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			TEMPORADA 30

		

		
			Programa 22, jueves 26 de mayo 2022 – 20h,

			viernes 27 de mayo 2022 - 20h.

		

		
			SINFÓNICA DE GALICIA

		

		
			PROGRAMA 22

			I

			HÉCTOR BERLIOZ (1803-1869)

			Harold en Italia, op. 16* (43’)

			Harold aux montagnes (Scènes de mélancolie, de bonheur et de joie)

			Marche de pèlerins chantant la prière du soir

			Sérénade d´un montagnard des Abbruzes à sa maîtresse

			Orgie de brigands. Souvenirs des scènes précédentes

			II

			MANUEL DE FALLA (1876-1946)

			El sombrero de tres picos. Suite nº1 (11’)

			Introducción

			La tarde

			Danza de la molinera (Fandango)

			El corregidor

			Las uvas

			MAURICE RAVEL (1875-1937)	

			Daphnis et Chloé: suite nº 2 (18’)

			NILS MÖNKEMEYER, viola

			PABLO GONZÁLEZ, director

			Centro Cultural Afundación-Vigo

			Jueves 26 de mayo 2022 – 20h.

			Palacio de la Ópera de A Coruña

			Viernes 27 de mayo 2022- 20h.

		

		
			Del pretexto al texto

			Dos autores fundamentales de la música francesa se dan cita en este programa. Los dos, además, hallan su pretexto en la literatura, en lo literario quizá fuera más exacto decir. El uno a través de una original combinación de concierto con solista y sinfonía. El otro haciendo de un ballet toda una lección de coherencia sinfónica. 

			Hector Berlioz: Harold en Italia

			Si alguno de sus (casi)contemporáneos se parece especialmente a Hector Berlioz, ese es sin duda George Gordon Byron, Lord Byron. No eran de la misma generación —el inglés pertenecía, en términos orteguianos, a la anterior y, además, moriría cuarenta y cinco años antes— pero compartían rasgos de conciencia vital —de elan—y de estilo artístico. Los dos, además, resultaron revolucionarios tanto en lo literario como en lo musical, fruto entre otras cosas de su absoluta libertad como creadores que se sabían excepcionales sin dejar de reconocerse en su propio momento y en la obligación de vivirlo hasta el límite. Lo que escribe Berlioz en sus Memorias sobre su propia obra podría ser aplicado perfectamente a la literatura de Byron: “las cualidades dominantes de mi música son la expresión apasionada, el ardor íntimo, la fuerza rítmica y lo imprevisto". Por no hablar “del choque de mi voluntad contra la de los malintencionados y los imbéciles”. 

			El escritor no conoció al músico, pero este, además de estimar extraordinariamente su literatura, tuvo a aquel no tanto como un modelo —lo profesional lo frenaba— pero sí como una suerte de referencia en su manera de enfrentarse al mundo. En una carta de 1828 a su amigo Humbert Ferrand, le comenta su encuentro con Pastou, profesor de música de su común amigo Albert Du Boys: “me encontré con él hace tres días en la rue Richelieu y sin darme tiempo ni a decirle ‘hola’ se lanzó directamente a mí: ‘Oh, estoy tan contento de verle. He venido a escucharle. ¿Sabe usted? Usted es el Byron de la música, eso es lo que es usted. Su obertura Los jueces francos es un Childe Harold’”. Es verdad que el año anterior el desembarco en el Odeon de la English Company con obras de Shakespeare había ocasionado en París una anglomanía que englobó con el dramaturgo a Scott y al propio Byron y desató los deseos de las clases altas por aprender la lengua inglesa. En 1829 Berlioz escribe a su hermana Nancy comentándole sus lecturas y cómo está esperando que aparezca —lo haría en enero del año siguiente— la biografía de Byron de Thomas Moore de quien, a la vez, ha tomado algunos poemas para su Irlande, del mismo año.  No olvidemos que, como señala David Cairns en su monumental libro sobre Berlioz, el propio mundo de Moore está muy cercano al de Byron y que Berlioz llamaba a Moore mon désolateur. 

