolorosa, Julián en La 
Verbena de la Paloma…). En las últimas temporadas ha cantado los papeles principales 
de Amadigi de Händel y El Retablo de Maese Pedro de Falla. Recientemente, también ha 
interpretado Die Zauberflöte de Mozart y la producción de Doña Francisquita en el Stad-
theater St. Gallen (Suiza) En febrero de 2019 fue seleccionado por José Carreras para 
participar junto a él en una gala lírica en el Auditorio Pedrotti de Pesaro. Recientemente 
ha tenido lugar su debut en el papel titular de Les Contes d’Hoffmann de Offenbach, La 
próxima temporada 23/24 debutará el papel de Don José de Carmen de Bizet en varios 
escenarios de Bélgica.

Natural de Vilagarcía de Arousa, es titulada con matrí-
cula de honor en Grado Superior de Música en la espe-

cialidad de Pedagogía del Lenguaje y la Enseñanza Musi-
cal y con Sobresaliente en Grado Superior de Música en 

la especialidad de Canto. Así mismo, posee el Máster Uni-
versitario en Investigación Musical.

Recibe clases de prestigiosos maestros de canto, desta-
cando Montserrat Caballé, Mariella Devia, Carlos Álvarez, 

Alicia Nafé o Giacomo Prestia
En 2015 gana la Segunda Mención de Honor a la Excelencia 

Musical de la Xunta de Galicia y publica su primer disco titula-
do Cantos da Terra.

Debuta a nivel nacional en la ópera en 2016 con el personaje de Anna de Nabucco en el 
Teatro Afundación de Vigo en la temporada lírica de Vigo. Posteriormente interpreta los 
roles de Condesa de Ceprano y Giovana de Rigoletto (2017), la Dama de Lady Macbeth 
de Macbeth (2018) y Berta de Il Barbieri di Siviglia (2019). Realiza diversas zarzuelas 
destacando los roles de Cantaora en La Verbena de la Paloma (2020), Rosa en Los Cla-
veles y Paloma en El Barberillo de Lavapiés. Ha interpretado como solista la Petite 
Messe Solennelle de Rossini, el Requiem en Re menor de Mozart, la Misa de la Corona-
ción de Mozart y el espectáculo de ópera infantil El barco fantasma coproducido con la 
Ópera de Oviedo. Ha sido protagonista del musical Balansiyyà del maestro José Rafael 
Pascual Vilaplana, que ha recorrido buena parte de la geografía gallega y alicantina. 
También ha colaborado con numerosas bandas de música gallegas en conciertos de 
ópera, zarzuela,bandas sonoras y música galega, grabando varios discos. Actualmente 
compagina la interpretación con la docencia.

Diego García Rodríguez naceu en Escarabote (A 
Coruña). Realiza os seus estudos musicais no 

Conservatorio de Santiago de Compostela e no 
Conservatorio de Lausanne nas especialidades 

de piano e música de cámara. Iníciase na direc-
ción de orquestra e recibe o seu Master artístico 

de dirección de orquestra na Hochschule der 
Künste Zürich da man do Profesor Johannes 

Schlaefli. Amplía os seus estudos con Diego Masson 
e foi seleccionado para participar no primeiro progra-

ma de xoves directores do prestixioso ensemble 
"London Sinfonietta".

Na temporada do  "Outono lírico" de "Amigos da Ópera de Vigo dirixe "Rigoletto", "Macbe-
th" e "Il Barbiere di Siviglia".

Dirixiu "Turandot", "Aida", "Don Carlo" e "Hansel und Gretel" no Teatro Real de Madrid; "Ma-
cbeth" na Opera Nacionala i Balet de Skopje; "Carmen" na Bałtycka Opera de Gdansk; 
"Madama Butterfly" e "Le nozze di Figaro" no Dartington Summer Festival, "Il Barbiere di 
Siviglia " e "Rigoletto" en Donostia; "Die Dreigroschenoper" para o Centro Dramático 
Galego, e as estreas mundiais de "It makes no difference ... " de Simone Spagnolo no 
Tête á Tête festival de Londres, "Die Träumenden Knaben" de Torsten Rasch en "The two 
Moors Festival" en Devon e "O Loro de Carlos V" de Nani García en A Coruña.

Os seus vindeiros compromisos operísticos destaca o debut no Gran Teatre del Liceu de 
Barcelona con "Turandot".

Como director convidado dirixe a Real Filharmonía de Galicia, Orquesta Sinfónica de 
Galicia, Orquesta Sinfónica de Castilla y León, Orquesta Sinfónica del Principado de 
Asturias, Orquestra de la Comunitat Valenciana, Orquesta de  Extremadura, Orquesta 
Filarmónica de Málaga, Bohuslav Martinů Philharmonic Zlín, Orchestre des Pays de 
Savoie, Akademicka Orkiestra Bydgoszcz, Orquesta nova da OSG (proyecto Sonfuturo), 
Dartington Festival Orchestra, OrchestrBerg de Praga e do ensemble instrumental 
suizo "Kypris".

Diego é membro fundador e director artístico do Taller Atlántico Contemporáneo (TAC), 
ensemble galego co que desenvolve unha intensa actividade a prol da difusión da 
música contemporánea e da súa relación con outras disciplinas artísticas. Co Taller 
Atlántico Contemporáneo preséntase no Auditorio Nacional de Madrid, Semana de 
Música Religiosa de Cuenca, Festival Internacional de Música y Danza de Granada, Fes-
tival Internacional de Santander e na Quincena musical Donostiarra.

Ignacio García es licenciado en dirección de escena 
por la Real Escuela Superior de Arte Dramático de 

Madrid y ganador del premio al mejor director y al mejor 
director joven de la Asociación de Directores de Escena 

de España y el I certamen de creación escénica organiza-
do por el Teatro Real de Madrid. Ha sido Director del Festi-

val Internacional de Teatro Clásico de Almagro, Adjunto a 
la Dirección Artística del Teatro Español de Madrid y es pro-

gramador del Festival Dramafest de México, de dramaturgia 
contemporánea, y creador y director artístico del programa 

Voces de la Lengua, un centro de creación en torno a la belle-
za del sonido del español en La Rioja, España.

Ha dirigido espectáculos dramáticos en el Teatro María Guerrero, Teatro Español de 
Madrid, Teatro Lope de Vega de Sevilla, la Compañía Nacional de Teatro Clásico y el 
Centro Dramático Nacional, el Teatro Colón de Bogotá, la Compañía Nacional de Teatro 
de México, en el DramaFest en Mexico D.F, el festival MESS de Sarajevo, el FIT de Cádiz, 
el Teatro Jan Kochanowski de Opole (Polonia), el INSAAC de Abidjan, el Teatro Nacional 
de Budapest (Hungría), el Festival Internacional de Teatro de Almada (Portugal), el Festi-
val Internacional de Teatro Clásico de Almagro, el de Scandicci en Italia, Mercosur en 
Córdoba (Argentina), MITEM de Budapest. el Festival de Teatro Hispano de Miami, Festi-
val Internacional de Chennai y de Calicut/Kozhikode en la India y el Festival Internacional 
Cervantino de Guanajuato.
En el campo lírico, ha realizado la puesta en escena de Dido and Aeneas de Purcell, La 
scala di seta de Rossini, Historia del soldado de Stravinski, La contadina de Hasse, Il 
sacrificio di Abramo de Camilla de Rossi, Il combattimento di Tancredi e Clorinda de 
Monteverdi, Cantata del café de Bach, The little sweep de Britten, Iberia de Albéniz, Adria-
no in Siria, La serva padrona y Livietta e Tracollo de Pergolesi, Oberto conte di san Boni-
facio, La forza del destino, Il trovatore, Aida, Macbeth, Rigoletto y Otello de Verdi, Mote-
cuzoma II de A. Vivaldi/Samuel Maynez, I Capuletti e i Montecchi y La sonnambula de 
Bellini, Lucia di Lammermoor, L’elisir d’amore, Emilia di Liverpool, Rita y Poliuto de Doni-
zetti, Il barbiere di Siviglia de Paisiello, Clementina de Boccherini, Faust de Gounod, Wer-
ther de Massenet, Susannah de Carlisle Floyd, Die Hochzeit des Camacho de Mendels-
sohn, Madama Butterfly y Tosca de Puccini, Hamlet de Thomás, Manfred de Schumann 
y Pagliacci de Leoncavallo.
En su carrera ha demostrado una especial sensibilidad por el repertorio español de 
todas las épocas,  llevándolo a múltiples países europeos y latinoamericanos, y frecuen-
tándolo con títulos como Ensalada de ensaladas con obras de Mateo Flecha y Garcimu-
ñoz, Égloga de Plácida y Vitoriano de Juan del Encina, Don Giovanni Tenorio de R. Carni-
cer, Il tutore burlato de Martín y Soler, Un avvertimento ai gelosi de Manuel García, Pan y 
Toros y Gloria y Peluca de Francisco Asenjo Barbieri, El estreno de una artista de J. Gaz-
tambide, Las Golondrinas de J. M. Usandizaga, La eterna canción, Black el payaso, La 
tabernera del puerto y Juan José de P. Sorozábal Las Labradoras de Murcia de A. Rodrí-
guez de Hita, La del Soto del parral de Soutullo y Vert, Marina de E. Arrieta, Los Gavilanes 
de Jacinto Guerrero, Las corsarias de Francisco Alonso y Cecilia Valdés de Gonzalo 
Roig. También ha dirigido Una noche española con Carmen – Zarzuela show para la Ca-
pital Europea de la Cultura Wroclaw 2016, galas de zarzuela en diversos países y el 
espectáculo flamenco Torera. También transita habitualmente por el repertorio contem-
poráneo, habiendo puesto en escena los estrenos de La Celestina de Joaquín Nin-Cul-
mel, Un parque de Luis de Pablo, Orfeo de Jesús Rueda, Il carro e i canti de Alessandro 
Solbiati y Oh, eternidad de Marta Lambertini.
Asimismo siempre ha mostrado una especial sensibilidad hacia la divulgación de la 
lírica para el público familiar e infantil, desarrollando proyectos para todos los públicos 
en España, Suiza, Polonia, Reino Unido, Alemania, México, Perú y Colombia, con títulos 
tan relevantes como El pequeño deshollinador de Benjamin Britten, Bastián y Bastiana y 
Las bodas de Figaro de W. A. Mozart, Palabras en la barriga de Vasco Negreiros, L’Ucella-
trice o La cazadora de pájaros de N. Jomelli y La Cantata del café de J. S. Bach. También 
ha participado en el diseño de proyectos líricos pedagógicos en el Teatro Real de 
Madrid, Ópera de Lausanne, Ópera de Bilbao, Ópera de La Coruña, Academia de la Ópera 
de Oslo, Schauspielhaus de Bremen, Opera Baltica de Gdansk, Palacio de Bellas Artes y 
Auditorio Nacional en México, Teatro Colón de Bogotá o Gran Teatro Nacional del Perú, 
colaborando con proyectos como Saludarte, Batuta o Sinfonía por el Perú. 

Ha dirigido espectáculos líricos en el Teatro Real, Zarzuela, Español, Albéniz y María 
Guerrero de Madrid, Arriaga y Euskalduna de Bilbao, Campoamor de Oviedo, Principal de 
Mahón, Pergolesi de Jesi, Ópera de Lausanne, García Barbón de Vigo, Jovellanos de 
Gijón, Colón de Coruña, Auditorio de León y en los festivales de Galicia, Mozart de A 
Coruña, Almagro, Niebla, Scandicci, Perelada, Aranjuez, Flamenco de Londres, Biennale 
de Venecia, el St. George’s Hall y el Liverpool Hall de Liverpool, la Schauspielhaus de 
Bremen, Opera Baltycka de Gdansk, Utrecht, Kursaal de San Sebastián, Teatro Principal 
de Mallorca, Teatro Verdi de Trieste, Herodes Ático de Atenas, Palacio de Bellas Artes, 
Auditorio Nacional, MUAC y el Teatro Julio Castillo de México D.F., el Gran Teatro Nacio-
nal de Lima, Teatro Colón de Bogotá, Teatr Wielky de Poznan, Opera de Wroclaw y el 
Teatro Alexandrinski de San Petersburgo. 

Su condición de músico le ha permitido colaborar como adaptador musical en diferen-
tes espectáculos en Europa y América, con directores del prestigio de Helena Pimenta, 
Mario Gas, Juan Carlos Pérez de la Fuente, Gonzalo Suárez, Ernesto Caballero y Juan 
Antonio Hormigón, además de firmar la música de sus propios espectáculos en Europa, 
América, Asia y África.

O proxecto da 
Orquestra Vigo 430 

nace no 2005, aínda 
que adquire a súa confi-

guración definitiva a par-
tires do 2014. O seu 

obxectivo principal é 
dotar á cidade dunha for-

mación orquestral profe-
sional, constituída na súa 

maior parte polos máis 
brillantes expoñentes das 

novas xeracións de músicos galegos, completándose con destacados músicos freelan-
ce do resto de España e do estranxeiro. Esta combinación entre talento propio e foráneo 
é unha característica esencial para a obtención do resultado artístico que este proxecto 
se marca como obxectivo.
Entre os principais retos que se afrontan está o do achegamento da música clásica a 
novos públicos potenciais, así como ás novas xeracións de oíntes, tratando de eliminar 
a barreira psicolóxica que -para gran parte da poboación- existe todavía á hora de ache-
garse a un concerto de música clásica.

A OV430 conta co patrocinio principal do Concello de Vigo, o que lle permite desenrolar 
anualmente unha tempada estable de concertos. Recentemente a Xunta de Galicia 
incluíuna tamén na súa programación de música clásica de cara aos actos culturáis de 
celebración do ano Xacobeo 2021-22.
A OV430 é asimesmo colaboradora dende o ano 2014 da Asociación Amigos da Ópera 
de Vigo, participando desde esa data en todas as súas tempadas operísticas.
A OV430 ten subscritos convenios de colaboración coa Universidade de Vigo, así como 
co Conservatorio Superior de Música de Vigo. É tamén «orquestra adherida» da Asocia-
ción Española de Orquestras Sinfónicas (AEOS). No ano 2014 a OV430 recibíu o premio 
«Martín Códax» da música galega.

PROPOSTA ARTÍSTICA
O proxecto musical da OV430 componse de tres liñas principais:
- Orquestra Sinfónica:
Constitúe o eixo principal do proxecto. O seu tamaño varía segundo o repertorio
para interpretar entre os 20 e 70 músicos.
- Orquestra Barroca:
Trátase de unha formación especializada na música do período barroco e preclásico
que emprega instrumentos de similares características aos da época na que a música
foi creada, asi como criterios musicais e técnicos históricamente informados.
- Ensemble:
Aproveitando a versatilidade que ofrece a formación sinfónica, no Ensemble Vigo
430 creanse para cada concerto formacións heteroxéneas e variadas de música de
cámara, ofrecendo ao público de ese xeito repertorios que en poucas ocasións
atópanse reunidos nun mesmo programa.

430 HZ
Un estándar de afinación e unha filosofía de traballo
A creación de estándares de afinación foi unha das principais razóns que permitiron a 
evolución da música orquestral, que músicos de diferentes países e cidades puidesen 
tocar xuntos en calquera parte unha mesma partitura e dun mesmo xeito.
Foron moitos os diferentes estándares de afinación musical ao longo da historia, e inclu-
so hoxe en día, a pesar de estar fixado pola Organización Internacional da Estandariza-
ción o la e 440 hz son moitas as orquestras que afinan en 443. Temos que ter en conta 
que esta estandarización non se produce ata o 1955 pero que dende a instauración da 
música tonal foron múltiples os intentos de regularización e varios os que acadaron un 
oco na historia da música.
A afinación a 430 Hz foi quizás a primeira baseada en estudios científicos e é coñecida 
como a afinación filosófica ou científica, por basearse na conveniencia matemática da 
mesma e constituíu un dos estándares más populares durante o período clásico. O 
proxecto Vigo 430 toma o nome desta afinación filosófica non polo seu interese en utili-
zala como estándar real, se non polos seus valores: o rigor, o carácter científico, o valor 
da argumentación e a importancia da pervivencia de propostas diferentes e da existen-
cia de alternativas. 

O Coro de Cámara 
Rías Baixas presentou-

se en xaneiro do 2014 
en Vigo coa finalidade 

de interpretar e promo-
ver a música coral dunha 

maneira específica e 
especializada.

Dende a súa creación,  par-
ticipou nunha ampla varie-

dade de actuacións, tanto 
organizadas pola propia 

agrupación como enmarcadas en ciclos e festivais recoñecidos como Outono Lírico, 
Vigo Sinfónico, Ciclo de Música Relixiosa de Barcia de Mera, Nas Ondas, Pórtico Sonoro, 
Explurart, Cooltural Cambados ou o Festival Groba. Nestas actuacións interpretáronse 
pezas destacadas do repertorio coral en auditorios e igrexas das catro provincias gale-
gas, tanto a cappella como acompañadas por instrumentos. 
Entre as obras interpretadas destacan a Petite Messe Solennelle de G. Rossini (versión 
para dous pianos), o Réquiem en Do menor de L. Cherubini, as Funeral Sentences and 
Music for the Funeral of Queen Mary de H. Purcell, a Krönungsmesse ou o Réquiem en 
Re menor de W. A. Mozart, o Réquiem en Re menor de G. Fauré ou o Gloria de A. Vivaldi. 
Destaca a súa participación, en colaboración con Amigos da Ópera de Vigo, nas repre-
sentacións de Rigoletto, Macbeth, Tosca, Il barbiere di Siviglia e Falstaff.
Traballou ao longo destes anos con agrupacións instrumentais como a Orquestra de 
Cámara Galega, a Orquestra Sinfónica de Galicia, a Orquestra Sinfónica Vigo 430 ou a 
Real Filharmonía de Galicia, así como o Ensemble Vigo 430, a Orquestra Barroca Vigo 
430, o ensemble Caspervek e o grupo de metais Tuvara Brass.
Ademáis de actuar habitualmente baixo as ordes do seu director titular, o coro tamén 
ten actuado baixo a dirección dos mestres Paul Goodwin, Rogelio Groba, Vicent Albero-
la, Diego García, Maximino Zumalave, Manuel Coves ou Lina Tur Bonet, entre outros. A 
formación colaborou con pianistas do talle de Alejo Amoedo, Carlos Enrique Pérez, Saúl 
Chapela e Brais González, actual director artístico, e ten acompañado a solistas como 
Beatriz Riobó, José Luis Vázquez ou Lucas López, entre outros.
Estreou obras como Van Comigo e a versión para orquestra de corda da cantata Anxos 
de Compostela de Rogelio Groba. Tamén a obra Duns folios que foron brancos,  de 
Miguel Matamoro, conxuntamente con outros coros de Galicia. Tamén unha serie de 
obras do compositor galego Juan Durán no marco do Solemne Peche da Porta Santa do 
ano 2022 na Catedral de Santiago de Compostela. Por outra banda, estrenouse a com-
posición coral inspirada nas sete Cantigas de Amigo de Martín Códax, a banda sonora 
para a película La Passion de Jeanne d’Arco, ensemble Caspervek ou a Sinfonietta xunto 
a Real Filharmonía de Galicia, todas elas compostas por Brais González.
Dentro do repertorio a cappella ten interpretado obras de compositores que abranguen 
todas as épocas da historia da música, tales como Cristóbal de Morales, Tomás Luis de 
Victoria, Wiliam Byrd, Johann Sebastian Bach, Wolfgang Amadeus Mozart, Félix Mendel-
ssohn, Charles Villiers Stanford e G. Forbes, entre outros. Ademáis, inclúe no seu reper-
torio obras de compositores galegos como por exemplo, Joam Trilho (Ingemisco, Euca-
rística), Julio Domínguez (Ave María), Daniel G. Artés (Alleluia) ou Francisco Rey Rivero 
(Dúas cantigas de namorada).

Brais González (Vigo, 1987) Estuda piano na Universida-
de Mozarteum de Salzburgocon Rolf Plagge, completan-

do a súa formación nos Conservatorios de Vigo e Oviedo.
Foi premiado, entre outros, no Concurso Internacional 

Ciudad de San Sebastián, o Concurso Internacional Cidade 
de Ferrol, o Concurs Ricard Viñes de Lleida ou o IV Con-

cours International Nikolaï Rubinstein de París.
Actuou como solista e músico de cámara nunha vintena de 

países europeos.  Como compositor as súas obras foron 
interpretadas en importantes escenarios do continente como 

o Conde Duque (Madrid), o Museo Nacional KUMU (Estonia), oAuditorio Baltais Fligelis 
(Letonia) ou a Galería Flux (Budapest). En agosto de 2022estreou a súa primeira ópera 
“Loba Branca” no Festival delle Nazione de Città di Castello (Italia) baseada nunha lenda 
tradicional da Serra do Courel.  Desde 2013 é director artístico do ensemble Caspervek, 
adicado a musicalizar filmes de cinema mudo e no ano 2023 asumiu a dirección artísti-
ca do Coro de Cámara Rías Baixas.

 

Mª LUISA CORBACHO
Azucena



Debutó en el Teatro de la Zarzuela de Madrid con La 
fille du régiment.  

En su repertorio títulos como Norma (Bilbao), Don Carlo 
(Kopparberg , Split), Samson et Dalila (Mérida), I Pagliac-

ci y Cavalleria rusticana (Palma de Mallorca, Jerez, Stral-
sund, Szczecin), Tosca (Verona, Novosibirsk, Oviedo, Bari, 

Trieste, Niza, Torre del Lago, Treviso), La fanciulla del West 
(Torre del Lago), Le Villi (Mallorca), Aida (Málaga, Sabadell, 

Medinaceli), La Bohème (Verona, Mallorca, Gijón),  Carmen 
(Verona, Oviedo, Bilbao, Salerno), Turandot (Metropolitan 

Nueva York, Nápoles), La traviata (Módena, Piazenza, Caglia-
ri, Macerata), La battaglia di Legnano (Parma), Giovanna d’Arco (Bilbao), Macbeth (Vero-
na, Savonlinna, Oviedo, Málaga), Nabucco (Barcelona, Bilbao, Auckland, Udine) o El gato 
montés (Teatro de la Zarzuela, Oviedo).
Recientes y próximos compromisos incluyen: Canio (Pagliacci) en la Ópera de Limoges, 
Fernando (Goyescas) y Maurizio (Adriana Lecouvreur) en Ópera de Oviedo, Don José 
(Carmen) en el Baluarte de Pamplona, Alvaro (Forza del destino), Canio (Pagliacci) con
Amigos de la Ópera de A Coruña, Maurizio (Adriana Lecouvreur) y Canio/Turiddu (Pa-
gliacci/Cavalleria rusticana) en el Cervantes de Málaga, Paco (La vida breve) en el Maes-
tranza de Sevilla, Cavaradossi (Tosca) en Novosibirsk junto al prestigioso maestro 
Dmitri Jurowski, Ulises (Circe) en el Teatro de la Zarzuela de Madrid, Calaf (Turandot) y 
Cavaradossi (Tosca) en la Ópera Nacional de Praga o Cavaradossi (Tosca) en el Landes-
theater de Innsbruck.

Ganadora del prestigioso premio Queen Elisabeth de 
canto, también haa sido distinguida con el Primer 

Premio en el Concurso de Canciones Artísticas Polacas 
de Varsovia y Primer Premio en Oriente y Audiciones 

internacionales de West Artists en Nueva York, lo que la 
llevó a debutar en el Carnegie Hall.

Hizo su debut operístico en la Ópera Nacional de París en 
2004. Su debut en el Osterfestspiele Baden-Baden la vio 

como Blumenmädchen en Parsifal deWagner, interpretando 
con la Filarmónica de Berlín bajo la dirección de Sir Simon 

Rattle. En particular, interpretó a Pamina en La reconocida 
producción de Barrie Kosky de La flauta mágica de Mozart en 

la Komische Oper de Berlín, seguida de una Gira internacional por Australia, Nueva 
Zelanda, Macao y Taiwán.
También ha disfrutado de un éxito notable en otros papeles, incluido el de Roxana (King 
Roger) en Chicago. Teatro de la Ópera, Hija (La Nariz) en el Teatro Real de Madrid, Tatya-
na (Eugene Onegin) y Donna Anna (Don Giovanni) en la Ópera Estatal Tchaikovsky de 
Perm.
En el escenario de la ópera debutará como Isolda, Manon Lescaut, Desdémona y Leono-
ra en Il Trovatore. Repetirá también sus aclamadas interpretaciones de Violetta Valery en 
La Traviata y el papel principal de la obra maestra de Dvořák Rusalka, actuando en Polo-
nia, España, Estonia y Eslovaquia.
Los aspectos más destacados de temporadas anteriores abarcaron numerosos progra-
mas sinfónicos con Sir Simon Rattle, incluyendo Cristo en el Monte de los Olivos de Bee-
thoven y su Sinfonía n.° 9 con el berlinés Philharmoniker, la Misa Glagolítica de Janáček 
con la Staatskapelle Berlin, el Stabat Mater de Szymanowski y Réquiem alemán de 
Brahms con la Orquesta Sinfónica de Londres. 
Actuó con orquestas destacadas, como la Filarmónica de Luxemburgo, la de Radio 
France, la Sinfónica de Viena, la Sinfónica de la Radio de Berlín, la Filarmónica Real, la 
Mahler Chamber Orchestra y la Nashville Symphony, entre otras, trabajando con dessta-
cados directores como Sir Colin Davis, Marek Janowski, Vladimir Jurowski, Marco Armi-
liato, Teodor Currentzis, Jesús López Cobos, Juanjo Mena y Massimo Zanetti.

Inició estudios de escena y música en el Teatre Princi-
pal de Palma de Mallorca, realizando su formación 

vocal con el maestro Francisco Lázaro. 
Asistió a cursos ofrecidos por S. Orfila, B. Giaiotti, E. 

Giménez, R. Giménez, A. M. Sánchez, E.Fiorillo, V. Cortes, 
G. Bumbry, D. Zajick, P. Azorín y al Centro de Perfecciona-

miento “Plácido Domingo” del Palau de les Arts Reina Sofía 
de Valencia dirigido por el Maestro A. Zedda.

Trabajó con los maestros Z. Metha, V. Gergiev, L. Maazel, J. 
Ma Moreno, I. Metzmacher, J.M. Pérez-Sierra, M. Ortega, E. 

García Asensio, O. Meir Wellber,G. Marcianò, O. Díaz, P. Halff-
ter, Y. Traub, A. Tomasello...  con La Fura dels Baus, H. Brod-

chaus, G. C. del Monaco, Ll. Pascual, E. Sagi, A. Romero, I. García, F. López, G. Deflo inter-
pretando, entre otros, los siguientes roles:  Schwertleite (Die Walküre-Wagner), Hécuba 
(Les Troyens-Berlioz), Santuzza y Mamma Lucia (Cavalleria Rustiscana-Mascagni), 
Abuela (Vida Breve-Falla), Marta y Pantalis (Mefistofele-Boito); de Puccini: Zia Principes-
sa y Abadesa (Suor Angelica), Zitta (Gianni Schicchi), Suzuki (Madame Butterfly); de 
Verdi: Azucena (Il Trovatore), Amneris (Aida), Fenena (Nabucco), Quickly (Falstaff), 
Emilia (Otello), Maddalena (Rigoletto).
Ha sido invitada por el teatro Real de Madrid, La Maestranza de Sevilla, Campoamor de 
Oviedo, Staatstheater Cottbus, Eskalduna de Bilbao, Baluarte Pamplona, Cervantes de 
Málaga, AAOS, Teatre Principal de Palma de Mallorca, Auditorio Nacional de Madrid, Gran 
Teatre del Liceu, Teatro de la Zarzuela y Palau de la Música de Valencia... entre otros.

Ganador de concursos internacionales como el 'Viñas' 
de Barcelona, el Concurso Internacional 'Francisco 

Alonso' de Madrid, el 'Luis Mariano' de Irún o el ‘Rocca 
delle Macie’ en Siena (Italia). 

A lo largo de su carrera ha actuado en teatros como el 
Teatro Real de Madrid, el Teatre del Liceu de Barcelona, el 

Palau de Les Arts Reina Sofía de Valencia, el Teatro de la 
Zarzuela de Madrid, el Auditorio Nacional de Madrid, el Pala-

cio de Ópera de La Coruña, el Teatro Campoamor de Oviedo, 
el Festival de Peralada, el Teatro Principal de Palma de Mallor-

ca, el Teatro Arriaga de Bilbao, el Teatro Villamarta de Jerez, el 
Teatro Comunale di Bologna, la Opera de Graz, el Bijloke Concert Hall en Gante (Bélgica), 
el Bunkamura Orchard Hall de Tokio y el Biwako Hall de Otsu (Japón).
Ha trabajado con prestigiosos directores de orquesta como Zubin Mehta, López Cobos, 
Guillermo García Calvo, José Ramón Tebar, David Parry, Donato Renzetti, Renato Palum-
bo, Steven Mercurio, Roberto Tolomelli, Reynald Giovaninetti, Gómez Martínez, Ramón 
Torrelledó, José Luis Temes, Maurizio Benini, Pablo Mielgo,Gianluca Marcianò y José 
María Moreno.
Entre sus roles operísticos destacan: La Traviata (Germont), Lucia di Lammermoor (En-
rico) Un Ballo in Maschera (Renato), La Bohème (Marcello), La Fille du Regiment (Sulpi-
ce), Faust (Valentin), Il barbiere di Siviglia (Figaro), Le Villi (Guglielmo), Il Segreto di 
Susanna (Conde Gil), Lucia di Lammermoor (Enrico), Il Trovatore (Conde di Luna), O 
Arame de Juan Durán, Rigoletto (Rigoletto), Don Giovanni (Don Giovanni), Maria di 
Rohan (Enrico), Luisa Miller (Miller), L’elisir d’amore (Belcore), La Traviata (Germont), Ro-
berto Devereux (Duque de Nottingham), Pagliacci (Silvio), Luisa Miller (Miller), El retablo 
de Maese Pedro (Don Quijote) y La Fattucchiera de V. Cuyás.

Natural de Bollullos Par del Condado (Huelva) estudia 
canto en Sevilla, en cuyo Conservatorio Profesional rea-

liza el Grado Profesional con la profesora Esperanza 
Melguizo y el maestro Carlos Aragón. 

En el Teatro de la Maestranza de Sevilla ha participado en 
diversas producciones destacando Don Giovanni (Maset-

to), La Bohème (Schaunard), La Flauta Mágica (Orador), El 
Barbero de Sevilla (Fiorello), Andrea Chénier (Fléville/Fou-

quier-Tinville) Adriana Lecouvreur (Principe de Bouillon), La 
fille du règiment (Hortensius) o Tannhäuser (Reinmar).

Otros proyectos destacados en los inicios de su carrera incluyen Nozze di Figaro (Conde) 
en la Opéra Grand Avignon, Tosca (Angelotti) en la Quincena Musical Donostiarra, Parte-
nope (Ormonte) en el Teatro Calderón de Valladolid así como Jérusalem (Soldado/Heral-
do) y Fanciulla del West (Jack Wallace) en ABAO-OLBE, Simon Boccanegra (Pietro) en el 
Cervantes de Málaga y Pescadores de perlas (Nourabad) en Ópera de Oviedo.

Recientes y próximos compromisos incluyen La bohème (Colline), La dama del alba 
(Abuelo) y Don Giovanni (Masetto) en Ópera de Oviedo, Alzira (Ataliba), Aida -Gala Tutto 
Verdi (Ramfis) y La Bohème (Colline) en Ópera de Bilbao (ABAO-OLBE), Tosca (Angelotti) 
en el Maestranza de Sevilla, Adriana Lecouvreur (Principe di Bouillon) en el Teatro Cer-
vantes de Málaga, Un ballo in maschera (Samuel) y Carmen (Zuñiga) en el Baluarte de 
Pamplona, El barbero de Sevilla (Basilio) en el Teatro Villamarta de Jerez, Tosca (Sciarro-
ne), El ángel de fuego (Siervo), Hadrian (Senador), Tristan und Isolde (Steuermann) y 
Medée (Coryphée) en el Teatro Real de Madrid, Ariadne auf Naxos (Lakai), Macbeth (Mé-
dico) y Turandot (Mandarino) en el Gran Teatre del Liceu, Il Trovatore (Ferrando) en 
Ópera de Vigo así como futuras producciones de Adriana Lecouvreur, Roméo et Juliette, 
I Lombardi, Madama Butterfly, Maria Stuarda o Carmen en los principales teatros y audi-
torios nacionales.

Nacido en Ourense, estudia Derecho en la Universidad 
de Salamanca, en cuyo Conservatorio inicia sus estudios 

de Canto. Posteriormente estudia en la Escuela Superior 
de Canto con Dolores Travesedo y Miguel Zanetti. 

Ha recibido Masterclasses de Francisco Araiza, Janine 
Reiss, Giulio Zappa, Francisco Ortiz, entre otros. Actual-

mente perfecciona su formación con Jack Livigni. César 
Gutiérrez ha trabajado como solista junto a directores 

como Christopher Hogwood, Jorge Rubio, Michele Errico, 
Javier Corcuera, Sabas Calvillo, entre otros y con directores 

de escena como Gustavo Tambascio, Horacio Rodriguez-Ara-
gón, Francisco Matilla, Francisco López, entre otros.  Ha inter-

pretado importantes papeles tanto del repertorio operístico (Alfredo en La Traviata, Ca-
varadossi en Tosca, Macduff en Macbeth, Rodolfo en La boheme, Don Jose en Carmen, 
Amadigi en Amadigi…) como zarzuelístico (José María en La Chulapona, Gustavo en 
Los Gavilanes, Lombardi en La Canción del Olvido, Rafael en La Dolorosa, Julián en La 
Verbena de la Paloma…). En las últimas temporadas ha cantado los papeles principales 
de Amadigi de Händel y El Retablo de Maese Pedro de Falla. Recientemente, también ha 
interpretado Die Zauberflöte de Mozart y la producción de Doña Francisquita en el Stad-
theater St. Gallen (Suiza) En febrero de 2019 fue seleccionado por José Carreras para 
participar junto a él en una gala lírica en el Auditorio Pedrotti de Pesaro. Recientemente 
ha tenido lugar su debut en el papel titular de Les Contes d’Hoffmann de Offenbach, La 
próxima temporada 23/24 debutará el papel de Don José de Carmen de Bizet en varios 
escenarios de Bélgica.

Natural de Vilagarcía de Arousa, es titulada con matrí-
cula de honor en Grado Superior de Música en la espe-

cialidad de Pedagogía del Lenguaje y la Enseñanza Musi-
cal y con Sobresaliente en Grado Superior de Música en 

la especialidad de Canto. Así mismo, posee el Máster Uni-
versitario en Investigación Musical.

Recibe clases de prestigiosos maestros de canto, desta-
cando Montserrat Caballé, Mariella Devia, Carlos Álvarez, 

Alicia Nafé o Giacomo Prestia
En 2015 gana la Segunda Mención de Honor a la Excelencia 

Musical de la Xunta de Galicia y publica su primer disco titula-
do Cantos da Terra.

Debuta a nivel nacional en la ópera en 2016 con el personaje de Anna de Nabucco en el 
Teatro Afundación de Vigo en la temporada lírica de Vigo. Posteriormente interpreta los 
roles de Condesa de Ceprano y Giovana de Rigoletto (2017), la Dama de Lady Macbeth 
de Macbeth (2018) y Berta de Il Barbieri di Siviglia (2019). Realiza diversas zarzuelas 
destacando los roles de Cantaora en La Verbena de la Paloma (2020), Rosa en Los Cla-
veles y Paloma en El Barberillo de Lavapiés. Ha interpretado como solista la Petite 
Messe Solennelle de Rossini, el Requiem en Re menor de Mozart, la Misa de la Corona-
ción de Mozart y el espectáculo de ópera infantil El barco fantasma coproducido con la 
Ópera de Oviedo. Ha sido protagonista del musical Balansiyyà del maestro José Rafael 
Pascual Vilaplana, que ha recorrido buena parte de la geografía gallega y alicantina. 
También ha colaborado con numerosas bandas de música gallegas en conciertos de 
ópera, zarzuela,bandas sonoras y música galega, grabando varios discos. Actualmente 
compagina la interpretación con la docencia.

Diego García Rodríguez naceu en Escarabote (A 
Coruña). Realiza os seus estudos musicais no 

Conservatorio de Santiago de Compostela e no 
Conservatorio de Lausanne nas especialidades 

de piano e música de cámara. Iníciase na direc-
ción de orquestra e recibe o seu Master artístico 

de dirección de orquestra na Hochschule der 
Künste Zürich da man do Profesor Johannes 

Schlaefli. Amplía os seus estudos con Diego Masson 
e foi seleccionado para participar no primeiro progra-

ma de xoves directores do prestixioso ensemble 
"London Sinfonietta".

Na temporada do  "Outono lírico" de "Amigos da Ópera de Vigo dirixe "Rigoletto", "Macbe-
th" e "Il Barbiere di Siviglia".

Dirixiu "Turandot", "Aida", "Don Carlo" e "Hansel und Gretel" no Teatro Real de Madrid; "Ma-
cbeth" na Opera Nacionala i Balet de Skopje; "Carmen" na Bałtycka Opera de Gdansk; 
"Madama Butterfly" e "Le nozze di Figaro" no Dartington Summer Festival, "Il Barbiere di 
Siviglia " e "Rigoletto" en Donostia; "Die Dreigroschenoper" para o Centro Dramático 
Galego, e as estreas mundiais de "It makes no difference ... " de Simone Spagnolo no 
Tête á Tête festival de Londres, "Die Träumenden Knaben" de Torsten Rasch en "The two 
Moors Festival" en Devon e "O Loro de Carlos V" de Nani García en A Coruña.

Os seus vindeiros compromisos operísticos destaca o debut no Gran Teatre del Liceu de 
Barcelona con "Turandot".

Como director convidado dirixe a Real Filharmonía de Galicia, Orquesta Sinfónica de 
Galicia, Orquesta Sinfónica de Castilla y León, Orquesta Sinfónica del Principado de 
Asturias, Orquestra de la Comunitat Valenciana, Orquesta de  Extremadura, Orquesta 
Filarmónica de Málaga, Bohuslav Martinů Philharmonic Zlín, Orchestre des Pays de 
Savoie, Akademicka Orkiestra Bydgoszcz, Orquesta nova da OSG (proyecto Sonfuturo), 
Dartington Festival Orchestra, OrchestrBerg de Praga e do ensemble instrumental 
suizo "Kypris".

Diego é membro fundador e director artístico do Taller Atlántico Contemporáneo (TAC), 
ensemble galego co que desenvolve unha intensa actividade a prol da difusión da 
música contemporánea e da súa relación con outras disciplinas artísticas. Co Taller 
Atlántico Contemporáneo preséntase no Auditorio Nacional de Madrid, Semana de 
Música Religiosa de Cuenca, Festival Internacional de Música y Danza de Granada, Fes-
tival Internacional de Santander e na Quincena musical Donostiarra.

Ignacio García es licenciado en dirección de escena 
por la Real Escuela Superior de Arte Dramático de 

Madrid y ganador del premio al mejor director y al mejor 
director joven de la Asociación de Directores de Escena 

de España y el I certamen de creación escénica organiza-
do por el Teatro Real de Madrid. Ha sido Director del Festi-

val Internacional de Teatro Clásico de Almagro, Adjunto a 
la Dirección Artística del Teatro Español de Madrid y es pro-

gramador del Festival Dramafest de México, de dramaturgia 
contemporánea, y creador y director artístico del programa 

Voces de la Lengua, un centro de creación en torno a la belle-
za del sonido del español en La Rioja, España.