			En 1830 Berlioz ganaría el Premio de Roma con su cantata Sardanapalus —cuya partitura destruiría y de la que solo nos queda un aria y el final—, sobre la tragedia de Lord Byron escrita en 1821 pero no estrenada hasta 1834. El 16 de febrero de 1831 zarpa desde Marsella —donde vería por vez primera el mar— hacia Italia. Y en la tripulación del barco, como cuenta en el capítulo XXXII de sus Memorias, encuentra a un antiguo corsario veneciano de nombre Jermann que alardea de haber sido el capitán de la corbeta que llevó a Lord Byron por el Adriático y hasta Grecia. Y como para darle la razón, la naturaleza dispondrá una tempestad considerable. Como señala Cairns, ese será el principio de una especie de tutela implícita de Byron sobre Berlioz en un viaje italiano salpicado de episodios que bien podrían haber sido protagonizados por el mismísimo Childe Harold.

			Llegamos, pues, a la referencia clave, a una de las obras mayores del autor de Don Juan. Dejemos claro desde el principio que la música que nos lo trae, Harold en Italia, no se refiere a ninguno de los episodios del largo poema narrativo —es largo, sí, pero la expresión no tiene aquí ningún carácter peyorativo: más largo y aún mejor es Don Juan— Las peregrinaciones de Childe Harold. El protagonista de Harold en Italia no es el personaje de Byron sino el mismo Berlioz que traspone sus sensaciones sintiéndose un alter ego del héroe.  En carta a Hubert Ferrand desde Viena vuelve a confesarse en ese aspecto: “Una ligera aureola de crímenes es algo demasiado distinguido, desde que Byron lo puso de moda, para no conservarla preciosamente cuando se tiene la dicha de poseerla: aunque se inscriba en la frente de alguien completamente indigno de ella”. 

			La historia de Harold en Italia es bien conocida. El 22 de diciembre de 1833, después de una interpretación en París de la Sinfonía Fantástica, Paganini se acerca a Berlioz y le pide una obra para tocarla con su viola Stradivarius. El compositor pone las pegas lógicas a pesar de la personalidad de quien le hace el encargo, sobre todo el hecho de no conocer suficientemente bien el instrumento. Paganini insiste, Berlioz le muestra el primer movimiento una vez concluido y el virtuoso se siente decepcionado porque la viola no interviene todo lo que a él le gustaría; y no vuelven a hablar del asunto. Berlioz, sin embargo, sigue trabajando y aprovechando materiales anteriores, como el solo de corno inglés de la obertura Rob Roy —sobre el héroe escocés novelado por Walter Scott, de quien también tomaría el asunto para Waverley— que aquí será el tema de Harold. La obra se estrenaría el 23 de noviembre de 1834 en París por la Orquesta de la Sociedad de Conciertos del Conservatorio dirigida por Narcisse Girard y con Chrétien Uhran a la viola. El 16 de diciembre de 1838 será Berlioz quien la dirija y Paganini, que está entre el público, se dirigirá a él para mostrarle su más rendida admiración. Dos días después le hará llegar un cheque de diez mil francos pagaderos por la banca Rothschild que, al parecer, llegaban de la generosidad del magnate de la prensa Louis-Armand Bertin. 