Ha dirigido espectáculos dramáticos en el Teatro María Guerrero, Teatro Español de 
Madrid, Teatro Lope de Vega de Sevilla, la Compañía Nacional de Teatro Clásico y el 
Centro Dramático Nacional, el Teatro Colón de Bogotá, la Compañía Nacional de Teatro 
de México, en el DramaFest en Mexico D.F, el festival MESS de Sarajevo, el FIT de Cádiz, 
el Teatro Jan Kochanowski de Opole (Polonia), el INSAAC de Abidjan, el Teatro Nacional 
de Budapest (Hungría), el Festival Internacional de Teatro de Almada (Portugal), el Festi-
val Internacional de Teatro Clásico de Almagro, el de Scandicci en Italia, Mercosur en 
Córdoba (Argentina), MITEM de Budapest. el Festival de Teatro Hispano de Miami, Festi-
val Internacional de Chennai y de Calicut/Kozhikode en la India y el Festival Internacional 
Cervantino de Guanajuato.
En el campo lírico, ha realizado la puesta en escena de Dido and Aeneas de Purcell, La 
scala di seta de Rossini, Historia del soldado de Stravinski, La contadina de Hasse, Il 
sacrificio di Abramo de Camilla de Rossi, Il combattimento di Tancredi e Clorinda de 
Monteverdi, Cantata del café de Bach, The little sweep de Britten, Iberia de Albéniz, Adria-
no in Siria, La serva padrona y Livietta e Tracollo de Pergolesi, Oberto conte di san Boni-
facio, La forza del destino, Il trovatore, Aida, Macbeth, Rigoletto y Otello de Verdi, Mote-
cuzoma II de A. Vivaldi/Samuel Maynez, I Capuletti e i Montecchi y La sonnambula de 
Bellini, Lucia di Lammermoor, L’elisir d’amore, Emilia di Liverpool, Rita y Poliuto de Doni-
zetti, Il barbiere di Siviglia de Paisiello, Clementina de Boccherini, Faust de Gounod, Wer-
ther de Massenet, Susannah de Carlisle Floyd, Die Hochzeit des Camacho de Mendels-
sohn, Madama Butterfly y Tosca de Puccini, Hamlet de Thomás, Manfred de Schumann 
y Pagliacci de Leoncavallo.
En su carrera ha demostrado una especial sensibilidad por el repertorio español de 
todas las épocas,  llevándolo a múltiples países europeos y latinoamericanos, y frecuen-
tándolo con títulos como Ensalada de ensaladas con obras de Mateo Flecha y Garcimu-
ñoz, Égloga de Plácida y Vitoriano de Juan del Encina, Don Giovanni Tenorio de R. Carni-
cer, Il tutore burlato de Martín y Soler, Un avvertimento ai gelosi de Manuel García, Pan y 
Toros y Gloria y Peluca de Francisco Asenjo Barbieri, El estreno de una artista de J. Gaz-
tambide, Las Golondrinas de J. M. Usandizaga, La eterna canción, Black el payaso, La 
tabernera del puerto y Juan José de P. Sorozábal Las Labradoras de Murcia de A. Rodrí-
guez de Hita, La del Soto del parral de Soutullo y Vert, Marina de E. Arrieta, Los Gavilanes 
de Jacinto Guerrero, Las corsarias de Francisco Alonso y Cecilia Valdés de Gonzalo 
Roig. También ha dirigido Una noche española con Carmen – Zarzuela show para la Ca-
pital Europea de la Cultura Wroclaw 2016, galas de zarzuela en diversos países y el 
espectáculo flamenco Torera. También transita habitualmente por el repertorio contem-
poráneo, habiendo puesto en escena los estrenos de La Celestina de Joaquín Nin-Cul-
mel, Un parque de Luis de Pablo, Orfeo de Jesús Rueda, Il carro e i canti de Alessandro 
Solbiati y Oh, eternidad de Marta Lambertini.
Asimismo siempre ha mostrado una especial sensibilidad hacia la divulgación de la 
lírica para el público familiar e infantil, desarrollando proyectos para todos los públicos 
en España, Suiza, Polonia, Reino Unido, Alemania, México, Perú y Colombia, con títulos 
tan relevantes como El pequeño deshollinador de Benjamin Britten, Bastián y Bastiana y 
Las bodas de Figaro de W. A. Mozart, Palabras en la barriga de Vasco Negreiros, L’Ucella-
trice o La cazadora de pájaros de N. Jomelli y La Cantata del café de J. S. Bach. También 
ha participado en el diseño de proyectos líricos pedagógicos en el Teatro Real de 
Madrid, Ópera de Lausanne, Ópera de Bilbao, Ópera de La Coruña, Academia de la Ópera 
de Oslo, Schauspielhaus de Bremen, Opera Baltica de Gdansk, Palacio de Bellas Artes y 
Auditorio Nacional en México, Teatro Colón de Bogotá o Gran Teatro Nacional del Perú, 
colaborando con proyectos como Saludarte, Batuta o Sinfonía por el Perú. 

Ha dirigido espectáculos líricos en el Teatro Real, Zarzuela, Español, Albéniz y María 
Guerrero de Madrid, Arriaga y Euskalduna de Bilbao, Campoamor de Oviedo, Principal de 
Mahón, Pergolesi de Jesi, Ópera de Lausanne, García Barbón de Vigo, Jovellanos de 
Gijón, Colón de Coruña, Auditorio de León y en los festivales de Galicia, Mozart de A 
Coruña, Almagro, Niebla, Scandicci, Perelada, Aranjuez, Flamenco de Londres, Biennale 
de Venecia, el St. George’s Hall y el Liverpool Hall de Liverpool, la Schauspielhaus de 
Bremen, Opera Baltycka de Gdansk, Utrecht, Kursaal de San Sebastián, Teatro Principal 
de Mallorca, Teatro Verdi de Trieste, Herodes Ático de Atenas, Palacio de Bellas Artes, 
Auditorio Nacional, MUAC y el Teatro Julio Castillo de México D.F., el Gran Teatro Nacio-
nal de Lima, Teatro Colón de Bogotá, Teatr Wielky de Poznan, Opera de Wroclaw y el 
Teatro Alexandrinski de San Petersburgo. 

Su condición de músico le ha permitido colaborar como adaptador musical en diferen-
tes espectáculos en Europa y América, con directores del prestigio de Helena Pimenta, 
Mario Gas, Juan Carlos Pérez de la Fuente, Gonzalo Suárez, Ernesto Caballero y Juan 
Antonio Hormigón, además de firmar la música de sus propios espectáculos en Europa, 
América, Asia y África.

O proxecto da 
Orquestra Vigo 430 

nace no 2005, aínda 
que adquire a súa confi-

guración definitiva a par-
tires do 2014. O seu 

obxectivo principal é 
dotar á cidade dunha for-

mación orquestral profe-
sional, constituída na súa 

maior parte polos máis 
brillantes expoñentes das 

novas xeracións de músicos galegos, completándose con destacados músicos freelan-
ce do resto de España e do estranxeiro. Esta combinación entre talento propio e foráneo 
é unha característica esencial para a obtención do resultado artístico que este proxecto 
se marca como obxectivo.
Entre os principais retos que se afrontan está o do achegamento da música clásica a 
novos públicos potenciais, así como ás novas xeracións de oíntes, tratando de eliminar 
a barreira psicolóxica que -para gran parte da poboación- existe todavía á hora de ache-
garse a un concerto de música clásica.

A OV430 conta co patrocinio principal do Concello de Vigo, o que lle permite desenrolar 
anualmente unha tempada estable de concertos. Recentemente a Xunta de Galicia 
incluíuna tamén na súa programación de música clásica de cara aos actos culturáis de 
celebración do ano Xacobeo 2021-22.
A OV430 é asimesmo colaboradora dende o ano 2014 da Asociación Amigos da Ópera 
de Vigo, participando desde esa data en todas as súas tempadas operísticas.
A OV430 ten subscritos convenios de colaboración coa Universidade de Vigo, así como 
co Conservatorio Superior de Música de Vigo. É tamén «orquestra adherida» da Asocia-
ción Española de Orquestras Sinfónicas (AEOS). No ano 2014 a OV430 recibíu o premio 
«Martín Códax» da música galega.

PROPOSTA ARTÍSTICA
O proxecto musical da OV430 componse de tres liñas principais:
- Orquestra Sinfónica:
Constitúe o eixo principal do proxecto. O seu tamaño varía segundo o repertorio
para interpretar entre os 20 e 70 músicos.
- Orquestra Barroca:
Trátase de unha formación especializada na música do período barroco e preclásico
que emprega instrumentos de similares características aos da época na que a música
foi creada, asi como criterios musicais e técnicos históricamente informados.
- Ensemble:
Aproveitando a versatilidade que ofrece a formación sinfónica, no Ensemble Vigo
430 creanse para cada concerto formacións heteroxéneas e variadas de música de
cámara, ofrecendo ao público de ese xeito repertorios que en poucas ocasións
atópanse reunidos nun mesmo programa.

430 HZ
Un estándar de afinación e unha filosofía de traballo
A creación de estándares de afinación foi unha das principais razóns que permitiron a 
evolución da música orquestral, que músicos de diferentes países e cidades puidesen 
tocar xuntos en calquera parte unha mesma partitura e dun mesmo xeito.
Foron moitos os diferentes estándares de afinación musical ao longo da historia, e inclu-
so hoxe en día, a pesar de estar fixado pola Organización Internacional da Estandariza-
ción o la e 440 hz son moitas as orquestras que afinan en 443. Temos que ter en conta 
que esta estandarización non se produce ata o 1955 pero que dende a instauración da 
música tonal foron múltiples os intentos de regularización e varios os que acadaron un 
oco na historia da música.
A afinación a 430 Hz foi quizás a primeira baseada en estudios científicos e é coñecida 
como a afinación filosófica ou científica, por basearse na conveniencia matemática da 
mesma e constituíu un dos estándares más populares durante o período clásico. O 
proxecto Vigo 430 toma o nome desta afinación filosófica non polo seu interese en utili-
zala como estándar real, se non polos seus valores: o rigor, o carácter científico, o valor 
da argumentación e a importancia da pervivencia de propostas diferentes e da existen-
cia de alternativas. 

O Coro de Cámara 
Rías Baixas presentou-

se en xaneiro do 2014 
en Vigo coa finalidade 

de interpretar e promo-
ver a música coral dunha 

maneira específica e 
especializada.

Dende a súa creación,  par-
ticipou nunha ampla varie-

dade de actuacións, tanto 
organizadas pola propia 

agrupación como enmarcadas en ciclos e festivais recoñecidos como Outono Lírico, 
Vigo Sinfónico, Ciclo de Música Relixiosa de Barcia de Mera, Nas Ondas, Pórtico Sonoro, 
Explurart, Cooltural Cambados ou o Festival Groba. Nestas actuacións interpretáronse 
pezas destacadas do repertorio coral en auditorios e igrexas das catro provincias gale-
gas, tanto a cappella como acompañadas por instrumentos. 
Entre as obras interpretadas destacan a Petite Messe Solennelle de G. Rossini (versión 
para dous pianos), o Réquiem en Do menor de L. Cherubini, as Funeral Sentences and 
Music for the Funeral of Queen Mary de H. Purcell, a Krönungsmesse ou o Réquiem en 
Re menor de W. A. Mozart, o Réquiem en Re menor de G. Fauré ou o Gloria de A. Vivaldi. 
Destaca a súa participación, en colaboración con Amigos da Ópera de Vigo, nas repre-
sentacións de Rigoletto, Macbeth, Tosca, Il barbiere di Siviglia e Falstaff.
Traballou ao longo destes anos con agrupacións instrumentais como a Orquestra de 
Cámara Galega, a Orquestra Sinfónica de Galicia, a Orquestra Sinfónica Vigo 430 ou a 
Real Filharmonía de Galicia, así como o Ensemble Vigo 430, a Orquestra Barroca Vigo 
430, o ensemble Caspervek e o grupo de metais Tuvara Brass.
Ademáis de actuar habitualmente baixo as ordes do seu director titular, o coro tamén 
ten actuado baixo a dirección dos mestres Paul Goodwin, Rogelio Groba, Vicent Albero-
la, Diego García, Maximino Zumalave, Manuel Coves ou Lina Tur Bonet, entre outros. A 
formación colaborou con pianistas do talle de Alejo Amoedo, Carlos Enrique Pérez, Saúl 
Chapela e Brais González, actual director artístico, e ten acompañado a solistas como 
Beatriz Riobó, José Luis Vázquez ou Lucas López, entre outros.
Estreou obras como Van Comigo e a versión para orquestra de corda da cantata Anxos 
de Compostela de Rogelio Groba. Tamén a obra Duns folios que foron brancos,  de 
Miguel Matamoro, conxuntamente con outros coros de Galicia. Tamén unha serie de 
obras do compositor galego Juan Durán no marco do Solemne Peche da Porta Santa do 
ano 2022 na Catedral de Santiago de Compostela. Por outra banda, estrenouse a com-
posición coral inspirada nas sete Cantigas de Amigo de Martín Códax, a banda sonora 
para a película La Passion de Jeanne d’Arco, ensemble Caspervek ou a Sinfonietta xunto 
a Real Filharmonía de Galicia, todas elas compostas por Brais González.
Dentro do repertorio a cappella ten interpretado obras de compositores que abranguen 
todas as épocas da historia da música, tales como Cristóbal de Morales, Tomás Luis de 
Victoria, Wiliam Byrd, Johann Sebastian Bach, Wolfgang Amadeus Mozart, Félix Mendel-
ssohn, Charles Villiers Stanford e G. Forbes, entre outros. Ademáis, inclúe no seu reper-
torio obras de compositores galegos como por exemplo, Joam Trilho (Ingemisco, Euca-
rística), Julio Domínguez (Ave María), Daniel G. Artés (Alleluia) ou Francisco Rey Rivero 
(Dúas cantigas de namorada).

Brais González (Vigo, 1987) Estuda piano na Universida-
de Mozarteum de Salzburgocon Rolf Plagge, completan-

do a súa formación nos Conservatorios de Vigo e Oviedo.
Foi premiado, entre outros, no Concurso Internacional 

Ciudad de San Sebastián, o Concurso Internacional Cidade 
de Ferrol, o Concurs Ricard Viñes de Lleida ou o IV Con-

cours International Nikolaï Rubinstein de París.
Actuou como solista e músico de cámara nunha vintena de 

países europeos.  Como compositor as súas obras foron 
interpretadas en importantes escenarios do continente como 

o Conde Duque (Madrid), o Museo Nacional KUMU (Estonia), oAuditorio Baltais Fligelis 
(Letonia) ou a Galería Flux (Budapest). En agosto de 2022estreou a súa primeira ópera 
“Loba Branca” no Festival delle Nazione de Città di Castello (Italia) baseada nunha lenda 
tradicional da Serra do Courel.  Desde 2013 é director artístico do ensemble Caspervek, 
adicado a musicalizar filmes de cinema mudo e no ano 2023 asumiu a dirección artísti-
ca do Coro de Cámara Rías Baixas.

 

JAVIER FRANCO
Conte di luna



Debutó en el Teatro de la Zarzuela de Madrid con La 
fille du régiment.  

En su repertorio títulos como Norma (Bilbao), Don Carlo 
(Kopparberg , Split), Samson et Dalila (Mérida), I Pagliac-

ci y Cavalleria rusticana (Palma de Mallorca, Jerez, Stral-
sund, Szczecin), Tosca (Verona, Novosibirsk, Oviedo, Bari, 

Trieste, Niza, Torre del Lago, Treviso), La fanciulla del West 
(Torre del Lago), Le Villi (Mallorca), Aida (Málaga, Sabadell, 

Medinaceli), La Bohème (Verona, Mallorca, Gijón),  Carmen 
(Verona, Oviedo, Bilbao, Salerno), Turandot (Metropolitan 

Nueva York, Nápoles), La traviata (Módena, Piazenza, Caglia-
ri, Macerata), La battaglia di Legnano (Parma), Giovanna d’Arco (Bilbao), Macbeth (Vero-
na, Savonlinna, Oviedo, Málaga), Nabucco (Barcelona, Bilbao, Auckland, Udine) o El gato 
montés (Teatro de la Zarzuela, Oviedo).
Recientes y próximos compromisos incluyen: Canio (Pagliacci) en la Ópera de Limoges, 
Fernando (Goyescas) y Maurizio (Adriana Lecouvreur) en Ópera de Oviedo, Don José 
(Carmen) en el Baluarte de Pamplona, Alvaro (Forza del destino), Canio (Pagliacci) con
Amigos de la Ópera de A Coruña, Maurizio (Adriana Lecouvreur) y Canio/Turiddu (Pa-
gliacci/Cavalleria rusticana) en el Cervantes de Málaga, Paco (La vida breve) en el Maes-
tranza de Sevilla, Cavaradossi (Tosca) en Novosibirsk junto al prestigioso maestro 
Dmitri Jurowski, Ulises (Circe) en el Teatro de la Zarzuela de Madrid, Calaf (Turandot) y 
Cavaradossi (Tosca) en la Ópera Nacional de Praga o Cavaradossi (Tosca) en el Landes-
theater de Innsbruck.

Ganadora del prestigioso premio Queen Elisabeth de 
canto, también haa sido distinguida con el Primer 

Premio en el Concurso de Canciones Artísticas Polacas 
de Varsovia y Primer Premio en Oriente y Audiciones 

internacionales de West Artists en Nueva York, lo que la 
llevó a debutar en el Carnegie Hall.

Hizo su debut operístico en la Ópera Nacional de París en 
2004. Su debut en el Osterfestspiele Baden-Baden la vio 

como Blumenmädchen en Parsifal deWagner, interpretando 
con la Filarmónica de Berlín bajo la dirección de Sir Simon 

Rattle. En particular, interpretó a Pamina en La reconocida 
producción de Barrie Kosky de La flauta mágica de Mozart en 

la Komische Oper de Berlín, seguida de una Gira internacional por Australia, Nueva 
Zelanda, Macao y Taiwán.
También ha disfrutado de un éxito notable en otros papeles, incluido el de Roxana (King 
Roger) en Chicago. Teatro de la Ópera, Hija (La Nariz) en el Teatro Real de Madrid, Tatya-
na (Eugene Onegin) y Donna Anna (Don Giovanni) en la Ópera Estatal Tchaikovsky de 
Perm.
En el escenario de la ópera debutará como Isolda, Manon Lescaut, Desdémona y Leono-
ra en Il Trovatore. Repetirá también sus aclamadas interpretaciones de Violetta Valery en 
La Traviata y el papel principal de la obra maestra de Dvořák Rusalka, actuando en Polo-
nia, España, Estonia y Eslovaquia.
Los aspectos más destacados de temporadas anteriores abarcaron numerosos progra-
mas sinfónicos con Sir Simon Rattle, incluyendo Cristo en el Monte de los Olivos de Bee-
thoven y su Sinfonía n.° 9 con el berlinés Philharmoniker, la Misa Glagolítica de Janáček 
con la Staatskapelle Berlin, el Stabat Mater de Szymanowski y Réquiem alemán de 
Brahms con la Orquesta Sinfónica de Londres. 
Actuó con orquestas destacadas, como la Filarmónica de Luxemburgo, la de Radio 
France, la Sinfónica de Viena, la Sinfónica de la Radio de Berlín, la Filarmónica Real, la 
Mahler Chamber Orchestra y la Nashville Symphony, entre otras, trabajando con dessta-
cados directores como Sir Colin Davis, Marek Janowski, Vladimir Jurowski, Marco Armi-
liato, Teodor Currentzis, Jesús López Cobos, Juanjo Mena y Massimo Zanetti.

Inició estudios de escena y música en el Teatre Princi-
pal de Palma de Mallorca, realizando su formación 

vocal con el maestro Francisco Lázaro. 
Asistió a cursos ofrecidos por S. Orfila, B. Giaiotti, E. 

Giménez, R. Giménez, A. M. Sánchez, E.Fiorillo, V. Cortes, 
G. Bumbry, D. Zajick, P. Azorín y al Centro de Perfecciona-

miento “Plácido Domingo” del Palau de les Arts Reina Sofía 
de Valencia dirigido por el Maestro A. Zedda.

Trabajó con los maestros Z. Metha, V. Gergiev, L. Maazel, J. 
Ma Moreno, I. Metzmacher, J.M. Pérez-Sierra, M. Ortega, E. 

García Asensio, O. Meir Wellber,G. Marcianò, O. Díaz, P. Halff-
ter, Y. Traub, A. Tomasello...  con La Fura dels Baus, H. Brod-

chaus, G. C. del Monaco, Ll. Pascual, E. Sagi, A. Romero, I. García, F. López, G. Deflo inter-
pretando, entre otros, los siguientes roles:  Schwertleite (Die Walküre-Wagner), Hécuba 
(Les Troyens-Berlioz), Santuzza y Mamma Lucia (Cavalleria Rustiscana-Mascagni), 
Abuela (Vida Breve-Falla), Marta y Pantalis (Mefistofele-Boito); de Puccini: Zia Principes-
sa y Abadesa (Suor Angelica), Zitta (Gianni Schicchi), Suzuki (Madame Butterfly); de 
Verdi: Azucena (Il Trovatore), Amneris (Aida), Fenena (Nabucco), Quickly (Falstaff), 
Emilia (Otello), Maddalena (Rigoletto).
Ha sido invitada por el teatro Real de Madrid, La Maestranza de Sevilla, Campoamor de 
Oviedo, Staatstheater Cottbus, Eskalduna de Bilbao, Baluarte Pamplona, Cervantes de 
Málaga, AAOS, Teatre Principal de Palma de Mallorca, Auditorio Nacional de Madrid, Gran 
Teatre del Liceu, Teatro de la Zarzuela y Palau de la Música de Valencia... entre otros.

Ganador de concursos internacionales como el 'Viñas' 
de Barcelona, el Concurso Internacional 'Francisco 

Alonso' de Madrid, el 'Luis Mariano' de Irún o el ‘Rocca 
delle Macie’ en Siena (Italia). 

A lo largo de su carrera ha actuado en teatros como el 
Teatro Real de Madrid, el Teatre del Liceu de Barcelona, el 

Palau de Les Arts Reina Sofía de Valencia, el Teatro de la 
Zarzuela de Madrid, el Auditorio Nacional de Madrid, el Pala-

cio de Ópera de La Coruña, el Teatro Campoamor de Oviedo, 
el Festival de Peralada, el Teatro Principal de Palma de Mallor-

ca, el Teatro Arriaga de Bilbao, el Teatro Villamarta de Jerez, el 
Teatro Comunale di Bologna, la Opera de Graz, el Bijloke Concert Hall en Gante (Bélgica), 
el Bunkamura Orchard Hall de Tokio y el Biwako Hall de Otsu (Japón).
Ha trabajado con prestigiosos directores de orquesta como Zubin Mehta, López Cobos, 
Guillermo García Calvo, José Ramón Tebar, David Parry, Donato Renzetti, Renato Palum-
bo, Steven Mercurio, Roberto Tolomelli, Reynald Giovaninetti, Gómez Martínez, Ramón 
Torrelledó, José Luis Temes, Maurizio Benini, Pablo Mielgo,Gianluca Marcianò y José 
María Moreno.
Entre sus roles operísticos destacan: La Traviata (Germont), Lucia di Lammermoor (En-
rico) Un Ballo in Maschera (Renato), La Bohème (Marcello), La Fille du Regiment (Sulpi-
ce), Faust (Valentin), Il barbiere di Siviglia (Figaro), Le Villi (Guglielmo), Il Segreto di 
Susanna (Conde Gil), Lucia di Lammermoor (Enrico), Il Trovatore (Conde di Luna), O 
Arame de Juan Durán, Rigoletto (Rigoletto), Don Giovanni (Don Giovanni), Maria di 
Rohan (Enrico), Luisa Miller (Miller), L’elisir d’amore (Belcore), La Traviata (Germont), Ro-
berto Devereux (Duque de Nottingham), Pagliacci (Silvio), Luisa Miller (Miller), El retablo 
de Maese Pedro (Don Quijote) y La Fattucchiera de V. Cuyás.

Natural de Bollullos Par del Condado (Huelva) estudia 
canto en Sevilla, en cuyo Conservatorio Profesional rea-

liza el Grado Profesional con la profesora Esperanza 
Melguizo y el maestro Carlos Aragón. 

En el Teatro de la Maestranza de Sevilla ha participado en 
diversas producciones destacando Don Giovanni (Maset-

to), La Bohème (Schaunard), La Flauta Mágica (Orador), El 
Barbero de Sevilla (Fiorello), Andrea Chénier (Fléville/Fou-

quier-Tinville) Adriana Lecouvreur (Principe de Bouillon), La 
fille du règiment (Hortensius) o Tannhäuser (Reinmar).

Otros proyectos destacados en los inicios de su carrera incluyen Nozze di Figaro (Conde) 
en la Opéra Grand Avignon, Tosca (Angelotti) en la Quincena Musical Donostiarra, Parte-
nope (Ormonte) en el Teatro Calderón de Valladolid así como Jérusalem (Soldado/Heral-
do) y Fanciulla del West (Jack Wallace) en ABAO-OLBE, Simon Boccanegra (Pietro) en el 
Cervantes de Málaga y Pescadores de perlas (Nourabad) en Ópera de Oviedo.

Recientes y próximos compromisos incluyen La bohème (Colline), La dama del alba 
(Abuelo) y Don Giovanni (Masetto) en Ópera de Oviedo, Alzira (Ataliba), Aida -Gala Tutto 
Verdi (Ramfis) y La Bohème (Colline) en Ópera de Bilbao (ABAO-OLBE), Tosca (Angelotti) 
en el Maestranza de Sevilla, Adriana Lecouvreur (Principe di Bouillon) en el Teatro Cer-
vantes de Málaga, Un ballo in maschera (Samuel) y Carmen (Zuñiga) en el Baluarte de 
Pamplona, El barbero de Sevilla (Basilio) en el Teatro Villamarta de Jerez, Tosca (Sciarro-
ne), El ángel de fuego (Siervo), Hadrian (Senador), Tristan und Isolde (Steuermann) y 
Medée (Coryphée) en el Teatro Real de Madrid, Ariadne auf Naxos (Lakai), Macbeth (Mé-
dico) y Turandot (Mandarino) en el Gran Teatre del Liceu, Il Trovatore (Ferrando) en 
Ópera de Vigo así como futuras producciones de Adriana Lecouvreur, Roméo et Juliette, 
I Lombardi, Madama Butterfly, Maria Stuarda o Carmen en los principales teatros y audi-
torios nacionales.

Nacido en Ourense, estudia Derecho en la Universidad 
de Salamanca, en cuyo Conservatorio inicia sus estudios 

de Canto. Posteriormente estudia en la Escuela Superior 
de Canto con Dolores Travesedo y Miguel Zanetti. 

Ha recibido Masterclasses de Francisco Araiza, Janine 
Reiss, Giulio Zappa, Francisco Ortiz, entre otros. Actual-

mente perfecciona su formación con Jack Livigni. César 
Gutiérrez ha trabajado como solista junto a directores 

como Christopher Hogwood, Jorge Rubio, Michele Errico, 
Javier Corcuera, Sabas Calvillo, entre otros y con directores 

de escena como Gustavo Tambascio, Horacio Rodriguez-Ara-
gón, Francisco Matilla, Francisco López, entre otros.  Ha inter-

pretado importantes papeles tanto del repertorio operístico (Alfredo en La Traviata, Ca-
varadossi en Tosca, Macduff en Macbeth, Rodolfo en La boheme, Don Jose en Carmen, 
Amadigi en Amadigi…) como zarzuelístico (José María en La Chulapona, Gustavo en 
Los Gavilanes, Lombardi en La Canción del Olvido, Rafael en La Dolorosa, Julián en La 
Verbena de la Paloma…). En las últimas temporadas ha cantado los papeles principales 
de Amadigi de Händel y El Retablo de Maese Pedro de Falla. Recientemente, también ha 
interpretado Die Zauberflöte de Mozart y la producción de Doña Francisquita en el Stad-
theater St. Gallen (Suiza) En febrero de 2019 fue seleccionado por José Carreras para 
participar junto a él en una gala lírica en el Auditorio Pedrotti de Pesaro. Recientemente 
ha tenido lugar su debut en el papel titular de Les Contes d’Hoffmann de Offenbach, La 
próxima temporada 23/24 debutará el papel de Don José de Carmen de Bizet en varios 
escenarios de Bélgica.

Natural de Vilagarcía de Arousa, es titulada con matrí-
cula de honor en Grado Superior de Música en la espe-

cialidad de Pedagogía del Lenguaje y la Enseñanza Musi-
cal y con Sobresaliente en Grado Superior de Música en 

la especialidad de Canto. Así mismo, posee el Máster Uni-
versitario en Investigación Musical.

Recibe clases de prestigiosos maestros de canto, desta-
cando Montserrat Caballé, Mariella Devia, Carlos Álvarez, 

Alicia Nafé o Giacomo Prestia
En 2015 gana la Segunda Mención de Honor a la Excelencia 

Musical de la Xunta de Galicia y publica su primer disco titula-
do Cantos da Terra.

Debuta a nivel nacional en la ópera en 2016 con el personaje de Anna de Nabucco en el 
Teatro Afundación de Vigo en la temporada lírica de Vigo. Posteriormente interpreta los 
roles de Condesa de Ceprano y Giovana de Rigoletto (2017), la Dama de Lady Macbeth 
de Macbeth (2018) y Berta de Il Barbieri di Siviglia (2019). Realiza diversas zarzuelas 
destacando los roles de Cantaora en La Verbena de la Paloma (2020), Rosa en Los Cla-
veles y Paloma en El Barberillo de Lavapiés. Ha interpretado como solista la Petite 
Messe Solennelle de Rossini, el Requiem en Re menor de Mozart, la Misa de la Corona-
ción de Mozart y el espectáculo de ópera infantil El barco fantasma coproducido con la 
Ópera de Oviedo. Ha sido protagonista del musical Balansiyyà del maestro José Rafael 
Pascual Vilaplana, que ha recorrido buena parte de la geografía gallega y alicantina. 
También ha colaborado con numerosas bandas de música gallegas en conciertos de 
ópera, zarzuela,bandas sonoras y música galega, grabando varios discos. Actualmente 
compagina la interpretación con la docencia.

Diego García Rodríguez naceu en Escarabote (A 
Coruña). Realiza os seus estudos musicais no 

Conservatorio de Santiago de Compostela e no 
Conservatorio de Lausanne nas especialidades 

de piano e música de cámara. Iníciase na direc-
ción de orquestra e recibe o seu Master artístico 

de dirección de orquestra na Hochschule der 
Künste Zürich da man do Profesor Johannes 

Schlaefli. Amplía os seus estudos con Diego Masson 
e foi seleccionado para participar no primeiro progra-

ma de xoves directores do prestixioso ensemble 
"London Sinfonietta".

Na temporada do  "Outono lírico" de "Amigos da Ópera de Vigo dirixe "Rigoletto", "Macbe-
th" e "Il Barbiere di Siviglia".

Dirixiu "Turandot", "Aida", "Don Carlo" e "Hansel und Gretel" no Teatro Real de Madrid; "Ma-
cbeth" na Opera Nacionala i Balet de Skopje; "Carmen" na Bałtycka Opera de Gdansk; 
"Madama Butterfly" e "Le nozze di Figaro" no Dartington Summer Festival, "Il Barbiere di 
Siviglia " e "Rigoletto" en Donostia; "Die Dreigroschenoper" para o Centro Dramático 
Galego, e as estreas mundiais de "It makes no difference ... " de Simone Spagnolo no 
Tête á Tête festival de Londres, "Die Träumenden Knaben" de Torsten Rasch en "The two 
Moors Festival" en Devon e "O Loro de Carlos V" de Nani García en A Coruña.

Os seus vindeiros compromisos operísticos destaca o debut no Gran Teatre del Liceu de 
Barcelona con "Turandot".

Como director convidado dirixe a Real Filharmonía de Galicia, Orquesta Sinfónica de 
Galicia, Orquesta Sinfónica de Castilla y León, Orquesta Sinfónica del Principado de 
Asturias, Orquestra de la Comunitat Valenciana, Orquesta de  Extremadura, Orquesta 
Filarmónica de Málaga, Bohuslav Martinů Philharmonic Zlín, Orchestre des Pays de 
Savoie, Akademicka Orkiestra Bydgoszcz, Orquesta nova da OSG (proyecto Sonfuturo), 
Dartington Festival Orchestra, OrchestrBerg de Praga e do ensemble instrumental 
suizo "Kypris".

Diego é membro fundador e director artístico do Taller Atlántico Contemporáneo (TAC), 
ensemble galego co que desenvolve unha intensa actividade a prol da difusión da 
música contemporánea e da súa relación con outras disciplinas artísticas. Co Taller 
Atlántico Contemporáneo preséntase no Auditorio Nacional de Madrid, Semana de 
Música Religiosa de Cuenca, Festival Internacional de Música y Danza de Granada, Fes-
tival Internacional de Santander e na Quincena musical Donostiarra.

Ignacio García es licenciado en dirección de escena 
por la Real Escuela Superior de Arte Dramático de 

Madrid y ganador del premio al mejor director y al mejor 
director joven de la Asociación de Directores de Escena 

de España y el I certamen de creación escénica organiza-
do por el Teatro Real de Madrid. Ha sido Director del Festi-

val Internacional de Teatro Clásico de Almagro, Adjunto a 
la Dirección Artística del Teatro Español de Madrid y es pro-

gramador del Festival Dramafest de México, de dramaturgia 
contemporánea, y creador y director artístico del programa 

Voces de la Lengua, un centro de creación en torno a la belle-
za del sonido del español en La Rioja, España.

Ha dirigido espectáculos dramáticos en el Teatro María Guerrero, Teatro Español de 
Madrid, Teatro Lope de Vega de Sevilla, la Compañía Nacional de Teatro Clásico y el 
Centro Dramático Nacional, el Teatro Colón de Bogotá, la Compañía Nacional de Teatro 
de México, en el DramaFest en Mexico D.F, el festival MESS de Sarajevo, el FIT de Cádiz, 
el Teatro Jan Kochanowski de Opole (Polonia), el INSAAC de Abidjan, el Teatro Nacional 
de Budapest (Hungría), el Festival Internacional de Teatro de Almada (Portugal), el Festi-
val Internacional de Teatro Clásico de Almagro, el de Scandicci en Italia, Mercosur en 
Córdoba (Argentina), MITEM de Budapest. el Festival de Teatro Hispano de Miami, Festi-
val Internacional de Chennai y de Calicut/Kozhikode en la India y el Festival Internacional 
Cervantino de Guanajuato.
En el campo lírico, ha realizado la puesta en escena de Dido and Aeneas de Purcell, La 
scala di seta de Rossini, Historia del soldado de Stravinski, La contadina de Hasse, Il 
sacrificio di Abramo de Camilla de Rossi, Il combattimento di Tancredi e Clorinda de 
Monteverdi, Cantata del café de Bach, The little sweep de Britten, Iberia de Albéniz, Adria-
no in Siria, La serva padrona y Livietta e Tracollo de Pergolesi, Oberto conte di san Boni-
facio, La forza del destino, Il trovatore, Aida, Macbeth, Rigoletto y Otello de Verdi, Mote-
cuzoma II de A. Vivaldi/Samuel Maynez, I Capuletti e i Montecchi y La sonnambula de 
Bellini, Lucia di Lammermoor, L’elisir d’amore, Emilia di Liverpool, Rita y Poliuto de Doni-
zetti, Il barbiere di Siviglia de Paisiello, Clementina de Boccherini, Faust de Gounod, Wer-
ther de Massenet, Susannah de Carlisle Floyd, Die Hochzeit des Camacho de Mendels-
sohn, Madama Butterfly y Tosca de Puccini, Hamlet de Thomás, Manfred de Schumann 
y Pagliacci de Leoncavallo.
En su carrera ha demostrado una especial sensibilidad por el repertorio español de 
todas las épocas,  llevándolo a múltiples países europeos y latinoamericanos, y frecuen-
tándolo con títulos como Ensalada de ensaladas con obras de Mateo Flecha y Garcimu-
ñoz, Égloga de Plácida y Vitoriano de Juan del Encina, Don Giovanni Tenorio de R. Carni-
cer, Il tutore burlato de Martín y Soler, Un avvertimento ai gelosi de Manuel García, Pan y 
Toros y Gloria y Peluca de Francisco Asenjo Barbieri, El estreno de una artista de J. Gaz-
tambide, Las Golondrinas de J. M. Usandizaga, La eterna canción, Black el payaso, La 
tabernera del puerto y Juan José de P. Sorozábal Las Labradoras de Murcia de A. Rodrí-
guez de Hita, La del Soto del parral de Soutullo y Vert, Marina de E. Arrieta, Los Gavilanes 
de Jacinto Guerrero, Las corsarias de Francisco Alonso y Cecilia Valdés de Gonzalo 
Roig. También ha dirigido Una noche española con Carmen – Zarzuela show para la Ca-
pital Europea de la Cultura Wroclaw 2016, galas de zarzuela en diversos países y el 
espectáculo flamenco Torera. También transita habitualmente por el repertorio contem-
poráneo, habiendo puesto en escena los estrenos de La Celestina de Joaquín Nin-Cul-
mel, Un parque de Luis de Pablo, Orfeo de Jesús Rueda, Il carro e i canti de Alessandro 
Solbiati y Oh, eternidad de Marta Lambertini.
Asimismo siempre ha mostrado una especial sensibilidad hacia la divulgación de la 
lírica para el público familiar e infantil, desarrollando proyectos para todos los públicos 
en España, Suiza, Polonia, Reino Unido, Alemania, México, Perú y Colombia, con títulos 
tan relevantes como El pequeño deshollinador de Benjamin Britten, Bastián y Bastiana y 
Las bodas de Figaro de W. A. Mozart, Palabras en la barriga de Vasco Negreiros, L’Ucella-
trice o La cazadora de pájaros de N. Jomelli y La Cantata del café de J. S. Bach. También 
ha participado en el diseño de proyectos líricos pedagógicos en el Teatro Real de 
Madrid, Ópera de Lausanne, Ópera de Bilbao, Ópera de La Coruña, Academia de la Ópera 
de Oslo, Schauspielhaus de Bremen, Opera Baltica de Gdansk, Palacio de Bellas Artes y 
Auditorio Nacional en México, Teatro Colón de Bogotá o Gran Teatro Nacional del Perú, 
colaborando con proyectos como Saludarte, Batuta o Sinfonía por el Perú. 

Ha dirigido espectáculos líricos en el Teatro Real, Zarzuela, Español, Albéniz y María 
Guerrero de Madrid, Arriaga y Euskalduna de Bilbao, Campoamor de Oviedo, Principal de 
Mahón, Pergolesi de Jesi, Ópera de Lausanne, García Barbón de Vigo, Jovellanos de 
Gijón, Colón de Coruña, Auditorio de León y en los festivales de Galicia, Mozart de A 
Coruña, Almagro, Niebla, Scandicci, Perelada, Aranjuez, Flamenco de Londres, Biennale 
de Venecia, el St. George’s Hall y el Liverpool Hall de Liverpool, la Schauspielhaus de 
Bremen, Opera Baltycka de Gdansk, Utrecht, Kursaal de San Sebastián, Teatro Principal 
de Mallorca, Teatro Verdi de Trieste, Herodes Ático de Atenas, Palacio de Bellas Artes, 
Auditorio Nacional, MUAC y el Teatro Julio Castillo de México D.F., el Gran Teatro Nacio-
nal de Lima, Teatro Colón de Bogotá, Teatr Wielky de Poznan, Opera de Wroclaw y el 
Teatro Alexandrinski de San Petersburgo. 

Su condición de músico le ha permitido colaborar como adaptador musical en diferen-
tes espectáculos en Europa y América, con directores del prestigio de Helena Pimenta, 
Mario Gas, Juan Carlos Pérez de la Fuente, Gonzalo Suárez, Ernesto Caballero y Juan 
Antonio Hormigón, además de firmar la música de sus propios espectáculos en Europa, 
América, Asia y África.

O proxecto da 
Orquestra Vigo 430 

nace no 2005, aínda 
que adquire a súa confi-

guración definitiva a par-
tires do 2014. O seu 

obxectivo principal é 
dotar á cidade dunha for-

mación orquestral profe-
sional, constituída na súa 

maior parte polos máis 
brillantes expoñentes das 

novas xeracións de músicos galegos, completándose con destacados músicos freelan-
ce do resto de España e do estranxeiro. Esta combinación entre talento propio e foráneo 
é unha característica esencial para a obtención do resultado artístico que este proxecto 
se marca como obxectivo.
Entre os principais retos que se afrontan está o do achegamento da música clásica a 
novos públicos potenciais, así como ás novas xeracións de oíntes, tratando de eliminar 
a barreira psicolóxica que -para gran parte da poboación- existe todavía á hora de ache-
garse a un concerto de música clásica.

A OV430 conta co patrocinio principal do Concello de Vigo, o que lle permite desenrolar 
anualmente unha tempada estable de concertos. Recentemente a Xunta de Galicia 
incluíuna tamén na súa programación de música clásica de cara aos actos culturáis de 
celebración do ano Xacobeo 2021-22.
A OV430 é asimesmo colaboradora dende o ano 2014 da Asociación Amigos da Ópera 
de Vigo, participando desde esa data en todas as súas tempadas operísticas.
A OV430 ten subscritos convenios de colaboración coa Universidade de Vigo, así como 
co Conservatorio Superior de Música de Vigo. É tamén «orquestra adherida» da Asocia-
ción Española de Orquestras Sinfónicas (AEOS). No ano 2014 a OV430 recibíu o premio 
«Martín Códax» da música galega.

PROPOSTA ARTÍSTICA
O proxecto musical da OV430 componse de tres liñas principais:
- Orquestra Sinfónica:
Constitúe o eixo principal do proxecto. O seu tamaño varía segundo o repertorio
para interpretar entre os 20 e 70 músicos.
- Orquestra Barroca:
Trátase de unha formación especializada na música do período barroco e preclásico
que emprega instrumentos de similares características aos da época na que a música
foi creada, asi como criterios musicais e técnicos históricamente informados.
- Ensemble:
Aproveitando a versatilidade que ofrece a formación sinfónica, no Ensemble Vigo
430 creanse para cada concerto formacións heteroxéneas e variadas de música de
cámara, ofrecendo ao público de ese xeito repertorios que en poucas ocasións
atópanse reunidos nun mesmo programa.

430 HZ
Un estándar de afinación e unha filosofía de traballo
A creación de estándares de afinación foi unha das principais razóns que permitiron a 
evolución da música orquestral, que músicos de diferentes países e cidades puidesen 
tocar xuntos en calquera parte unha mesma partitura e dun mesmo xeito.
Foron moitos os diferentes estándares de afinación musical ao longo da historia, e inclu-
so hoxe en día, a pesar de estar fixado pola Organización Internacional da Estandariza-
ción o la e 440 hz son moitas as orquestras que afinan en 443. Temos que ter en conta 
que esta estandarización non se produce ata o 1955 pero que dende a instauración da 
música tonal foron múltiples os intentos de regularización e varios os que acadaron un 
oco na historia da música.
A afinación a 430 Hz foi quizás a primeira baseada en estudios científicos e é coñecida 
como a afinación filosófica ou científica, por basearse na conveniencia matemática da 
mesma e constituíu un dos estándares más populares durante o período clásico. O 
proxecto Vigo 430 toma o nome desta afinación filosófica non polo seu interese en utili-
zala como estándar real, se non polos seus valores: o rigor, o carácter científico, o valor 
da argumentación e a importancia da pervivencia de propostas diferentes e da existen-
cia de alternativas. 