			Harold en Italia se divide en cuatro movimientos. El primero —Harold en las montañas, subtitulado Escena de melancolía, de felicidad y de alegría— es claramente descriptivo del paisaje y de la luz de una naturaleza ideal.  Sobre ella se proyectará la figura del héroe a través de su propio tema enunciado por la viola acompañada por el arpa. Quizá pudiéramos relacionar el episodio con las estrofas LXXIII y LXXIV del Canto Cuarto de Las peregrinaciones…

			El segundo movimiento —Marcha de los peregrinos cantando la oración de la tarde—, repetido en el estreno ante los aplausos del respetable, describe lo que anuncia: los peregrinos que se acercan, la plegaria vespertina, el paso del día a la noche y la desaparición de los caminantes en la oscuridad. La viola, con la vuelta del tema de Harold, nos muestra al protagonista como testigo de una escena puntuada por la imitación de las campanas por parte de trompas, flauta, oboe y arpa. A notar el efecto del final, un diminuendo del tema de la marcha en el que quedará sola la viola cuando el aquel se extinga. Algo de ello podemos atisbar en la estrofa XXIX del Canto Cuarto.

			El tercer movimiento —Serenata de un montañés de los Abruzzi a su amante—está inspirado en las músicas de los pifferri, músicos de viento ambulantes cuya evocación —el inicio y la melodía del corno inglés— complementa maravillosamente la aparición del tema de Harold y constituye el momento más conocido de la página entera. El episodio tiene que ver probablemente con lo que el propio Berlioz narra en el capítulo XXXVIII de sus Memorias.

			En el final —Orgía de los bandoleros. Reminiscencias de las escenas precedentes— la música de los protagonistas del cuadro —que puede evocarnos en parte las estrofas LXXI y LXXII del Canto Segundo— recibirá a los temas de los movimientos anteriores, incluyendo la lucha del motivo de Harold por prevalecer. Resistirá hasta el último momento envuelto en los elementos de una conclusión potente y colorida. 

			Manuel de Falla: El sombrero de tres picos (Suite nº 1)

			La historia de El sombrero de tres picos se inicia con otra obra de Falla que será no ya su antecedente inmediato sino su germen. En 1916 Falla trabajaba con Gregorio Martínez Sierra y María Lejárraga —la verdadera libretista—en una pantomima sobre la obra homónima de Pedro Antonio de Alarcón que titularían El corregidor y la molinera. Cuando esta ya está empezada, Diaghilev le propone que transforme la pieza para sus Ballets Rusos. Falla y sus libretistas optan por estrenar la pantomima tal cual y así se hace en Madrid, en el Teatro Eslava, el 7 de abril de 1917. Sobre esa base trabajará el autor el ballet que, esta vez sí, será estrenado por los Ballets Rusos en Londres, en el Alambra Theater, el 22 de julio de 1919, con coreografía de Leonid Massine, telones, decorados y trajes de Pablo Picasso y la dirección musical de Ernest Ansermet con un éxito extraordinario que, por cierto, Falla no pudo disfrutar pues había tenido que volver a Madrid ante la noticia de que su madre estaba gravemente enferma. Al llegar se encontraría con su madre muerta y un telegrama de Diaghilev anunciándole el triunfo. 

			El asunto de El sombrero de tres picos es sobradamente conocido: el viejo Corregidor, portador del tricornio a que hace alusión el título, se enamora de una bella molinera que finalmente le ridiculizará con la complicidad de su marido. Falla extrajo dos suites del ballet completo que forman, sin duda, entre sus obras más populares y que muestran un asombroso dominio orquestal. La primera de ellas está compuesta por Introducción —con su fanfarria—, La tarde —con la cita de la jota que reaparecerá en la Danza final de la obra completa y de la Suite nº 2—, Danza de la Molinera —con su magnífico fandango—, El Corregidor —anunciada su presencia por una figura grotesca del fagot— y Las uvas —con la evocación del San Serenín y la vuelta del fandango. 