O Coro de Cámara 
Rías Baixas presentou-

se en xaneiro do 2014 
en Vigo coa finalidade 

de interpretar e promo-
ver a música coral dunha 

maneira específica e 
especializada.

Dende a súa creación,  par-
ticipou nunha ampla varie-

dade de actuacións, tanto 
organizadas pola propia 

agrupación como enmarcadas en ciclos e festivais recoñecidos como Outono Lírico, 
Vigo Sinfónico, Ciclo de Música Relixiosa de Barcia de Mera, Nas Ondas, Pórtico Sonoro, 
Explurart, Cooltural Cambados ou o Festival Groba. Nestas actuacións interpretáronse 
pezas destacadas do repertorio coral en auditorios e igrexas das catro provincias gale-
gas, tanto a cappella como acompañadas por instrumentos. 
Entre as obras interpretadas destacan a Petite Messe Solennelle de G. Rossini (versión 
para dous pianos), o Réquiem en Do menor de L. Cherubini, as Funeral Sentences and 
Music for the Funeral of Queen Mary de H. Purcell, a Krönungsmesse ou o Réquiem en 
Re menor de W. A. Mozart, o Réquiem en Re menor de G. Fauré ou o Gloria de A. Vivaldi. 
Destaca a súa participación, en colaboración con Amigos da Ópera de Vigo, nas repre-
sentacións de Rigoletto, Macbeth, Tosca, Il barbiere di Siviglia e Falstaff.
Traballou ao longo destes anos con agrupacións instrumentais como a Orquestra de 
Cámara Galega, a Orquestra Sinfónica de Galicia, a Orquestra Sinfónica Vigo 430 ou a 
Real Filharmonía de Galicia, así como o Ensemble Vigo 430, a Orquestra Barroca Vigo 
430, o ensemble Caspervek e o grupo de metais Tuvara Brass.
Ademáis de actuar habitualmente baixo as ordes do seu director titular, o coro tamén 
ten actuado baixo a dirección dos mestres Paul Goodwin, Rogelio Groba, Vicent Albero-
la, Diego García, Maximino Zumalave, Manuel Coves ou Lina Tur Bonet, entre outros. A 
formación colaborou con pianistas do talle de Alejo Amoedo, Carlos Enrique Pérez, Saúl 
Chapela e Brais González, actual director artístico, e ten acompañado a solistas como 
Beatriz Riobó, José Luis Vázquez ou Lucas López, entre outros.
Estreou obras como Van Comigo e a versión para orquestra de corda da cantata Anxos 
de Compostela de Rogelio Groba. Tamén a obra Duns folios que foron brancos,  de 
Miguel Matamoro, conxuntamente con outros coros de Galicia. Tamén unha serie de 
obras do compositor galego Juan Durán no marco do Solemne Peche da Porta Santa do 
ano 2022 na Catedral de Santiago de Compostela. Por outra banda, estrenouse a com-
posición coral inspirada nas sete Cantigas de Amigo de Martín Códax, a banda sonora 
para a película La Passion de Jeanne d’Arco, ensemble Caspervek ou a Sinfonietta xunto 
a Real Filharmonía de Galicia, todas elas compostas por Brais González.
Dentro do repertorio a cappella ten interpretado obras de compositores que abranguen 
todas as épocas da historia da música, tales como Cristóbal de Morales, Tomás Luis de 
Victoria, Wiliam Byrd, Johann Sebastian Bach, Wolfgang Amadeus Mozart, Félix Mendel-
ssohn, Charles Villiers Stanford e G. Forbes, entre outros. Ademáis, inclúe no seu reper-
torio obras de compositores galegos como por exemplo, Joam Trilho (Ingemisco, Euca-
rística), Julio Domínguez (Ave María), Daniel G. Artés (Alleluia) ou Francisco Rey Rivero 
(Dúas cantigas de namorada).

Brais González (Vigo, 1987) Estuda piano na Universida-
de Mozarteum de Salzburgocon Rolf Plagge, completan-

do a súa formación nos Conservatorios de Vigo e Oviedo.
Foi premiado, entre outros, no Concurso Internacional 

Ciudad de San Sebastián, o Concurso Internacional Cidade 
de Ferrol, o Concurs Ricard Viñes de Lleida ou o IV Con-

cours International Nikolaï Rubinstein de París.
Actuou como solista e músico de cámara nunha vintena de 

países europeos.  Como compositor as súas obras foron 
interpretadas en importantes escenarios do continente como 

o Conde Duque (Madrid), o Museo Nacional KUMU (Estonia), oAuditorio Baltais Fligelis 
(Letonia) ou a Galería Flux (Budapest). En agosto de 2022estreou a súa primeira ópera 
“Loba Branca” no Festival delle Nazione de Città di Castello (Italia) baseada nunha lenda 
tradicional da Serra do Courel.  Desde 2013 é director artístico do ensemble Caspervek, 
adicado a musicalizar filmes de cinema mudo e no ano 2023 asumiu a dirección artísti-
ca do Coro de Cámara Rías Baixas.

 

DAVID LAGARES
Ferrando



Debutó en el Teatro de la Zarzuela de Madrid con La 
fille du régiment.  

En su repertorio títulos como Norma (Bilbao), Don Carlo 
(Kopparberg , Split), Samson et Dalila (Mérida), I Pagliac-

ci y Cavalleria rusticana (Palma de Mallorca, Jerez, Stral-
sund, Szczecin), Tosca (Verona, Novosibirsk, Oviedo, Bari, 

Trieste, Niza, Torre del Lago, Treviso), La fanciulla del West 
(Torre del Lago), Le Villi (Mallorca), Aida (Málaga, Sabadell, 

Medinaceli), La Bohème (Verona, Mallorca, Gijón),  Carmen 
(Verona, Oviedo, Bilbao, Salerno), Turandot (Metropolitan 

Nueva York, Nápoles), La traviata (Módena, Piazenza, Caglia-
ri, Macerata), La battaglia di Legnano (Parma), Giovanna d’Arco (Bilbao), Macbeth (Vero-
na, Savonlinna, Oviedo, Málaga), Nabucco (Barcelona, Bilbao, Auckland, Udine) o El gato 
montés (Teatro de la Zarzuela, Oviedo).
Recientes y próximos compromisos incluyen: Canio (Pagliacci) en la Ópera de Limoges, 
Fernando (Goyescas) y Maurizio (Adriana Lecouvreur) en Ópera de Oviedo, Don José 
(Carmen) en el Baluarte de Pamplona, Alvaro (Forza del destino), Canio (Pagliacci) con
Amigos de la Ópera de A Coruña, Maurizio (Adriana Lecouvreur) y Canio/Turiddu (Pa-
gliacci/Cavalleria rusticana) en el Cervantes de Málaga, Paco (La vida breve) en el Maes-
tranza de Sevilla, Cavaradossi (Tosca) en Novosibirsk junto al prestigioso maestro 
Dmitri Jurowski, Ulises (Circe) en el Teatro de la Zarzuela de Madrid, Calaf (Turandot) y 
Cavaradossi (Tosca) en la Ópera Nacional de Praga o Cavaradossi (Tosca) en el Landes-
theater de Innsbruck.

Ganadora del prestigioso premio Queen Elisabeth de 
canto, también haa sido distinguida con el Primer 

Premio en el Concurso de Canciones Artísticas Polacas 
de Varsovia y Primer Premio en Oriente y Audiciones 

internacionales de West Artists en Nueva York, lo que la 
llevó a debutar en el Carnegie Hall.

Hizo su debut operístico en la Ópera Nacional de París en 
2004. Su debut en el Osterfestspiele Baden-Baden la vio 

como Blumenmädchen en Parsifal deWagner, interpretando 
con la Filarmónica de Berlín bajo la dirección de Sir Simon 

Rattle. En particular, interpretó a Pamina en La reconocida 
producción de Barrie Kosky de La flauta mágica de Mozart en 

la Komische Oper de Berlín, seguida de una Gira internacional por Australia, Nueva 
Zelanda, Macao y Taiwán.
También ha disfrutado de un éxito notable en otros papeles, incluido el de Roxana (King 
Roger) en Chicago. Teatro de la Ópera, Hija (La Nariz) en el Teatro Real de Madrid, Tatya-
na (Eugene Onegin) y Donna Anna (Don Giovanni) en la Ópera Estatal Tchaikovsky de 
Perm.
En el escenario de la ópera debutará como Isolda, Manon Lescaut, Desdémona y Leono-
ra en Il Trovatore. Repetirá también sus aclamadas interpretaciones de Violetta Valery en 
La Traviata y el papel principal de la obra maestra de Dvořák Rusalka, actuando en Polo-
nia, España, Estonia y Eslovaquia.
Los aspectos más destacados de temporadas anteriores abarcaron numerosos progra-
mas sinfónicos con Sir Simon Rattle, incluyendo Cristo en el Monte de los Olivos de Bee-
thoven y su Sinfonía n.° 9 con el berlinés Philharmoniker, la Misa Glagolítica de Janáček 
con la Staatskapelle Berlin, el Stabat Mater de Szymanowski y Réquiem alemán de 
Brahms con la Orquesta Sinfónica de Londres. 
Actuó con orquestas destacadas, como la Filarmónica de Luxemburgo, la de Radio 
France, la Sinfónica de Viena, la Sinfónica de la Radio de Berlín, la Filarmónica Real, la 
Mahler Chamber Orchestra y la Nashville Symphony, entre otras, trabajando con dessta-
cados directores como Sir Colin Davis, Marek Janowski, Vladimir Jurowski, Marco Armi-
liato, Teodor Currentzis, Jesús López Cobos, Juanjo Mena y Massimo Zanetti.

Inició estudios de escena y música en el Teatre Princi-
pal de Palma de Mallorca, realizando su formación 

vocal con el maestro Francisco Lázaro. 
Asistió a cursos ofrecidos por S. Orfila, B. Giaiotti, E. 

Giménez, R. Giménez, A. M. Sánchez, E.Fiorillo, V. Cortes, 
G. Bumbry, D. Zajick, P. Azorín y al Centro de Perfecciona-

miento “Plácido Domingo” del Palau de les Arts Reina Sofía 
de Valencia dirigido por el Maestro A. Zedda.

Trabajó con los maestros Z. Metha, V. Gergiev, L. Maazel, J. 
Ma Moreno, I. Metzmacher, J.M. Pérez-Sierra, M. Ortega, E. 

García Asensio, O. Meir Wellber,G. Marcianò, O. Díaz, P. Halff-
ter, Y. Traub, A. Tomasello...  con La Fura dels Baus, H. Brod-

chaus, G. C. del Monaco, Ll. Pascual, E. Sagi, A. Romero, I. García, F. López, G. Deflo inter-
pretando, entre otros, los siguientes roles:  Schwertleite (Die Walküre-Wagner), Hécuba 
(Les Troyens-Berlioz), Santuzza y Mamma Lucia (Cavalleria Rustiscana-Mascagni), 
Abuela (Vida Breve-Falla), Marta y Pantalis (Mefistofele-Boito); de Puccini: Zia Principes-
sa y Abadesa (Suor Angelica), Zitta (Gianni Schicchi), Suzuki (Madame Butterfly); de 
Verdi: Azucena (Il Trovatore), Amneris (Aida), Fenena (Nabucco), Quickly (Falstaff), 
Emilia (Otello), Maddalena (Rigoletto).
Ha sido invitada por el teatro Real de Madrid, La Maestranza de Sevilla, Campoamor de 
Oviedo, Staatstheater Cottbus, Eskalduna de Bilbao, Baluarte Pamplona, Cervantes de 
Málaga, AAOS, Teatre Principal de Palma de Mallorca, Auditorio Nacional de Madrid, Gran 
Teatre del Liceu, Teatro de la Zarzuela y Palau de la Música de Valencia... entre otros.

Ganador de concursos internacionales como el 'Viñas' 
de Barcelona, el Concurso Internacional 'Francisco 

Alonso' de Madrid, el 'Luis Mariano' de Irún o el ‘Rocca 
delle Macie’ en Siena (Italia). 

A lo largo de su carrera ha actuado en teatros como el 
Teatro Real de Madrid, el Teatre del Liceu de Barcelona, el 

Palau de Les Arts Reina Sofía de Valencia, el Teatro de la 
Zarzuela de Madrid, el Auditorio Nacional de Madrid, el Pala-

cio de Ópera de La Coruña, el Teatro Campoamor de Oviedo, 
el Festival de Peralada, el Teatro Principal de Palma de Mallor-

ca, el Teatro Arriaga de Bilbao, el Teatro Villamarta de Jerez, el 
Teatro Comunale di Bologna, la Opera de Graz, el Bijloke Concert Hall en Gante (Bélgica), 
el Bunkamura Orchard Hall de Tokio y el Biwako Hall de Otsu (Japón).
Ha trabajado con prestigiosos directores de orquesta como Zubin Mehta, López Cobos, 
Guillermo García Calvo, José Ramón Tebar, David Parry, Donato Renzetti, Renato Palum-
bo, Steven Mercurio, Roberto Tolomelli, Reynald Giovaninetti, Gómez Martínez, Ramón 
Torrelledó, José Luis Temes, Maurizio Benini, Pablo Mielgo,Gianluca Marcianò y José 
María Moreno.
Entre sus roles operísticos destacan: La Traviata (Germont), Lucia di Lammermoor (En-
rico) Un Ballo in Maschera (Renato), La Bohème (Marcello), La Fille du Regiment (Sulpi-
ce), Faust (Valentin), Il barbiere di Siviglia (Figaro), Le Villi (Guglielmo), Il Segreto di 
Susanna (Conde Gil), Lucia di Lammermoor (Enrico), Il Trovatore (Conde di Luna), O 
Arame de Juan Durán, Rigoletto (Rigoletto), Don Giovanni (Don Giovanni), Maria di 
Rohan (Enrico), Luisa Miller (Miller), L’elisir d’amore (Belcore), La Traviata (Germont), Ro-
berto Devereux (Duque de Nottingham), Pagliacci (Silvio), Luisa Miller (Miller), El retablo 
de Maese Pedro (Don Quijote) y La Fattucchiera de V. Cuyás.

Natural de Bollullos Par del Condado (Huelva) estudia 
canto en Sevilla, en cuyo Conservatorio Profesional rea-

liza el Grado Profesional con la profesora Esperanza 
Melguizo y el maestro Carlos Aragón. 

En el Teatro de la Maestranza de Sevilla ha participado en 
diversas producciones destacando Don Giovanni (Maset-

to), La Bohème (Schaunard), La Flauta Mágica (Orador), El 
Barbero de Sevilla (Fiorello), Andrea Chénier (Fléville/Fou-

quier-Tinville) Adriana Lecouvreur (Principe de Bouillon), La 
fille du règiment (Hortensius) o Tannhäuser (Reinmar).

Otros proyectos destacados en los inicios de su carrera incluyen Nozze di Figaro (Conde) 
en la Opéra Grand Avignon, Tosca (Angelotti) en la Quincena Musical Donostiarra, Parte-
nope (Ormonte) en el Teatro Calderón de Valladolid así como Jérusalem (Soldado/Heral-
do) y Fanciulla del West (Jack Wallace) en ABAO-OLBE, Simon Boccanegra (Pietro) en el 
Cervantes de Málaga y Pescadores de perlas (Nourabad) en Ópera de Oviedo.

Recientes y próximos compromisos incluyen La bohème (Colline), La dama del alba 
(Abuelo) y Don Giovanni (Masetto) en Ópera de Oviedo, Alzira (Ataliba), Aida -Gala Tutto 
Verdi (Ramfis) y La Bohème (Colline) en Ópera de Bilbao (ABAO-OLBE), Tosca (Angelotti) 
en el Maestranza de Sevilla, Adriana Lecouvreur (Principe di Bouillon) en el Teatro Cer-
vantes de Málaga, Un ballo in maschera (Samuel) y Carmen (Zuñiga) en el Baluarte de 
Pamplona, El barbero de Sevilla (Basilio) en el Teatro Villamarta de Jerez, Tosca (Sciarro-
ne), El ángel de fuego (Siervo), Hadrian (Senador), Tristan und Isolde (Steuermann) y 
Medée (Coryphée) en el Teatro Real de Madrid, Ariadne auf Naxos (Lakai), Macbeth (Mé-
dico) y Turandot (Mandarino) en el Gran Teatre del Liceu, Il Trovatore (Ferrando) en 
Ópera de Vigo así como futuras producciones de Adriana Lecouvreur, Roméo et Juliette, 
I Lombardi, Madama Butterfly, Maria Stuarda o Carmen en los principales teatros y audi-
torios nacionales.

Nacido en Ourense, estudia Derecho en la Universidad 
de Salamanca, en cuyo Conservatorio inicia sus estudios 

de Canto. Posteriormente estudia en la Escuela Superior 
de Canto con Dolores Travesedo y Miguel Zanetti. 

Ha recibido Masterclasses de Francisco Araiza, Janine 
Reiss, Giulio Zappa, Francisco Ortiz, entre otros. Actual-

mente perfecciona su formación con Jack Livigni. César 
Gutiérrez ha trabajado como solista junto a directores 

como Christopher Hogwood, Jorge Rubio, Michele Errico, 
Javier Corcuera, Sabas Calvillo, entre otros y con directores 

de escena como Gustavo Tambascio, Horacio Rodriguez-Ara-
gón, Francisco Matilla, Francisco López, entre otros.  Ha inter-

pretado importantes papeles tanto del repertorio operístico (Alfredo en La Traviata, Ca-
varadossi en Tosca, Macduff en Macbeth, Rodolfo en La boheme, Don Jose en Carmen, 
Amadigi en Amadigi…) como zarzuelístico (José María en La Chulapona, Gustavo en 
Los Gavilanes, Lombardi en La Canción del Olvido, Rafael en La Dolorosa, Julián en La 
Verbena de la Paloma…). En las últimas temporadas ha cantado los papeles principales 
de Amadigi de Händel y El Retablo de Maese Pedro de Falla. Recientemente, también ha 
interpretado Die Zauberflöte de Mozart y la producción de Doña Francisquita en el Stad-
theater St. Gallen (Suiza) En febrero de 2019 fue seleccionado por José Carreras para 
participar junto a él en una gala lírica en el Auditorio Pedrotti de Pesaro. Recientemente 
ha tenido lugar su debut en el papel titular de Les Contes d’Hoffmann de Offenbach, La 
próxima temporada 23/24 debutará el papel de Don José de Carmen de Bizet en varios 
escenarios de Bélgica.

Natural de Vilagarcía de Arousa, es titulada con matrí-
cula de honor en Grado Superior de Música en la espe-

cialidad de Pedagogía del Lenguaje y la Enseñanza Musi-
cal y con Sobresaliente en Grado Superior de Música en 

la especialidad de Canto. Así mismo, posee el Máster Uni-
versitario en Investigación Musical.

Recibe clases de prestigiosos maestros de canto, desta-
cando Montserrat Caballé, Mariella Devia, Carlos Álvarez, 

Alicia Nafé o Giacomo Prestia
En 2015 gana la Segunda Mención de Honor a la Excelencia 

Musical de la Xunta de Galicia y publica su primer disco titula-
do Cantos da Terra.

Debuta a nivel nacional en la ópera en 2016 con el personaje de Anna de Nabucco en el 
Teatro Afundación de Vigo en la temporada lírica de Vigo. Posteriormente interpreta los 
roles de Condesa de Ceprano y Giovana de Rigoletto (2017), la Dama de Lady Macbeth 
de Macbeth (2018) y Berta de Il Barbieri di Siviglia (2019). Realiza diversas zarzuelas 
destacando los roles de Cantaora en La Verbena de la Paloma (2020), Rosa en Los Cla-
veles y Paloma en El Barberillo de Lavapiés. Ha interpretado como solista la Petite 
Messe Solennelle de Rossini, el Requiem en Re menor de Mozart, la Misa de la Corona-
ción de Mozart y el espectáculo de ópera infantil El barco fantasma coproducido con la 
Ópera de Oviedo. Ha sido protagonista del musical Balansiyyà del maestro José Rafael 
Pascual Vilaplana, que ha recorrido buena parte de la geografía gallega y alicantina. 
También ha colaborado con numerosas bandas de música gallegas en conciertos de 
ópera, zarzuela,bandas sonoras y música galega, grabando varios discos. Actualmente 
compagina la interpretación con la docencia.

Diego García Rodríguez naceu en Escarabote (A 
Coruña). Realiza os seus estudos musicais no 

Conservatorio de Santiago de Compostela e no 
Conservatorio de Lausanne nas especialidades 

de piano e música de cámara. Iníciase na direc-
ción de orquestra e recibe o seu Master artístico 

de dirección de orquestra na Hochschule der 
Künste Zürich da man do Profesor Johannes 

Schlaefli. Amplía os seus estudos con Diego Masson 
e foi seleccionado para participar no primeiro progra-

ma de xoves directores do prestixioso ensemble 
"London Sinfonietta".

Na temporada do  "Outono lírico" de "Amigos da Ópera de Vigo dirixe "Rigoletto", "Macbe-
th" e "Il Barbiere di Siviglia".

Dirixiu "Turandot", "Aida", "Don Carlo" e "Hansel und Gretel" no Teatro Real de Madrid; "Ma-
cbeth" na Opera Nacionala i Balet de Skopje; "Carmen" na Bałtycka Opera de Gdansk; 
"Madama Butterfly" e "Le nozze di Figaro" no Dartington Summer Festival, "Il Barbiere di 
Siviglia " e "Rigoletto" en Donostia; "Die Dreigroschenoper" para o Centro Dramático 
Galego, e as estreas mundiais de "It makes no difference ... " de Simone Spagnolo no 
Tête á Tête festival de Londres, "Die Träumenden Knaben" de Torsten Rasch en "The two 
Moors Festival" en Devon e "O Loro de Carlos V" de Nani García en A Coruña.

Os seus vindeiros compromisos operísticos destaca o debut no Gran Teatre del Liceu de 
Barcelona con "Turandot".

Como director convidado dirixe a Real Filharmonía de Galicia, Orquesta Sinfónica de 
Galicia, Orquesta Sinfónica de Castilla y León, Orquesta Sinfónica del Principado de 
Asturias, Orquestra de la Comunitat Valenciana, Orquesta de  Extremadura, Orquesta 
Filarmónica de Málaga, Bohuslav Martinů Philharmonic Zlín, Orchestre des Pays de 
Savoie, Akademicka Orkiestra Bydgoszcz, Orquesta nova da OSG (proyecto Sonfuturo), 
Dartington Festival Orchestra, OrchestrBerg de Praga e do ensemble instrumental 
suizo "Kypris".

Diego é membro fundador e director artístico do Taller Atlántico Contemporáneo (TAC), 
ensemble galego co que desenvolve unha intensa actividade a prol da difusión da 
música contemporánea e da súa relación con outras disciplinas artísticas. Co Taller 
Atlántico Contemporáneo preséntase no Auditorio Nacional de Madrid, Semana de 
Música Religiosa de Cuenca, Festival Internacional de Música y Danza de Granada, Fes-
tival Internacional de Santander e na Quincena musical Donostiarra.

Ignacio García es licenciado en dirección de escena 
por la Real Escuela Superior de Arte Dramático de 

Madrid y ganador del premio al mejor director y al mejor 
director joven de la Asociación de Directores de Escena 

de España y el I certamen de creación escénica organiza-
do por el Teatro Real de Madrid. Ha sido Director del Festi-

val Internacional de Teatro Clásico de Almagro, Adjunto a 
la Dirección Artística del Teatro Español de Madrid y es pro-

gramador del Festival Dramafest de México, de dramaturgia 
contemporánea, y creador y director artístico del programa 

Voces de la Lengua, un centro de creación en torno a la belle-
za del sonido del español en La Rioja, España.

Ha dirigido espectáculos dramáticos en el Teatro María Guerrero, Teatro Español de 
Madrid, Teatro Lope de Vega de Sevilla, la Compañía Nacional de Teatro Clásico y el 
Centro Dramático Nacional, el Teatro Colón de Bogotá, la Compañía Nacional de Teatro 
de México, en el DramaFest en Mexico D.F, el festival MESS de Sarajevo, el FIT de Cádiz, 
el Teatro Jan Kochanowski de Opole (Polonia), el INSAAC de Abidjan, el Teatro Nacional 
de Budapest (Hungría), el Festival Internacional de Teatro de Almada (Portugal), el Festi-
val Internacional de Teatro Clásico de Almagro, el de Scandicci en Italia, Mercosur en 
Córdoba (Argentina), MITEM de Budapest. el Festival de Teatro Hispano de Miami, Festi-
val Internacional de Chennai y de Calicut/Kozhikode en la India y el Festival Internacional 
Cervantino de Guanajuato.
En el campo lírico, ha realizado la puesta en escena de Dido and Aeneas de Purcell, La 
scala di seta de Rossini, Historia del soldado de Stravinski, La contadina de Hasse, Il 
sacrificio di Abramo de Camilla de Rossi, Il combattimento di Tancredi e Clorinda de 
Monteverdi, Cantata del café de Bach, The little sweep de Britten, Iberia de Albéniz, Adria-
no in Siria, La serva padrona y Livietta e Tracollo de Pergolesi, Oberto conte di san Boni-
facio, La forza del destino, Il trovatore, Aida, Macbeth, Rigoletto y Otello de Verdi, Mote-
cuzoma II de A. Vivaldi/Samuel Maynez, I Capuletti e i Montecchi y La sonnambula de 
Bellini, Lucia di Lammermoor, L’elisir d’amore, Emilia di Liverpool, Rita y Poliuto de Doni-
zetti, Il barbiere di Siviglia de Paisiello, Clementina de Boccherini, Faust de Gounod, Wer-
ther de Massenet, Susannah de Carlisle Floyd, Die Hochzeit des Camacho de Mendels-
sohn, Madama Butterfly y Tosca de Puccini, Hamlet de Thomás, Manfred de Schumann 
y Pagliacci de Leoncavallo.
En su carrera ha demostrado una especial sensibilidad por el repertorio español de 
todas las épocas,  llevándolo a múltiples países europeos y latinoamericanos, y frecuen-
tándolo con títulos como Ensalada de ensaladas con obras de Mateo Flecha y Garcimu-
ñoz, Égloga de Plácida y Vitoriano de Juan del Encina, Don Giovanni Tenorio de R. Carni-
cer, Il tutore burlato de Martín y Soler, Un avvertimento ai gelosi de Manuel García, Pan y 
Toros y Gloria y Peluca de Francisco Asenjo Barbieri, El estreno de una artista de J. Gaz-
tambide, Las Golondrinas de J. M. Usandizaga, La eterna canción, Black el payaso, La 
tabernera del puerto y Juan José de P. Sorozábal Las Labradoras de Murcia de A. Rodrí-
guez de Hita, La del Soto del parral de Soutullo y Vert, Marina de E. Arrieta, Los Gavilanes 
de Jacinto Guerrero, Las corsarias de Francisco Alonso y Cecilia Valdés de Gonzalo 
Roig. También ha dirigido Una noche española con Carmen – Zarzuela show para la Ca-
pital Europea de la Cultura Wroclaw 2016, galas de zarzuela en diversos países y el 
espectáculo flamenco Torera. También transita habitualmente por el repertorio contem-
poráneo, habiendo puesto en escena los estrenos de La Celestina de Joaquín Nin-Cul-
mel, Un parque de Luis de Pablo, Orfeo de Jesús Rueda, Il carro e i canti de Alessandro 
Solbiati y Oh, eternidad de Marta Lambertini.
Asimismo siempre ha mostrado una especial sensibilidad hacia la divulgación de la 
lírica para el público familiar e infantil, desarrollando proyectos para todos los públicos 
en España, Suiza, Polonia, Reino Unido, Alemania, México, Perú y Colombia, con títulos 
tan relevantes como El pequeño deshollinador de Benjamin Britten, Bastián y Bastiana y 
Las bodas de Figaro de W. A. Mozart, Palabras en la barriga de Vasco Negreiros, L’Ucella-
trice o La cazadora de pájaros de N. Jomelli y La Cantata del café de J. S. Bach. También 
ha participado en el diseño de proyectos líricos pedagógicos en el Teatro Real de 
Madrid, Ópera de Lausanne, Ópera de Bilbao, Ópera de La Coruña, Academia de la Ópera 
de Oslo, Schauspielhaus de Bremen, Opera Baltica de Gdansk, Palacio de Bellas Artes y 
Auditorio Nacional en México, Teatro Colón de Bogotá o Gran Teatro Nacional del Perú, 
colaborando con proyectos como Saludarte, Batuta o Sinfonía por el Perú. 

Ha dirigido espectáculos líricos en el Teatro Real, Zarzuela, Español, Albéniz y María 
Guerrero de Madrid, Arriaga y Euskalduna de Bilbao, Campoamor de Oviedo, Principal de 
Mahón, Pergolesi de Jesi, Ópera de Lausanne, García Barbón de Vigo, Jovellanos de 
Gijón, Colón de Coruña, Auditorio de León y en los festivales de Galicia, Mozart de A 
Coruña, Almagro, Niebla, Scandicci, Perelada, Aranjuez, Flamenco de Londres, Biennale 
de Venecia, el St. George’s Hall y el Liverpool Hall de Liverpool, la Schauspielhaus de 
Bremen, Opera Baltycka de Gdansk, Utrecht, Kursaal de San Sebastián, Teatro Principal 
de Mallorca, Teatro Verdi de Trieste, Herodes Ático de Atenas, Palacio de Bellas Artes, 
Auditorio Nacional, MUAC y el Teatro Julio Castillo de México D.F., el Gran Teatro Nacio-
nal de Lima, Teatro Colón de Bogotá, Teatr Wielky de Poznan, Opera de Wroclaw y el 
Teatro Alexandrinski de San Petersburgo. 

Su condición de músico le ha permitido colaborar como adaptador musical en diferen-
tes espectáculos en Europa y América, con directores del prestigio de Helena Pimenta, 
Mario Gas, Juan Carlos Pérez de la Fuente, Gonzalo Suárez, Ernesto Caballero y Juan 
Antonio Hormigón, además de firmar la música de sus propios espectáculos en Europa, 
América, Asia y África.

O proxecto da 
Orquestra Vigo 430 

nace no 2005, aínda 
que adquire a súa confi-

guración definitiva a par-
tires do 2014. O seu 

obxectivo principal é 
dotar á cidade dunha for-

mación orquestral profe-
sional, constituída na súa 

maior parte polos máis 
brillantes expoñentes das 

novas xeracións de músicos galegos, completándose con destacados músicos freelan-
ce do resto de España e do estranxeiro. Esta combinación entre talento propio e foráneo 
é unha característica esencial para a obtención do resultado artístico que este proxecto 
se marca como obxectivo.
Entre os principais retos que se afrontan está o do achegamento da música clásica a 
novos públicos potenciais, así como ás novas xeracións de oíntes, tratando de eliminar 
a barreira psicolóxica que -para gran parte da poboación- existe todavía á hora de ache-
garse a un concerto de música clásica.

A OV430 conta co patrocinio principal do Concello de Vigo, o que lle permite desenrolar 
anualmente unha tempada estable de concertos. Recentemente a Xunta de Galicia 
incluíuna tamén na súa programación de música clásica de cara aos actos culturáis de 
celebración do ano Xacobeo 2021-22.
A OV430 é asimesmo colaboradora dende o ano 2014 da Asociación Amigos da Ópera 
de Vigo, participando desde esa data en todas as súas tempadas operísticas.
A OV430 ten subscritos convenios de colaboración coa Universidade de Vigo, así como 
co Conservatorio Superior de Música de Vigo. É tamén «orquestra adherida» da Asocia-
ción Española de Orquestras Sinfónicas (AEOS). No ano 2014 a OV430 recibíu o premio 
«Martín Códax» da música galega.

PROPOSTA ARTÍSTICA
O proxecto musical da OV430 componse de tres liñas principais:
- Orquestra Sinfónica:
Constitúe o eixo principal do proxecto. O seu tamaño varía segundo o repertorio
para interpretar entre os 20 e 70 músicos.
- Orquestra Barroca:
Trátase de unha formación especializada na música do período barroco e preclásico
que emprega instrumentos de similares características aos da época na que a música
foi creada, asi como criterios musicais e técnicos históricamente informados.
- Ensemble:
Aproveitando a versatilidade que ofrece a formación sinfónica, no Ensemble Vigo
430 creanse para cada concerto formacións heteroxéneas e variadas de música de
cámara, ofrecendo ao público de ese xeito repertorios que en poucas ocasións
atópanse reunidos nun mesmo programa.

430 HZ
Un estándar de afinación e unha filosofía de traballo
A creación de estándares de afinación foi unha das principais razóns que permitiron a 
evolución da música orquestral, que músicos de diferentes países e cidades puidesen 
tocar xuntos en calquera parte unha mesma partitura e dun mesmo xeito.
Foron moitos os diferentes estándares de afinación musical ao longo da historia, e inclu-
so hoxe en día, a pesar de estar fixado pola Organización Internacional da Estandariza-
ción o la e 440 hz son moitas as orquestras que afinan en 443. Temos que ter en conta 
que esta estandarización non se produce ata o 1955 pero que dende a instauración da 
música tonal foron múltiples os intentos de regularización e varios os que acadaron un 
oco na historia da música.
A afinación a 430 Hz foi quizás a primeira baseada en estudios científicos e é coñecida 
como a afinación filosófica ou científica, por basearse na conveniencia matemática da 
mesma e constituíu un dos estándares más populares durante o período clásico. O 
proxecto Vigo 430 toma o nome desta afinación filosófica non polo seu interese en utili-
zala como estándar real, se non polos seus valores: o rigor, o carácter científico, o valor 
da argumentación e a importancia da pervivencia de propostas diferentes e da existen-
cia de alternativas. 

O Coro de Cámara 
Rías Baixas presentou-

se en xaneiro do 2014 
en Vigo coa finalidade 

de interpretar e promo-
ver a música coral dunha 

maneira específica e 
especializada.

Dende a súa creación,  par-
ticipou nunha ampla varie-

dade de actuacións, tanto 
organizadas pola propia 

agrupación como enmarcadas en ciclos e festivais recoñecidos como Outono Lírico, 
Vigo Sinfónico, Ciclo de Música Relixiosa de Barcia de Mera, Nas Ondas, Pórtico Sonoro, 
Explurart, Cooltural Cambados ou o Festival Groba. Nestas actuacións interpretáronse 
pezas destacadas do repertorio coral en auditorios e igrexas das catro provincias gale-
gas, tanto a cappella como acompañadas por instrumentos. 
Entre as obras interpretadas destacan a Petite Messe Solennelle de G. Rossini (versión 
para dous pianos), o Réquiem en Do menor de L. Cherubini, as Funeral Sentences and 
Music for the Funeral of Queen Mary de H. Purcell, a Krönungsmesse ou o Réquiem en 
Re menor de W. A. Mozart, o Réquiem en Re menor de G. Fauré ou o Gloria de A. Vivaldi. 
Destaca a súa participación, en colaboración con Amigos da Ópera de Vigo, nas repre-
sentacións de Rigoletto, Macbeth, Tosca, Il barbiere di Siviglia e Falstaff.
Traballou ao longo destes anos con agrupacións instrumentais como a Orquestra de 
Cámara Galega, a Orquestra Sinfónica de Galicia, a Orquestra Sinfónica Vigo 430 ou a 
Real Filharmonía de Galicia, así como o Ensemble Vigo 430, a Orquestra Barroca Vigo 
430, o ensemble Caspervek e o grupo de metais Tuvara Brass.
Ademáis de actuar habitualmente baixo as ordes do seu director titular, o coro tamén 
ten actuado baixo a dirección dos mestres Paul Goodwin, Rogelio Groba, Vicent Albero-
la, Diego García, Maximino Zumalave, Manuel Coves ou Lina Tur Bonet, entre outros. A 
formación colaborou con pianistas do talle de Alejo Amoedo, Carlos Enrique Pérez, Saúl 
Chapela e Brais González, actual director artístico, e ten acompañado a solistas como 
Beatriz Riobó, José Luis Vázquez ou Lucas López, entre outros.
Estreou obras como Van Comigo e a versión para orquestra de corda da cantata Anxos 
de Compostela de Rogelio Groba. Tamén a obra Duns folios que foron brancos,  de 
Miguel Matamoro, conxuntamente con outros coros de Galicia. Tamén unha serie de 
obras do compositor galego Juan Durán no marco do Solemne Peche da Porta Santa do 
ano 2022 na Catedral de Santiago de Compostela. Por outra banda, estrenouse a com-
posición coral inspirada nas sete Cantigas de Amigo de Martín Códax, a banda sonora 
para a película La Passion de Jeanne d’Arco, ensemble Caspervek ou a Sinfonietta xunto 
a Real Filharmonía de Galicia, todas elas compostas por Brais González.
Dentro do repertorio a cappella ten interpretado obras de compositores que abranguen 
todas as épocas da historia da música, tales como Cristóbal de Morales, Tomás Luis de 
Victoria, Wiliam Byrd, Johann Sebastian Bach, Wolfgang Amadeus Mozart, Félix Mendel-
ssohn, Charles Villiers Stanford e G. Forbes, entre outros. Ademáis, inclúe no seu reper-
torio obras de compositores galegos como por exemplo, Joam Trilho (Ingemisco, Euca-
rística), Julio Domínguez (Ave María), Daniel G. Artés (Alleluia) ou Francisco Rey Rivero 
(Dúas cantigas de namorada).

Brais González (Vigo, 1987) Estuda piano na Universida-
de Mozarteum de Salzburgocon Rolf Plagge, completan-

do a súa formación nos Conservatorios de Vigo e Oviedo.
Foi premiado, entre outros, no Concurso Internacional 

Ciudad de San Sebastián, o Concurso Internacional Cidade 
de Ferrol, o Concurs Ricard Viñes de Lleida ou o IV Con-

cours International Nikolaï Rubinstein de París.
Actuou como solista e músico de cámara nunha vintena de 

países europeos.  Como compositor as súas obras foron 
interpretadas en importantes escenarios do continente como 

o Conde Duque (Madrid), o Museo Nacional KUMU (Estonia), oAuditorio Baltais Fligelis 
(Letonia) ou a Galería Flux (Budapest). En agosto de 2022estreou a súa primeira ópera 
“Loba Branca” no Festival delle Nazione de Città di Castello (Italia) baseada nunha lenda 
tradicional da Serra do Courel.  Desde 2013 é director artístico do ensemble Caspervek, 
adicado a musicalizar filmes de cinema mudo e no ano 2023 asumiu a dirección artísti-
ca do Coro de Cámara Rías Baixas.

 

CÉSAR GUTIÉRREZ
Ruiz



Debutó en el Teatro de la Zarzuela de Madrid con La 
fille du régiment.  

En su repertorio títulos como Norma (Bilbao), Don Carlo 
(Kopparberg , Split), Samson et Dalila (Mérida), I Pagliac-

ci y Cavalleria rusticana (Palma de Mallorca, Jerez, Stral-
sund, Szczecin), Tosca (Verona, Novosibirsk, Oviedo, Bari, 

Trieste, Niza, Torre del Lago, Treviso), La fanciulla del West 
(Torre del Lago), Le Villi (Mallorca), Aida (Málaga, Sabadell, 

Medinaceli), La Bohème (Verona, Mallorca, Gijón),  Carmen 
(Verona, Oviedo, Bilbao, Salerno), Turandot (Metropolitan 

Nueva York, Nápoles), La traviata (Módena, Piazenza, Caglia-
ri, Macerata), La battaglia di Legnano (Parma), Giovanna d’Arco (Bilbao), Macbeth (Vero-
na, Savonlinna, Oviedo, Málaga), Nabucco (Barcelona, Bilbao, Auckland, Udine) o El gato 
montés (Teatro de la Zarzuela, Oviedo).
Recientes y próximos compromisos incluyen: Canio (Pagliacci) en la Ópera de Limoges, 
Fernando (Goyescas) y Maurizio (Adriana Lecouvreur) en Ópera de Oviedo, Don José 
(Carmen) en el Baluarte de Pamplona, Alvaro (Forza del destino), Canio (Pagliacci) con
Amigos de la Ópera de A Coruña, Maurizio (Adriana Lecouvreur) y Canio/Turiddu (Pa-
gliacci/Cavalleria rusticana) en el Cervantes de Málaga, Paco (La vida breve) en el Maes-
tranza de Sevilla, Cavaradossi (Tosca) en Novosibirsk junto al prestigioso maestro 
Dmitri Jurowski, Ulises (Circe) en el Teatro de la Zarzuela de Madrid, Calaf (Turandot) y 
Cavaradossi (Tosca) en la Ópera Nacional de Praga o Cavaradossi (Tosca) en el Landes-
theater de Innsbruck.

Ganadora del prestigioso premio Queen Elisabeth de 
canto, también haa sido distinguida con el Primer 

Premio en el Concurso de Canciones Artísticas Polacas 
de Varsovia y Primer Premio en Oriente y Audiciones 

internacionales de West Artists en Nueva York, lo que la 
llevó a debutar en el Carnegie Hall.

Hizo su debut operístico en la Ópera Nacional de París en 
2004. Su debut en el Osterfestspiele Baden-Baden la vio 

como Blumenmädchen en Parsifal deWagner, interpretando 
con la Filarmónica de Berlín bajo la dirección de Sir Simon 

Rattle. En particular, interpretó a Pamina en La reconocida 
producción de Barrie Kosky de La flauta mágica de Mozart en 

la Komische Oper de Berlín, seguida de una Gira internacional por Australia, Nueva 
Zelanda, Macao y Taiwán.
También ha disfrutado de un éxito notable en otros papeles, incluido el de Roxana (King 
Roger) en Chicago. Teatro de la Ópera, Hija (La Nariz) en el Teatro Real de Madrid, Tatya-
na (Eugene Onegin) y Donna Anna (Don Giovanni) en la Ópera Estatal Tchaikovsky de 
Perm.
En el escenario de la ópera debutará como Isolda, Manon Lescaut, Desdémona y Leono-
ra en Il Trovatore. Repetirá también sus aclamadas interpretaciones de Violetta Valery en 
La Traviata y el papel principal de la obra maestra de Dvořák Rusalka, actuando en Polo-
nia, España, Estonia y Eslovaquia.
Los aspectos más destacados de temporadas anteriores abarcaron numerosos progra-
mas sinfónicos con Sir Simon Rattle, incluyendo Cristo en el Monte de los Olivos de Bee-
thoven y su Sinfonía n.° 9 con el berlinés Philharmoniker, la Misa Glagolítica de Janáček 
con la Staatskapelle Berlin, el Stabat Mater de Szymanowski y Réquiem alemán de 
Brahms con la Orquesta Sinfónica de Londres. 
Actuó con orquestas destacadas, como la Filarmónica de Luxemburgo, la de Radio 
France, la Sinfónica de Viena, la Sinfónica de la Radio de Berlín, la Filarmónica Real, la 
Mahler Chamber Orchestra y la Nashville Symphony, entre otras, trabajando con dessta-
cados directores como Sir Colin Davis, Marek Janowski, Vladimir Jurowski, Marco Armi-
liato, Teodor Currentzis, Jesús López Cobos, Juanjo Mena y Massimo Zanetti.

Inició estudios de escena y música en el Teatre Princi-
pal de Palma de Mallorca, realizando su formación 

vocal con el maestro Francisco Lázaro. 
Asistió a cursos ofrecidos por S. Orfila, B. Giaiotti, E. 

Giménez, R. Giménez, A. M. Sánchez, E.Fiorillo, V. Cortes, 
G. Bumbry, D. Zajick, P. Azorín y al Centro de Perfecciona-

miento “Plácido Domingo” del Palau de les Arts Reina Sofía 
de Valencia dirigido por el Maestro A. Zedda.

Trabajó con los maestros Z. Metha, V. Gergiev, L. Maazel, J. 
Ma Moreno, I. Metzmacher, J.M. Pérez-Sierra, M. Ortega, E. 

García Asensio, O. Meir Wellber,G. Marcianò, O. Díaz, P. Halff-
ter, Y. Traub, A. Tomasello...  con La Fura dels Baus, H. Brod-

chaus, G. C. del Monaco, Ll. Pascual, E. Sagi, A. Romero, I. García, F. López, G. Deflo inter-
pretando, entre otros, los siguientes roles:  Schwertleite (Die Walküre-Wagner), Hécuba 
(Les Troyens-Berlioz), Santuzza y Mamma Lucia (Cavalleria Rustiscana-Mascagni), 
Abuela (Vida Breve-Falla), Marta y Pantalis (Mefistofele-Boito); de Puccini: Zia Principes-
sa y Abadesa (Suor Angelica), Zitta (Gianni Schicchi), Suzuki (Madame Butterfly); de 
Verdi: Azucena (Il Trovatore), Amneris (Aida), Fenena (Nabucco), Quickly (Falstaff), 
Emilia (Otello), Maddalena (Rigoletto).
Ha sido invitada por el teatro Real de Madrid, La Maestranza de Sevilla, Campoamor de 
Oviedo, Staatstheater Cottbus, Eskalduna de Bilbao, Baluarte Pamplona, Cervantes de 
Málaga, AAOS, Teatre Principal de Palma de Mallorca, Auditorio Nacional de Madrid, Gran 
Teatre del Liceu, Teatro de la Zarzuela y Palau de la Música de Valencia... entre otros.

Ganador de concursos internacionales como el 'Viñas' 
de Barcelona, el Concurso Internacional 'Francisco 

Alonso' de Madrid, el 'Luis Mariano' de Irún o el ‘Rocca 
delle Macie’ en Siena (Italia). 

A lo largo de su carrera ha actuado en teatros como el 
Teatro Real de Madrid, el Teatre del Liceu de Barcelona, el 

Palau de Les Arts Reina Sofía de Valencia, el Teatro de la 
Zarzuela de Madrid, el Auditorio Nacional de Madrid, el Pala-

cio de Ópera de La Coruña, el Teatro Campoamor de Oviedo, 
el Festival de Peralada, el Teatro Principal de Palma de Mallor-

ca, el Teatro Arriaga de Bilbao, el Teatro Villamarta de Jerez, el 
Teatro Comunale di Bologna, la Opera de Graz, el Bijloke Concert Hall en Gante (Bélgica), 
el Bunkamura Orchard Hall de Tokio y el Biwako Hall de Otsu (Japón).
Ha trabajado con prestigiosos directores de orquesta como Zubin Mehta, López Cobos, 
Guillermo García Calvo, José Ramón Tebar, David Parry, Donato Renzetti, Renato Palum-
bo, Steven Mercurio, Roberto Tolomelli, Reynald Giovaninetti, Gómez Martínez, Ramón 
Torrelledó, José Luis Temes, Maurizio Benini, Pablo Mielgo,Gianluca Marcianò y José 
María Moreno.
Entre sus roles operísticos destacan: La Traviata (Germont), Lucia di Lammermoor (En-
rico) Un Ballo in Maschera (Renato), La Bohème (Marcello), La Fille du Regiment (Sulpi-
ce), Faust (Valentin), Il barbiere di Siviglia (Figaro), Le Villi (Guglielmo), Il Segreto di 
Susanna (Conde Gil), Lucia di Lammermoor (Enrico), Il Trovatore (Conde di Luna), O 
Arame de Juan Durán, Rigoletto (Rigoletto), Don Giovanni (Don Giovanni), Maria di 
Rohan (Enrico), Luisa Miller (Miller), L’elisir d’amore (Belcore), La Traviata (Germont), Ro-
berto Devereux (Duque de Nottingham), Pagliacci (Silvio), Luisa Miller (Miller), El retablo 
de Maese Pedro (Don Quijote) y La Fattucchiera de V. Cuyás.

Natural de Bollullos Par del Condado (Huelva) estudia 
canto en Sevilla, en cuyo Conservatorio Profesional rea-

liza el Grado Profesional con la profesora Esperanza 
Melguizo y el maestro Carlos Aragón. 

En el Teatro de la Maestranza de Sevilla ha participado en 
diversas producciones destacando Don Giovanni (Maset-

to), La Bohème (Schaunard), La Flauta Mágica (Orador), El 
Barbero de Sevilla (Fiorello), Andrea Chénier (Fléville/Fou-

quier-Tinville) Adriana Lecouvreur (Principe de Bouillon), La 
fille du règiment (Hortensius) o Tannhäuser (Reinmar).

Otros proyectos destacados en los inicios de su carrera incluyen Nozze di Figaro (Conde) 
en la Opéra Grand Avignon, Tosca (Angelotti) en la Quincena Musical Donostiarra, Parte-
nope (Ormonte) en el Teatro Calderón de Valladolid así como Jérusalem (Soldado/Heral-
do) y Fanciulla del West (Jack Wallace) en ABAO-OLBE, Simon Boccanegra (Pietro) en el 
Cervantes de Málaga y Pescadores de perlas (Nourabad) en Ópera de Oviedo.

Recientes y próximos compromisos incluyen La bohème (Colline), La dama del alba 
(Abuelo) y Don Giovanni (Masetto) en Ópera de Oviedo, Alzira (Ataliba), Aida -Gala Tutto 
Verdi (Ramfis) y La Bohème (Colline) en Ópera de Bilbao (ABAO-OLBE), Tosca (Angelotti) 
en el Maestranza de Sevilla, Adriana Lecouvreur (Principe di Bouillon) en el Teatro Cer-
vantes de Málaga, Un ballo in maschera (Samuel) y Carmen (Zuñiga) en el Baluarte de 
Pamplona, El barbero de Sevilla (Basilio) en el Teatro Villamarta de Jerez, Tosca (Sciarro-
ne), El ángel de fuego (Siervo), Hadrian (Senador), Tristan und Isolde (Steuermann) y 
Medée (Coryphée) en el Teatro Real de Madrid, Ariadne auf Naxos (Lakai), Macbeth (Mé-
dico) y Turandot (Mandarino) en el Gran Teatre del Liceu, Il Trovatore (Ferrando) en 
Ópera de Vigo así como futuras producciones de Adriana Lecouvreur, Roméo et Juliette, 
I Lombardi, Madama Butterfly, Maria Stuarda o Carmen en los principales teatros y audi-
torios nacionales.

Nacido en Ourense, estudia Derecho en la Universidad 
de Salamanca, en cuyo Conservatorio inicia sus estudios 

de Canto. Posteriormente estudia en la Escuela Superior 
de Canto con Dolores Travesedo y Miguel Zanetti. 

Ha recibido Masterclasses de Francisco Araiza, Janine 
Reiss, Giulio Zappa, Francisco Ortiz, entre otros. Actual-

mente perfecciona su formación con Jack Livigni. César 
Gutiérrez ha trabajado como solista junto a directores 

como Christopher Hogwood, Jorge Rubio, Michele Errico, 
Javier Corcuera, Sabas Calvillo, entre otros y con directores 

de escena como Gustavo Tambascio, Horacio Rodriguez-Ara-
gón, Francisco Matilla, Francisco López, entre otros.  Ha inter-

pretado importantes papeles tanto del repertorio operístico (Alfredo en La Traviata, Ca-
varadossi en Tosca, Macduff en Macbeth, Rodolfo en La boheme, Don Jose en Carmen, 
Amadigi en Amadigi…) como zarzuelístico (José María en La Chulapona, Gustavo en 
Los Gavilanes, Lombardi en La Canción del Olvido, Rafael en La Dolorosa, Julián en La 
Verbena de la Paloma…). En las últimas temporadas ha cantado los papeles principales 
de Amadigi de Händel y El Retablo de Maese Pedro de Falla. Recientemente, también ha 
interpretado Die Zauberflöte de Mozart y la producción de Doña Francisquita en el Stad-
theater St. Gallen (Suiza) En febrero de 2019 fue seleccionado por José Carreras para 
participar junto a él en una gala lírica en el Auditorio Pedrotti de Pesaro. Recientemente 
ha tenido lugar su debut en el papel titular de Les Contes d’Hoffmann de Offenbach, La 
próxima temporada 23/24 debutará el papel de Don José de Carmen de Bizet en varios 
escenarios de Bélgica.

Natural de Vilagarcía de Arousa, es titulada con matrí-
cula de honor en Grado Superior de Música en la espe-

cialidad de Pedagogía del Lenguaje y la Enseñanza Musi-
cal y con Sobresaliente en Grado Superior de Música en 

la especialidad de Canto. Así mismo, posee el Máster Uni-
versitario en Investigación Musical.

Recibe clases de prestigiosos maestros de canto, desta-
cando Montserrat Caballé, Mariella Devia, Carlos Álvarez, 

Alicia Nafé o Giacomo Prestia
En 2015 gana la Segunda Mención de Honor a la Excelencia 

Musical de la Xunta de Galicia y publica su primer disco titula-
do Cantos da Terra.

Debuta a nivel nacional en la ópera en 2016 con el personaje de Anna de Nabucco en el 
Teatro Afundación de Vigo en la temporada lírica de Vigo. Posteriormente interpreta los 
roles de Condesa de Ceprano y Giovana de Rigoletto (2017), la Dama de Lady Macbeth 
de Macbeth (2018) y Berta de Il Barbieri di Siviglia (2019). Realiza diversas zarzuelas 
destacando los roles de Cantaora en La Verbena de la Paloma (2020), Rosa en Los Cla-
veles y Paloma en El Barberillo de Lavapiés. Ha interpretado como solista la Petite 
Messe Solennelle de Rossini, el Requiem en Re menor de Mozart, la Misa de la Corona-
ción de Mozart y el espectáculo de ópera infantil El barco fantasma coproducido con la 
Ópera de Oviedo. Ha sido protagonista del musical Balansiyyà del maestro José Rafael 
Pascual Vilaplana, que ha recorrido buena parte de la geografía gallega y alicantina. 
También ha colaborado con numerosas bandas de música gallegas en conciertos de 
ópera, zarzuela,bandas sonoras y música galega, grabando varios discos. Actualmente 
compagina la interpretación con la docencia.

Diego García Rodríguez naceu en Escarabote (A 
Coruña). Realiza os seus estudos musicais no 

Conservatorio de Santiago de Compostela e no 
Conservatorio de Lausanne nas especialidades 

de piano e música de cámara. Iníciase na direc-
ción de orquestra e recibe o seu Master artístico 

de dirección de orquestra na Hochschule der 
Künste Zürich da man do Profesor Johannes 

Schlaefli. Amplía os seus estudos con Diego Masson 
e foi seleccionado para participar no primeiro progra-

ma de xoves directores do prestixioso ensemble 
"London Sinfonietta".

Na temporada do  "Outono lírico" de "Amigos da Ópera de Vigo dirixe "Rigoletto", "Macbe-
th" e "Il Barbiere di Siviglia".

Dirixiu "Turandot", "Aida", "Don Carlo" e "Hansel und Gretel" no Teatro Real de Madrid; "Ma-
cbeth" na Opera Nacionala i Balet de Skopje; "Carmen" na Bałtycka Opera de Gdansk; 
"Madama Butterfly" e "Le nozze di Figaro" no Dartington Summer Festival, "Il Barbiere di 
Siviglia " e "Rigoletto" en Donostia; "Die Dreigroschenoper" para o Centro Dramático 
Galego, e as estreas mundiais de "It makes no difference ... " de Simone Spagnolo no 
Tête á Tête festival de Londres, "Die Träumenden Knaben" de Torsten Rasch en "The two 
Moors Festival" en Devon e "O Loro de Carlos V" de Nani García en A Coruña.

Os seus vindeiros compromisos operísticos destaca o debut no Gran Teatre del Liceu de 
Barcelona con "Turandot".

Como director convidado dirixe a Real Filharmonía de Galicia, Orquesta Sinfónica de 
Galicia, Orquesta Sinfónica de Castilla y León, Orquesta Sinfónica del Principado de 
Asturias, Orquestra de la Comunitat Valenciana, Orquesta de  Extremadura, Orquesta 
Filarmónica de Málaga, Bohuslav Martinů Philharmonic Zlín, Orchestre des Pays de 
Savoie, Akademicka Orkiestra Bydgoszcz, Orquesta nova da OSG (proyecto Sonfuturo), 
Dartington Festival Orchestra, OrchestrBerg de Praga e do ensemble instrumental 
suizo "Kypris".

Diego é membro fundador e director artístico do Taller Atlántico Contemporáneo (TAC), 
ensemble galego co que desenvolve unha intensa actividade a prol da difusión da 
música contemporánea e da súa relación con outras disciplinas artísticas. Co Taller 
Atlántico Contemporáneo preséntase no Auditorio Nacional de Madrid, Semana de 
Música Religiosa de Cuenca, Festival Internacional de Música y Danza de Granada, Fes-
tival Internacional de Santander e na Quincena musical Donostiarra.

Ignacio García es licenciado en dirección de escena 
por la Real Escuela Superior de Arte Dramático de 

Madrid y ganador del premio al mejor director y al mejor 
director joven de la Asociación de Directores de Escena 

de España y el I certamen de creación escénica organiza-
do por el Teatro Real de Madrid. Ha sido Director del Festi-

val Internacional de Teatro Clásico de Almagro, Adjunto a 
la Dirección Artística del Teatro Español de Madrid y es pro-

gramador del Festival Dramafest de México, de dramaturgia 
contemporánea, y creador y director artístico del programa 

Voces de la Lengua, un centro de creación en torno a la belle-
za del sonido del español en La Rioja, España.

Ha dirigido espectáculos dramáticos en el Teatro María Guerrero, Teatro Español de 
Madrid, Teatro Lope de Vega de Sevilla, la Compañía Nacional de Teatro Clásico y el 
Centro Dramático Nacional, el Teatro Colón de Bogotá, la Compañía Nacional de Teatro 
de México, en el DramaFest en Mexico D.F, el festival MESS de Sarajevo, el FIT de Cádiz, 
el Teatro Jan Kochanowski de Opole (Polonia), el INSAAC de Abidjan, el Teatro Nacional 
de Budapest (Hungría), el Festival Internacional de Teatro de Almada (Portugal), el Festi-
val Internacional de Teatro Clásico de Almagro, el de Scandicci en Italia, Mercosur en 
Córdoba (Argentina), MITEM de Budapest. el Festival de Teatro Hispano de Miami, Festi-
val Internacional de Chennai y de Calicut/Kozhikode en la India y el Festival Internacional 
Cervantino de Guanajuato.
En el campo lírico, ha realizado la puesta en escena de Dido and Aeneas de Purcell, La 
scala di seta de Rossini, Historia del soldado de Stravinski, La contadina de Hasse, Il 
sacrificio di Abramo de Camilla de Rossi, Il combattimento di Tancredi e Clorinda de 
Monteverdi, Cantata del café de Bach, The little sweep de Britten, Iberia de Albéniz, Adria-
no in Siria, La serva padrona y Livietta e Tracollo de Pergolesi, Oberto conte di san Boni-
facio, La forza del destino, Il trovatore, Aida, Macbeth, Rigoletto y Otello de Verdi, Mote-
cuzoma II de A. Vivaldi/Samuel Maynez, I Capuletti e i Montecchi y La sonnambula de 
Bellini, Lucia di Lammermoor, L’elisir d’amore, Emilia di Liverpool, Rita y Poliuto de Doni-
zetti, Il barbiere di Siviglia de Paisiello, Clementina de Boccherini, Faust de Gounod, Wer-
ther de Massenet, Susannah de Carlisle Floyd, Die Hochzeit des Camacho de Mendels-
sohn, Madama Butterfly y Tosca de Puccini, Hamlet de Thomás, Manfred de Schumann 
y Pagliacci de Leoncavallo.
En su carrera ha demostrado una especial sensibilidad por el repertorio español de 
todas las épocas,  llevándolo a múltiples países europeos y latinoamericanos, y frecuen-
tándolo con títulos como Ensalada de ensaladas con obras de Mateo Flecha y Garcimu-
ñoz, Égloga de Plácida y Vitoriano de Juan del Encina, Don Giovanni Tenorio de R. Carni-
cer, Il tutore burlato de Martín y Soler, Un avvertimento ai gelosi de Manuel García, Pan y 
Toros y Gloria y Peluca de Francisco Asenjo Barbieri, El estreno de una artista de J. Gaz-
tambide, Las Golondrinas de J. M. Usandizaga, La eterna canción, Black el payaso, La 
tabernera del puerto y Juan José de P. Sorozábal Las Labradoras de Murcia de A. Rodrí-
guez de Hita, La del Soto del parral de Soutullo y Vert, Marina de E. Arrieta, Los Gavilanes 
de Jacinto Guerrero, Las corsarias de Francisco Alonso y Cecilia Valdés de Gonzalo 
Roig. También ha dirigido Una noche española con Carmen – Zarzuela show para la Ca-
pital Europea de la Cultura Wroclaw 2016, galas de zarzuela en diversos países y el 
espectáculo flamenco Torera. También transita habitualmente por el repertorio contem-
poráneo, habiendo puesto en escena los estrenos de La Celestina de Joaquín Nin-Cul-
mel, Un parque de Luis de Pablo, Orfeo de Jesús Rueda, Il carro e i canti de Alessandro 
Solbiati y Oh, eternidad de Marta Lambertini.
Asimismo siempre ha mostrado una especial sensibilidad hacia la divulgación de la 
lírica para el público familiar e infantil, desarrollando proyectos para todos los públicos 
en España, Suiza, Polonia, Reino Unido, Alemania, México, Perú y Colombia, con títulos 
tan relevantes como El pequeño deshollinador de Benjamin Britten, Bastián y Bastiana y 
Las bodas de Figaro de W. A. Mozart, Palabras en la barriga de Vasco Negreiros, L’Ucella-
trice o La cazadora de pájaros de N. Jomelli y La Cantata del café de J. S. Bach. También 
ha participado en el diseño de proyectos líricos pedagógicos en el Teatro Real de 
Madrid, Ópera de Lausanne, Ópera de Bilbao, Ópera de La Coruña, Academia de la Ópera 
de Oslo, Schauspielhaus de Bremen, Opera Baltica de Gdansk, Palacio de Bellas Artes y 
Auditorio Nacional en México, Teatro Colón de Bogotá o Gran Teatro Nacional del Perú, 
colaborando con proyectos como Saludarte, Batuta o Sinfonía por el Perú. 

Ha dirigido espectáculos líricos en el Teatro Real, Zarzuela, Español, Albéniz y María 
Guerrero de Madrid, Arriaga y Euskalduna de Bilbao, Campoamor de Oviedo, Principal de 
Mahón, Pergolesi de Jesi, Ópera de Lausanne, García Barbón de Vigo, Jovellanos de 
Gijón, Colón de Coruña, Auditorio de León y en los festivales de Galicia, Mozart de A 
Coruña, Almagro, Niebla, Scandicci, Perelada, Aranjuez, Flamenco de Londres, Biennale 
de Venecia, el St. George’s Hall y el Liverpool Hall de Liverpool, la Schauspielhaus de 
Bremen, Opera Baltycka de Gdansk, Utrecht, Kursaal de San Sebastián, Teatro Principal 
de Mallorca, Teatro Verdi de Trieste, Herodes Ático de Atenas, Palacio de Bellas Artes, 
Auditorio Nacional, MUAC y el Teatro Julio Castillo de México D.F., el Gran Teatro Nacio-
nal de Lima, Teatro Colón de Bogotá, Teatr Wielky de Poznan, Opera de Wroclaw y el 
Teatro Alexandrinski de San Petersburgo. 

Su condición de músico le ha permitido colaborar como adaptador musical en diferen-
tes espectáculos en Europa y América, con directores del prestigio de Helena Pimenta, 
Mario Gas, Juan Carlos Pérez de la Fuente, Gonzalo Suárez, Ernesto Caballero y Juan 
Antonio Hormigón, además de firmar la música de sus propios espectáculos en Europa, 
América, Asia y África.

O proxecto da 
Orquestra Vigo 430 

nace no 2005, aínda 
que adquire a súa confi-

guración definitiva a par-
tires do 2014. O seu 

obxectivo principal é 
dotar á cidade dunha for-

mación orquestral profe-
sional, constituída na súa 

maior parte polos máis 
brillantes expoñentes das 

novas xeracións de músicos galegos, completándose con destacados músicos freelan-
ce do resto de España e do estranxeiro. Esta combinación entre talento propio e foráneo 
é unha característica esencial para a obtención do resultado artístico que este proxecto 
se marca como obxectivo.
Entre os principais retos que se afrontan está o do achegamento da música clásica a 
novos públicos potenciais, así como ás novas xeracións de oíntes, tratando de eliminar 
a barreira psicolóxica que -para gran parte da poboación- existe todavía á hora de ache-
garse a un concerto de música clásica.

A OV430 conta co patrocinio principal do Concello de Vigo, o que lle permite desenrolar 
anualmente unha tempada estable de concertos. Recentemente a Xunta de Galicia 
incluíuna tamén na súa programación de música clásica de cara aos actos culturáis de 
celebración do ano Xacobeo 2021-22.
A OV430 é asimesmo colaboradora dende o ano 2014 da Asociación Amigos da Ópera 
de Vigo, participando desde esa data en todas as súas tempadas operísticas.
A OV430 ten subscritos convenios de colaboración coa Universidade de Vigo, así como 
co Conservatorio Superior de Música de Vigo. É tamén «orquestra adherida» da Asocia-
ción Española de Orquestras Sinfónicas (AEOS). No ano 2014 a OV430 recibíu o premio 
«Martín Códax» da música galega.

PROPOSTA ARTÍSTICA
O proxecto musical da OV430 componse de tres liñas principais:
- Orquestra Sinfónica:
Constitúe o eixo principal do proxecto. O seu tamaño varía segundo o repertorio
para interpretar entre os 20 e 70 músicos.
- Orquestra Barroca:
Trátase de unha formación especializada na música do período barroco e preclásico
que emprega instrumentos de similares características aos da época na que a música
foi creada, asi como criterios musicais e técnicos históricamente informados.
- Ensemble:
Aproveitando a versatilidade que ofrece a formación sinfónica, no Ensemble Vigo
430 creanse para cada concerto formacións heteroxéneas e variadas de música de
cámara, ofrecendo ao público de ese xeito repertorios que en poucas ocasións
atópanse reunidos nun mesmo programa.

430 HZ
Un estándar de afinación e unha filosofía de traballo
A creación de estándares de afinación foi unha das principais razóns que permitiron a 
evolución da música orquestral, que músicos de diferentes países e cidades puidesen 
tocar xuntos en calquera parte unha mesma partitura e dun mesmo xeito.
Foron moitos os diferentes estándares de afinación musical ao longo da historia, e inclu-
so hoxe en día, a pesar de estar fixado pola Organización Internacional da Estandariza-
ción o la e 440 hz son moitas as orquestras que afinan en 443. Temos que ter en conta 
que esta estandarización non se produce ata o 1955 pero que dende a instauración da 
música tonal foron múltiples os intentos de regularización e varios os que acadaron un 
oco na historia da música.
A afinación a 430 Hz foi quizás a primeira baseada en estudios científicos e é coñecida 
como a afinación filosófica ou científica, por basearse na conveniencia matemática da 
mesma e constituíu un dos estándares más populares durante o período clásico. O 
proxecto Vigo 430 toma o nome desta afinación filosófica non polo seu interese en utili-
zala como estándar real, se non polos seus valores: o rigor, o carácter científico, o valor 
da argumentación e a importancia da pervivencia de propostas diferentes e da existen-
cia de alternativas. 

O Coro de Cámara 
Rías Baixas presentou-

se en xaneiro do 2014 
en Vigo coa finalidade 

de interpretar e promo-
ver a música coral dunha 

maneira específica e 
especializada.

Dende a súa creación,  par-
ticipou nunha ampla varie-

dade de actuacións, tanto 
organizadas pola propia 

agrupación como enmarcadas en ciclos e festivais recoñecidos como Outono Lírico, 
Vigo Sinfónico, Ciclo de Música Relixiosa de Barcia de Mera, Nas Ondas, Pórtico Sonoro, 
Explurart, Cooltural Cambados ou o Festival Groba. Nestas actuacións interpretáronse 
pezas destacadas do repertorio coral en auditorios e igrexas das catro provincias gale-
gas, tanto a cappella como acompañadas por instrumentos. 
Entre as obras interpretadas destacan a Petite Messe Solennelle de G. Rossini (versión 
para dous pianos), o Réquiem en Do menor de L. Cherubini, as Funeral Sentences and 
Music for the Funeral of Queen Mary de H. Purcell, a Krönungsmesse ou o Réquiem en 
Re menor de W. A. Mozart, o Réquiem en Re menor de G. Fauré ou o Gloria de A. Vivaldi. 
Destaca a súa participación, en colaboración con Amigos da Ópera de Vigo, nas repre-
sentacións de Rigoletto, Macbeth, Tosca, Il barbiere di Siviglia e Falstaff.
Traballou ao longo destes anos con agrupacións instrumentais como a Orquestra de 
Cámara Galega, a Orquestra Sinfónica de Galicia, a Orquestra Sinfónica Vigo 430 ou a 
Real Filharmonía de Galicia, así como o Ensemble Vigo 430, a Orquestra Barroca Vigo 
430, o ensemble Caspervek e o grupo de metais Tuvara Brass.
Ademáis de actuar habitualmente baixo as ordes do seu director titular, o coro tamén 
ten actuado baixo a dirección dos mestres Paul Goodwin, Rogelio Groba, Vicent Albero-
la, Diego García, Maximino Zumalave, Manuel Coves ou Lina Tur Bonet, entre outros. A 
formación colaborou con pianistas do talle de Alejo Amoedo, Carlos Enrique Pérez, Saúl 
Chapela e Brais González, actual director artístico, e ten acompañado a solistas como 
Beatriz Riobó, José Luis Vázquez ou Lucas López, entre outros.
Estreou obras como Van Comigo e a versión para orquestra de corda da cantata Anxos 
de Compostela de Rogelio Groba. Tamén a obra Duns folios que foron brancos,  de 
Miguel Matamoro, conxuntamente con outros coros de Galicia. Tamén unha serie de 
obras do compositor galego Juan Durán no marco do Solemne Peche da Porta Santa do 
ano 2022 na Catedral de Santiago de Compostela. Por outra banda, estrenouse a com-
posición coral inspirada nas sete Cantigas de Amigo de Martín Códax, a banda sonora 
para a película La Passion de Jeanne d’Arco, ensemble Caspervek ou a Sinfonietta xunto 
a Real Filharmonía de Galicia, todas elas compostas por Brais González.
Dentro do repertorio a cappella ten interpretado obras de compositores que abranguen 
todas as épocas da historia da música, tales como Cristóbal de Morales, Tomás Luis de 
Victoria, Wiliam Byrd, Johann Sebastian Bach, Wolfgang Amadeus Mozart, Félix Mendel-
ssohn, Charles Villiers Stanford e G. Forbes, entre outros. Ademáis, inclúe no seu reper-
torio obras de compositores galegos como por exemplo, Joam Trilho (Ingemisco, Euca-
rística), Julio Domínguez (Ave María), Daniel G. Artés (Alleluia) ou Francisco Rey Rivero 
(Dúas cantigas de namorada).

Brais González (Vigo, 1987) Estuda piano na Universida-
de Mozarteum de Salzburgocon Rolf Plagge, completan-

do a súa formación nos Conservatorios de Vigo e Oviedo.
Foi premiado, entre outros, no Concurso Internacional 

Ciudad de San Sebastián, o Concurso Internacional Cidade 
de Ferrol, o Concurs Ricard Viñes de Lleida ou o IV Con-

cours International Nikolaï Rubinstein de París.
Actuou como solista e músico de cámara nunha vintena de 

países europeos.  Como compositor as súas obras foron 
interpretadas en importantes escenarios do continente como 

o Conde Duque (Madrid), o Museo Nacional KUMU (Estonia), oAuditorio Baltais Fligelis 
(Letonia) ou a Galería Flux (Budapest). En agosto de 2022estreou a súa primeira ópera 
“Loba Branca” no Festival delle Nazione de Città di Castello (Italia) baseada nunha lenda 
tradicional da Serra do Courel.  Desde 2013 é director artístico do ensemble Caspervek, 
adicado a musicalizar filmes de cinema mudo e no ano 2023 asumiu a dirección artísti-
ca do Coro de Cámara Rías Baixas.

 

MARINA PENAS 
Inés



Debutó en el Teatro de la Zarzuela de Madrid con La 
fille du régiment.  

En su repertorio títulos como Norma (Bilbao), Don Carlo 
(Kopparberg , Split), Samson et Dalila (Mérida), I Pagliac-

ci y Cavalleria rusticana (Palma de Mallorca, Jerez, Stral-
sund, Szczecin), Tosca (Verona, Novosibirsk, Oviedo, Bari, 

Trieste, Niza, Torre del Lago, Treviso), La fanciulla del West 
(Torre del Lago), Le Villi (Mallorca), Aida (Málaga, Sabadell, 

Medinaceli), La Bohème (Verona, Mallorca, Gijón),  Carmen 
(Verona, Oviedo, Bilbao, Salerno), Turandot (Metropolitan 

Nueva York, Nápoles), La traviata (Módena, Piazenza, Caglia-
ri, Macerata), La battaglia di Legnano (Parma), Giovanna d’Arco (Bilbao), Macbeth (Vero-
na, Savonlinna, Oviedo, Málaga), Nabucco (Barcelona, Bilbao, Auckland, Udine) o El gato 
montés (Teatro de la Zarzuela, Oviedo).
Recientes y próximos compromisos incluyen: Canio (Pagliacci) en la Ópera de Limoges, 
Fernando (Goyescas) y Maurizio (Adriana Lecouvreur) en Ópera de Oviedo, Don José 
(Carmen) en el Baluarte de Pamplona, Alvaro (Forza del destino), Canio (Pagliacci) con
Amigos de la Ópera de A Coruña, Maurizio (Adriana Lecouvreur) y Canio/Turiddu (Pa-
gliacci/Cavalleria rusticana) en el Cervantes de Málaga, Paco (La vida breve) en el Maes-
tranza de Sevilla, Cavaradossi (Tosca) en Novosibirsk junto al prestigioso maestro 
Dmitri Jurowski, Ulises (Circe) en el Teatro de la Zarzuela de Madrid, Calaf (Turandot) y 
Cavaradossi (Tosca) en la Ópera Nacional de Praga o Cavaradossi (Tosca) en el Landes-
theater de Innsbruck.

Ganadora del prestigioso premio Queen Elisabeth de 
canto, también haa sido distinguida con el Primer 

Premio en el Concurso de Canciones Artísticas Polacas 
de Varsovia y Primer Premio en Oriente y Audiciones 

internacionales de West Artists en Nueva York, lo que la 
llevó a debutar en el Carnegie Hall.

Hizo su debut operístico en la Ópera Nacional de París en 
2004. Su debut en el Osterfestspiele Baden-Baden la vio 

como Blumenmädchen en Parsifal deWagner, interpretando 
con la Filarmónica de Berlín bajo la dirección de Sir Simon 

Rattle. En particular, interpretó a Pamina en La reconocida 
producción de Barrie Kosky de La flauta mágica de Mozart en 

la Komische Oper de Berlín, seguida de una Gira internacional por Australia, Nueva 
Zelanda, Macao y Taiwán.
También ha disfrutado de un éxito notable en otros papeles, incluido el de Roxana (King 
Roger) en Chicago. Teatro de la Ópera, Hija (La Nariz) en el Teatro Real de Madrid, Tatya-
na (Eugene Onegin) y Donna Anna (Don Giovanni) en la Ópera Estatal Tchaikovsky de 
Perm.
En el escenario de la ópera debutará como Isolda, Manon Lescaut, Desdémona y Leono-
ra en Il Trovatore. Repetirá también sus aclamadas interpretaciones de Violetta Valery en 
La Traviata y el papel principal de la obra maestra de Dvořák Rusalka, actuando en Polo-
nia, España, Estonia y Eslovaquia.
Los aspectos más destacados de temporadas anteriores abarcaron numerosos progra-
mas sinfónicos con Sir Simon Rattle, incluyendo Cristo en el Monte de los Olivos de Bee-
thoven y su Sinfonía n.° 9 con el berlinés Philharmoniker, la Misa Glagolítica de Janáček 
con la Staatskapelle Berlin, el Stabat Mater de Szymanowski y Réquiem alemán de 
Brahms con la Orquesta Sinfónica de Londres. 
Actuó con orquestas destacadas, como la Filarmónica de Luxemburgo, la de Radio 
France, la Sinfónica de Viena, la Sinfónica de la Radio de Berlín, la Filarmónica Real, la 
Mahler Chamber Orchestra y la Nashville Symphony, entre otras, trabajando con dessta-
cados directores como Sir Colin Davis, Marek Janowski, Vladimir Jurowski, Marco Armi-
liato, Teodor Currentzis, Jesús López Cobos, Juanjo Mena y Massimo Zanetti.

Inició estudios de escena y música en el Teatre Princi-
pal de Palma de Mallorca, realizando su formación 

vocal con el maestro Francisco Lázaro. 
Asistió a cursos ofrecidos por S. Orfila, B. Giaiotti, E. 

Giménez, R. Giménez, A. M. Sánchez, E.Fiorillo, V. Cortes, 
G. Bumbry, D. Zajick, P. Azorín y al Centro de Perfecciona-

miento “Plácido Domingo” del Palau de les Arts Reina Sofía 
de Valencia dirigido por el Maestro A. Zedda.

Trabajó con los maestros Z. Metha, V. Gergiev, L. Maazel, J. 
Ma Moreno, I. Metzmacher, J.M. Pérez-Sierra, M. Ortega, E. 

García Asensio, O. Meir Wellber,G. Marcianò, O. Díaz, P. Halff-
ter, Y. Traub, A. Tomasello...  con La Fura dels Baus, H. Brod-

chaus, G. C. del Monaco, Ll. Pascual, E. Sagi, A. Romero, I. García, F. López, G. Deflo inter-
pretando, entre otros, los siguientes roles:  Schwertleite (Die Walküre-Wagner), Hécuba 
(Les Troyens-Berlioz), Santuzza y Mamma Lucia (Cavalleria Rustiscana-Mascagni), 
Abuela (Vida Breve-Falla), Marta y Pantalis (Mefistofele-Boito); de Puccini: Zia Principes-
sa y Abadesa (Suor Angelica), Zitta (Gianni Schicchi), Suzuki (Madame Butterfly); de 
Verdi: Azucena (Il Trovatore), Amneris (Aida), Fenena (Nabucco), Quickly (Falstaff), 
Emilia (Otello), Maddalena (Rigoletto).
Ha sido invitada por el teatro Real de Madrid, La Maestranza de Sevilla, Campoamor de 
Oviedo, Staatstheater Cottbus, Eskalduna de Bilbao, Baluarte Pamplona, Cervantes de 
Málaga, AAOS, Teatre Principal de Palma de Mallorca, Auditorio Nacional de Madrid, Gran 
Teatre del Liceu, Teatro de la Zarzuela y Palau de la Música de Valencia... entre otros.

Ganador de concursos internacionales como el 'Viñas' 
de Barcelona, el Concurso Internacional 'Francisco 

Alonso' de Madrid, el 'Luis Mariano' de Irún o el ‘Rocca 
delle Macie’ en Siena (Italia). 

A lo largo de su carrera ha actuado en teatros como el 
Teatro Real de Madrid, el Teatre del Liceu de Barcelona, el 

Palau de Les Arts Reina Sofía de Valencia, el Teatro de la 
Zarzuela de Madrid, el Auditorio Nacional de Madrid, el Pala-

cio de Ópera de La Coruña, el Teatro Campoamor de Oviedo, 
el Festival de Peralada, el Teatro Principal de Palma de Mallor-

ca, el Teatro Arriaga de Bilbao, el Teatro Villamarta de Jerez, el 
Teatro Comunale di Bologna, la Opera de Graz, el Bijloke Concert Hall en Gante (Bélgica), 
el Bunkamura Orchard Hall de Tokio y el Biwako Hall de Otsu (Japón).
Ha trabajado con prestigiosos directores de orquesta como Zubin Mehta, López Cobos, 
Guillermo García Calvo, José Ramón Tebar, David Parry, Donato Renzetti, Renato Palum-
bo, Steven Mercurio, Roberto Tolomelli, Reynald Giovaninetti, Gómez Martínez, Ramón 
Torrelledó, José Luis Temes, Maurizio Benini, Pablo Mielgo,Gianluca Marcianò y José 
María Moreno.
Entre sus roles operísticos destacan: La Traviata (Germont), Lucia di Lammermoor (En-
rico) Un Ballo in Maschera (Renato), La Bohème (Marcello), La Fille du Regiment (Sulpi-
ce), Faust (Valentin), Il barbiere di Siviglia (Figaro), Le Villi (Guglielmo), Il Segreto di 
Susanna (Conde Gil), Lucia di Lammermoor (Enrico), Il Trovatore (Conde di Luna), O 
Arame de Juan Durán, Rigoletto (Rigoletto), Don Giovanni (Don Giovanni), Maria di 
Rohan (Enrico), Luisa Miller (Miller), L’elisir d’amore (Belcore), La Traviata (Germont), Ro-
berto Devereux (Duque de Nottingham), Pagliacci (Silvio), Luisa Miller (Miller), El retablo 
de Maese Pedro (Don Quijote) y La Fattucchiera de V. Cuyás.

Natural de Bollullos Par del Condado (Huelva) estudia 
canto en Sevilla, en cuyo Conservatorio Profesional rea-

liza el Grado Profesional con la profesora Esperanza 
Melguizo y el maestro Carlos Aragón. 

En el Teatro de la Maestranza de Sevilla ha participado en 
diversas producciones destacando Don Giovanni (Maset-

to), La Bohème (Schaunard), La Flauta Mágica (Orador), El 
Barbero de Sevilla (Fiorello), Andrea Chénier (Fléville/Fou-

quier-Tinville) Adriana Lecouvreur (Principe de Bouillon), La 
fille du règiment (Hortensius) o Tannhäuser (Reinmar).

Otros proyectos destacados en los inicios de su carrera incluyen Nozze di Figaro (Conde) 
en la Opéra Grand Avignon, Tosca (Angelotti) en la Quincena Musical Donostiarra, Parte-
nope (Ormonte) en el Teatro Calderón de Valladolid así como Jérusalem (Soldado/Heral-
do) y Fanciulla del West (Jack Wallace) en ABAO-OLBE, Simon Boccanegra (Pietro) en el 
Cervantes de Málaga y Pescadores de perlas (Nourabad) en Ópera de Oviedo.