			Maurice Ravel: Daphnis et Chloé (Suite nº 2)

			Daphnis et Chloé fue la única colaboración de Ravel con los Ballets Russes de Sergei Diaghilev. Con coreografía y libreto —sobre la novela del mismo título de Longo (Lesbos, siglo II)—, el encargo le fue hecho en 1909 pero no concluiría la partitura hasta 1912, el año en que se estrenaría en el Teatro del Châtelet parisino el 8 de junio, es decir, diez días después de la première de la coreografía de Nijinski sobre el Preludio a la siesta de un fauno que Claude Debussy compusiera en 1894. La dirección musical estuvo a cargo de Pierre Monteux, la coreografía de Fokine, los decorados de Bakst, y Nijinski y Karsavina fueron los protagonistas. Creada para el ballet, la pieza fue, sin embargo, definida por Ravel como “sinfonía coreográfica”, lo que no deja de hablarnos del destino imaginado por su autor más allá de las tablas. De hecho, su presencia es hoy seguramente más frecuente en los repertorios de las orquestas que en las programaciones de las compañías de danza y no deja de ser curioso, a esos efectos, que Ravel compusiera la primera de las dos suites orquestales derivadas de la obra completa antes del estreno de esta.

			El propio Ravel decía de sus intenciones: “busqué componer un amplio fresco musical, menos escrupuloso arqueológicamente que fiel a la Grecia de mis sueños, que en muchos aspectos se parecía a la imaginada y representada por los artistas franceses de finales del siglo XVIII”. Es verdad que viniendo de Ravel y sus relaciones con la tradición no era esperable otra cosa. Como tampoco resulta sorprendente la enorme autonomía que la música adquiere con respecto a su asunto y que para Noël Goodwin, además de estar a la altura de los tres grandes ballets de Stravinski anteriores a 1914, supone “un cambio de gran alcance en la función de la música para la danza teatral al anteponer el elemento orgánico al decorativo”. ¿Podríamos decir, pues, que en Ravel se da el paso que no da Stravinski, es decir, la infidelidad más o menos disimulada al obligado componente coréutico del encargo recibido por Diaghilev? Quizá sea demasiado decir. De hecho, la ruptura posterior con el empresario se produjo al no aceptar este el uso de los coros que Ravel había prescrito. Acerca de la importancia del ballet completo en ese aspecto que señala Goodwin, los asistentes a los conciertos de la Orquesta Sinfónica de Galicia tuvieron la oportunidad de comprobarlo cuando se ofreció el ballet completo en lugar de las mucho más habituales suites, bajo la dirección de Dima Slobodeniouk, los días16 y 17 de febrero de 2018. 

			La Suite nº 2 está compuesta por tres episodios pertenecientes a la parte final del ballet: Amanecer, Pantomima y Danza general. En el Amanecer —uno de esos momentos inmarcesibles de la historia de la música— reaparece la célula de la flauta que lo ha sido temática en el resto del ballet. En la Pantomima los dos amantes reproducen la historia de Pan y Sirinx, con protagonismo nuevamente de la flauta y esa suerte de maravilloso coral que, casi en la conclusión del fragmento, encaja perfectamente en la atmósfera de voluptuosidad del conjunto antes de que entremos en la Danza general. Esta, anticipada en la Danza guerrera del ballet completo, constituye una conclusión de tanta brillantez como sabiduría compositiva en la que lo dionisíaco toma posesión de la escena y se diría que hasta del ánimo de quien escucha.

			Luis Suñén

		

		
			Do pretexto ao texto

			Dous autores fundamentais da música francesa danse cita neste programa. Os dous, ademais, achan o seu pretexto na literatura, ou quizais for máis exacto dicir, no literario. Un a través dunha orixinal combinación de concerto con solista e sinfonía. O outro facendo dun ballet toda unha lección de coherencia sinfónica.