Recientes y próximos compromisos incluyen La bohème (Colline), La dama del alba 
(Abuelo) y Don Giovanni (Masetto) en Ópera de Oviedo, Alzira (Ataliba), Aida -Gala Tutto 
Verdi (Ramfis) y La Bohème (Colline) en Ópera de Bilbao (ABAO-OLBE), Tosca (Angelotti) 
en el Maestranza de Sevilla, Adriana Lecouvreur (Principe di Bouillon) en el Teatro Cer-
vantes de Málaga, Un ballo in maschera (Samuel) y Carmen (Zuñiga) en el Baluarte de 
Pamplona, El barbero de Sevilla (Basilio) en el Teatro Villamarta de Jerez, Tosca (Sciarro-
ne), El ángel de fuego (Siervo), Hadrian (Senador), Tristan und Isolde (Steuermann) y 
Medée (Coryphée) en el Teatro Real de Madrid, Ariadne auf Naxos (Lakai), Macbeth (Mé-
dico) y Turandot (Mandarino) en el Gran Teatre del Liceu, Il Trovatore (Ferrando) en 
Ópera de Vigo así como futuras producciones de Adriana Lecouvreur, Roméo et Juliette, 
I Lombardi, Madama Butterfly, Maria Stuarda o Carmen en los principales teatros y audi-
torios nacionales.

Nacido en Ourense, estudia Derecho en la Universidad 
de Salamanca, en cuyo Conservatorio inicia sus estudios 

de Canto. Posteriormente estudia en la Escuela Superior 
de Canto con Dolores Travesedo y Miguel Zanetti. 

Ha recibido Masterclasses de Francisco Araiza, Janine 
Reiss, Giulio Zappa, Francisco Ortiz, entre otros. Actual-

mente perfecciona su formación con Jack Livigni. César 
Gutiérrez ha trabajado como solista junto a directores 

como Christopher Hogwood, Jorge Rubio, Michele Errico, 
Javier Corcuera, Sabas Calvillo, entre otros y con directores 

de escena como Gustavo Tambascio, Horacio Rodriguez-Ara-
gón, Francisco Matilla, Francisco López, entre otros.  Ha inter-

pretado importantes papeles tanto del repertorio operístico (Alfredo en La Traviata, Ca-
varadossi en Tosca, Macduff en Macbeth, Rodolfo en La boheme, Don Jose en Carmen, 
Amadigi en Amadigi…) como zarzuelístico (José María en La Chulapona, Gustavo en 
Los Gavilanes, Lombardi en La Canción del Olvido, Rafael en La Dolorosa, Julián en La 
Verbena de la Paloma…). En las últimas temporadas ha cantado los papeles principales 
de Amadigi de Händel y El Retablo de Maese Pedro de Falla. Recientemente, también ha 
interpretado Die Zauberflöte de Mozart y la producción de Doña Francisquita en el Stad-
theater St. Gallen (Suiza) En febrero de 2019 fue seleccionado por José Carreras para 
participar junto a él en una gala lírica en el Auditorio Pedrotti de Pesaro. Recientemente 
ha tenido lugar su debut en el papel titular de Les Contes d’Hoffmann de Offenbach, La 
próxima temporada 23/24 debutará el papel de Don José de Carmen de Bizet en varios 
escenarios de Bélgica.

Natural de Vilagarcía de Arousa, es titulada con matrí-
cula de honor en Grado Superior de Música en la espe-

cialidad de Pedagogía del Lenguaje y la Enseñanza Musi-
cal y con Sobresaliente en Grado Superior de Música en 

la especialidad de Canto. Así mismo, posee el Máster Uni-
versitario en Investigación Musical.

Recibe clases de prestigiosos maestros de canto, desta-
cando Montserrat Caballé, Mariella Devia, Carlos Álvarez, 

Alicia Nafé o Giacomo Prestia
En 2015 gana la Segunda Mención de Honor a la Excelencia 

Musical de la Xunta de Galicia y publica su primer disco titula-
do Cantos da Terra.

Debuta a nivel nacional en la ópera en 2016 con el personaje de Anna de Nabucco en el 
Teatro Afundación de Vigo en la temporada lírica de Vigo. Posteriormente interpreta los 
roles de Condesa de Ceprano y Giovana de Rigoletto (2017), la Dama de Lady Macbeth 
de Macbeth (2018) y Berta de Il Barbieri di Siviglia (2019). Realiza diversas zarzuelas 
destacando los roles de Cantaora en La Verbena de la Paloma (2020), Rosa en Los Cla-
veles y Paloma en El Barberillo de Lavapiés. Ha interpretado como solista la Petite 
Messe Solennelle de Rossini, el Requiem en Re menor de Mozart, la Misa de la Corona-
ción de Mozart y el espectáculo de ópera infantil El barco fantasma coproducido con la 
Ópera de Oviedo. Ha sido protagonista del musical Balansiyyà del maestro José Rafael 
Pascual Vilaplana, que ha recorrido buena parte de la geografía gallega y alicantina. 
También ha colaborado con numerosas bandas de música gallegas en conciertos de 
ópera, zarzuela,bandas sonoras y música galega, grabando varios discos. Actualmente 
compagina la interpretación con la docencia.

Diego García Rodríguez naceu en Escarabote (A 
Coruña). Realiza os seus estudos musicais no 

Conservatorio de Santiago de Compostela e no 
Conservatorio de Lausanne nas especialidades 

de piano e música de cámara. Iníciase na direc-
ción de orquestra e recibe o seu Master artístico 

de dirección de orquestra na Hochschule der 
Künste Zürich da man do Profesor Johannes 

Schlaefli. Amplía os seus estudos con Diego Masson 
e foi seleccionado para participar no primeiro progra-

ma de xoves directores do prestixioso ensemble 
"London Sinfonietta".

Na temporada do  "Outono lírico" de "Amigos da Ópera de Vigo dirixe "Rigoletto", "Macbe-
th" e "Il Barbiere di Siviglia".

Dirixiu "Turandot", "Aida", "Don Carlo" e "Hansel und Gretel" no Teatro Real de Madrid; "Ma-
cbeth" na Opera Nacionala i Balet de Skopje; "Carmen" na Bałtycka Opera de Gdansk; 
"Madama Butterfly" e "Le nozze di Figaro" no Dartington Summer Festival, "Il Barbiere di 
Siviglia " e "Rigoletto" en Donostia; "Die Dreigroschenoper" para o Centro Dramático 
Galego, e as estreas mundiais de "It makes no difference ... " de Simone Spagnolo no 
Tête á Tête festival de Londres, "Die Träumenden Knaben" de Torsten Rasch en "The two 
Moors Festival" en Devon e "O Loro de Carlos V" de Nani García en A Coruña.

Os seus vindeiros compromisos operísticos destaca o debut no Gran Teatre del Liceu de 
Barcelona con "Turandot".

Como director convidado dirixe a Real Filharmonía de Galicia, Orquesta Sinfónica de 
Galicia, Orquesta Sinfónica de Castilla y León, Orquesta Sinfónica del Principado de 
Asturias, Orquestra de la Comunitat Valenciana, Orquesta de  Extremadura, Orquesta 
Filarmónica de Málaga, Bohuslav Martinů Philharmonic Zlín, Orchestre des Pays de 
Savoie, Akademicka Orkiestra Bydgoszcz, Orquesta nova da OSG (proyecto Sonfuturo), 
Dartington Festival Orchestra, OrchestrBerg de Praga e do ensemble instrumental 
suizo "Kypris".

Diego é membro fundador e director artístico do Taller Atlántico Contemporáneo (TAC), 
ensemble galego co que desenvolve unha intensa actividade a prol da difusión da 
música contemporánea e da súa relación con outras disciplinas artísticas. Co Taller 
Atlántico Contemporáneo preséntase no Auditorio Nacional de Madrid, Semana de 
Música Religiosa de Cuenca, Festival Internacional de Música y Danza de Granada, Fes-
tival Internacional de Santander e na Quincena musical Donostiarra.

Ignacio García es licenciado en dirección de escena 
por la Real Escuela Superior de Arte Dramático de 

Madrid y ganador del premio al mejor director y al mejor 
director joven de la Asociación de Directores de Escena 

de España y el I certamen de creación escénica organiza-
do por el Teatro Real de Madrid. Ha sido Director del Festi-

val Internacional de Teatro Clásico de Almagro, Adjunto a 
la Dirección Artística del Teatro Español de Madrid y es pro-

gramador del Festival Dramafest de México, de dramaturgia 
contemporánea, y creador y director artístico del programa 

Voces de la Lengua, un centro de creación en torno a la belle-
za del sonido del español en La Rioja, España.

Ha dirigido espectáculos dramáticos en el Teatro María Guerrero, Teatro Español de 
Madrid, Teatro Lope de Vega de Sevilla, la Compañía Nacional de Teatro Clásico y el 
Centro Dramático Nacional, el Teatro Colón de Bogotá, la Compañía Nacional de Teatro 
de México, en el DramaFest en Mexico D.F, el festival MESS de Sarajevo, el FIT de Cádiz, 
el Teatro Jan Kochanowski de Opole (Polonia), el INSAAC de Abidjan, el Teatro Nacional 
de Budapest (Hungría), el Festival Internacional de Teatro de Almada (Portugal), el Festi-
val Internacional de Teatro Clásico de Almagro, el de Scandicci en Italia, Mercosur en 
Córdoba (Argentina), MITEM de Budapest. el Festival de Teatro Hispano de Miami, Festi-
val Internacional de Chennai y de Calicut/Kozhikode en la India y el Festival Internacional 
Cervantino de Guanajuato.
En el campo lírico, ha realizado la puesta en escena de Dido and Aeneas de Purcell, La 
scala di seta de Rossini, Historia del soldado de Stravinski, La contadina de Hasse, Il 
sacrificio di Abramo de Camilla de Rossi, Il combattimento di Tancredi e Clorinda de 
Monteverdi, Cantata del café de Bach, The little sweep de Britten, Iberia de Albéniz, Adria-
no in Siria, La serva padrona y Livietta e Tracollo de Pergolesi, Oberto conte di san Boni-
facio, La forza del destino, Il trovatore, Aida, Macbeth, Rigoletto y Otello de Verdi, Mote-
cuzoma II de A. Vivaldi/Samuel Maynez, I Capuletti e i Montecchi y La sonnambula de 
Bellini, Lucia di Lammermoor, L’elisir d’amore, Emilia di Liverpool, Rita y Poliuto de Doni-
zetti, Il barbiere di Siviglia de Paisiello, Clementina de Boccherini, Faust de Gounod, Wer-
ther de Massenet, Susannah de Carlisle Floyd, Die Hochzeit des Camacho de Mendels-
sohn, Madama Butterfly y Tosca de Puccini, Hamlet de Thomás, Manfred de Schumann 
y Pagliacci de Leoncavallo.
En su carrera ha demostrado una especial sensibilidad por el repertorio español de 
todas las épocas,  llevándolo a múltiples países europeos y latinoamericanos, y frecuen-
tándolo con títulos como Ensalada de ensaladas con obras de Mateo Flecha y Garcimu-
ñoz, Égloga de Plácida y Vitoriano de Juan del Encina, Don Giovanni Tenorio de R. Carni-
cer, Il tutore burlato de Martín y Soler, Un avvertimento ai gelosi de Manuel García, Pan y 
Toros y Gloria y Peluca de Francisco Asenjo Barbieri, El estreno de una artista de J. Gaz-
tambide, Las Golondrinas de J. M. Usandizaga, La eterna canción, Black el payaso, La 
tabernera del puerto y Juan José de P. Sorozábal Las Labradoras de Murcia de A. Rodrí-
guez de Hita, La del Soto del parral de Soutullo y Vert, Marina de E. Arrieta, Los Gavilanes 
de Jacinto Guerrero, Las corsarias de Francisco Alonso y Cecilia Valdés de Gonzalo 
Roig. También ha dirigido Una noche española con Carmen – Zarzuela show para la Ca-
pital Europea de la Cultura Wroclaw 2016, galas de zarzuela en diversos países y el 
espectáculo flamenco Torera. También transita habitualmente por el repertorio contem-
poráneo, habiendo puesto en escena los estrenos de La Celestina de Joaquín Nin-Cul-
mel, Un parque de Luis de Pablo, Orfeo de Jesús Rueda, Il carro e i canti de Alessandro 
Solbiati y Oh, eternidad de Marta Lambertini.
Asimismo siempre ha mostrado una especial sensibilidad hacia la divulgación de la 
lírica para el público familiar e infantil, desarrollando proyectos para todos los públicos 
en España, Suiza, Polonia, Reino Unido, Alemania, México, Perú y Colombia, con títulos 
tan relevantes como El pequeño deshollinador de Benjamin Britten, Bastián y Bastiana y 
Las bodas de Figaro de W. A. Mozart, Palabras en la barriga de Vasco Negreiros, L’Ucella-
trice o La cazadora de pájaros de N. Jomelli y La Cantata del café de J. S. Bach. También 
ha participado en el diseño de proyectos líricos pedagógicos en el Teatro Real de 
Madrid, Ópera de Lausanne, Ópera de Bilbao, Ópera de La Coruña, Academia de la Ópera 
de Oslo, Schauspielhaus de Bremen, Opera Baltica de Gdansk, Palacio de Bellas Artes y 
Auditorio Nacional en México, Teatro Colón de Bogotá o Gran Teatro Nacional del Perú, 
colaborando con proyectos como Saludarte, Batuta o Sinfonía por el Perú. 

Ha dirigido espectáculos líricos en el Teatro Real, Zarzuela, Español, Albéniz y María 
Guerrero de Madrid, Arriaga y Euskalduna de Bilbao, Campoamor de Oviedo, Principal de 
Mahón, Pergolesi de Jesi, Ópera de Lausanne, García Barbón de Vigo, Jovellanos de 
Gijón, Colón de Coruña, Auditorio de León y en los festivales de Galicia, Mozart de A 
Coruña, Almagro, Niebla, Scandicci, Perelada, Aranjuez, Flamenco de Londres, Biennale 
de Venecia, el St. George’s Hall y el Liverpool Hall de Liverpool, la Schauspielhaus de 
Bremen, Opera Baltycka de Gdansk, Utrecht, Kursaal de San Sebastián, Teatro Principal 
de Mallorca, Teatro Verdi de Trieste, Herodes Ático de Atenas, Palacio de Bellas Artes, 
Auditorio Nacional, MUAC y el Teatro Julio Castillo de México D.F., el Gran Teatro Nacio-
nal de Lima, Teatro Colón de Bogotá, Teatr Wielky de Poznan, Opera de Wroclaw y el 
Teatro Alexandrinski de San Petersburgo. 

Su condición de músico le ha permitido colaborar como adaptador musical en diferen-
tes espectáculos en Europa y América, con directores del prestigio de Helena Pimenta, 
Mario Gas, Juan Carlos Pérez de la Fuente, Gonzalo Suárez, Ernesto Caballero y Juan 
Antonio Hormigón, además de firmar la música de sus propios espectáculos en Europa, 
América, Asia y África.

O proxecto da 
Orquestra Vigo 430 

nace no 2005, aínda 
que adquire a súa confi-

guración definitiva a par-
tires do 2014. O seu 

obxectivo principal é 
dotar á cidade dunha for-

mación orquestral profe-
sional, constituída na súa 

maior parte polos máis 
brillantes expoñentes das 

novas xeracións de músicos galegos, completándose con destacados músicos freelan-
ce do resto de España e do estranxeiro. Esta combinación entre talento propio e foráneo 
é unha característica esencial para a obtención do resultado artístico que este proxecto 
se marca como obxectivo.
Entre os principais retos que se afrontan está o do achegamento da música clásica a 
novos públicos potenciais, así como ás novas xeracións de oíntes, tratando de eliminar 
a barreira psicolóxica que -para gran parte da poboación- existe todavía á hora de ache-
garse a un concerto de música clásica.

A OV430 conta co patrocinio principal do Concello de Vigo, o que lle permite desenrolar 
anualmente unha tempada estable de concertos. Recentemente a Xunta de Galicia 
incluíuna tamén na súa programación de música clásica de cara aos actos culturáis de 
celebración do ano Xacobeo 2021-22.
A OV430 é asimesmo colaboradora dende o ano 2014 da Asociación Amigos da Ópera 
de Vigo, participando desde esa data en todas as súas tempadas operísticas.
A OV430 ten subscritos convenios de colaboración coa Universidade de Vigo, así como 
co Conservatorio Superior de Música de Vigo. É tamén «orquestra adherida» da Asocia-
ción Española de Orquestras Sinfónicas (AEOS). No ano 2014 a OV430 recibíu o premio 
«Martín Códax» da música galega.

PROPOSTA ARTÍSTICA
O proxecto musical da OV430 componse de tres liñas principais:
- Orquestra Sinfónica:
Constitúe o eixo principal do proxecto. O seu tamaño varía segundo o repertorio
para interpretar entre os 20 e 70 músicos.
- Orquestra Barroca:
Trátase de unha formación especializada na música do período barroco e preclásico
que emprega instrumentos de similares características aos da época na que a música
foi creada, asi como criterios musicais e técnicos históricamente informados.
- Ensemble:
Aproveitando a versatilidade que ofrece a formación sinfónica, no Ensemble Vigo
430 creanse para cada concerto formacións heteroxéneas e variadas de música de
cámara, ofrecendo ao público de ese xeito repertorios que en poucas ocasións
atópanse reunidos nun mesmo programa.

430 HZ
Un estándar de afinación e unha filosofía de traballo
A creación de estándares de afinación foi unha das principais razóns que permitiron a 
evolución da música orquestral, que músicos de diferentes países e cidades puidesen 
tocar xuntos en calquera parte unha mesma partitura e dun mesmo xeito.
Foron moitos os diferentes estándares de afinación musical ao longo da historia, e inclu-
so hoxe en día, a pesar de estar fixado pola Organización Internacional da Estandariza-
ción o la e 440 hz son moitas as orquestras que afinan en 443. Temos que ter en conta 
que esta estandarización non se produce ata o 1955 pero que dende a instauración da 
música tonal foron múltiples os intentos de regularización e varios os que acadaron un 
oco na historia da música.
A afinación a 430 Hz foi quizás a primeira baseada en estudios científicos e é coñecida 
como a afinación filosófica ou científica, por basearse na conveniencia matemática da 
mesma e constituíu un dos estándares más populares durante o período clásico. O 
proxecto Vigo 430 toma o nome desta afinación filosófica non polo seu interese en utili-
zala como estándar real, se non polos seus valores: o rigor, o carácter científico, o valor 
da argumentación e a importancia da pervivencia de propostas diferentes e da existen-
cia de alternativas. 

O Coro de Cámara 
Rías Baixas presentou-

se en xaneiro do 2014 
en Vigo coa finalidade 

de interpretar e promo-
ver a música coral dunha 

maneira específica e 
especializada.

Dende a súa creación,  par-
ticipou nunha ampla varie-

dade de actuacións, tanto 
organizadas pola propia 

agrupación como enmarcadas en ciclos e festivais recoñecidos como Outono Lírico, 
Vigo Sinfónico, Ciclo de Música Relixiosa de Barcia de Mera, Nas Ondas, Pórtico Sonoro, 
Explurart, Cooltural Cambados ou o Festival Groba. Nestas actuacións interpretáronse 
pezas destacadas do repertorio coral en auditorios e igrexas das catro provincias gale-
gas, tanto a cappella como acompañadas por instrumentos. 
Entre as obras interpretadas destacan a Petite Messe Solennelle de G. Rossini (versión 
para dous pianos), o Réquiem en Do menor de L. Cherubini, as Funeral Sentences and 
Music for the Funeral of Queen Mary de H. Purcell, a Krönungsmesse ou o Réquiem en 
Re menor de W. A. Mozart, o Réquiem en Re menor de G. Fauré ou o Gloria de A. Vivaldi. 
Destaca a súa participación, en colaboración con Amigos da Ópera de Vigo, nas repre-
sentacións de Rigoletto, Macbeth, Tosca, Il barbiere di Siviglia e Falstaff.
Traballou ao longo destes anos con agrupacións instrumentais como a Orquestra de 
Cámara Galega, a Orquestra Sinfónica de Galicia, a Orquestra Sinfónica Vigo 430 ou a 
Real Filharmonía de Galicia, así como o Ensemble Vigo 430, a Orquestra Barroca Vigo 
430, o ensemble Caspervek e o grupo de metais Tuvara Brass.
Ademáis de actuar habitualmente baixo as ordes do seu director titular, o coro tamén 
ten actuado baixo a dirección dos mestres Paul Goodwin, Rogelio Groba, Vicent Albero-
la, Diego García, Maximino Zumalave, Manuel Coves ou Lina Tur Bonet, entre outros. A 
formación colaborou con pianistas do talle de Alejo Amoedo, Carlos Enrique Pérez, Saúl 
Chapela e Brais González, actual director artístico, e ten acompañado a solistas como 
Beatriz Riobó, José Luis Vázquez ou Lucas López, entre outros.
Estreou obras como Van Comigo e a versión para orquestra de corda da cantata Anxos 
de Compostela de Rogelio Groba. Tamén a obra Duns folios que foron brancos,  de 
Miguel Matamoro, conxuntamente con outros coros de Galicia. Tamén unha serie de 
obras do compositor galego Juan Durán no marco do Solemne Peche da Porta Santa do 
ano 2022 na Catedral de Santiago de Compostela. Por outra banda, estrenouse a com-
posición coral inspirada nas sete Cantigas de Amigo de Martín Códax, a banda sonora 
para a película La Passion de Jeanne d’Arco, ensemble Caspervek ou a Sinfonietta xunto 
a Real Filharmonía de Galicia, todas elas compostas por Brais González.
Dentro do repertorio a cappella ten interpretado obras de compositores que abranguen 
todas as épocas da historia da música, tales como Cristóbal de Morales, Tomás Luis de 
Victoria, Wiliam Byrd, Johann Sebastian Bach, Wolfgang Amadeus Mozart, Félix Mendel-
ssohn, Charles Villiers Stanford e G. Forbes, entre outros. Ademáis, inclúe no seu reper-
torio obras de compositores galegos como por exemplo, Joam Trilho (Ingemisco, Euca-
rística), Julio Domínguez (Ave María), Daniel G. Artés (Alleluia) ou Francisco Rey Rivero 
(Dúas cantigas de namorada).

Brais González (Vigo, 1987) Estuda piano na Universida-
de Mozarteum de Salzburgocon Rolf Plagge, completan-

do a súa formación nos Conservatorios de Vigo e Oviedo.
Foi premiado, entre outros, no Concurso Internacional 

Ciudad de San Sebastián, o Concurso Internacional Cidade 
de Ferrol, o Concurs Ricard Viñes de Lleida ou o IV Con-

cours International Nikolaï Rubinstein de París.
Actuou como solista e músico de cámara nunha vintena de 

países europeos.  Como compositor as súas obras foron 
interpretadas en importantes escenarios do continente como 

o Conde Duque (Madrid), o Museo Nacional KUMU (Estonia), oAuditorio Baltais Fligelis 
(Letonia) ou a Galería Flux (Budapest). En agosto de 2022estreou a súa primeira ópera 
“Loba Branca” no Festival delle Nazione de Città di Castello (Italia) baseada nunha lenda 
tradicional da Serra do Courel.  Desde 2013 é director artístico do ensemble Caspervek, 
adicado a musicalizar filmes de cinema mudo e no ano 2023 asumiu a dirección artísti-
ca do Coro de Cámara Rías Baixas.
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VIOLINES I
Mario Peris
Pablo Martín
Andrey Timofeev
Olga Timofeeva
Yuliya Storonska
Patricia Arguelles
Laura G. Peón
Viktoriya Salo

VIOLINES II
Ana Shi Yu
Xoan Carro
Sultana Altynbekova
Álvaro P. Bastos
Tin Galic
Estefanía Abeledo

VIOLAS
Angela Neto
Elena Fdez Zas
Lucía Molina 
Irene Portela

FLAUTAS
Manuel Morales
Laura Lorenzo

TROMBONES
Óscar Presa
Javier Otero
Luciano Novo

CLARINETES
Virginia Lis
Marta Diz

TUBA
Carlos Díaz

FAGOTES
Daniel Garrido
Gonzalo Lemos

VIOLONCHELOS
KaterinaLeskovar
Jimena Andión
Clara Martínez
Rubén Canedo

CONTRABAJOS
Raquel Miguélez
Marina Servera
Laura Gil

OBOES
Cecilia Castro
Anna Kozicheva

TROMPETAS
Rodrigo Iglesias
Desirée G. Bouzada

TROMPAS
Fabio Catania
Gonzalo Méndez
Rafael Blanco
Jorge Fuentes

ÓRGANO
Brais González

PERCUSIÓN
David Rodríguez
Héctor Varela
Pablo Soto
Andrea

ARPA
Alba Barreiro

PLANTILLA “IL TROVATORE”



Debutó en el Teatro de la Zarzuela de Madrid con La 
fille du régiment.  

En su repertorio títulos como Norma (Bilbao), Don Carlo 
(Kopparberg , Split), Samson et Dalila (Mérida), I Pagliac-

ci y Cavalleria rusticana (Palma de Mallorca, Jerez, Stral-
sund, Szczecin), Tosca (Verona, Novosibirsk, Oviedo, Bari, 

Trieste, Niza, Torre del Lago, Treviso), La fanciulla del West 
(Torre del Lago), Le Villi (Mallorca), Aida (Málaga, Sabadell, 

Medinaceli), La Bohème (Verona, Mallorca, Gijón),  Carmen 
(Verona, Oviedo, Bilbao, Salerno), Turandot (Metropolitan 

Nueva York, Nápoles), La traviata (Módena, Piazenza, Caglia-
ri, Macerata), La battaglia di Legnano (Parma), Giovanna d’Arco (Bilbao), Macbeth (Vero-
na, Savonlinna, Oviedo, Málaga), Nabucco (Barcelona, Bilbao, Auckland, Udine) o El gato 
montés (Teatro de la Zarzuela, Oviedo).
Recientes y próximos compromisos incluyen: Canio (Pagliacci) en la Ópera de Limoges, 
Fernando (Goyescas) y Maurizio (Adriana Lecouvreur) en Ópera de Oviedo, Don José 
(Carmen) en el Baluarte de Pamplona, Alvaro (Forza del destino), Canio (Pagliacci) con
Amigos de la Ópera de A Coruña, Maurizio (Adriana Lecouvreur) y Canio/Turiddu (Pa-
gliacci/Cavalleria rusticana) en el Cervantes de Málaga, Paco (La vida breve) en el Maes-
tranza de Sevilla, Cavaradossi (Tosca) en Novosibirsk junto al prestigioso maestro 
Dmitri Jurowski, Ulises (Circe) en el Teatro de la Zarzuela de Madrid, Calaf (Turandot) y 
Cavaradossi (Tosca) en la Ópera Nacional de Praga o Cavaradossi (Tosca) en el Landes-
theater de Innsbruck.

Ganadora del prestigioso premio Queen Elisabeth de 
canto, también haa sido distinguida con el Primer 

Premio en el Concurso de Canciones Artísticas Polacas 
de Varsovia y Primer Premio en Oriente y Audiciones 

internacionales de West Artists en Nueva York, lo que la 
llevó a debutar en el Carnegie Hall.

Hizo su debut operístico en la Ópera Nacional de París en 
2004. Su debut en el Osterfestspiele Baden-Baden la vio 

como Blumenmädchen en Parsifal deWagner, interpretando 
con la Filarmónica de Berlín bajo la dirección de Sir Simon 

Rattle. En particular, interpretó a Pamina en La reconocida 
producción de Barrie Kosky de La flauta mágica de Mozart en 

la Komische Oper de Berlín, seguida de una Gira internacional por Australia, Nueva 
Zelanda, Macao y Taiwán.
También ha disfrutado de un éxito notable en otros papeles, incluido el de Roxana (King 
Roger) en Chicago. Teatro de la Ópera, Hija (La Nariz) en el Teatro Real de Madrid, Tatya-
na (Eugene Onegin) y Donna Anna (Don Giovanni) en la Ópera Estatal Tchaikovsky de 
Perm.
En el escenario de la ópera debutará como Isolda, Manon Lescaut, Desdémona y Leono-
ra en Il Trovatore. Repetirá también sus aclamadas interpretaciones de Violetta Valery en 
La Traviata y el papel principal de la obra maestra de Dvořák Rusalka, actuando en Polo-
nia, España, Estonia y Eslovaquia.
Los aspectos más destacados de temporadas anteriores abarcaron numerosos progra-
mas sinfónicos con Sir Simon Rattle, incluyendo Cristo en el Monte de los Olivos de Bee-
thoven y su Sinfonía n.° 9 con el berlinés Philharmoniker, la Misa Glagolítica de Janáček 
con la Staatskapelle Berlin, el Stabat Mater de Szymanowski y Réquiem alemán de 
Brahms con la Orquesta Sinfónica de Londres. 
Actuó con orquestas destacadas, como la Filarmónica de Luxemburgo, la de Radio 
France, la Sinfónica de Viena, la Sinfónica de la Radio de Berlín, la Filarmónica Real, la 
Mahler Chamber Orchestra y la Nashville Symphony, entre otras, trabajando con dessta-
cados directores como Sir Colin Davis, Marek Janowski, Vladimir Jurowski, Marco Armi-
liato, Teodor Currentzis, Jesús López Cobos, Juanjo Mena y Massimo Zanetti.

Inició estudios de escena y música en el Teatre Princi-
pal de Palma de Mallorca, realizando su formación 

vocal con el maestro Francisco Lázaro. 
Asistió a cursos ofrecidos por S. Orfila, B. Giaiotti, E. 

Giménez, R. Giménez, A. M. Sánchez, E.Fiorillo, V. Cortes, 
G. Bumbry, D. Zajick, P. Azorín y al Centro de Perfecciona-

miento “Plácido Domingo” del Palau de les Arts Reina Sofía 
de Valencia dirigido por el Maestro A. Zedda.

Trabajó con los maestros Z. Metha, V. Gergiev, L. Maazel, J. 
Ma Moreno, I. Metzmacher, J.M. Pérez-Sierra, M. Ortega, E. 

García Asensio, O. Meir Wellber,G. Marcianò, O. Díaz, P. Halff-
ter, Y. Traub, A. Tomasello...  con La Fura dels Baus, H. Brod-

chaus, G. C. del Monaco, Ll. Pascual, E. Sagi, A. Romero, I. García, F. López, G. Deflo inter-
pretando, entre otros, los siguientes roles:  Schwertleite (Die Walküre-Wagner), Hécuba 
(Les Troyens-Berlioz), Santuzza y Mamma Lucia (Cavalleria Rustiscana-Mascagni), 
Abuela (Vida Breve-Falla), Marta y Pantalis (Mefistofele-Boito); de Puccini: Zia Principes-
sa y Abadesa (Suor Angelica), Zitta (Gianni Schicchi), Suzuki (Madame Butterfly); de 
Verdi: Azucena (Il Trovatore), Amneris (Aida), Fenena (Nabucco), Quickly (Falstaff), 
Emilia (Otello), Maddalena (Rigoletto).
Ha sido invitada por el teatro Real de Madrid, La Maestranza de Sevilla, Campoamor de 
Oviedo, Staatstheater Cottbus, Eskalduna de Bilbao, Baluarte Pamplona, Cervantes de 
Málaga, AAOS, Teatre Principal de Palma de Mallorca, Auditorio Nacional de Madrid, Gran 
Teatre del Liceu, Teatro de la Zarzuela y Palau de la Música de Valencia... entre otros.

Ganador de concursos internacionales como el 'Viñas' 
de Barcelona, el Concurso Internacional 'Francisco 

Alonso' de Madrid, el 'Luis Mariano' de Irún o el ‘Rocca 
delle Macie’ en Siena (Italia). 

A lo largo de su carrera ha actuado en teatros como el 
Teatro Real de Madrid, el Teatre del Liceu de Barcelona, el 

Palau de Les Arts Reina Sofía de Valencia, el Teatro de la 
Zarzuela de Madrid, el Auditorio Nacional de Madrid, el Pala-

cio de Ópera de La Coruña, el Teatro Campoamor de Oviedo, 
el Festival de Peralada, el Teatro Principal de Palma de Mallor-

ca, el Teatro Arriaga de Bilbao, el Teatro Villamarta de Jerez, el 
Teatro Comunale di Bologna, la Opera de Graz, el Bijloke Concert Hall en Gante (Bélgica), 
el Bunkamura Orchard Hall de Tokio y el Biwako Hall de Otsu (Japón).
Ha trabajado con prestigiosos directores de orquesta como Zubin Mehta, López Cobos, 
Guillermo García Calvo, José Ramón Tebar, David Parry, Donato Renzetti, Renato Palum-
bo, Steven Mercurio, Roberto Tolomelli, Reynald Giovaninetti, Gómez Martínez, Ramón 
Torrelledó, José Luis Temes, Maurizio Benini, Pablo Mielgo,Gianluca Marcianò y José 
María Moreno.
Entre sus roles operísticos destacan: La Traviata (Germont), Lucia di Lammermoor (En-
rico) Un Ballo in Maschera (Renato), La Bohème (Marcello), La Fille du Regiment (Sulpi-
ce), Faust (Valentin), Il barbiere di Siviglia (Figaro), Le Villi (Guglielmo), Il Segreto di 
Susanna (Conde Gil), Lucia di Lammermoor (Enrico), Il Trovatore (Conde di Luna), O 
Arame de Juan Durán, Rigoletto (Rigoletto), Don Giovanni (Don Giovanni), Maria di 
Rohan (Enrico), Luisa Miller (Miller), L’elisir d’amore (Belcore), La Traviata (Germont), Ro-
berto Devereux (Duque de Nottingham), Pagliacci (Silvio), Luisa Miller (Miller), El retablo 
de Maese Pedro (Don Quijote) y La Fattucchiera de V. Cuyás.

Natural de Bollullos Par del Condado (Huelva) estudia 
canto en Sevilla, en cuyo Conservatorio Profesional rea-

liza el Grado Profesional con la profesora Esperanza 
Melguizo y el maestro Carlos Aragón. 

En el Teatro de la Maestranza de Sevilla ha participado en 
diversas producciones destacando Don Giovanni (Maset-

to), La Bohème (Schaunard), La Flauta Mágica (Orador), El 
Barbero de Sevilla (Fiorello), Andrea Chénier (Fléville/Fou-

quier-Tinville) Adriana Lecouvreur (Principe de Bouillon), La 
fille du règiment (Hortensius) o Tannhäuser (Reinmar).

Otros proyectos destacados en los inicios de su carrera incluyen Nozze di Figaro (Conde) 
en la Opéra Grand Avignon, Tosca (Angelotti) en la Quincena Musical Donostiarra, Parte-
nope (Ormonte) en el Teatro Calderón de Valladolid así como Jérusalem (Soldado/Heral-
do) y Fanciulla del West (Jack Wallace) en ABAO-OLBE, Simon Boccanegra (Pietro) en el 
Cervantes de Málaga y Pescadores de perlas (Nourabad) en Ópera de Oviedo.

Recientes y próximos compromisos incluyen La bohème (Colline), La dama del alba 
(Abuelo) y Don Giovanni (Masetto) en Ópera de Oviedo, Alzira (Ataliba), Aida -Gala Tutto 
Verdi (Ramfis) y La Bohème (Colline) en Ópera de Bilbao (ABAO-OLBE), Tosca (Angelotti) 
en el Maestranza de Sevilla, Adriana Lecouvreur (Principe di Bouillon) en el Teatro Cer-
vantes de Málaga, Un ballo in maschera (Samuel) y Carmen (Zuñiga) en el Baluarte de 
Pamplona, El barbero de Sevilla (Basilio) en el Teatro Villamarta de Jerez, Tosca (Sciarro-
ne), El ángel de fuego (Siervo), Hadrian (Senador), Tristan und Isolde (Steuermann) y 
Medée (Coryphée) en el Teatro Real de Madrid, Ariadne auf Naxos (Lakai), Macbeth (Mé-
dico) y Turandot (Mandarino) en el Gran Teatre del Liceu, Il Trovatore (Ferrando) en 
Ópera de Vigo así como futuras producciones de Adriana Lecouvreur, Roméo et Juliette, 
I Lombardi, Madama Butterfly, Maria Stuarda o Carmen en los principales teatros y audi-
torios nacionales.

Nacido en Ourense, estudia Derecho en la Universidad 
de Salamanca, en cuyo Conservatorio inicia sus estudios 

de Canto. Posteriormente estudia en la Escuela Superior 
de Canto con Dolores Travesedo y Miguel Zanetti. 

Ha recibido Masterclasses de Francisco Araiza, Janine 
Reiss, Giulio Zappa, Francisco Ortiz, entre otros. Actual-

mente perfecciona su formación con Jack Livigni. César 
Gutiérrez ha trabajado como solista junto a directores 

como Christopher Hogwood, Jorge Rubio, Michele Errico, 
Javier Corcuera, Sabas Calvillo, entre otros y con directores 

de escena como Gustavo Tambascio, Horacio Rodriguez-Ara-
gón, Francisco Matilla, Francisco López, entre otros.  Ha inter-

pretado importantes papeles tanto del repertorio operístico (Alfredo en La Traviata, Ca-
varadossi en Tosca, Macduff en Macbeth, Rodolfo en La boheme, Don Jose en Carmen, 
Amadigi en Amadigi…) como zarzuelístico (José María en La Chulapona, Gustavo en 
Los Gavilanes, Lombardi en La Canción del Olvido, Rafael en La Dolorosa, Julián en La 
Verbena de la Paloma…). En las últimas temporadas ha cantado los papeles principales 
de Amadigi de Händel y El Retablo de Maese Pedro de Falla. Recientemente, también ha 
interpretado Die Zauberflöte de Mozart y la producción de Doña Francisquita en el Stad-
theater St. Gallen (Suiza) En febrero de 2019 fue seleccionado por José Carreras para 
participar junto a él en una gala lírica en el Auditorio Pedrotti de Pesaro. Recientemente 
ha tenido lugar su debut en el papel titular de Les Contes d’Hoffmann de Offenbach, La 
próxima temporada 23/24 debutará el papel de Don José de Carmen de Bizet en varios 
escenarios de Bélgica.

Natural de Vilagarcía de Arousa, es titulada con matrí-
cula de honor en Grado Superior de Música en la espe-

cialidad de Pedagogía del Lenguaje y la Enseñanza Musi-
cal y con Sobresaliente en Grado Superior de Música en 

la especialidad de Canto. Así mismo, posee el Máster Uni-
versitario en Investigación Musical.

Recibe clases de prestigiosos maestros de canto, desta-
cando Montserrat Caballé, Mariella Devia, Carlos Álvarez, 

Alicia Nafé o Giacomo Prestia
En 2015 gana la Segunda Mención de Honor a la Excelencia 

Musical de la Xunta de Galicia y publica su primer disco titula-
do Cantos da Terra.

Debuta a nivel nacional en la ópera en 2016 con el personaje de Anna de Nabucco en el 
Teatro Afundación de Vigo en la temporada lírica de Vigo. Posteriormente interpreta los 
roles de Condesa de Ceprano y Giovana de Rigoletto (2017), la Dama de Lady Macbeth 
de Macbeth (2018) y Berta de Il Barbieri di Siviglia (2019). Realiza diversas zarzuelas 
destacando los roles de Cantaora en La Verbena de la Paloma (2020), Rosa en Los Cla-
veles y Paloma en El Barberillo de Lavapiés. Ha interpretado como solista la Petite 
Messe Solennelle de Rossini, el Requiem en Re menor de Mozart, la Misa de la Corona-
ción de Mozart y el espectáculo de ópera infantil El barco fantasma coproducido con la 
Ópera de Oviedo. Ha sido protagonista del musical Balansiyyà del maestro José Rafael 
Pascual Vilaplana, que ha recorrido buena parte de la geografía gallega y alicantina. 
También ha colaborado con numerosas bandas de música gallegas en conciertos de 
ópera, zarzuela,bandas sonoras y música galega, grabando varios discos. Actualmente 
compagina la interpretación con la docencia.

Diego García Rodríguez naceu en Escarabote (A 
Coruña). Realiza os seus estudos musicais no 

Conservatorio de Santiago de Compostela e no 
Conservatorio de Lausanne nas especialidades 

de piano e música de cámara. Iníciase na direc-
ción de orquestra e recibe o seu Master artístico 

de dirección de orquestra na Hochschule der 
Künste Zürich da man do Profesor Johannes 

Schlaefli. Amplía os seus estudos con Diego Masson 
e foi seleccionado para participar no primeiro progra-

ma de xoves directores do prestixioso ensemble 
"London Sinfonietta".

Na temporada do  "Outono lírico" de "Amigos da Ópera de Vigo dirixe "Rigoletto", "Macbe-
th" e "Il Barbiere di Siviglia".

Dirixiu "Turandot", "Aida", "Don Carlo" e "Hansel und Gretel" no Teatro Real de Madrid; "Ma-
cbeth" na Opera Nacionala i Balet de Skopje; "Carmen" na Bałtycka Opera de Gdansk; 
"Madama Butterfly" e "Le nozze di Figaro" no Dartington Summer Festival, "Il Barbiere di 
Siviglia " e "Rigoletto" en Donostia; "Die Dreigroschenoper" para o Centro Dramático 
Galego, e as estreas mundiais de "It makes no difference ... " de Simone Spagnolo no 
Tête á Tête festival de Londres, "Die Träumenden Knaben" de Torsten Rasch en "The two 
Moors Festival" en Devon e "O Loro de Carlos V" de Nani García en A Coruña.

Os seus vindeiros compromisos operísticos destaca o debut no Gran Teatre del Liceu de 
Barcelona con "Turandot".

Como director convidado dirixe a Real Filharmonía de Galicia, Orquesta Sinfónica de 
Galicia, Orquesta Sinfónica de Castilla y León, Orquesta Sinfónica del Principado de 
Asturias, Orquestra de la Comunitat Valenciana, Orquesta de  Extremadura, Orquesta 
Filarmónica de Málaga, Bohuslav Martinů Philharmonic Zlín, Orchestre des Pays de 
Savoie, Akademicka Orkiestra Bydgoszcz, Orquesta nova da OSG (proyecto Sonfuturo), 
Dartington Festival Orchestra, OrchestrBerg de Praga e do ensemble instrumental 
suizo "Kypris".

Diego é membro fundador e director artístico do Taller Atlántico Contemporáneo (TAC), 
ensemble galego co que desenvolve unha intensa actividade a prol da difusión da 
música contemporánea e da súa relación con outras disciplinas artísticas. Co Taller 
Atlántico Contemporáneo preséntase no Auditorio Nacional de Madrid, Semana de 
Música Religiosa de Cuenca, Festival Internacional de Música y Danza de Granada, Fes-
tival Internacional de Santander e na Quincena musical Donostiarra.

Ignacio García es licenciado en dirección de escena 
por la Real Escuela Superior de Arte Dramático de 

Madrid y ganador del premio al mejor director y al mejor 
director joven de la Asociación de Directores de Escena 

de España y el I certamen de creación escénica organiza-
do por el Teatro Real de Madrid. Ha sido Director del Festi-

val Internacional de Teatro Clásico de Almagro, Adjunto a 
la Dirección Artística del Teatro Español de Madrid y es pro-

gramador del Festival Dramafest de México, de dramaturgia 
contemporánea, y creador y director artístico del programa 

Voces de la Lengua, un centro de creación en torno a la belle-
za del sonido del español en La Rioja, España.

Ha dirigido espectáculos dramáticos en el Teatro María Guerrero, Teatro Español de 
Madrid, Teatro Lope de Vega de Sevilla, la Compañía Nacional de Teatro Clásico y el 
Centro Dramático Nacional, el Teatro Colón de Bogotá, la Compañía Nacional de Teatro 
de México, en el DramaFest en Mexico D.F, el festival MESS de Sarajevo, el FIT de Cádiz, 
el Teatro Jan Kochanowski de Opole (Polonia), el INSAAC de Abidjan, el Teatro Nacional 
de Budapest (Hungría), el Festival Internacional de Teatro de Almada (Portugal), el Festi-
val Internacional de Teatro Clásico de Almagro, el de Scandicci en Italia, Mercosur en 
Córdoba (Argentina), MITEM de Budapest. el Festival de Teatro Hispano de Miami, Festi-
val Internacional de Chennai y de Calicut/Kozhikode en la India y el Festival Internacional 
Cervantino de Guanajuato.
En el campo lírico, ha realizado la puesta en escena de Dido and Aeneas de Purcell, La 
scala di seta de Rossini, Historia del soldado de Stravinski, La contadina de Hasse, Il 
sacrificio di Abramo de Camilla de Rossi, Il combattimento di Tancredi e Clorinda de 
Monteverdi, Cantata del café de Bach, The little sweep de Britten, Iberia de Albéniz, Adria-
no in Siria, La serva padrona y Livietta e Tracollo de Pergolesi, Oberto conte di san Boni-
facio, La forza del destino, Il trovatore, Aida, Macbeth, Rigoletto y Otello de Verdi, Mote-
cuzoma II de A. Vivaldi/Samuel Maynez, I Capuletti e i Montecchi y La sonnambula de 
Bellini, Lucia di Lammermoor, L’elisir d’amore, Emilia di Liverpool, Rita y Poliuto de Doni-
zetti, Il barbiere di Siviglia de Paisiello, Clementina de Boccherini, Faust de Gounod, Wer-
ther de Massenet, Susannah de Carlisle Floyd, Die Hochzeit des Camacho de Mendels-
sohn, Madama Butterfly y Tosca de Puccini, Hamlet de Thomás, Manfred de Schumann 
y Pagliacci de Leoncavallo.
En su carrera ha demostrado una especial sensibilidad por el repertorio español de 
todas las épocas,  llevándolo a múltiples países europeos y latinoamericanos, y frecuen-
tándolo con títulos como Ensalada de ensaladas con obras de Mateo Flecha y Garcimu-
ñoz, Égloga de Plácida y Vitoriano de Juan del Encina, Don Giovanni Tenorio de R. Carni-
cer, Il tutore burlato de Martín y Soler, Un avvertimento ai gelosi de Manuel García, Pan y 
Toros y Gloria y Peluca de Francisco Asenjo Barbieri, El estreno de una artista de J. Gaz-
tambide, Las Golondrinas de J. M. Usandizaga, La eterna canción, Black el payaso, La 
tabernera del puerto y Juan José de P. Sorozábal Las Labradoras de Murcia de A. Rodrí-
guez de Hita, La del Soto del parral de Soutullo y Vert, Marina de E. Arrieta, Los Gavilanes 
de Jacinto Guerrero, Las corsarias de Francisco Alonso y Cecilia Valdés de Gonzalo 
Roig. También ha dirigido Una noche española con Carmen – Zarzuela show para la Ca-
pital Europea de la Cultura Wroclaw 2016, galas de zarzuela en diversos países y el 
espectáculo flamenco Torera. También transita habitualmente por el repertorio contem-
poráneo, habiendo puesto en escena los estrenos de La Celestina de Joaquín Nin-Cul-
mel, Un parque de Luis de Pablo, Orfeo de Jesús Rueda, Il carro e i canti de Alessandro 
Solbiati y Oh, eternidad de Marta Lambertini.
Asimismo siempre ha mostrado una especial sensibilidad hacia la divulgación de la 
lírica para el público familiar e infantil, desarrollando proyectos para todos los públicos 
en España, Suiza, Polonia, Reino Unido, Alemania, México, Perú y Colombia, con títulos 
tan relevantes como El pequeño deshollinador de Benjamin Britten, Bastián y Bastiana y 
Las bodas de Figaro de W. A. Mozart, Palabras en la barriga de Vasco Negreiros, L’Ucella-
trice o La cazadora de pájaros de N. Jomelli y La Cantata del café de J. S. Bach. También 
ha participado en el diseño de proyectos líricos pedagógicos en el Teatro Real de 
Madrid, Ópera de Lausanne, Ópera de Bilbao, Ópera de La Coruña, Academia de la Ópera 
de Oslo, Schauspielhaus de Bremen, Opera Baltica de Gdansk, Palacio de Bellas Artes y 
Auditorio Nacional en México, Teatro Colón de Bogotá o Gran Teatro Nacional del Perú, 
colaborando con proyectos como Saludarte, Batuta o Sinfonía por el Perú. 

Ha dirigido espectáculos líricos en el Teatro Real, Zarzuela, Español, Albéniz y María 
Guerrero de Madrid, Arriaga y Euskalduna de Bilbao, Campoamor de Oviedo, Principal de 
Mahón, Pergolesi de Jesi, Ópera de Lausanne, García Barbón de Vigo, Jovellanos de 
Gijón, Colón de Coruña, Auditorio de León y en los festivales de Galicia, Mozart de A 
Coruña, Almagro, Niebla, Scandicci, Perelada, Aranjuez, Flamenco de Londres, Biennale 
de Venecia, el St. George’s Hall y el Liverpool Hall de Liverpool, la Schauspielhaus de 
Bremen, Opera Baltycka de Gdansk, Utrecht, Kursaal de San Sebastián, Teatro Principal 
de Mallorca, Teatro Verdi de Trieste, Herodes Ático de Atenas, Palacio de Bellas Artes, 
Auditorio Nacional, MUAC y el Teatro Julio Castillo de México D.F., el Gran Teatro Nacio-
nal de Lima, Teatro Colón de Bogotá, Teatr Wielky de Poznan, Opera de Wroclaw y el 
Teatro Alexandrinski de San Petersburgo. 

Su condición de músico le ha permitido colaborar como adaptador musical en diferen-
tes espectáculos en Europa y América, con directores del prestigio de Helena Pimenta, 
Mario Gas, Juan Carlos Pérez de la Fuente, Gonzalo Suárez, Ernesto Caballero y Juan 
Antonio Hormigón, además de firmar la música de sus propios espectáculos en Europa, 
América, Asia y África.

O proxecto da 
Orquestra Vigo 430 

nace no 2005, aínda 
que adquire a súa confi-

guración definitiva a par-
tires do 2014. O seu 

obxectivo principal é 
dotar á cidade dunha for-

mación orquestral profe-
sional, constituída na súa 

maior parte polos máis 
brillantes expoñentes das 

novas xeracións de músicos galegos, completándose con destacados músicos freelan-
ce do resto de España e do estranxeiro. Esta combinación entre talento propio e foráneo 
é unha característica esencial para a obtención do resultado artístico que este proxecto 
se marca como obxectivo.
Entre os principais retos que se afrontan está o do achegamento da música clásica a 
novos públicos potenciais, así como ás novas xeracións de oíntes, tratando de eliminar 
a barreira psicolóxica que -para gran parte da poboación- existe todavía á hora de ache-
garse a un concerto de música clásica.

A OV430 conta co patrocinio principal do Concello de Vigo, o que lle permite desenrolar 
anualmente unha tempada estable de concertos. Recentemente a Xunta de Galicia 
incluíuna tamén na súa programación de música clásica de cara aos actos culturáis de 
celebración do ano Xacobeo 2021-22.
A OV430 é asimesmo colaboradora dende o ano 2014 da Asociación Amigos da Ópera 
de Vigo, participando desde esa data en todas as súas tempadas operísticas.
A OV430 ten subscritos convenios de colaboración coa Universidade de Vigo, así como 
co Conservatorio Superior de Música de Vigo. É tamén «orquestra adherida» da Asocia-
ción Española de Orquestras Sinfónicas (AEOS). No ano 2014 a OV430 recibíu o premio 
«Martín Códax» da música galega.

PROPOSTA ARTÍSTICA
O proxecto musical da OV430 componse de tres liñas principais:
- Orquestra Sinfónica:
Constitúe o eixo principal do proxecto. O seu tamaño varía segundo o repertorio
para interpretar entre os 20 e 70 músicos.
- Orquestra Barroca:
Trátase de unha formación especializada na música do período barroco e preclásico
que emprega instrumentos de similares características aos da época na que a música
foi creada, asi como criterios musicais e técnicos históricamente informados.
- Ensemble:
Aproveitando a versatilidade que ofrece a formación sinfónica, no Ensemble Vigo
430 creanse para cada concerto formacións heteroxéneas e variadas de música de
cámara, ofrecendo ao público de ese xeito repertorios que en poucas ocasións
atópanse reunidos nun mesmo programa.

430 HZ
Un estándar de afinación e unha filosofía de traballo
A creación de estándares de afinación foi unha das principais razóns que permitiron a 
evolución da música orquestral, que músicos de diferentes países e cidades puidesen 
tocar xuntos en calquera parte unha mesma partitura e dun mesmo xeito.
Foron moitos os diferentes estándares de afinación musical ao longo da historia, e inclu-
so hoxe en día, a pesar de estar fixado pola Organización Internacional da Estandariza-
ción o la e 440 hz son moitas as orquestras que afinan en 443. Temos que ter en conta 
que esta estandarización non se produce ata o 1955 pero que dende a instauración da 
música tonal foron múltiples os intentos de regularización e varios os que acadaron un 
oco na historia da música.
A afinación a 430 Hz foi quizás a primeira baseada en estudios científicos e é coñecida 
como a afinación filosófica ou científica, por basearse na conveniencia matemática da 
mesma e constituíu un dos estándares más populares durante o período clásico. O 
proxecto Vigo 430 toma o nome desta afinación filosófica non polo seu interese en utili-
zala como estándar real, se non polos seus valores: o rigor, o carácter científico, o valor 
da argumentación e a importancia da pervivencia de propostas diferentes e da existen-
cia de alternativas. 

O Coro de Cámara 
Rías Baixas presentou-

se en xaneiro do 2014 
en Vigo coa finalidade 

de interpretar e promo-
ver a música coral dunha 

maneira específica e 
especializada.

Dende a súa creación,  par-
ticipou nunha ampla varie-

dade de actuacións, tanto 
organizadas pola propia 

agrupación como enmarcadas en ciclos e festivais recoñecidos como Outono Lírico, 
Vigo Sinfónico, Ciclo de Música Relixiosa de Barcia de Mera, Nas Ondas, Pórtico Sonoro, 
Explurart, Cooltural Cambados ou o Festival Groba. Nestas actuacións interpretáronse 
pezas destacadas do repertorio coral en auditorios e igrexas das catro provincias gale-
gas, tanto a cappella como acompañadas por instrumentos. 
Entre as obras interpretadas destacan a Petite Messe Solennelle de G. Rossini (versión 
para dous pianos), o Réquiem en Do menor de L. Cherubini, as Funeral Sentences and 
Music for the Funeral of Queen Mary de H. Purcell, a Krönungsmesse ou o Réquiem en 
Re menor de W. A. Mozart, o Réquiem en Re menor de G. Fauré ou o Gloria de A. Vivaldi. 
Destaca a súa participación, en colaboración con Amigos da Ópera de Vigo, nas repre-
sentacións de Rigoletto, Macbeth, Tosca, Il barbiere di Siviglia e Falstaff.
Traballou ao longo destes anos con agrupacións instrumentais como a Orquestra de 
Cámara Galega, a Orquestra Sinfónica de Galicia, a Orquestra Sinfónica Vigo 430 ou a 
Real Filharmonía de Galicia, así como o Ensemble Vigo 430, a Orquestra Barroca Vigo 
430, o ensemble Caspervek e o grupo de metais Tuvara Brass.
Ademáis de actuar habitualmente baixo as ordes do seu director titular, o coro tamén 
ten actuado baixo a dirección dos mestres Paul Goodwin, Rogelio Groba, Vicent Albero-
la, Diego García, Maximino Zumalave, Manuel Coves ou Lina Tur Bonet, entre outros. A 
formación colaborou con pianistas do talle de Alejo Amoedo, Carlos Enrique Pérez, Saúl 
Chapela e Brais González, actual director artístico, e ten acompañado a solistas como 
Beatriz Riobó, José Luis Vázquez ou Lucas López, entre outros.
Estreou obras como Van Comigo e a versión para orquestra de corda da cantata Anxos 
de Compostela de Rogelio Groba. Tamén a obra Duns folios que foron brancos,  de 
Miguel Matamoro, conxuntamente con outros coros de Galicia. Tamén unha serie de 
obras do compositor galego Juan Durán no marco do Solemne Peche da Porta Santa do 
ano 2022 na Catedral de Santiago de Compostela. Por outra banda, estrenouse a com-
posición coral inspirada nas sete Cantigas de Amigo de Martín Códax, a banda sonora 
para a película La Passion de Jeanne d’Arco, ensemble Caspervek ou a Sinfonietta xunto 
a Real Filharmonía de Galicia, todas elas compostas por Brais González.
Dentro do repertorio a cappella ten interpretado obras de compositores que abranguen 
todas as épocas da historia da música, tales como Cristóbal de Morales, Tomás Luis de 
Victoria, Wiliam Byrd, Johann Sebastian Bach, Wolfgang Amadeus Mozart, Félix Mendel-
ssohn, Charles Villiers Stanford e G. Forbes, entre outros. Ademáis, inclúe no seu reper-
torio obras de compositores galegos como por exemplo, Joam Trilho (Ingemisco, Euca-
rística), Julio Domínguez (Ave María), Daniel G. Artés (Alleluia) ou Francisco Rey Rivero 
(Dúas cantigas de namorada).

Brais González (Vigo, 1987) Estuda piano na Universida-
de Mozarteum de Salzburgocon Rolf Plagge, completan-

do a súa formación nos Conservatorios de Vigo e Oviedo.
Foi premiado, entre outros, no Concurso Internacional 

Ciudad de San Sebastián, o Concurso Internacional Cidade 
de Ferrol, o Concurs Ricard Viñes de Lleida ou o IV Con-

cours International Nikolaï Rubinstein de París.
Actuou como solista e músico de cámara nunha vintena de 

países europeos.  Como compositor as súas obras foron 
interpretadas en importantes escenarios do continente como 

o Conde Duque (Madrid), o Museo Nacional KUMU (Estonia), oAuditorio Baltais Fligelis 
(Letonia) ou a Galería Flux (Budapest). En agosto de 2022estreou a súa primeira ópera 
“Loba Branca” no Festival delle Nazione de Città di Castello (Italia) baseada nunha lenda 
tradicional da Serra do Courel.  Desde 2013 é director artístico do ensemble Caspervek, 
adicado a musicalizar filmes de cinema mudo e no ano 2023 asumiu a dirección artísti-
ca do Coro de Cámara Rías Baixas.

 

CORO DE CÁMARA RÍAS BAIXAS

INTEGRANTES CORO “IL TROVATORE”

Noelia Ratel
Cecilia Blanco
Pilar Baamonde
Marta González
Ángeles Casares
Irene Rico

Marta Valbuena
Julia Turner
Carla Mª Cabaleiro
María de los Santos Gago
Katy M. Serra

Cristina Trillo
María Alves
Alicia Rodríguez
Isabel Ávila
Uxía Matos
Pilar Posada
Natalia González
Paula Abalde
Laura Formigo
Elia Fernández
Mariña Río
Sabela Girón
Mª Dolores Vilar
Cristina Louzán

Juan Carlos Pardo
Pablo Torío
Juan Abalde
Roberto del Río
Jacobo González
Ramón Canle
Antonio Martínez
Daniel J. Fernández
Juan A. Gómez
Miguel Sánchez de León
Manuel Rodríguez
Alfonso Castro
Joel Lorenzo
Henrique Fernández
Miguel Neira
Rubén Troitiño
Ignacio G. Casares
Enrique Migliarini
Raúl Rodríguez



Debutó en el Teatro de la Zarzuela de Madrid con La 
fille du régiment.  

En su repertorio títulos como Norma (Bilbao), Don Carlo 
(Kopparberg , Split), Samson et Dalila (Mérida), I Pagliac-

ci y Cavalleria rusticana (Palma de Mallorca, Jerez, Stral-
sund, Szczecin), Tosca (Verona, Novosibirsk, Oviedo, Bari, 

Trieste, Niza, Torre del Lago, Treviso), La fanciulla del West 
(Torre del Lago), Le Villi (Mallorca), Aida (Málaga, Sabadell, 

Medinaceli), La Bohème (Verona, Mallorca, Gijón),  Carmen 
(Verona, Oviedo, Bilbao, Salerno), Turandot (Metropolitan 

Nueva York, Nápoles), La traviata (Módena, Piazenza, Caglia-
ri, Macerata), La battaglia di Legnano (Parma), Giovanna d’Arco (Bilbao), Macbeth (Vero-
na, Savonlinna, Oviedo, Málaga), Nabucco (Barcelona, Bilbao, Auckland, Udine) o El gato 
montés (Teatro de la Zarzuela, Oviedo).
Recientes y próximos compromisos incluyen: Canio (Pagliacci) en la Ópera de Limoges, 
Fernando (Goyescas) y Maurizio (Adriana Lecouvreur) en Ópera de Oviedo, Don José 
(Carmen) en el Baluarte de Pamplona, Alvaro (Forza del destino), Canio (Pagliacci) con
Amigos de la Ópera de A Coruña, Maurizio (Adriana Lecouvreur) y Canio/Turiddu (Pa-
gliacci/Cavalleria rusticana) en el Cervantes de Málaga, Paco (La vida breve) en el Maes-
tranza de Sevilla, Cavaradossi (Tosca) en Novosibirsk junto al prestigioso maestro 
Dmitri Jurowski, Ulises (Circe) en el Teatro de la Zarzuela de Madrid, Calaf (Turandot) y 
Cavaradossi (Tosca) en la Ópera Nacional de Praga o Cavaradossi (Tosca) en el Landes-
theater de Innsbruck.

Ganadora del prestigioso premio Queen Elisabeth de 
canto, también haa sido distinguida con el Primer 

Premio en el Concurso de Canciones Artísticas Polacas 
de Varsovia y Primer Premio en Oriente y Audiciones 

internacionales de West Artists en Nueva York, lo que la 
llevó a debutar en el Carnegie Hall.

Hizo su debut operístico en la Ópera Nacional de París en 
2004. Su debut en el Osterfestspiele Baden-Baden la vio 

como Blumenmädchen en Parsifal deWagner, interpretando 
con la Filarmónica de Berlín bajo la dirección de Sir Simon 

Rattle. En particular, interpretó a Pamina en La reconocida 
producción de Barrie Kosky de La flauta mágica de Mozart en 

la Komische Oper de Berlín, seguida de una Gira internacional por Australia, Nueva 
Zelanda, Macao y Taiwán.
También ha disfrutado de un éxito notable en otros papeles, incluido el de Roxana (King 
Roger) en Chicago. Teatro de la Ópera, Hija (La Nariz) en el Teatro Real de Madrid, Tatya-
na (Eugene Onegin) y Donna Anna (Don Giovanni) en la Ópera Estatal Tchaikovsky de 
Perm.
En el escenario de la ópera debutará como Isolda, Manon Lescaut, Desdémona y Leono-
ra en Il Trovatore. Repetirá también sus aclamadas interpretaciones de Violetta Valery en 
La Traviata y el papel principal de la obra maestra de Dvořák Rusalka, actuando en Polo-
nia, España, Estonia y Eslovaquia.
Los aspectos más destacados de temporadas anteriores abarcaron numerosos progra-
mas sinfónicos con Sir Simon Rattle, incluyendo Cristo en el Monte de los Olivos de Bee-
thoven y su Sinfonía n.° 9 con el berlinés Philharmoniker, la Misa Glagolítica de Janáček 
con la Staatskapelle Berlin, el Stabat Mater de Szymanowski y Réquiem alemán de 
Brahms con la Orquesta Sinfónica de Londres. 
Actuó con orquestas destacadas, como la Filarmónica de Luxemburgo, la de Radio 
France, la Sinfónica de Viena, la Sinfónica de la Radio de Berlín, la Filarmónica Real, la 
Mahler Chamber Orchestra y la Nashville Symphony, entre otras, trabajando con dessta-
cados directores como Sir Colin Davis, Marek Janowski, Vladimir Jurowski, Marco Armi-
liato, Teodor Currentzis, Jesús López Cobos, Juanjo Mena y Massimo Zanetti.

Inició estudios de escena y música en el Teatre Princi-
pal de Palma de Mallorca, realizando su formación 

vocal con el maestro Francisco Lázaro. 
Asistió a cursos ofrecidos por S. Orfila, B. Giaiotti, E. 

Giménez, R. Giménez, A. M. Sánchez, E.Fiorillo, V. Cortes, 
G. Bumbry, D. Zajick, P. Azorín y al Centro de Perfecciona-

miento “Plácido Domingo” del Palau de les Arts Reina Sofía 
de Valencia dirigido por el Maestro A. Zedda.

Trabajó con los maestros Z. Metha, V. Gergiev, L. Maazel, J. 
Ma Moreno, I. Metzmacher, J.M. Pérez-Sierra, M. Ortega, E. 

García Asensio, O. Meir Wellber,G. Marcianò, O. Díaz, P. Halff-
ter, Y. Traub, A. Tomasello...  con La Fura dels Baus, H. Brod-

chaus, G. C. del Monaco, Ll. Pascual, E. Sagi, A. Romero, I. García, F. López, G. Deflo inter-
pretando, entre otros, los siguientes roles:  Schwertleite (Die Walküre-Wagner), Hécuba 
(Les Troyens-Berlioz), Santuzza y Mamma Lucia (Cavalleria Rustiscana-Mascagni), 
Abuela (Vida Breve-Falla), Marta y Pantalis (Mefistofele-Boito); de Puccini: Zia Principes-
sa y Abadesa (Suor Angelica), Zitta (Gianni Schicchi), Suzuki (Madame Butterfly); de 
Verdi: Azucena (Il Trovatore), Amneris (Aida), Fenena (Nabucco), Quickly (Falstaff), 
Emilia (Otello), Maddalena (Rigoletto).
Ha sido invitada por el teatro Real de Madrid, La Maestranza de Sevilla, Campoamor de 
Oviedo, Staatstheater Cottbus, Eskalduna de Bilbao, Baluarte Pamplona, Cervantes de 
Málaga, AAOS, Teatre Principal de Palma de Mallorca, Auditorio Nacional de Madrid, Gran 
Teatre del Liceu, Teatro de la Zarzuela y Palau de la Música de Valencia... entre otros.

Ganador de concursos internacionales como el 'Viñas' 
de Barcelona, el Concurso Internacional 'Francisco 

Alonso' de Madrid, el 'Luis Mariano' de Irún o el ‘Rocca 
delle Macie’ en Siena (Italia). 

A lo largo de su carrera ha actuado en teatros como el 
Teatro Real de Madrid, el Teatre del Liceu de Barcelona, el 

Palau de Les Arts Reina Sofía de Valencia, el Teatro de la 
Zarzuela de Madrid, el Auditorio Nacional de Madrid, el Pala-

cio de Ópera de La Coruña, el Teatro Campoamor de Oviedo, 
el Festival de Peralada, el Teatro Principal de Palma de Mallor-

ca, el Teatro Arriaga de Bilbao, el Teatro Villamarta de Jerez, el 
Teatro Comunale di Bologna, la Opera de Graz, el Bijloke Concert Hall en Gante (Bélgica), 
el Bunkamura Orchard Hall de Tokio y el Biwako Hall de Otsu (Japón).
Ha trabajado con prestigiosos directores de orquesta como Zubin Mehta, López Cobos, 
Guillermo García Calvo, José Ramón Tebar, David Parry, Donato Renzetti, Renato Palum-
bo, Steven Mercurio, Roberto Tolomelli, Reynald Giovaninetti, Gómez Martínez, Ramón 
Torrelledó, José Luis Temes, Maurizio Benini, Pablo Mielgo,Gianluca Marcianò y José 
María Moreno.
Entre sus roles operísticos destacan: La Traviata (Germont), Lucia di Lammermoor (En-
rico) Un Ballo in Maschera (Renato), La Bohème (Marcello), La Fille du Regiment (Sulpi-
ce), Faust (Valentin), Il barbiere di Siviglia (Figaro), Le Villi (Guglielmo), Il Segreto di 
Susanna (Conde Gil), Lucia di Lammermoor (Enrico), Il Trovatore (Conde di Luna), O 
Arame de Juan Durán, Rigoletto (Rigoletto), Don Giovanni (Don Giovanni), Maria di 
Rohan (Enrico), Luisa Miller (Miller), L’elisir d’amore (Belcore), La Traviata (Germont), Ro-
berto Devereux (Duque de Nottingham), Pagliacci (Silvio), Luisa Miller (Miller), El retablo 
de Maese Pedro (Don Quijote) y La Fattucchiera de V. Cuyás.

Natural de Bollullos Par del Condado (Huelva) estudia 
canto en Sevilla, en cuyo Conservatorio Profesional rea-

liza el Grado Profesional con la profesora Esperanza 
Melguizo y el maestro Carlos Aragón. 

En el Teatro de la Maestranza de Sevilla ha participado en 
diversas producciones destacando Don Giovanni (Maset-

to), La Bohème (Schaunard), La Flauta Mágica (Orador), El 
Barbero de Sevilla (Fiorello), Andrea Chénier (Fléville/Fou-

quier-Tinville) Adriana Lecouvreur (Principe de Bouillon), La 
fille du règiment (Hortensius) o Tannhäuser (Reinmar).

Otros proyectos destacados en los inicios de su carrera incluyen Nozze di Figaro (Conde) 
en la Opéra Grand Avignon, Tosca (Angelotti) en la Quincena Musical Donostiarra, Parte-
nope (Ormonte) en el Teatro Calderón de Valladolid así como Jérusalem (Soldado/Heral-
do) y Fanciulla del West (Jack Wallace) en ABAO-OLBE, Simon Boccanegra (Pietro) en el 
Cervantes de Málaga y Pescadores de perlas (Nourabad) en Ópera de Oviedo.

Recientes y próximos compromisos incluyen La bohème (Colline), La dama del alba 
(Abuelo) y Don Giovanni (Masetto) en Ópera de Oviedo, Alzira (Ataliba), Aida -Gala Tutto 
Verdi (Ramfis) y La Bohème (Colline) en Ópera de Bilbao (ABAO-OLBE), Tosca (Angelotti) 
en el Maestranza de Sevilla, Adriana Lecouvreur (Principe di Bouillon) en el Teatro Cer-
vantes de Málaga, Un ballo in maschera (Samuel) y Carmen (Zuñiga) en el Baluarte de 
Pamplona, El barbero de Sevilla (Basilio) en el Teatro Villamarta de Jerez, Tosca (Sciarro-
ne), El ángel de fuego (Siervo), Hadrian (Senador), Tristan und Isolde (Steuermann) y 
Medée (Coryphée) en el Teatro Real de Madrid, Ariadne auf Naxos (Lakai), Macbeth (Mé-
dico) y Turandot (Mandarino) en el Gran Teatre del Liceu, Il Trovatore (Ferrando) en 
Ópera de Vigo así como futuras producciones de Adriana Lecouvreur, Roméo et Juliette, 
I Lombardi, Madama Butterfly, Maria Stuarda o Carmen en los principales teatros y audi-
torios nacionales.

Nacido en Ourense, estudia Derecho en la Universidad 
de Salamanca, en cuyo Conservatorio inicia sus estudios 

de Canto. Posteriormente estudia en la Escuela Superior 
de Canto con Dolores Travesedo y Miguel Zanetti. 

Ha recibido Masterclasses de Francisco Araiza, Janine 
Reiss, Giulio Zappa, Francisco Ortiz, entre otros. Actual-

mente perfecciona su formación con Jack Livigni. César 
Gutiérrez ha trabajado como solista junto a directores 

como Christopher Hogwood, Jorge Rubio, Michele Errico, 
Javier Corcuera, Sabas Calvillo, entre otros y con directores 

de escena como Gustavo Tambascio, Horacio Rodriguez-Ara-
gón, Francisco Matilla, Francisco López, entre otros.  Ha inter-

pretado importantes papeles tanto del repertorio operístico (Alfredo en La Traviata, Ca-
varadossi en Tosca, Macduff en Macbeth, Rodolfo en La boheme, Don Jose en Carmen, 
Amadigi en Amadigi…) como zarzuelístico (José María en La Chulapona, Gustavo en 
Los Gavilanes, Lombardi en La Canción del Olvido, Rafael en La Dolorosa, Julián en La 
Verbena de la Paloma…). En las últimas temporadas ha cantado los papeles principales 
de Amadigi de Händel y El Retablo de Maese Pedro de Falla. Recientemente, también ha 
interpretado Die Zauberflöte de Mozart y la producción de Doña Francisquita en el Stad-
theater St. Gallen (Suiza) En febrero de 2019 fue seleccionado por José Carreras para 
participar junto a él en una gala lírica en el Auditorio Pedrotti de Pesaro. Recientemente 
ha tenido lugar su debut en el papel titular de Les Contes d’Hoffmann de Offenbach, La 
próxima temporada 23/24 debutará el papel de Don José de Carmen de Bizet en varios 
escenarios de Bélgica.

Natural de Vilagarcía de Arousa, es titulada con matrí-
cula de honor en Grado Superior de Música en la espe-

cialidad de Pedagogía del Lenguaje y la Enseñanza Musi-
cal y con Sobresaliente en Grado Superior de Música en 

la especialidad de Canto. Así mismo, posee el Máster Uni-
versitario en Investigación Musical.

Recibe clases de prestigiosos maestros de canto, desta-
cando Montserrat Caballé, Mariella Devia, Carlos Álvarez, 

Alicia Nafé o Giacomo Prestia
En 2015 gana la Segunda Mención de Honor a la Excelencia 

Musical de la Xunta de Galicia y publica su primer disco titula-
do Cantos da Terra.

Debuta a nivel nacional en la ópera en 2016 con el personaje de Anna de Nabucco en el 
Teatro Afundación de Vigo en la temporada lírica de Vigo. Posteriormente interpreta los 
roles de Condesa de Ceprano y Giovana de Rigoletto (2017), la Dama de Lady Macbeth 
de Macbeth (2018) y Berta de Il Barbieri di Siviglia (2019). Realiza diversas zarzuelas 
destacando los roles de Cantaora en La Verbena de la Paloma (2020), Rosa en Los Cla-
veles y Paloma en El Barberillo de Lavapiés. Ha interpretado como solista la Petite 
Messe Solennelle de Rossini, el Requiem en Re menor de Mozart, la Misa de la Corona-
ción de Mozart y el espectáculo de ópera infantil El barco fantasma coproducido con la 
Ópera de Oviedo. Ha sido protagonista del musical Balansiyyà del maestro José Rafael 
Pascual Vilaplana, que ha recorrido buena parte de la geografía gallega y alicantina. 
También ha colaborado con numerosas bandas de música gallegas en conciertos de 
ópera, zarzuela,bandas sonoras y música galega, grabando varios discos. Actualmente 
compagina la interpretación con la docencia.

Diego García Rodríguez naceu en Escarabote (A 
Coruña). Realiza os seus estudos musicais no 

Conservatorio de Santiago de Compostela e no 
Conservatorio de Lausanne nas especialidades 

de piano e música de cámara. Iníciase na direc-
ción de orquestra e recibe o seu Master artístico 

de dirección de orquestra na Hochschule der 
Künste Zürich da man do Profesor Johannes 

Schlaefli. Amplía os seus estudos con Diego Masson 
e foi seleccionado para participar no primeiro progra-

ma de xoves directores do prestixioso ensemble 
"London Sinfonietta".

Na temporada do  "Outono lírico" de "Amigos da Ópera de Vigo dirixe "Rigoletto", "Macbe-
th" e "Il Barbiere di Siviglia".

Dirixiu "Turandot", "Aida", "Don Carlo" e "Hansel und Gretel" no Teatro Real de Madrid; "Ma-
cbeth" na Opera Nacionala i Balet de Skopje; "Carmen" na Bałtycka Opera de Gdansk; 
"Madama Butterfly" e "Le nozze di Figaro" no Dartington Summer Festival, "Il Barbiere di 
Siviglia " e "Rigoletto" en Donostia; "Die Dreigroschenoper" para o Centro Dramático 
Galego, e as estreas mundiais de "It makes no difference ... " de Simone Spagnolo no 
Tête á Tête festival de Londres, "Die Träumenden Knaben" de Torsten Rasch en "The two 
Moors Festival" en Devon e "O Loro de Carlos V" de Nani García en A Coruña.

Os seus vindeiros compromisos operísticos destaca o debut no Gran Teatre del Liceu de 
Barcelona con "Turandot".

Como director convidado dirixe a Real Filharmonía de Galicia, Orquesta Sinfónica de 
Galicia, Orquesta Sinfónica de Castilla y León, Orquesta Sinfónica del Principado de 
Asturias, Orquestra de la Comunitat Valenciana, Orquesta de  Extremadura, Orquesta 
Filarmónica de Málaga, Bohuslav Martinů Philharmonic Zlín, Orchestre des Pays de 
Savoie, Akademicka Orkiestra Bydgoszcz, Orquesta nova da OSG (proyecto Sonfuturo), 
Dartington Festival Orchestra, OrchestrBerg de Praga e do ensemble instrumental 
suizo "Kypris".

Diego é membro fundador e director artístico do Taller Atlántico Contemporáneo (TAC), 
ensemble galego co que desenvolve unha intensa actividade a prol da difusión da 
música contemporánea e da súa relación con outras disciplinas artísticas. Co Taller 
Atlántico Contemporáneo preséntase no Auditorio Nacional de Madrid, Semana de 
Música Religiosa de Cuenca, Festival Internacional de Música y Danza de Granada, Fes-
tival Internacional de Santander e na Quincena musical Donostiarra.

Ignacio García es licenciado en dirección de escena 
por la Real Escuela Superior de Arte Dramático de 

Madrid y ganador del premio al mejor director y al mejor 
director joven de la Asociación de Directores de Escena 

de España y el I certamen de creación escénica organiza-
do por el Teatro Real de Madrid. Ha sido Director del Festi-

val Internacional de Teatro Clásico de Almagro, Adjunto a 
la Dirección Artística del Teatro Español de Madrid y es pro-

gramador del Festival Dramafest de México, de dramaturgia 
contemporánea, y creador y director artístico del programa 

Voces de la Lengua, un centro de creación en torno a la belle-
za del sonido del español en La Rioja, España.

Ha dirigido espectáculos dramáticos en el Teatro María Guerrero, Teatro Español de 
Madrid, Teatro Lope de Vega de Sevilla, la Compañía Nacional de Teatro Clásico y el 
Centro Dramático Nacional, el Teatro Colón de Bogotá, la Compañía Nacional de Teatro 
de México, en el DramaFest en Mexico D.F, el festival MESS de Sarajevo, el FIT de Cádiz, 
el Teatro Jan Kochanowski de Opole (Polonia), el INSAAC de Abidjan, el Teatro Nacional 
de Budapest (Hungría), el Festival Internacional de Teatro de Almada (Portugal), el Festi-
val Internacional de Teatro Clásico de Almagro, el de Scandicci en Italia, Mercosur en 
Córdoba (Argentina), MITEM de Budapest. el Festival de Teatro Hispano de Miami, Festi-
val Internacional de Chennai y de Calicut/Kozhikode en la India y el Festival Internacional 
Cervantino de Guanajuato.
En el campo lírico, ha realizado la puesta en escena de Dido and Aeneas de Purcell, La 
scala di seta de Rossini, Historia del soldado de Stravinski, La contadina de Hasse, Il 
sacrificio di Abramo de Camilla de Rossi, Il combattimento di Tancredi e Clorinda de 
Monteverdi, Cantata del café de Bach, The little sweep de Britten, Iberia de Albéniz, Adria-
no in Siria, La serva padrona y Livietta e Tracollo de Pergolesi, Oberto conte di san Boni-
facio, La forza del destino, Il trovatore, Aida, Macbeth, Rigoletto y Otello de Verdi, Mote-
cuzoma II de A. Vivaldi/Samuel Maynez, I Capuletti e i Montecchi y La sonnambula de 
Bellini, Lucia di Lammermoor, L’elisir d’amore, Emilia di Liverpool, Rita y Poliuto de Doni-
zetti, Il barbiere di Siviglia de Paisiello, Clementina de Boccherini, Faust de Gounod, Wer-
ther de Massenet, Susannah de Carlisle Floyd, Die Hochzeit des Camacho de Mendels-
sohn, Madama Butterfly y Tosca de Puccini, Hamlet de Thomás, Manfred de Schumann 
y Pagliacci de Leoncavallo.
En su carrera ha demostrado una especial sensibilidad por el repertorio español de 
todas las épocas,  llevándolo a múltiples países europeos y latinoamericanos, y frecuen-
tándolo con títulos como Ensalada de ensaladas con obras de Mateo Flecha y Garcimu-
ñoz, Égloga de Plácida y Vitoriano de Juan del Encina, Don Giovanni Tenorio de R. Carni-
cer, Il tutore burlato de Martín y Soler, Un avvertimento ai gelosi de Manuel García, Pan y 
Toros y Gloria y Peluca de Francisco Asenjo Barbieri, El estreno de una artista de J. Gaz-
tambide, Las Golondrinas de J. M. Usandizaga, La eterna canción, Black el payaso, La 
tabernera del puerto y Juan José de P. Sorozábal Las Labradoras de Murcia de A. Rodrí-
guez de Hita, La del Soto del parral de Soutullo y Vert, Marina de E. Arrieta, Los Gavilanes 
de Jacinto Guerrero, Las corsarias de Francisco Alonso y Cecilia Valdés de Gonzalo 
Roig. También ha dirigido Una noche española con Carmen – Zarzuela show para la Ca-
pital Europea de la Cultura Wroclaw 2016, galas de zarzuela en diversos países y el 
espectáculo flamenco Torera. También transita habitualmente por el repertorio contem-
poráneo, habiendo puesto en escena los estrenos de La Celestina de Joaquín Nin-Cul-
mel, Un parque de Luis de Pablo, Orfeo de Jesús Rueda, Il carro e i canti de Alessandro 
Solbiati y Oh, eternidad de Marta Lambertini.
Asimismo siempre ha mostrado una especial sensibilidad hacia la divulgación de la 
lírica para el público familiar e infantil, desarrollando proyectos para todos los públicos 
en España, Suiza, Polonia, Reino Unido, Alemania, México, Perú y Colombia, con títulos 
tan relevantes como El pequeño deshollinador de Benjamin Britten, Bastián y Bastiana y 
Las bodas de Figaro de W. A. Mozart, Palabras en la barriga de Vasco Negreiros, L’Ucella-
trice o La cazadora de pájaros de N. Jomelli y La Cantata del café de J. S. Bach. También 
ha participado en el diseño de proyectos líricos pedagógicos en el Teatro Real de 
Madrid, Ópera de Lausanne, Ópera de Bilbao, Ópera de La Coruña, Academia de la Ópera 
de Oslo, Schauspielhaus de Bremen, Opera Baltica de Gdansk, Palacio de Bellas Artes y 
Auditorio Nacional en México, Teatro Colón de Bogotá o Gran Teatro Nacional del Perú, 
colaborando con proyectos como Saludarte, Batuta o Sinfonía por el Perú. 