			Hector Berlioz: Harold en Italia

			Se algún dos seus (case)contemporáneos se parece de xeito especial a Hector Berlioz, ese é sen dúbida ningunha George Gordon Byron, Lord Byron. Non eran da mesma xeración —o inglés pertencía, en termos orteguianos, á anterior e, ademais, morrería corenta e cinco anos antes— pero compartían trazos de conciencia vital —de elan— e de estilo artístico. Os dous, ademais, resultaron revolucionarios tanto no literario coma no musical, froito entre outras cousas da súa absoluta liberdade como creadores que se sabían excepcionais sen deixar de se recoñecer no seu propio momento e na obriga de vivilo ata o límite. O que escribe Berlioz nas súas Memorias sobre a súa propia obra podería ser aplicado perfectamente á literatura de Byron: “as calidades dominantes da miña música son a expresión apaixonada, o ardor íntimo, a forza rítmica e mais o imprevisto”. Por non falar “do choque da miña vontade contra a dos mal intencionados e os imbéciles”.

			O escritor non coñeceu o músico, pero este, ademais de estimar extraordinariamente a súa literatura, tivo a aquel non tanto coma un modelo —o profesional freábao— pero si como unha sorte de referencia no seu xeito de se enfrontar ao mundo. Nunha carta de 1828 ao seu amigo Humbert Ferrand, coméntalle o seu encontro con Pastou, profesor de música do seu común amigo Albert Du Boys: “atopeime con el hai tres días na rúa Richelieu e sen darme tempo nin sequera a lle dicir ‘ola’ lanzouse directamente a min: ‘Oh, estou tan contento de velo. Vin para escoitalo. Sabe vostede? Vostede é o Byron da música, iso é o que é vostede. A súa abertura Os xuíces francos é un Childe Harold’”. É verdade que o ano anterior o desembarco no Odeon da English Company con obras de Shakespeare ocasionara en París unha anglomanía que englobou co dramaturgo a Scott e mais ao propio Byron e desatou os desexos das clases altas por aprender a lingua inglesa. En 1829 Berlioz escríbelle á súa irmá Nancy comentándolle as súas lecturas e como está esperando que apareza —faríao en xaneiro do ano seguinte— a biografía de Byron de Thomas Moore de quen, á vez, tomou algúns poemas para a súa Irlande, do mesmo ano.  Non esquezamos que, como sinala David Cairns no seu monumental libro sobre Berlioz, o propio mundo de Moore está moi próximo ao de Byron e que Berlioz lle chamaba a Moore mon désolateur.

			En 1830 Berlioz habería de gañar o Premio de Roma coa súa cantata Sardanapalus —cuxa partitura destruiría e da que só nos queda unha aria e mais o final—, sobre a traxedia de Lord Byron escrita en 1821 pero non estreada ata 1834. O 16 de febreiro de 1831 levanta áncoras desde Marsella —onde vería por vez primeira o mar— cara a Italia. E na tripulación do barco, como conta no capítulo XXXII das súas Memorias, atopa un antigo corsario veneciano de nome Jermann que alardea de ter sido o capitán da corveta que levou a Lord Byron polo Adriático e ata Grecia. E como para lle dar a razón, a natureza disporá unha tempestade considerable. Como sinala Cairns, ese será o principio dunha especie de tutela implícita de Byron sobre Berlioz nunha viaxe italiana zarrapicada de episodios que ben poderían ter sido protagonizados polo mesmo Childe Harold.

			Chegamos, xa que logo, á referencia clave, a unha das obras maiores do autor de Don Juan. Deixemos claro desde o principio que a música que nolo trae, Harold en Italia, non se refire a ningún dos episodios do longo poema narrativo —é longo, si, mais a expresión non ten aquí ningún carácter pexorativo: máis longo e aínda mellor é Don Juan— As peregrinacións de Childe Harold. O protagonista de Harold en Italia non é o personaxe de Byron senón o mesmo Berlioz que traspón as súas sensacións sentíndose un alter ego do heroe.  En carta a Hubert Ferrand desde Viena volve a confesarse nese aspecto: “Unha lixeira auréola de crimes é algo demasiado distinguido, desde que Byron o puxo de moda, para non conservala preciosamente cando se ten a dita de posuíla: aínda que se inscriba na fronte de alguén completamente indigno dela”.