Ha dirigido espectáculos líricos en el Teatro Real, Zarzuela, Español, Albéniz y María 
Guerrero de Madrid, Arriaga y Euskalduna de Bilbao, Campoamor de Oviedo, Principal de 
Mahón, Pergolesi de Jesi, Ópera de Lausanne, García Barbón de Vigo, Jovellanos de 
Gijón, Colón de Coruña, Auditorio de León y en los festivales de Galicia, Mozart de A 
Coruña, Almagro, Niebla, Scandicci, Perelada, Aranjuez, Flamenco de Londres, Biennale 
de Venecia, el St. George’s Hall y el Liverpool Hall de Liverpool, la Schauspielhaus de 
Bremen, Opera Baltycka de Gdansk, Utrecht, Kursaal de San Sebastián, Teatro Principal 
de Mallorca, Teatro Verdi de Trieste, Herodes Ático de Atenas, Palacio de Bellas Artes, 
Auditorio Nacional, MUAC y el Teatro Julio Castillo de México D.F., el Gran Teatro Nacio-
nal de Lima, Teatro Colón de Bogotá, Teatr Wielky de Poznan, Opera de Wroclaw y el 
Teatro Alexandrinski de San Petersburgo. 

Su condición de músico le ha permitido colaborar como adaptador musical en diferen-
tes espectáculos en Europa y América, con directores del prestigio de Helena Pimenta, 
Mario Gas, Juan Carlos Pérez de la Fuente, Gonzalo Suárez, Ernesto Caballero y Juan 
Antonio Hormigón, además de firmar la música de sus propios espectáculos en Europa, 
América, Asia y África.

O proxecto da 
Orquestra Vigo 430 

nace no 2005, aínda 
que adquire a súa confi-

guración definitiva a par-
tires do 2014. O seu 

obxectivo principal é 
dotar á cidade dunha for-

mación orquestral profe-
sional, constituída na súa 

maior parte polos máis 
brillantes expoñentes das 

novas xeracións de músicos galegos, completándose con destacados músicos freelan-
ce do resto de España e do estranxeiro. Esta combinación entre talento propio e foráneo 
é unha característica esencial para a obtención do resultado artístico que este proxecto 
se marca como obxectivo.
Entre os principais retos que se afrontan está o do achegamento da música clásica a 
novos públicos potenciais, así como ás novas xeracións de oíntes, tratando de eliminar 
a barreira psicolóxica que -para gran parte da poboación- existe todavía á hora de ache-
garse a un concerto de música clásica.

A OV430 conta co patrocinio principal do Concello de Vigo, o que lle permite desenrolar 
anualmente unha tempada estable de concertos. Recentemente a Xunta de Galicia 
incluíuna tamén na súa programación de música clásica de cara aos actos culturáis de 
celebración do ano Xacobeo 2021-22.
A OV430 é asimesmo colaboradora dende o ano 2014 da Asociación Amigos da Ópera 
de Vigo, participando desde esa data en todas as súas tempadas operísticas.
A OV430 ten subscritos convenios de colaboración coa Universidade de Vigo, así como 
co Conservatorio Superior de Música de Vigo. É tamén «orquestra adherida» da Asocia-
ción Española de Orquestras Sinfónicas (AEOS). No ano 2014 a OV430 recibíu o premio 
«Martín Códax» da música galega.

PROPOSTA ARTÍSTICA
O proxecto musical da OV430 componse de tres liñas principais:
- Orquestra Sinfónica:
Constitúe o eixo principal do proxecto. O seu tamaño varía segundo o repertorio
para interpretar entre os 20 e 70 músicos.
- Orquestra Barroca:
Trátase de unha formación especializada na música do período barroco e preclásico
que emprega instrumentos de similares características aos da época na que a música
foi creada, asi como criterios musicais e técnicos históricamente informados.
- Ensemble:
Aproveitando a versatilidade que ofrece a formación sinfónica, no Ensemble Vigo
430 creanse para cada concerto formacións heteroxéneas e variadas de música de
cámara, ofrecendo ao público de ese xeito repertorios que en poucas ocasións
atópanse reunidos nun mesmo programa.

430 HZ
Un estándar de afinación e unha filosofía de traballo
A creación de estándares de afinación foi unha das principais razóns que permitiron a 
evolución da música orquestral, que músicos de diferentes países e cidades puidesen 
tocar xuntos en calquera parte unha mesma partitura e dun mesmo xeito.
Foron moitos os diferentes estándares de afinación musical ao longo da historia, e inclu-
so hoxe en día, a pesar de estar fixado pola Organización Internacional da Estandariza-
ción o la e 440 hz son moitas as orquestras que afinan en 443. Temos que ter en conta 
que esta estandarización non se produce ata o 1955 pero que dende a instauración da 
música tonal foron múltiples os intentos de regularización e varios os que acadaron un 
oco na historia da música.
A afinación a 430 Hz foi quizás a primeira baseada en estudios científicos e é coñecida 
como a afinación filosófica ou científica, por basearse na conveniencia matemática da 
mesma e constituíu un dos estándares más populares durante o período clásico. O 
proxecto Vigo 430 toma o nome desta afinación filosófica non polo seu interese en utili-
zala como estándar real, se non polos seus valores: o rigor, o carácter científico, o valor 
da argumentación e a importancia da pervivencia de propostas diferentes e da existen-
cia de alternativas. 

O Coro de Cámara 
Rías Baixas presentou-

se en xaneiro do 2014 
en Vigo coa finalidade 

de interpretar e promo-
ver a música coral dunha 

maneira específica e 
especializada.

Dende a súa creación,  par-
ticipou nunha ampla varie-

dade de actuacións, tanto 
organizadas pola propia 

agrupación como enmarcadas en ciclos e festivais recoñecidos como Outono Lírico, 
Vigo Sinfónico, Ciclo de Música Relixiosa de Barcia de Mera, Nas Ondas, Pórtico Sonoro, 
Explurart, Cooltural Cambados ou o Festival Groba. Nestas actuacións interpretáronse 
pezas destacadas do repertorio coral en auditorios e igrexas das catro provincias gale-
gas, tanto a cappella como acompañadas por instrumentos. 
Entre as obras interpretadas destacan a Petite Messe Solennelle de G. Rossini (versión 
para dous pianos), o Réquiem en Do menor de L. Cherubini, as Funeral Sentences and 
Music for the Funeral of Queen Mary de H. Purcell, a Krönungsmesse ou o Réquiem en 
Re menor de W. A. Mozart, o Réquiem en Re menor de G. Fauré ou o Gloria de A. Vivaldi. 
Destaca a súa participación, en colaboración con Amigos da Ópera de Vigo, nas repre-
sentacións de Rigoletto, Macbeth, Tosca, Il barbiere di Siviglia e Falstaff.
Traballou ao longo destes anos con agrupacións instrumentais como a Orquestra de 
Cámara Galega, a Orquestra Sinfónica de Galicia, a Orquestra Sinfónica Vigo 430 ou a 
Real Filharmonía de Galicia, así como o Ensemble Vigo 430, a Orquestra Barroca Vigo 
430, o ensemble Caspervek e o grupo de metais Tuvara Brass.
Ademáis de actuar habitualmente baixo as ordes do seu director titular, o coro tamén 
ten actuado baixo a dirección dos mestres Paul Goodwin, Rogelio Groba, Vicent Albero-
la, Diego García, Maximino Zumalave, Manuel Coves ou Lina Tur Bonet, entre outros. A 
formación colaborou con pianistas do talle de Alejo Amoedo, Carlos Enrique Pérez, Saúl 
Chapela e Brais González, actual director artístico, e ten acompañado a solistas como 
Beatriz Riobó, José Luis Vázquez ou Lucas López, entre outros.
Estreou obras como Van Comigo e a versión para orquestra de corda da cantata Anxos 
de Compostela de Rogelio Groba. Tamén a obra Duns folios que foron brancos,  de 
Miguel Matamoro, conxuntamente con outros coros de Galicia. Tamén unha serie de 
obras do compositor galego Juan Durán no marco do Solemne Peche da Porta Santa do 
ano 2022 na Catedral de Santiago de Compostela. Por outra banda, estrenouse a com-
posición coral inspirada nas sete Cantigas de Amigo de Martín Códax, a banda sonora 
para a película La Passion de Jeanne d’Arco, ensemble Caspervek ou a Sinfonietta xunto 
a Real Filharmonía de Galicia, todas elas compostas por Brais González.
Dentro do repertorio a cappella ten interpretado obras de compositores que abranguen 
todas as épocas da historia da música, tales como Cristóbal de Morales, Tomás Luis de 
Victoria, Wiliam Byrd, Johann Sebastian Bach, Wolfgang Amadeus Mozart, Félix Mendel-
ssohn, Charles Villiers Stanford e G. Forbes, entre outros. Ademáis, inclúe no seu reper-
torio obras de compositores galegos como por exemplo, Joam Trilho (Ingemisco, Euca-
rística), Julio Domínguez (Ave María), Daniel G. Artés (Alleluia) ou Francisco Rey Rivero 
(Dúas cantigas de namorada).

Brais González (Vigo, 1987) Estuda piano na Universida-
de Mozarteum de Salzburgocon Rolf Plagge, completan-

do a súa formación nos Conservatorios de Vigo e Oviedo.
Foi premiado, entre outros, no Concurso Internacional 

Ciudad de San Sebastián, o Concurso Internacional Cidade 
de Ferrol, o Concurs Ricard Viñes de Lleida ou o IV Con-

cours International Nikolaï Rubinstein de París.
Actuou como solista e músico de cámara nunha vintena de 

países europeos.  Como compositor as súas obras foron 
interpretadas en importantes escenarios do continente como 

o Conde Duque (Madrid), o Museo Nacional KUMU (Estonia), oAuditorio Baltais Fligelis 
(Letonia) ou a Galería Flux (Budapest). En agosto de 2022estreou a súa primeira ópera 
“Loba Branca” no Festival delle Nazione de Città di Castello (Italia) baseada nunha lenda 
tradicional da Serra do Courel.  Desde 2013 é director artístico do ensemble Caspervek, 
adicado a musicalizar filmes de cinema mudo e no ano 2023 asumiu a dirección artísti-
ca do Coro de Cámara Rías Baixas.

 

BRAIS GONZÁLEZ
Director Coro



Debutó en el Teatro de la Zarzuela de Madrid con La 
fille du régiment.  

En su repertorio títulos como Norma (Bilbao), Don Carlo 
(Kopparberg , Split), Samson et Dalila (Mérida), I Pagliac-

ci y Cavalleria rusticana (Palma de Mallorca, Jerez, Stral-
sund, Szczecin), Tosca (Verona, Novosibirsk, Oviedo, Bari, 

Trieste, Niza, Torre del Lago, Treviso), La fanciulla del West 
(Torre del Lago), Le Villi (Mallorca), Aida (Málaga, Sabadell, 

Medinaceli), La Bohème (Verona, Mallorca, Gijón),  Carmen 
(Verona, Oviedo, Bilbao, Salerno), Turandot (Metropolitan 

Nueva York, Nápoles), La traviata (Módena, Piazenza, Caglia-
ri, Macerata), La battaglia di Legnano (Parma), Giovanna d’Arco (Bilbao), Macbeth (Vero-
na, Savonlinna, Oviedo, Málaga), Nabucco (Barcelona, Bilbao, Auckland, Udine) o El gato 
montés (Teatro de la Zarzuela, Oviedo).
Recientes y próximos compromisos incluyen: Canio (Pagliacci) en la Ópera de Limoges, 
Fernando (Goyescas) y Maurizio (Adriana Lecouvreur) en Ópera de Oviedo, Don José 
(Carmen) en el Baluarte de Pamplona, Alvaro (Forza del destino), Canio (Pagliacci) con
Amigos de la Ópera de A Coruña, Maurizio (Adriana Lecouvreur) y Canio/Turiddu (Pa-
gliacci/Cavalleria rusticana) en el Cervantes de Málaga, Paco (La vida breve) en el Maes-
tranza de Sevilla, Cavaradossi (Tosca) en Novosibirsk junto al prestigioso maestro 
Dmitri Jurowski, Ulises (Circe) en el Teatro de la Zarzuela de Madrid, Calaf (Turandot) y 
Cavaradossi (Tosca) en la Ópera Nacional de Praga o Cavaradossi (Tosca) en el Landes-
theater de Innsbruck.

Ganadora del prestigioso premio Queen Elisabeth de 
canto, también haa sido distinguida con el Primer 

Premio en el Concurso de Canciones Artísticas Polacas 
de Varsovia y Primer Premio en Oriente y Audiciones 

internacionales de West Artists en Nueva York, lo que la 
llevó a debutar en el Carnegie Hall.

Hizo su debut operístico en la Ópera Nacional de París en 
2004. Su debut en el Osterfestspiele Baden-Baden la vio 

como Blumenmädchen en Parsifal deWagner, interpretando 
con la Filarmónica de Berlín bajo la dirección de Sir Simon 

Rattle. En particular, interpretó a Pamina en La reconocida 
producción de Barrie Kosky de La flauta mágica de Mozart en 

la Komische Oper de Berlín, seguida de una Gira internacional por Australia, Nueva 
Zelanda, Macao y Taiwán.
También ha disfrutado de un éxito notable en otros papeles, incluido el de Roxana (King 
Roger) en Chicago. Teatro de la Ópera, Hija (La Nariz) en el Teatro Real de Madrid, Tatya-
na (Eugene Onegin) y Donna Anna (Don Giovanni) en la Ópera Estatal Tchaikovsky de 
Perm.
En el escenario de la ópera debutará como Isolda, Manon Lescaut, Desdémona y Leono-
ra en Il Trovatore. Repetirá también sus aclamadas interpretaciones de Violetta Valery en 
La Traviata y el papel principal de la obra maestra de Dvořák Rusalka, actuando en Polo-
nia, España, Estonia y Eslovaquia.
Los aspectos más destacados de temporadas anteriores abarcaron numerosos progra-
mas sinfónicos con Sir Simon Rattle, incluyendo Cristo en el Monte de los Olivos de Bee-
thoven y su Sinfonía n.° 9 con el berlinés Philharmoniker, la Misa Glagolítica de Janáček 
con la Staatskapelle Berlin, el Stabat Mater de Szymanowski y Réquiem alemán de 
Brahms con la Orquesta Sinfónica de Londres. 
Actuó con orquestas destacadas, como la Filarmónica de Luxemburgo, la de Radio 
France, la Sinfónica de Viena, la Sinfónica de la Radio de Berlín, la Filarmónica Real, la 
Mahler Chamber Orchestra y la Nashville Symphony, entre otras, trabajando con dessta-
cados directores como Sir Colin Davis, Marek Janowski, Vladimir Jurowski, Marco Armi-
liato, Teodor Currentzis, Jesús López Cobos, Juanjo Mena y Massimo Zanetti.

Inició estudios de escena y música en el Teatre Princi-
pal de Palma de Mallorca, realizando su formación 

vocal con el maestro Francisco Lázaro. 
Asistió a cursos ofrecidos por S. Orfila, B. Giaiotti, E. 

Giménez, R. Giménez, A. M. Sánchez, E.Fiorillo, V. Cortes, 
G. Bumbry, D. Zajick, P. Azorín y al Centro de Perfecciona-

miento “Plácido Domingo” del Palau de les Arts Reina Sofía 
de Valencia dirigido por el Maestro A. Zedda.

Trabajó con los maestros Z. Metha, V. Gergiev, L. Maazel, J. 
Ma Moreno, I. Metzmacher, J.M. Pérez-Sierra, M. Ortega, E. 

García Asensio, O. Meir Wellber,G. Marcianò, O. Díaz, P. Halff-
ter, Y. Traub, A. Tomasello...  con La Fura dels Baus, H. Brod-

chaus, G. C. del Monaco, Ll. Pascual, E. Sagi, A. Romero, I. García, F. López, G. Deflo inter-
pretando, entre otros, los siguientes roles:  Schwertleite (Die Walküre-Wagner), Hécuba 
(Les Troyens-Berlioz), Santuzza y Mamma Lucia (Cavalleria Rustiscana-Mascagni), 
Abuela (Vida Breve-Falla), Marta y Pantalis (Mefistofele-Boito); de Puccini: Zia Principes-
sa y Abadesa (Suor Angelica), Zitta (Gianni Schicchi), Suzuki (Madame Butterfly); de 
Verdi: Azucena (Il Trovatore), Amneris (Aida), Fenena (Nabucco), Quickly (Falstaff), 
Emilia (Otello), Maddalena (Rigoletto).
Ha sido invitada por el teatro Real de Madrid, La Maestranza de Sevilla, Campoamor de 
Oviedo, Staatstheater Cottbus, Eskalduna de Bilbao, Baluarte Pamplona, Cervantes de 
Málaga, AAOS, Teatre Principal de Palma de Mallorca, Auditorio Nacional de Madrid, Gran 
Teatre del Liceu, Teatro de la Zarzuela y Palau de la Música de Valencia... entre otros.

Ganador de concursos internacionales como el 'Viñas' 
de Barcelona, el Concurso Internacional 'Francisco 

Alonso' de Madrid, el 'Luis Mariano' de Irún o el ‘Rocca 
delle Macie’ en Siena (Italia). 

A lo largo de su carrera ha actuado en teatros como el 
Teatro Real de Madrid, el Teatre del Liceu de Barcelona, el 

Palau de Les Arts Reina Sofía de Valencia, el Teatro de la 
Zarzuela de Madrid, el Auditorio Nacional de Madrid, el Pala-

cio de Ópera de La Coruña, el Teatro Campoamor de Oviedo, 
el Festival de Peralada, el Teatro Principal de Palma de Mallor-

ca, el Teatro Arriaga de Bilbao, el Teatro Villamarta de Jerez, el 
Teatro Comunale di Bologna, la Opera de Graz, el Bijloke Concert Hall en Gante (Bélgica), 
el Bunkamura Orchard Hall de Tokio y el Biwako Hall de Otsu (Japón).
Ha trabajado con prestigiosos directores de orquesta como Zubin Mehta, López Cobos, 
Guillermo García Calvo, José Ramón Tebar, David Parry, Donato Renzetti, Renato Palum-
bo, Steven Mercurio, Roberto Tolomelli, Reynald Giovaninetti, Gómez Martínez, Ramón 
Torrelledó, José Luis Temes, Maurizio Benini, Pablo Mielgo,Gianluca Marcianò y José 
María Moreno.
Entre sus roles operísticos destacan: La Traviata (Germont), Lucia di Lammermoor (En-
rico) Un Ballo in Maschera (Renato), La Bohème (Marcello), La Fille du Regiment (Sulpi-
ce), Faust (Valentin), Il barbiere di Siviglia (Figaro), Le Villi (Guglielmo), Il Segreto di 
Susanna (Conde Gil), Lucia di Lammermoor (Enrico), Il Trovatore (Conde di Luna), O 
Arame de Juan Durán, Rigoletto (Rigoletto), Don Giovanni (Don Giovanni), Maria di 
Rohan (Enrico), Luisa Miller (Miller), L’elisir d’amore (Belcore), La Traviata (Germont), Ro-
berto Devereux (Duque de Nottingham), Pagliacci (Silvio), Luisa Miller (Miller), El retablo 
de Maese Pedro (Don Quijote) y La Fattucchiera de V. Cuyás.

Natural de Bollullos Par del Condado (Huelva) estudia 
canto en Sevilla, en cuyo Conservatorio Profesional rea-

liza el Grado Profesional con la profesora Esperanza 
Melguizo y el maestro Carlos Aragón. 

En el Teatro de la Maestranza de Sevilla ha participado en 
diversas producciones destacando Don Giovanni (Maset-

to), La Bohème (Schaunard), La Flauta Mágica (Orador), El 
Barbero de Sevilla (Fiorello), Andrea Chénier (Fléville/Fou-

quier-Tinville) Adriana Lecouvreur (Principe de Bouillon), La 
fille du règiment (Hortensius) o Tannhäuser (Reinmar).

Otros proyectos destacados en los inicios de su carrera incluyen Nozze di Figaro (Conde) 
en la Opéra Grand Avignon, Tosca (Angelotti) en la Quincena Musical Donostiarra, Parte-
nope (Ormonte) en el Teatro Calderón de Valladolid así como Jérusalem (Soldado/Heral-
do) y Fanciulla del West (Jack Wallace) en ABAO-OLBE, Simon Boccanegra (Pietro) en el 
Cervantes de Málaga y Pescadores de perlas (Nourabad) en Ópera de Oviedo.

Recientes y próximos compromisos incluyen La bohème (Colline), La dama del alba 
(Abuelo) y Don Giovanni (Masetto) en Ópera de Oviedo, Alzira (Ataliba), Aida -Gala Tutto 
Verdi (Ramfis) y La Bohème (Colline) en Ópera de Bilbao (ABAO-OLBE), Tosca (Angelotti) 
en el Maestranza de Sevilla, Adriana Lecouvreur (Principe di Bouillon) en el Teatro Cer-
vantes de Málaga, Un ballo in maschera (Samuel) y Carmen (Zuñiga) en el Baluarte de 
Pamplona, El barbero de Sevilla (Basilio) en el Teatro Villamarta de Jerez, Tosca (Sciarro-
ne), El ángel de fuego (Siervo), Hadrian (Senador), Tristan und Isolde (Steuermann) y 
Medée (Coryphée) en el Teatro Real de Madrid, Ariadne auf Naxos (Lakai), Macbeth (Mé-
dico) y Turandot (Mandarino) en el Gran Teatre del Liceu, Il Trovatore (Ferrando) en 
Ópera de Vigo así como futuras producciones de Adriana Lecouvreur, Roméo et Juliette, 
I Lombardi, Madama Butterfly, Maria Stuarda o Carmen en los principales teatros y audi-
torios nacionales.

Nacido en Ourense, estudia Derecho en la Universidad 
de Salamanca, en cuyo Conservatorio inicia sus estudios 

de Canto. Posteriormente estudia en la Escuela Superior 
de Canto con Dolores Travesedo y Miguel Zanetti. 

Ha recibido Masterclasses de Francisco Araiza, Janine 
Reiss, Giulio Zappa, Francisco Ortiz, entre otros. Actual-

mente perfecciona su formación con Jack Livigni. César 
Gutiérrez ha trabajado como solista junto a directores 

como Christopher Hogwood, Jorge Rubio, Michele Errico, 
Javier Corcuera, Sabas Calvillo, entre otros y con directores 

de escena como Gustavo Tambascio, Horacio Rodriguez-Ara-
gón, Francisco Matilla, Francisco López, entre otros.  Ha inter-

pretado importantes papeles tanto del repertorio operístico (Alfredo en La Traviata, Ca-
varadossi en Tosca, Macduff en Macbeth, Rodolfo en La boheme, Don Jose en Carmen, 
Amadigi en Amadigi…) como zarzuelístico (José María en La Chulapona, Gustavo en 
Los Gavilanes, Lombardi en La Canción del Olvido, Rafael en La Dolorosa, Julián en La 
Verbena de la Paloma…). En las últimas temporadas ha cantado los papeles principales 
de Amadigi de Händel y El Retablo de Maese Pedro de Falla. Recientemente, también ha 
interpretado Die Zauberflöte de Mozart y la producción de Doña Francisquita en el Stad-
theater St. Gallen (Suiza) En febrero de 2019 fue seleccionado por José Carreras para 
participar junto a él en una gala lírica en el Auditorio Pedrotti de Pesaro. Recientemente 
ha tenido lugar su debut en el papel titular de Les Contes d’Hoffmann de Offenbach, La 
próxima temporada 23/24 debutará el papel de Don José de Carmen de Bizet en varios 
escenarios de Bélgica.

Natural de Vilagarcía de Arousa, es titulada con matrí-
cula de honor en Grado Superior de Música en la espe-

cialidad de Pedagogía del Lenguaje y la Enseñanza Musi-
cal y con Sobresaliente en Grado Superior de Música en 

la especialidad de Canto. Así mismo, posee el Máster Uni-
versitario en Investigación Musical.

Recibe clases de prestigiosos maestros de canto, desta-
cando Montserrat Caballé, Mariella Devia, Carlos Álvarez, 

Alicia Nafé o Giacomo Prestia
En 2015 gana la Segunda Mención de Honor a la Excelencia 

Musical de la Xunta de Galicia y publica su primer disco titula-
do Cantos da Terra.

Debuta a nivel nacional en la ópera en 2016 con el personaje de Anna de Nabucco en el 
Teatro Afundación de Vigo en la temporada lírica de Vigo. Posteriormente interpreta los 
roles de Condesa de Ceprano y Giovana de Rigoletto (2017), la Dama de Lady Macbeth 
de Macbeth (2018) y Berta de Il Barbieri di Siviglia (2019). Realiza diversas zarzuelas 
destacando los roles de Cantaora en La Verbena de la Paloma (2020), Rosa en Los Cla-
veles y Paloma en El Barberillo de Lavapiés. Ha interpretado como solista la Petite 
Messe Solennelle de Rossini, el Requiem en Re menor de Mozart, la Misa de la Corona-
ción de Mozart y el espectáculo de ópera infantil El barco fantasma coproducido con la 
Ópera de Oviedo. Ha sido protagonista del musical Balansiyyà del maestro José Rafael 
Pascual Vilaplana, que ha recorrido buena parte de la geografía gallega y alicantina. 
También ha colaborado con numerosas bandas de música gallegas en conciertos de 
ópera, zarzuela,bandas sonoras y música galega, grabando varios discos. Actualmente 
compagina la interpretación con la docencia.

Diego García Rodríguez naceu en Escarabote (A 
Coruña). Realiza os seus estudos musicais no 

Conservatorio de Santiago de Compostela e no 
Conservatorio de Lausanne nas especialidades 

de piano e música de cámara. Iníciase na direc-
ción de orquestra e recibe o seu Master artístico 

de dirección de orquestra na Hochschule der 
Künste Zürich da man do Profesor Johannes 

Schlaefli. Amplía os seus estudos con Diego Masson 
e foi seleccionado para participar no primeiro progra-

ma de xoves directores do prestixioso ensemble 
"London Sinfonietta".

Na temporada do  "Outono lírico" de "Amigos da Ópera de Vigo dirixe "Rigoletto", "Macbe-
th" e "Il Barbiere di Siviglia".

Dirixiu "Turandot", "Aida", "Don Carlo" e "Hansel und Gretel" no Teatro Real de Madrid; "Ma-
cbeth" na Opera Nacionala i Balet de Skopje; "Carmen" na Bałtycka Opera de Gdansk; 
"Madama Butterfly" e "Le nozze di Figaro" no Dartington Summer Festival, "Il Barbiere di 
Siviglia " e "Rigoletto" en Donostia; "Die Dreigroschenoper" para o Centro Dramático 
Galego, e as estreas mundiais de "It makes no difference ... " de Simone Spagnolo no 
Tête á Tête festival de Londres, "Die Träumenden Knaben" de Torsten Rasch en "The two 
Moors Festival" en Devon e "O Loro de Carlos V" de Nani García en A Coruña.

Os seus vindeiros compromisos operísticos destaca o debut no Gran Teatre del Liceu de 
Barcelona con "Turandot".

Como director convidado dirixe a Real Filharmonía de Galicia, Orquesta Sinfónica de 
Galicia, Orquesta Sinfónica de Castilla y León, Orquesta Sinfónica del Principado de 
Asturias, Orquestra de la Comunitat Valenciana, Orquesta de  Extremadura, Orquesta 
Filarmónica de Málaga, Bohuslav Martinů Philharmonic Zlín, Orchestre des Pays de 
Savoie, Akademicka Orkiestra Bydgoszcz, Orquesta nova da OSG (proyecto Sonfuturo), 
Dartington Festival Orchestra, OrchestrBerg de Praga e do ensemble instrumental 
suizo "Kypris".

Diego é membro fundador e director artístico do Taller Atlántico Contemporáneo (TAC), 
ensemble galego co que desenvolve unha intensa actividade a prol da difusión da 
música contemporánea e da súa relación con outras disciplinas artísticas. Co Taller 
Atlántico Contemporáneo preséntase no Auditorio Nacional de Madrid, Semana de 
Música Religiosa de Cuenca, Festival Internacional de Música y Danza de Granada, Fes-
tival Internacional de Santander e na Quincena musical Donostiarra.

Ignacio García es licenciado en dirección de escena 
por la Real Escuela Superior de Arte Dramático de 

Madrid y ganador del premio al mejor director y al mejor 
director joven de la Asociación de Directores de Escena 

de España y el I certamen de creación escénica organiza-
do por el Teatro Real de Madrid. Ha sido Director del Festi-

val Internacional de Teatro Clásico de Almagro, Adjunto a 
la Dirección Artística del Teatro Español de Madrid y es pro-

gramador del Festival Dramafest de México, de dramaturgia 
contemporánea, y creador y director artístico del programa 

Voces de la Lengua, un centro de creación en torno a la belle-
za del sonido del español en La Rioja, España.

Ha dirigido espectáculos dramáticos en el Teatro María Guerrero, Teatro Español de 
Madrid, Teatro Lope de Vega de Sevilla, la Compañía Nacional de Teatro Clásico y el 
Centro Dramático Nacional, el Teatro Colón de Bogotá, la Compañía Nacional de Teatro 
de México, en el DramaFest en Mexico D.F, el festival MESS de Sarajevo, el FIT de Cádiz, 
el Teatro Jan Kochanowski de Opole (Polonia), el INSAAC de Abidjan, el Teatro Nacional 
de Budapest (Hungría), el Festival Internacional de Teatro de Almada (Portugal), el Festi-
val Internacional de Teatro Clásico de Almagro, el de Scandicci en Italia, Mercosur en 
Córdoba (Argentina), MITEM de Budapest. el Festival de Teatro Hispano de Miami, Festi-
val Internacional de Chennai y de Calicut/Kozhikode en la India y el Festival Internacional 
Cervantino de Guanajuato.
En el campo lírico, ha realizado la puesta en escena de Dido and Aeneas de Purcell, La 
scala di seta de Rossini, Historia del soldado de Stravinski, La contadina de Hasse, Il 
sacrificio di Abramo de Camilla de Rossi, Il combattimento di Tancredi e Clorinda de 
Monteverdi, Cantata del café de Bach, The little sweep de Britten, Iberia de Albéniz, Adria-
no in Siria, La serva padrona y Livietta e Tracollo de Pergolesi, Oberto conte di san Boni-
facio, La forza del destino, Il trovatore, Aida, Macbeth, Rigoletto y Otello de Verdi, Mote-
cuzoma II de A. Vivaldi/Samuel Maynez, I Capuletti e i Montecchi y La sonnambula de 
Bellini, Lucia di Lammermoor, L’elisir d’amore, Emilia di Liverpool, Rita y Poliuto de Doni-
zetti, Il barbiere di Siviglia de Paisiello, Clementina de Boccherini, Faust de Gounod, Wer-
ther de Massenet, Susannah de Carlisle Floyd, Die Hochzeit des Camacho de Mendels-
sohn, Madama Butterfly y Tosca de Puccini, Hamlet de Thomás, Manfred de Schumann 
y Pagliacci de Leoncavallo.
En su carrera ha demostrado una especial sensibilidad por el repertorio español de 
todas las épocas,  llevándolo a múltiples países europeos y latinoamericanos, y frecuen-
tándolo con títulos como Ensalada de ensaladas con obras de Mateo Flecha y Garcimu-
ñoz, Égloga de Plácida y Vitoriano de Juan del Encina, Don Giovanni Tenorio de R. Carni-
cer, Il tutore burlato de Martín y Soler, Un avvertimento ai gelosi de Manuel García, Pan y 
Toros y Gloria y Peluca de Francisco Asenjo Barbieri, El estreno de una artista de J. Gaz-
tambide, Las Golondrinas de J. M. Usandizaga, La eterna canción, Black el payaso, La 
tabernera del puerto y Juan José de P. Sorozábal Las Labradoras de Murcia de A. Rodrí-
guez de Hita, La del Soto del parral de Soutullo y Vert, Marina de E. Arrieta, Los Gavilanes 
de Jacinto Guerrero, Las corsarias de Francisco Alonso y Cecilia Valdés de Gonzalo 
Roig. También ha dirigido Una noche española con Carmen – Zarzuela show para la Ca-
pital Europea de la Cultura Wroclaw 2016, galas de zarzuela en diversos países y el 
espectáculo flamenco Torera. También transita habitualmente por el repertorio contem-
poráneo, habiendo puesto en escena los estrenos de La Celestina de Joaquín Nin-Cul-
mel, Un parque de Luis de Pablo, Orfeo de Jesús Rueda, Il carro e i canti de Alessandro 
Solbiati y Oh, eternidad de Marta Lambertini.
Asimismo siempre ha mostrado una especial sensibilidad hacia la divulgación de la 
lírica para el público familiar e infantil, desarrollando proyectos para todos los públicos 
en España, Suiza, Polonia, Reino Unido, Alemania, México, Perú y Colombia, con títulos 
tan relevantes como El pequeño deshollinador de Benjamin Britten, Bastián y Bastiana y 
Las bodas de Figaro de W. A. Mozart, Palabras en la barriga de Vasco Negreiros, L’Ucella-
trice o La cazadora de pájaros de N. Jomelli y La Cantata del café de J. S. Bach. También 
ha participado en el diseño de proyectos líricos pedagógicos en el Teatro Real de 
Madrid, Ópera de Lausanne, Ópera de Bilbao, Ópera de La Coruña, Academia de la Ópera 
de Oslo, Schauspielhaus de Bremen, Opera Baltica de Gdansk, Palacio de Bellas Artes y 
Auditorio Nacional en México, Teatro Colón de Bogotá o Gran Teatro Nacional del Perú, 
colaborando con proyectos como Saludarte, Batuta o Sinfonía por el Perú. 

Ha dirigido espectáculos líricos en el Teatro Real, Zarzuela, Español, Albéniz y María 
Guerrero de Madrid, Arriaga y Euskalduna de Bilbao, Campoamor de Oviedo, Principal de
Mahón, Pergolesi de Jesi, Ópera de Lausanne, García Barbón de Vigo, Jovellanos de 
Gijón, Colón de Coruña, Auditorio de León y en los festivales de Galicia, Mozart de A 
Coruña, Almagro, Niebla, Scandicci, Perelada, Aranjuez, Flamenco de Londres, Biennale 
de Venecia, el St. George’s Hall y el Liverpool Hall de Liverpool, la Schauspielhaus de 
Bremen, Opera Baltycka de Gdansk, Utrecht, Kursaal de San Sebastián, Teatro Principal 
de Mallorca, Teatro Verdi de Trieste, Herodes Ático de Atenas, Palacio de Bellas Artes, 
Auditorio Nacional, MUAC y el Teatro Julio Castillo de México D.F., el Gran Teatro Nacio-
nal de Lima, Teatro Colón de Bogotá, Teatr Wielky de Poznan, Opera de Wroclaw y el 
Teatro Alexandrinski de San Petersburgo. 

Su condición de músico le ha permitido colaborar como adaptador musical en diferen-
tes espectáculos en Europa y América, con directores del prestigio de Helena Pimenta, 
Mario Gas, Juan Carlos Pérez de la Fuente, Gonzalo Suárez, Ernesto Caballero y Juan 
Antonio Hormigón, además de firmar la música de sus propios espectáculos en Europa, 
América, Asia y África.

O proxecto da 
Orquestra Vigo 430 

nace no 2005, aínda 
que adquire a súa confi-

guración definitiva a par-
tires do 2014. O seu 

obxectivo principal é 
dotar á cidade dunha for-

mación orquestral profe-
sional, constituída na súa 

maior parte polos máis 
brillantes expoñentes das 

novas xeracións de músicos galegos, completándose con destacados músicos freelan-
ce do resto de España e do estranxeiro. Esta combinación entre talento propio e foráneo 
é unha característica esencial para a obtención do resultado artístico que este proxecto 
se marca como obxectivo.
Entre os principais retos que se afrontan está o do achegamento da música clásica a 
novos públicos potenciais, así como ás novas xeracións de oíntes, tratando de eliminar 
a barreira psicolóxica que -para gran parte da poboación- existe todavía á hora de ache-
garse a un concerto de música clásica.

A OV430 conta co patrocinio principal do Concello de Vigo, o que lle permite desenrolar 
anualmente unha tempada estable de concertos. Recentemente a Xunta de Galicia 
incluíuna tamén na súa programación de música clásica de cara aos actos culturáis de 
celebración do ano Xacobeo 2021-22.
A OV430 é asimesmo colaboradora dende o ano 2014 da Asociación Amigos da Ópera 
de Vigo, participando desde esa data en todas as súas tempadas operísticas.
A OV430 ten subscritos convenios de colaboración coa Universidade de Vigo, así como 
co Conservatorio Superior de Música de Vigo. É tamén «orquestra adherida» da Asocia-
ción Española de Orquestras Sinfónicas (AEOS). No ano 2014 a OV430 recibíu o premio 
«Martín Códax» da música galega.

PROPOSTA ARTÍSTICA
O proxecto musical da OV430 componse de tres liñas principais:
- Orquestra Sinfónica:
Constitúe o eixo principal do proxecto. O seu tamaño varía segundo o repertorio
para interpretar entre os 20 e 70 músicos.
- Orquestra Barroca:
Trátase de unha formación especializada na música do período barroco e preclásico
que emprega instrumentos de similares características aos da época na que a música
foi creada, asi como criterios musicais e técnicos históricamente informados.
- Ensemble:
Aproveitando a versatilidade que ofrece a formación sinfónica, no Ensemble Vigo
430 creanse para cada concerto formacións heteroxéneas e variadas de música de
cámara, ofrecendo ao público de ese xeito repertorios que en poucas ocasións
atópanse reunidos nun mesmo programa.

430 HZ
Un estándar de afinación e unha filosofía de traballo
A creación de estándares de afinación foi unha das principais razóns que permitiron a 
evolución da música orquestral, que músicos de diferentes países e cidades puidesen 
tocar xuntos en calquera parte unha mesma partitura e dun mesmo xeito.
Foron moitos os diferentes estándares de afinación musical ao longo da historia, e inclu-
so hoxe en día, a pesar de estar fixado pola Organización Internacional da Estandariza-
ción o la e 440 hz son moitas as orquestras que afinan en 443. Temos que ter en conta 
que esta estandarización non se produce ata o 1955 pero que dende a instauración da 
música tonal foron múltiples os intentos de regularización e varios os que acadaron un 
oco na historia da música.
A afinación a 430 Hz foi quizás a primeira baseada en estudios científicos e é coñecida 
como a afinación filosófica ou científica, por basearse na conveniencia matemática da 
mesma e constituíu un dos estándares más populares durante o período clásico. O 
proxecto Vigo 430 toma o nome desta afinación filosófica non polo seu interese en utili-
zala como estándar real, se non polos seus valores: o rigor, o carácter científico, o valor 
da argumentación e a importancia da pervivencia de propostas diferentes e da existen-
cia de alternativas. 

O Coro de Cámara 
Rías Baixas presentou-

se en xaneiro do 2014 
en Vigo coa finalidade 

de interpretar e promo-
ver a música coral dunha 

maneira específica e 
especializada.

Dende a súa creación,  par-
ticipou nunha ampla varie-

dade de actuacións, tanto 
organizadas pola propia 

agrupación como enmarcadas en ciclos e festivais recoñecidos como Outono Lírico, 
Vigo Sinfónico, Ciclo de Música Relixiosa de Barcia de Mera, Nas Ondas, Pórtico Sonoro, 
Explurart, Cooltural Cambados ou o Festival Groba. Nestas actuacións interpretáronse 
pezas destacadas do repertorio coral en auditorios e igrexas das catro provincias gale-
gas, tanto a cappella como acompañadas por instrumentos. 
Entre as obras interpretadas destacan a Petite Messe Solennelle de G. Rossini (versión 
para dous pianos), o Réquiem en Do menor de L. Cherubini, as Funeral Sentences and 
Music for the Funeral of Queen Mary de H. Purcell, a Krönungsmesse ou o Réquiem en 
Re menor de W. A. Mozart, o Réquiem en Re menor de G. Fauré ou o Gloria de A. Vivaldi. 
Destaca a súa participación, en colaboración con Amigos da Ópera de Vigo, nas repre-
sentacións de Rigoletto, Macbeth, Tosca, Il barbiere di Siviglia e Falstaff.
Traballou ao longo destes anos con agrupacións instrumentais como a Orquestra de 
Cámara Galega, a Orquestra Sinfónica de Galicia, a Orquestra Sinfónica Vigo 430 ou a 
Real Filharmonía de Galicia, así como o Ensemble Vigo 430, a Orquestra Barroca Vigo 
430, o ensemble Caspervek e o grupo de metais Tuvara Brass.
Ademáis de actuar habitualmente baixo as ordes do seu director titular, o coro tamén 
ten actuado baixo a dirección dos mestres Paul Goodwin, Rogelio Groba, Vicent Albero-
la, Diego García, Maximino Zumalave, Manuel Coves ou Lina Tur Bonet, entre outros. A
formación colaborou con pianistas do talle de Alejo Amoedo, Carlos Enrique Pérez, Saúl 
Chapela e Brais González, actual director artístico, e ten acompañado a solistas como 
Beatriz Riobó, José Luis Vázquez ou Lucas López, entre outros.
Estreou obras como Van Comigo e a versión para orquestra de corda da cantata Anxos 
de Compostela de Rogelio Groba. Tamén a obra Duns folios que foron brancos,  de 
Miguel Matamoro, conxuntamente con outros coros de Galicia. Tamén unha serie de 
obras do compositor galego Juan Durán no marco do Solemne Peche da Porta Santa do 
ano 2022 na Catedral de Santiago de Compostela. Por outra banda, estrenouse a com-
posición coral inspirada nas sete Cantigas de Amigo de Martín Códax, a banda sonora 
para a película La Passion de Jeanne d’Arco, ensemble Caspervek ou a Sinfonietta xunto 
a Real Filharmonía de Galicia, todas elas compostas por Brais González.
Dentro do repertorio a cappella ten interpretado obras de compositores que abranguen 
todas as épocas da historia da música, tales como Cristóbal de Morales, Tomás Luis de 
Victoria, Wiliam Byrd, Johann Sebastian Bach, Wolfgang Amadeus Mozart, Félix Mendel-
ssohn, Charles Villiers Stanford e G. Forbes, entre outros. Ademáis, inclúe no seu reper-
torio obras de compositores galegos como por exemplo, Joam Trilho (Ingemisco, Euca-
rística), Julio Domínguez (Ave María), Daniel G. Artés (Alleluia) ou Francisco Rey Rivero 
(Dúas cantigas de namorada).