			A historia de Harold en Italia é ben coñecida. O 22 de decembro de 1833, despois dunha interpretación en París da Sinfonía Fantástica, Paganini achégase a Berlioz e pídelle unha obra para tocala coa súa viola Stradivarius. O compositor pon as escusas lóxicas malia a personalidade de quen lle fai a encarga, sobre todo o feito de non coñecer abondo o instrumento. Paganini insiste, Berlioz amósalle o primeiro movemento unha vez concluído e o virtuoso séntese decepcionado porque a viola non intervén todo o que a el lle gustaría; e non volven falar do asunto. Berlioz, no entanto, segue a traballar e mais a aproveitar materiais anteriores, como o solo de corno inglés da abertura Rob Roy —sobre o heroe escocés novelado por Walter Scott, de quen tamén tomaría o asunto para Waverley— que aquí será o tema de Harold. A obra estrearíase o 23 de novembro de 1834 en París pola Orquestra da Sociedade de Concertos do Conservatorio dirixida por Narcisse Girard e con Chrétien Uhran á viola. O 16 de decembro de 1838 será Berlioz quen a dirixa e Paganini, que está entre o público, se dirixirase a el para lle amosar a súa máis rendida admiración. Dous días despois faralle chegar un cheque de dez mil francos que han de ser pagados pola banca Rothschild e que, segundo parece, chegaban da xenerosidade do magnate da prensa Louis-Armand Bertin.

			Harold en Italia divídese en catro movementos. O primeiro —Harold nas montañas, subtitulado Escena de melancolía, de felicidade e de alegría— é claramente descritivo da paisaxe e da luz dunha natureza ideal. Sobre ela proxectarase a figura do heroe a través do seu propio tema enunciado pola viola acompañada pola arpa. Quizais puidésemos relacionar o episodio coas estrofas LXXIII e LXXIV do Canto Cuarto do título As peregrinacións…

			O segundo movemento —Marcha dos peregrinos cantando a oración da tarde—, repetido na estrea diante dos aplausos do respectable, describe o que anuncia: os peregrinos que se achegan, a pregaria vespertina, o paso do día á noite e a desaparición dos camiñantes na escuridade. A viola, coa volta do tema de Harold, amósanos o protagonista como testemuña dunha escena puntuada pola imitación das campás por parte de trompas, frauta, óboe e arpa. Para notar o efecto do final, un diminuendo do tema da marcha no que quedará soa a viola cando o aquel se extinga. Algo diso podemos albiscar na estrofa XXIX do Canto Cuarto.

			O terceiro movemento —Serenata dun montañés dos Abruzzi á súa amante—está inspirado nas músicas dos pifferri, músicos de vento ambulantes cuxa evocación —o inicio e a melodía do corno inglés— complementa de modo marabilloso a aparición do tema de Harold e constitúe o momento máis coñecido da páxina enteira. O episodio ten que ver probablemente co que o propio Berlioz narra no capítulo XXXVIII das súas Memorias.

			No final —Orxía dos bandoleiros. Reminiscencias das escenas precedentes— a música dos protagonistas do cadro —que pode evocarnos en parte as estrofas LXXI e LXXII do Canto Segundo— recibirá os temas dos movementos anteriores, incluíndo a loita do motivo de Harold por prevalecer. Resistirá ata o derradeiro momento envolto nos elementos dunha conclusión potente e colorida.

			Manuel de Falla: O sombreiro de tres picos (Suite nº 1)

			A historia da obra O sombreiro de tres picos iníciase con outra obra de Falla que será non xa o seu antecedente inmediato senón o seu xerme. En 1916 Falla traballaba con Gregorio Martínez Sierra e María Lejárraga —a verdadeira libretista— nunha pantomima sobre a obra homónima de Pedro Antonio de Alarcón que titularían O corrixidor e a muiñeira. Cando esta xa está empezada, Diaghilev proponlle que transforme a peza para os seus Ballets Rusos. Falla e mais os seus libretistas optan por estrear a pantomima tal cal e así se fai en Madrid, no Teatro Eslava, o 7 de abril de 1917. Sobre esa base traballará o autor o ballet que, esta vez si, será estreado polos Ballets Rusos en Londres, no Alambra Theater, o 22 de xullo de 1919, con coreografía de Leonid Massine, panos, decorados e traxes de Pablo Picasso e a dirección musical de Ernest Ansermet cun éxito extraordinario do que, por certo, Falla non puido gozar xa que tivera que volver a Madrid diante da nova de que a súa nai estaba gravemente enferma. Ao chegar haberíase de atopar coa súa nai morta e un telegrama de Diaghilev anunciándolle o triunfo.

			O asunto da obra O sombreiro de tres picos é sobradamente coñecido: o vello Corrixidor, portador do tricornio a que fai alusión o título, namora dunha fermosa muiñeira que finalmente o ridiculizará coa complicidade do seu home. Falla extraeu dúas suites do ballet completo que forman, sen dúbida ningunha, entre as súas obras máis populares e que amosan un abraiante dominio orquestral. A primeira delas está composta por Introdución —coa súa fanfarra—, A tarde —coa cita da xota que reaparecerá na Danza final da obra completa e da Suite nº 2—, Danza da Muiñeira —co seu magnífico fandango—, O Corrixidor —anunciada a súa presenza por unha figura grotesca do fagot— e As uvas —coa evocación do San Serenín e a volta do fandango.

			Maurice Ravel: Daphnis et Chloé (Suite nº 2)

			Daphnis et Chloé foi a única colaboración de Ravel cos Ballets Russes de Sergei Diaghilev. Con coreografía e libreto —sobre a novela do mesmo título de Longo (Lesbos, século II)—, a encarga foille feita en 1909 pero non concluiría a partitura ata 1912, o ano en que se estrearía no Teatro del Châtelet parisiense o 8 de xuño, isto é, dez días despois da première da coreografía de Nijinski sobre o Preludio á sesta dun fauno que Claude Debussy compuxera en 1894. A dirección musical estivo a cargo de Pierre Monteux, a coreografía de Fokine, os decorados de Bakst, e Nijinski e mais Karsavina foron os protagonistas. Creada para o ballet, a peza foi, no entanto, definida por Ravel como “sinfonía coreográfica”, o que non deixa de falarnos do destino imaxinado polo seu autor máis alá das táboas. De feito, a súa presenza é hoxe seguramente máis frecuente nos repertorios das orquestras que nas programacións das compañías de danza e non deixa de ser curioso, para eses efectos, que Ravel compuxese a primeira das dúas suites orquestrais derivadas da obra completa antes da estrea desta.

			O propio Ravel dicía das súas intencións: “busquei compoñer un amplo fresco musical, menos escrupuloso desde o punto de vista arqueolóxico que fiel á Grecia dos meus soños, que en moitos aspectos se parecía á imaxinada e representada polos artistas franceses de finais do século XVIII”. É verdade que vindo de Ravel e as súas relacións coa tradición non era esperable outra cousa. Como tampouco resulta sorprendente a enorme autonomía que a música adquire con respecto do seu asunto e que para Noël Goodwin, ademais de estar á altura dos tres grandes ballets de Stravinski anteriores a 1914, supón “un cambio de grande alcance na función da música para a danza teatral ao antepoñer o elemento orgánico ao decorativo”. Poderiamos dicir, xa que logo, que en Ravel se dá o paso que non dá Stravinski, isto é, a infidelidade máis ou menos disimulada ao obrigado compoñente coréutico da encarga recibida por Diaghilev? Quizais sexa demasiado dicir. De feito, a ruptura posterior co empresario produciuse ao non aceptar este o uso dos coros que Ravel prescribira. Sobre a importancia do ballet completo nese aspecto que sinala Goodwin, os asistentes aos concertos da Orquestra Sinfónica de Galicia tiveron a oportunidade de comprobalo cando se ofreceu o ballet completo no canto das moito máis habituais suites, baixo a dirección de Dima Slobodeniouk, os días16 e 17 de febreiro de 2018.