Brais González (Vigo, 1987) Estuda piano na Universida-
de Mozarteum de Salzburgocon Rolf Plagge, completan-

do a súa formación nos Conservatorios de Vigo e Oviedo.
Foi premiado, entre outros, no Concurso Internacional 

Ciudad de San Sebastián, o Concurso Internacional Cidade 
de Ferrol, o Concurs Ricard Viñes de Lleida ou o IV Con-

cours International Nikolaï Rubinstein de París.
Actuou como solista e músico de cámara nunha vintena de 

países europeos.  Como compositor as súas obras foron 
interpretadas en importantes escenarios do continente como 

o Conde Duque (Madrid), o Museo Nacional KUMU (Estonia), oAuditorio Baltais Fligelis 
(Letonia) ou a Galería Flux (Budapest). En agosto de 2022estreou a súa primeira ópera 
“Loba Branca” no Festival delle Nazione de Città di Castello (Italia) baseada nunha lenda 
tradicional da Serra do Courel.  Desde 2013 é director artístico do ensemble Caspervek, 
adicado a musicalizar filmes de cinema mudo e no ano 2023 asumiu a dirección artísti-
ca do Coro de Cámara Rías Baixas.

DIEGO GARCÍA RODRÍGUEZ 
Director Musical



Debutó en el Teatro de la Zarzuela de Madrid con La 
fille du régiment.  

En su repertorio títulos como Norma (Bilbao), Don Carlo 
(Kopparberg , Split), Samson et Dalila (Mérida), I Pagliac-

ci y Cavalleria rusticana (Palma de Mallorca, Jerez, Stral-
sund, Szczecin), Tosca (Verona, Novosibirsk, Oviedo, Bari, 

Trieste, Niza, Torre del Lago, Treviso), La fanciulla del West 
(Torre del Lago), Le Villi (Mallorca), Aida (Málaga, Sabadell, 

Medinaceli), La Bohème (Verona, Mallorca, Gijón),  Carmen 
(Verona, Oviedo, Bilbao, Salerno), Turandot (Metropolitan 

Nueva York, Nápoles), La traviata (Módena, Piazenza, Caglia-
ri, Macerata), La battaglia di Legnano (Parma), Giovanna d’Arco (Bilbao), Macbeth (Vero-
na, Savonlinna, Oviedo, Málaga), Nabucco (Barcelona, Bilbao, Auckland, Udine) o El gato 
montés (Teatro de la Zarzuela, Oviedo).
Recientes y próximos compromisos incluyen: Canio (Pagliacci) en la Ópera de Limoges, 
Fernando (Goyescas) y Maurizio (Adriana Lecouvreur) en Ópera de Oviedo, Don José 
(Carmen) en el Baluarte de Pamplona, Alvaro (Forza del destino), Canio (Pagliacci) con
Amigos de la Ópera de A Coruña, Maurizio (Adriana Lecouvreur) y Canio/Turiddu (Pa-
gliacci/Cavalleria rusticana) en el Cervantes de Málaga, Paco (La vida breve) en el Maes-
tranza de Sevilla, Cavaradossi (Tosca) en Novosibirsk junto al prestigioso maestro 
Dmitri Jurowski, Ulises (Circe) en el Teatro de la Zarzuela de Madrid, Calaf (Turandot) y 
Cavaradossi (Tosca) en la Ópera Nacional de Praga o Cavaradossi (Tosca) en el Landes-
theater de Innsbruck.

Ganadora del prestigioso premio Queen Elisabeth de 
canto, también haa sido distinguida con el Primer 

Premio en el Concurso de Canciones Artísticas Polacas 
de Varsovia y Primer Premio en Oriente y Audiciones 

internacionales de West Artists en Nueva York, lo que la 
llevó a debutar en el Carnegie Hall.

Hizo su debut operístico en la Ópera Nacional de París en 
2004. Su debut en el Osterfestspiele Baden-Baden la vio 

como Blumenmädchen en Parsifal deWagner, interpretando 
con la Filarmónica de Berlín bajo la dirección de Sir Simon 

Rattle. En particular, interpretó a Pamina en La reconocida 
producción de Barrie Kosky de La flauta mágica de Mozart en 

la Komische Oper de Berlín, seguida de una Gira internacional por Australia, Nueva 
Zelanda, Macao y Taiwán.
También ha disfrutado de un éxito notable en otros papeles, incluido el de Roxana (King 
Roger) en Chicago. Teatro de la Ópera, Hija (La Nariz) en el Teatro Real de Madrid, Tatya-
na (Eugene Onegin) y Donna Anna (Don Giovanni) en la Ópera Estatal Tchaikovsky de 
Perm.
En el escenario de la ópera debutará como Isolda, Manon Lescaut, Desdémona y Leono-
ra en Il Trovatore. Repetirá también sus aclamadas interpretaciones de Violetta Valery en 
La Traviata y el papel principal de la obra maestra de Dvořák Rusalka, actuando en Polo-
nia, España, Estonia y Eslovaquia.
Los aspectos más destacados de temporadas anteriores abarcaron numerosos progra-
mas sinfónicos con Sir Simon Rattle, incluyendo Cristo en el Monte de los Olivos de Bee-
thoven y su Sinfonía n.° 9 con el berlinés Philharmoniker, la Misa Glagolítica de Janáček 
con la Staatskapelle Berlin, el Stabat Mater de Szymanowski y Réquiem alemán de 
Brahms con la Orquesta Sinfónica de Londres. 
Actuó con orquestas destacadas, como la Filarmónica de Luxemburgo, la de Radio 
France, la Sinfónica de Viena, la Sinfónica de la Radio de Berlín, la Filarmónica Real, la 
Mahler Chamber Orchestra y la Nashville Symphony, entre otras, trabajando con dessta-
cados directores como Sir Colin Davis, Marek Janowski, Vladimir Jurowski, Marco Armi-
liato, Teodor Currentzis, Jesús López Cobos, Juanjo Mena y Massimo Zanetti.

Inició estudios de escena y música en el Teatre Princi-
pal de Palma de Mallorca, realizando su formación 

vocal con el maestro Francisco Lázaro. 
Asistió a cursos ofrecidos por S. Orfila, B. Giaiotti, E. 

Giménez, R. Giménez, A. M. Sánchez, E.Fiorillo, V. Cortes, 
G. Bumbry, D. Zajick, P. Azorín y al Centro de Perfecciona-

miento “Plácido Domingo” del Palau de les Arts Reina Sofía 
de Valencia dirigido por el Maestro A. Zedda.

Trabajó con los maestros Z. Metha, V. Gergiev, L. Maazel, J. 
Ma Moreno, I. Metzmacher, J.M. Pérez-Sierra, M. Ortega, E. 

García Asensio, O. Meir Wellber,G. Marcianò, O. Díaz, P. Halff-
ter, Y. Traub, A. Tomasello...  con La Fura dels Baus, H. Brod-

chaus, G. C. del Monaco, Ll. Pascual, E. Sagi, A. Romero, I. García, F. López, G. Deflo inter-
pretando, entre otros, los siguientes roles:  Schwertleite (Die Walküre-Wagner), Hécuba 
(Les Troyens-Berlioz), Santuzza y Mamma Lucia (Cavalleria Rustiscana-Mascagni), 
Abuela (Vida Breve-Falla), Marta y Pantalis (Mefistofele-Boito); de Puccini: Zia Principes-
sa y Abadesa (Suor Angelica), Zitta (Gianni Schicchi), Suzuki (Madame Butterfly); de 
Verdi: Azucena (Il Trovatore), Amneris (Aida), Fenena (Nabucco), Quickly (Falstaff), 
Emilia (Otello), Maddalena (Rigoletto).
Ha sido invitada por el teatro Real de Madrid, La Maestranza de Sevilla, Campoamor de 
Oviedo, Staatstheater Cottbus, Eskalduna de Bilbao, Baluarte Pamplona, Cervantes de 
Málaga, AAOS, Teatre Principal de Palma de Mallorca, Auditorio Nacional de Madrid, Gran 
Teatre del Liceu, Teatro de la Zarzuela y Palau de la Música de Valencia... entre otros.

Ganador de concursos internacionales como el 'Viñas' 
de Barcelona, el Concurso Internacional 'Francisco 

Alonso' de Madrid, el 'Luis Mariano' de Irún o el ‘Rocca 
delle Macie’ en Siena (Italia). 

A lo largo de su carrera ha actuado en teatros como el 
Teatro Real de Madrid, el Teatre del Liceu de Barcelona, el 

Palau de Les Arts Reina Sofía de Valencia, el Teatro de la 
Zarzuela de Madrid, el Auditorio Nacional de Madrid, el Pala-

cio de Ópera de La Coruña, el Teatro Campoamor de Oviedo, 
el Festival de Peralada, el Teatro Principal de Palma de Mallor-

ca, el Teatro Arriaga de Bilbao, el Teatro Villamarta de Jerez, el 
Teatro Comunale di Bologna, la Opera de Graz, el Bijloke Concert Hall en Gante (Bélgica), 
el Bunkamura Orchard Hall de Tokio y el Biwako Hall de Otsu (Japón).
Ha trabajado con prestigiosos directores de orquesta como Zubin Mehta, López Cobos, 
Guillermo García Calvo, José Ramón Tebar, David Parry, Donato Renzetti, Renato Palum-
bo, Steven Mercurio, Roberto Tolomelli, Reynald Giovaninetti, Gómez Martínez, Ramón 
Torrelledó, José Luis Temes, Maurizio Benini, Pablo Mielgo,Gianluca Marcianò y José 
María Moreno.
Entre sus roles operísticos destacan: La Traviata (Germont), Lucia di Lammermoor (En-
rico) Un Ballo in Maschera (Renato), La Bohème (Marcello), La Fille du Regiment (Sulpi-
ce), Faust (Valentin), Il barbiere di Siviglia (Figaro), Le Villi (Guglielmo), Il Segreto di 
Susanna (Conde Gil), Lucia di Lammermoor (Enrico), Il Trovatore (Conde di Luna), O 
Arame de Juan Durán, Rigoletto (Rigoletto), Don Giovanni (Don Giovanni), Maria di 
Rohan (Enrico), Luisa Miller (Miller), L’elisir d’amore (Belcore), La Traviata (Germont), Ro-
berto Devereux (Duque de Nottingham), Pagliacci (Silvio), Luisa Miller (Miller), El retablo 
de Maese Pedro (Don Quijote) y La Fattucchiera de V. Cuyás.

Natural de Bollullos Par del Condado (Huelva) estudia 
canto en Sevilla, en cuyo Conservatorio Profesional rea-

liza el Grado Profesional con la profesora Esperanza 
Melguizo y el maestro Carlos Aragón. 

En el Teatro de la Maestranza de Sevilla ha participado en 
diversas producciones destacando Don Giovanni (Maset-

to), La Bohème (Schaunard), La Flauta Mágica (Orador), El 
Barbero de Sevilla (Fiorello), Andrea Chénier (Fléville/Fou-

quier-Tinville) Adriana Lecouvreur (Principe de Bouillon), La 
fille du règiment (Hortensius) o Tannhäuser (Reinmar).

Otros proyectos destacados en los inicios de su carrera incluyen Nozze di Figaro (Conde) 
en la Opéra Grand Avignon, Tosca (Angelotti) en la Quincena Musical Donostiarra, Parte-
nope (Ormonte) en el Teatro Calderón de Valladolid así como Jérusalem (Soldado/Heral-
do) y Fanciulla del West (Jack Wallace) en ABAO-OLBE, Simon Boccanegra (Pietro) en el 
Cervantes de Málaga y Pescadores de perlas (Nourabad) en Ópera de Oviedo.

Recientes y próximos compromisos incluyen La bohème (Colline), La dama del alba 
(Abuelo) y Don Giovanni (Masetto) en Ópera de Oviedo, Alzira (Ataliba), Aida -Gala Tutto 
Verdi (Ramfis) y La Bohème (Colline) en Ópera de Bilbao (ABAO-OLBE), Tosca (Angelotti) 
en el Maestranza de Sevilla, Adriana Lecouvreur (Principe di Bouillon) en el Teatro Cer-
vantes de Málaga, Un ballo in maschera (Samuel) y Carmen (Zuñiga) en el Baluarte de 
Pamplona, El barbero de Sevilla (Basilio) en el Teatro Villamarta de Jerez, Tosca (Sciarro-
ne), El ángel de fuego (Siervo), Hadrian (Senador), Tristan und Isolde (Steuermann) y 
Medée (Coryphée) en el Teatro Real de Madrid, Ariadne auf Naxos (Lakai), Macbeth (Mé-
dico) y Turandot (Mandarino) en el Gran Teatre del Liceu, Il Trovatore (Ferrando) en 
Ópera de Vigo así como futuras producciones de Adriana Lecouvreur, Roméo et Juliette, 
I Lombardi, Madama Butterfly, Maria Stuarda o Carmen en los principales teatros y audi-
torios nacionales.

Nacido en Ourense, estudia Derecho en la Universidad 
de Salamanca, en cuyo Conservatorio inicia sus estudios 

de Canto. Posteriormente estudia en la Escuela Superior 
de Canto con Dolores Travesedo y Miguel Zanetti. 

Ha recibido Masterclasses de Francisco Araiza, Janine 
Reiss, Giulio Zappa, Francisco Ortiz, entre otros. Actual-

mente perfecciona su formación con Jack Livigni. César 
Gutiérrez ha trabajado como solista junto a directores 

como Christopher Hogwood, Jorge Rubio, Michele Errico, 
Javier Corcuera, Sabas Calvillo, entre otros y con directores 

de escena como Gustavo Tambascio, Horacio Rodriguez-Ara-
gón, Francisco Matilla, Francisco López, entre otros.  Ha inter-

pretado importantes papeles tanto del repertorio operístico (Alfredo en La Traviata, Ca-
varadossi en Tosca, Macduff en Macbeth, Rodolfo en La boheme, Don Jose en Carmen, 
Amadigi en Amadigi…) como zarzuelístico (José María en La Chulapona, Gustavo en 
Los Gavilanes, Lombardi en La Canción del Olvido, Rafael en La Dolorosa, Julián en La 
Verbena de la Paloma…). En las últimas temporadas ha cantado los papeles principales 
de Amadigi de Händel y El Retablo de Maese Pedro de Falla. Recientemente, también ha 
interpretado Die Zauberflöte de Mozart y la producción de Doña Francisquita en el Stad-
theater St. Gallen (Suiza) En febrero de 2019 fue seleccionado por José Carreras para 
participar junto a él en una gala lírica en el Auditorio Pedrotti de Pesaro. Recientemente 
ha tenido lugar su debut en el papel titular de Les Contes d’Hoffmann de Offenbach, La 
próxima temporada 23/24 debutará el papel de Don José de Carmen de Bizet en varios 
escenarios de Bélgica.

Natural de Vilagarcía de Arousa, es titulada con matrí-
cula de honor en Grado Superior de Música en la espe-

cialidad de Pedagogía del Lenguaje y la Enseñanza Musi-
cal y con Sobresaliente en Grado Superior de Música en 

la especialidad de Canto. Así mismo, posee el Máster Uni-
versitario en Investigación Musical.

Recibe clases de prestigiosos maestros de canto, desta-
cando Montserrat Caballé, Mariella Devia, Carlos Álvarez, 

Alicia Nafé o Giacomo Prestia
En 2015 gana la Segunda Mención de Honor a la Excelencia 

Musical de la Xunta de Galicia y publica su primer disco titula-
do Cantos da Terra.

Debuta a nivel nacional en la ópera en 2016 con el personaje de Anna de Nabucco en el 
Teatro Afundación de Vigo en la temporada lírica de Vigo. Posteriormente interpreta los 
roles de Condesa de Ceprano y Giovana de Rigoletto (2017), la Dama de Lady Macbeth 
de Macbeth (2018) y Berta de Il Barbieri di Siviglia (2019). Realiza diversas zarzuelas 
destacando los roles de Cantaora en La Verbena de la Paloma (2020), Rosa en Los Cla-
veles y Paloma en El Barberillo de Lavapiés. Ha interpretado como solista la Petite 
Messe Solennelle de Rossini, el Requiem en Re menor de Mozart, la Misa de la Corona-
ción de Mozart y el espectáculo de ópera infantil El barco fantasma coproducido con la 
Ópera de Oviedo. Ha sido protagonista del musical Balansiyyà del maestro José Rafael 
Pascual Vilaplana, que ha recorrido buena parte de la geografía gallega y alicantina. 
También ha colaborado con numerosas bandas de música gallegas en conciertos de 
ópera, zarzuela,bandas sonoras y música galega, grabando varios discos. Actualmente 
compagina la interpretación con la docencia.

Diego García Rodríguez naceu en Escarabote (A 
Coruña). Realiza os seus estudos musicais no 

Conservatorio de Santiago de Compostela e no 
Conservatorio de Lausanne nas especialidades 

de piano e música de cámara. Iníciase na direc-
ción de orquestra e recibe o seu Master artístico 

de dirección de orquestra na Hochschule der 
Künste Zürich da man do Profesor Johannes 

Schlaefli. Amplía os seus estudos con Diego Masson 
e foi seleccionado para participar no primeiro progra-

ma de xoves directores do prestixioso ensemble
"London Sinfonietta".

Na temporada do  "Outono lírico" de "Amigos da Ópera de Vigo dirixe "Rigoletto", "Macbe-
th" e "Il Barbiere di Siviglia".

Dirixiu "Turandot", "Aida", "Don Carlo" e "Hansel und Gretel" no Teatro Real de Madrid; "Ma-
cbeth" na Opera Nacionala i Balet de Skopje; "Carmen" na Bałtycka Opera de Gdansk; 
"Madama Butterfly" e "Le nozze di Figaro" no Dartington Summer Festival, "Il Barbiere di 
Siviglia " e "Rigoletto" en Donostia; "Die Dreigroschenoper" para o Centro Dramático 
Galego, e as estreas mundiais de "It makes no difference ... " de Simone Spagnolo no 
Tête á Tête festival de Londres, "Die Träumenden Knaben" de Torsten Rasch en "The two 
Moors Festival" en Devon e "O Loro de Carlos V" de Nani García en A Coruña.

Os seus vindeiros compromisos operísticos destaca o debut no Gran Teatre del Liceu de
Barcelona con "Turandot".

Como director convidado dirixe a Real Filharmonía de Galicia, Orquesta Sinfónica de 
Galicia, Orquesta Sinfónica de Castilla y León, Orquesta Sinfónica del Principado de 
Asturias, Orquestra de la Comunitat Valenciana, Orquesta de  Extremadura, Orquesta 
Filarmónica de Málaga, Bohuslav Martinů Philharmonic Zlín, Orchestre des Pays de 
Savoie, Akademicka Orkiestra Bydgoszcz, Orquesta nova da OSG (proyecto Sonfuturo), 
Dartington Festival Orchestra, OrchestrBerg de Praga e do ensemble instrumental 
suizo "Kypris".

Diego é membro fundador e director artístico do Taller Atlántico Contemporáneo (TAC), 
ensemble galego co que desenvolve unha intensa actividade a prol da difusión da 
música contemporánea e da súa relación con outras disciplinas artísticas. Co Taller 
Atlántico Contemporáneo preséntase no Auditorio Nacional de Madrid, Semana de
Música Religiosa de Cuenca, Festival Internacional de Música y Danza de Granada, Fes-
tival Internacional de Santander e na Quincena musical Donostiarra.

Ignacio García es licenciado en dirección de escena 
por la Real Escuela Superior de Arte Dramático de 

Madrid y ganador del premio al mejor director y al mejor 
director joven de la Asociación de Directores de Escena 

de España y el I certamen de creación escénica organiza-
do por el Teatro Real de Madrid. Ha sido Director del Festi-

val Internacional de Teatro Clásico de Almagro, Adjunto a 
la Dirección Artística del Teatro Español de Madrid y es pro-

gramador del Festival Dramafest de México, de dramaturgia 
contemporánea, y creador y director artístico del programa 

Voces de la Lengua, un centro de creación en torno a la belle-
za del sonido del español en La Rioja, España.

Ha dirigido espectáculos dramáticos en el Teatro María Guerrero, Teatro Español de 
Madrid, Teatro Lope de Vega de Sevilla, la Compañía Nacional de Teatro Clásico y el 
Centro Dramático Nacional, el Teatro Colón de Bogotá, la Compañía Nacional de Teatro 
de México, en el DramaFest en Mexico D.F, el festival MESS de Sarajevo, el FIT de Cádiz, 
el Teatro Jan Kochanowski de Opole (Polonia), el INSAAC de Abidjan, el Teatro Nacional 
de Budapest (Hungría), el Festival Internacional de Teatro de Almada (Portugal), el Festi-
val Internacional de Teatro Clásico de Almagro, el de Scandicci en Italia, Mercosur en 
Córdoba (Argentina), MITEM de Budapest. el Festival de Teatro Hispano de Miami, Festi-
val Internacional de Chennai y de Calicut/Kozhikode en la India y el Festival Internacional 
Cervantino de Guanajuato.
En el campo lírico, ha realizado la puesta en escena de Dido and Aeneas de Purcell, La 
scala di seta de Rossini, Historia del soldado de Stravinski, La contadina de Hasse, Il 
sacrificio di Abramo de Camilla de Rossi, Il combattimento di Tancredi e Clorinda de 
Monteverdi, Cantata del café de Bach, The little sweep de Britten, Iberia de Albéniz, Adria-
no in Siria, La serva padrona y Livietta e Tracollo de Pergolesi, Oberto conte di san Boni-
facio, La forza del destino, Il trovatore, Aida, Macbeth, Rigoletto y Otello de Verdi, Mote-
cuzoma II de A. Vivaldi/Samuel Maynez, I Capuletti e i Montecchi y La sonnambula de 
Bellini, Lucia di Lammermoor, L’elisir d’amore, Emilia di Liverpool, Rita y Poliuto de Doni-
zetti, Il barbiere di Siviglia de Paisiello, Clementina de Boccherini, Faust de Gounod, Wer-
ther de Massenet, Susannah de Carlisle Floyd, Die Hochzeit des Camacho de Mendels-
sohn, Madama Butterfly y Tosca de Puccini, Hamlet de Thomás, Manfred de Schumann 
y Pagliacci de Leoncavallo.
En su carrera ha demostrado una especial sensibilidad por el repertorio español de 
todas las épocas,  llevándolo a múltiples países europeos y latinoamericanos, y frecuen-
tándolo con títulos como Ensalada de ensaladas con obras de Mateo Flecha y Garcimu-
ñoz, Égloga de Plácida y Vitoriano de Juan del Encina, Don Giovanni Tenorio de R. Carni-
cer, Il tutore burlato de Martín y Soler, Un avvertimento ai gelosi de Manuel García, Pan y 
Toros y Gloria y Peluca de Francisco Asenjo Barbieri, El estreno de una artista de J. Gaz-
tambide, Las Golondrinas de J. M. Usandizaga, La eterna canción, Black el payaso, La 
tabernera del puerto y Juan José de P. Sorozábal Las Labradoras de Murcia de A. Rodrí-
guez de Hita, La del Soto del parral de Soutullo y Vert, Marina de E. Arrieta, Los Gavilanes 
de Jacinto Guerrero, Las corsarias de Francisco Alonso y Cecilia Valdés de Gonzalo 
Roig. También ha dirigido Una noche española con Carmen – Zarzuela show para la Ca-
pital Europea de la Cultura Wroclaw 2016, galas de zarzuela en diversos países y el 
espectáculo flamenco Torera. También transita habitualmente por el repertorio contem-
poráneo, habiendo puesto en escena los estrenos de La Celestina de Joaquín Nin-Cul-
mel, Un parque de Luis de Pablo, Orfeo de Jesús Rueda, Il carro e i canti de Alessandro 
Solbiati y Oh, eternidad de Marta Lambertini.
Asimismo siempre ha mostrado una especial sensibilidad hacia la divulgación de la 
lírica para el público familiar e infantil, desarrollando proyectos para todos los públicos 
en España, Suiza, Polonia, Reino Unido, Alemania, México, Perú y Colombia, con títulos 
tan relevantes como El pequeño deshollinador de Benjamin Britten, Bastián y Bastiana y 
Las bodas de Figaro de W. A. Mozart, Palabras en la barriga de Vasco Negreiros, L’Ucella-
trice o La cazadora de pájaros de N. Jomelli y La Cantata del café de J. S. Bach. También 
ha participado en el diseño de proyectos líricos pedagógicos en el Teatro Real de 
Madrid, Ópera de Lausanne, Ópera de Bilbao, Ópera de La Coruña, Academia de la Ópera 
de Oslo, Schauspielhaus de Bremen, Opera Baltica de Gdansk, Palacio de Bellas Artes y 
Auditorio Nacional en México, Teatro Colón de Bogotá o Gran Teatro Nacional del Perú, 
colaborando con proyectos como Saludarte, Batuta o Sinfonía por el Perú. 

Ha dirigido espectáculos líricos en el Teatro Real, Zarzuela, Español, Albéniz y María 
Guerrero de Madrid, Arriaga y Euskalduna de Bilbao, Campoamor de Oviedo, Principal de 
Mahón, Pergolesi de Jesi, Ópera de Lausanne, García Barbón de Vigo, Jovellanos de 
Gijón, Colón de Coruña, Auditorio de León y en los festivales de Galicia, Mozart de A 
Coruña, Almagro, Niebla, Scandicci, Perelada, Aranjuez, Flamenco de Londres, Biennale 
de Venecia, el St. George’s Hall y el Liverpool Hall de Liverpool, la Schauspielhaus de 
Bremen, Opera Baltycka de Gdansk, Utrecht, Kursaal de San Sebastián, Teatro Principal 
de Mallorca, Teatro Verdi de Trieste, Herodes Ático de Atenas, Palacio de Bellas Artes, 
Auditorio Nacional, MUAC y el Teatro Julio Castillo de México D.F., el Gran Teatro Nacio-
nal de Lima, Teatro Colón de Bogotá, Teatr Wielky de Poznan, Opera de Wroclaw y el 
Teatro Alexandrinski de San Petersburgo. 

Su condición de músico le ha permitido colaborar como adaptador musical en diferen-
tes espectáculos en Europa y América, con directores del prestigio de Helena Pimenta, 
Mario Gas, Juan Carlos Pérez de la Fuente, Gonzalo Suárez, Ernesto Caballero y Juan 
Antonio Hormigón, además de firmar la música de sus propios espectáculos en Europa, 
América, Asia y África.

O proxecto da 
Orquestra Vigo 430 

nace no 2005, aínda 
que adquire a súa confi-

guración definitiva a par-
tires do 2014. O seu 

obxectivo principal é 
dotar á cidade dunha for-

mación orquestral profe-
sional, constituída na súa 

maior parte polos máis 
brillantes expoñentes das 

novas xeracións de músicos galegos, completándose con destacados músicos freelan-
ce do resto de España e do estranxeiro. Esta combinación entre talento propio e foráneo 
é unha característica esencial para a obtención do resultado artístico que este proxecto 
se marca como obxectivo.
Entre os principais retos que se afrontan está o do achegamento da música clásica a 
novos públicos potenciais, así como ás novas xeracións de oíntes, tratando de eliminar 
a barreira psicolóxica que -para gran parte da poboación- existe todavía á hora de ache-
garse a un concerto de música clásica.

A OV430 conta co patrocinio principal do Concello de Vigo, o que lle permite desenrolar 
anualmente unha tempada estable de concertos. Recentemente a Xunta de Galicia 
incluíuna tamén na súa programación de música clásica de cara aos actos culturáis de 
celebración do ano Xacobeo 2021-22.
A OV430 é asimesmo colaboradora dende o ano 2014 da Asociación Amigos da Ópera 
de Vigo, participando desde esa data en todas as súas tempadas operísticas.
A OV430 ten subscritos convenios de colaboración coa Universidade de Vigo, así como 
co Conservatorio Superior de Música de Vigo. É tamén «orquestra adherida» da Asocia-
ción Española de Orquestras Sinfónicas (AEOS). No ano 2014 a OV430 recibíu o premio 
«Martín Códax» da música galega.

PROPOSTA ARTÍSTICA
O proxecto musical da OV430 componse de tres liñas principais:
- Orquestra Sinfónica:
Constitúe o eixo principal do proxecto. O seu tamaño varía segundo o repertorio
para interpretar entre os 20 e 70 músicos.
- Orquestra Barroca:
Trátase de unha formación especializada na música do período barroco e preclásico
que emprega instrumentos de similares características aos da época na que a música
foi creada, asi como criterios musicais e técnicos históricamente informados.
- Ensemble:
Aproveitando a versatilidade que ofrece a formación sinfónica, no Ensemble Vigo
430 creanse para cada concerto formacións heteroxéneas e variadas de música de
cámara, ofrecendo ao público de ese xeito repertorios que en poucas ocasións
atópanse reunidos nun mesmo programa.

430 HZ
Un estándar de afinación e unha filosofía de traballo
A creación de estándares de afinación foi unha das principais razóns que permitiron a 
evolución da música orquestral, que músicos de diferentes países e cidades puidesen 
tocar xuntos en calquera parte unha mesma partitura e dun mesmo xeito.
Foron moitos os diferentes estándares de afinación musical ao longo da historia, e inclu-
so hoxe en día, a pesar de estar fixado pola Organización Internacional da Estandariza-
ción o la e 440 hz son moitas as orquestras que afinan en 443. Temos que ter en conta 
que esta estandarización non se produce ata o 1955 pero que dende a instauración da 
música tonal foron múltiples os intentos de regularización e varios os que acadaron un 
oco na historia da música.
A afinación a 430 Hz foi quizás a primeira baseada en estudios científicos e é coñecida 
como a afinación filosófica ou científica, por basearse na conveniencia matemática da 
mesma e constituíu un dos estándares más populares durante o período clásico. O 
proxecto Vigo 430 toma o nome desta afinación filosófica non polo seu interese en utili-
zala como estándar real, se non polos seus valores: o rigor, o carácter científico, o valor 
da argumentación e a importancia da pervivencia de propostas diferentes e da existen-
cia de alternativas. 

O Coro de Cámara 
Rías Baixas presentou-

se en xaneiro do 2014 
en Vigo coa finalidade 

de interpretar e promo-
ver a música coral dunha 

maneira específica e 
especializada.

Dende a súa creación,  par-
ticipou nunha ampla varie-

dade de actuacións, tanto 
organizadas pola propia 

agrupación como enmarcadas en ciclos e festivais recoñecidos como Outono Lírico, 
Vigo Sinfónico, Ciclo de Música Relixiosa de Barcia de Mera, Nas Ondas, Pórtico Sonoro, 
Explurart, Cooltural Cambados ou o Festival Groba. Nestas actuacións interpretáronse 
pezas destacadas do repertorio coral en auditorios e igrexas das catro provincias gale-
gas, tanto a cappella como acompañadas por instrumentos. 
Entre as obras interpretadas destacan a Petite Messe Solennelle de G. Rossini (versión 
para dous pianos), o Réquiem en Do menor de L. Cherubini, as Funeral Sentences and 
Music for the Funeral of Queen Mary de H. Purcell, a Krönungsmesse ou o Réquiem en 
Re menor de W. A. Mozart, o Réquiem en Re menor de G. Fauré ou o Gloria de A. Vivaldi. 
Destaca a súa participación, en colaboración con Amigos da Ópera de Vigo, nas repre-
sentacións de Rigoletto, Macbeth, Tosca, Il barbiere di Siviglia e Falstaff.
Traballou ao longo destes anos con agrupacións instrumentais como a Orquestra de 
Cámara Galega, a Orquestra Sinfónica de Galicia, a Orquestra Sinfónica Vigo 430 ou a 
Real Filharmonía de Galicia, así como o Ensemble Vigo 430, a Orquestra Barroca Vigo 
430, o ensemble Caspervek e o grupo de metais Tuvara Brass.
Ademáis de actuar habitualmente baixo as ordes do seu director titular, o coro tamén 
ten actuado baixo a dirección dos mestres Paul Goodwin, Rogelio Groba, Vicent Albero-
la, Diego García, Maximino Zumalave, Manuel Coves ou Lina Tur Bonet, entre outros. A
formación colaborou con pianistas do talle de Alejo Amoedo, Carlos Enrique Pérez, Saúl 
Chapela e Brais González, actual director artístico, e ten acompañado a solistas como 
Beatriz Riobó, José Luis Vázquez ou Lucas López, entre outros.
Estreou obras como Van Comigo e a versión para orquestra de corda da cantata Anxos 
de Compostela de Rogelio Groba. Tamén a obra Duns folios que foron brancos,  de 
Miguel Matamoro, conxuntamente con outros coros de Galicia. Tamén unha serie de 
obras do compositor galego Juan Durán no marco do Solemne Peche da Porta Santa do 
ano 2022 na Catedral de Santiago de Compostela. Por outra banda, estrenouse a com-
posición coral inspirada nas sete Cantigas de Amigo de Martín Códax, a banda sonora 
para a película La Passion de Jeanne d’Arco, ensemble Caspervek ou a Sinfonietta xunto 
a Real Filharmonía de Galicia, todas elas compostas por Brais González.
Dentro do repertorio a cappella ten interpretado obras de compositores que abranguen 
todas as épocas da historia da música, tales como Cristóbal de Morales, Tomás Luis de 
Victoria, Wiliam Byrd, Johann Sebastian Bach, Wolfgang Amadeus Mozart, Félix Mendel-
ssohn, Charles Villiers Stanford e G. Forbes, entre outros. Ademáis, inclúe no seu reper-
torio obras de compositores galegos como por exemplo, Joam Trilho (Ingemisco, Euca-
rística), Julio Domínguez (Ave María), Daniel G. Artés (Alleluia) ou Francisco Rey Rivero 
(Dúas cantigas de namorada).

Brais González (Vigo, 1987) Estuda piano na Universida-
de Mozarteum de Salzburgocon Rolf Plagge, completan-

do a súa formación nos Conservatorios de Vigo e Oviedo.
Foi premiado, entre outros, no Concurso Internacional 

Ciudad de San Sebastián, o Concurso Internacional Cidade 
de Ferrol, o Concurs Ricard Viñes de Lleida ou o IV Con-

cours International Nikolaï Rubinstein de París.
Actuou como solista e músico de cámara nunha vintena de 

países europeos.  Como compositor as súas obras foron 
interpretadas en importantes escenarios do continente como 

o Conde Duque (Madrid), o Museo Nacional KUMU (Estonia), oAuditorio Baltais Fligelis 
(Letonia) ou a Galería Flux (Budapest). En agosto de 2022estreou a súa primeira ópera 
“Loba Branca” no Festival delle Nazione de Città di Castello (Italia) baseada nunha lenda 
tradicional da Serra do Courel.  Desde 2013 é director artístico do ensemble Caspervek, 
adicado a musicalizar filmes de cinema mudo e no ano 2023 asumiu a dirección artísti-
ca do Coro de Cámara Rías Baixas.

IGNACIO GARCÍA
Director Musical



ALEJANDRO CONTRERAS
Video e iluminación

Ha trabajado y estrenado óperas y diferentes 
proyectos en teatros como el Teatro Real de 
Madrid, Teatro Colón de Buenos Aires, Teatro San 
Carlo de Nápoles, Teatro Verdi de Pisa, Ópera de 
Budapest, Teatro Nacional de Hungría, Ópera Na-
cional de Croacia, Ópera de Tel Aviv, Thailand Cultu-
ral Centre de Bangkok, Ópera Real de Muscat ROHM, 
Teatro Rozrywki de Chorzów Polonia, Teatro Hidalgo 
de Colima, Teatro Alarife de Jalisco, México. Teatro 
Romea de Murcia, Teatro Cervantes de Málaga, Teatro 
García Barbón Vigo, Teatro Rojas de Toledo, Festival 

internacional de Almagro, Kursaal de San Sebastían, Euskalduna de Bilbao, Teatro Jove-
llanos de Gijón, Auditorio de El Escorial, Teatro Fernán Gómez de Madrid, Teatro 
Romano de Mérida, Baluarte y Teatro Gayarre de Pamplona, Teatro principal de Burgos, 
Teatro Guimerá de Tenerife, Teatro Guinigüada de Las Palmas, Teatro Principal de 
Zamora, Fibes de Sevilla, Palacio de congresos de Valencia, Teatro Campoamor de 
Oviedo, entre muchos otros.

Ha realizado óperas como, Aida, Ballo in Maschera, Rigoletto, Nabucco, Il Trovatore, Ma-
cbeth, Falstaff de G. Verdi. Tosca y Bohéme de G. Puccini. Carmen de G. Bizet. Sonnam-
bula de Bellini. Barbiere di Siviglia y La Cambiale di matrimonio de G. Rossini. L´Elisir d´a-
more de Donizetti. Bastien und Bastienne de W.A. Mozart. Faust de C. Gounod, Mefisto-
fele de A. Boito, Il Prigioniero y Volo di notte de L. Dallapiccola, A hand of bridge de S. 
Barber entre otras óperas. En cuanto a zarzuelas ha realizado La del Manojo de Rosas 
de P. Sorozábal, Los Gavilanes de J. Guerrero, Don Gil de Alcalá de M. Penella, Luisa Fer-
nanda de F. M. Torroba entre otros proyectos teatrales líricos, flamenco, danza, ballet y 
teatro clásico.
Como escenógrafo ha trabajado con directores de escena como Ignacio García, Michal 
Znaniecki, Gustavo Tambascio, Pep Antón, Aurora Cano, Marco Castagnoli, Zosia 
Dowjat, Juanma Cifuentes, Diego Carvajal, Francisco Matilla, Sandra Martinovic, Euge-
nia Corbacho, Carlos Durán o Marta Eguilior.

Es licenciado en Bellas Artes por la Universidad Complutense de Madrid en la especiali-
dad de Escenografía y Pintura. Es también Magíster Internacional en Escenografía por 
la UCM y actual doctorando. Docente en IED Madrid en el Máster de Iluminación. Com-
bina su labor de escenógrafo, diseñador de espectáculos, director de escena y diseña-
dor gráfico para producciones teatrales. Sus recientes proyectos estrenados como 
director de escena son La Traviata de G.Verdi, Carmen de G. Bizet, La Bohéme de Pucci-
ni, Cavalleria Rusticana de Mascagni y Rigoletto de Verdi, espectáculos donde realizó la 
puesta en escena en el Auditorio Nacional, Auditorio de Zaragoza, Kursaal de San 
Sebastián y Teatro Real de Madrid junto con la fundación Excelentia. 
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Escénicas y de la Música, a nuestro Otoño Lírico 2023. Así como, a GADIS por su 
contribución como mecenas.
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la Ópera de Vigo y al público que asiste a nuestras representaciones y eventos que 
realizamos año tras año.
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INSCRIPCIÓN

Apellidos:

Nombre:

DNI:

Domicilio

Calle:

nº:                                  Piso:                               Código Postal:

Localidad:                                                               Provincia:

Teléfono:                                                           Correo electrónico:

DATOS BANCARIOS

Banco 0 Caixa:

Oficina:

Ciudad:

Estimados señores:

Por la presente, ruego a Ustedes que atiendan hasta nuevo aviso, y con cargo a mi Cuenta en esa Entidad que se indica 

arriba, los recibos anuales que recibirán de "Amigos de la Ópera de Vigo", relativos a mi cuota de Socio.

Titular/es de la cuenta:

Nº de cuenta:

Hazte socio de
Amigos de la Ópera de Vigo!

Cubrir y remitir por correo al apartado de correos 324 de Vigo o escanear y enviar a info@amigosoperavigo.com

Fecha:

Firmado.

Cota anual: 70,00 €





ENTRADA LIBRE

ENTRADA LIBRE

6
19:30h.

novembro

4
19:30h.

novembro

DON PASQUALE. WHAT ELSE?
Mesa Redonda:
MANUEL COVES director musical
EUGENIA CORBACHO directora de escena
e diferentes membros do elenco  

VICTORIA DE LOS ÁNGELES, liña e sutileza
Conferencia:
ARTURO REVERTER escritor e crítico musical 

FALEMOS DE …
Sede Social Afundación

26
19:30h.
outubro

LUCIA DI LAMMERMOOR, donizetti
Anna Netrebko, Piotr Beczala, Mariusz Kwiecien, Ildar 
Abdrazakov. Dir. Marco Armiliato (Covent Garden 2.009).

MECENADOPATROCINAN

19:00 h.

Teatro Afundación Vigo
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 ÓPERA

FERNANDO LATORRE
Don Pasquale

Norina
NATALIA LABOURDETTE

Doutor  Malatesta
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DON PASQUALE. WHAT ELSE?
Mesa Redonda:
MANUEL COVES director musical
EUGENIA CORBACHO directora de escena
e diferentes membros do elenco  

VICTORIA DE LOS ÁNGELES, liña e sutileza
Conferencia:
ARTURO REVERTER escritor e crítico musical 

FALEMOS DE …
Sede Social Afundación

26
19:30h.
outubro

LUCIA DI LAMMERMOOR, donizetti
Anna Netrebko, Piotr Beczala, Mariusz Kwiecien, Ildar 
Abdrazakov. Dir. Marco Armiliato (Metropolitan de Nueva 
York 2.009).
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