			A Suite nº 2 está composta por tres episodios pertencentes á parte final do ballet: Amencer, Pantomima e Danza xeral. No Amencer —un deses momentos inmarcesibles da historia da música— reaparece a célula da frauta que foi temática no resto do ballet. Na Pantomima os dous amantes reproducen a historia de Pan e Sirinx, con protagonismo novamente da frauta e esa sorte de marabilloso coral que, case na conclusión do fragmento, encaixa perfectamente na atmosfera de voluptuosidade do conxunto antes de que entremos na Danza xeral. Esta, anticipada na Danza guerreira do ballet completo, constitúe unha conclusión de tanta brillantez como sabedoría compositiva na que o dionisíaco toma posesión da escena e diríase que mesmo do ánimo de quen escoita.

			Luis Suñén

		

		
			PABLO GONZÁLEZ

			Director

			Reconocido como uno de los directores más versátiles y apasionados de su generación, Pablo González nació en Oviedo y estudió en la Guildhall School of Music & Drama de Londres. Obtuvo el Primer Premio en el Concurso Internacional de Dirección de Cadaqués y en el “Donatella Flick”. Ha sido Director Titular de la Orquestra Simfònica de Barcelona i Nacional de Catalunya (OBC) y, anteriormente, Principal Director Invitado de la Orquesta Ciudad de Granada. En la actualidad es el Director Titular de la Orquesta Sinfónica RTVE y asesor artístico de la Orquesta Sinfónica y Coro RTVE desde noviembre de 2018.

			Pablo González ha dirigido importantes formaciones incluyendo: Deutsche Kammerphilharmonie Bremen, Netherlands Philharmonic Orchestra, London Symphony Orchestra, Scottish Chamber Orchestra, BBC National Orchestra of Wales, Royal Philharmonic Orchestra, Warsaw Philharmonic, Orchestre Philharmonique de Liège, NHK Orchestra (Japón), Orquesta Sinfónica Nacional de México, Kyoto Symphony Orchestra, así como las principales orquestas españolas.

			Como director de ópera, destaca la dirección de Don Giovanni y L’elisir d’amore en dos exitosos Glyndebourne Tours, Carmen (Quincena Musical de San Sebastián), Una voce in off, La voix humaine, Die Zauberflöte, Daphne y Rienzi en el Gran Teatre del Liceu (Barcelona) y Madama Butterfly (Ópera de Oviedo).

			Entre sus recientes y próximos compromisos destacan sus apariciones con The Hallé (Manchester), City of Birmingham Symphony Orchestra, Konzerthausorchester Berlin, Frankfurt Radio Symphony, Royal Philharmonic Orchestra, Gürzenich-Orchester Köln, Dresdner Philharmonie, Deutsche Radio Philharmonie, Saarbrücken Kaiserslautern, Helsinki Philharmonic, Lahti Symphony Orchestra (Finlandia), Residentie Orkest, Orchestra della Svizzera Italiana, regresando a la Orquesta Nacional de España, OBC, sinfónicas de Galicia, Bilbao y Asturias, entre otras.

			Ha colaborado con solistas como Maxim Vengerov, Nikolai Lugansky, Javier Perianes, Khatia Buniatishvili, Beatrice Rana, Renaud Capuçon, Gautier Capuçon, Sol Gabetta, Anne-Sophie Mutter, Isabelle Faust, Frank Peter Zimmermann, Arcadi Volodos, Viktoria Mullova, Johannes Moser, Truls Mork y Viviane Hagner.
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			PABLO GONZÁLEZ

			Director

			Recoñecido como un dos directores máis versátiles e apaixonados da súa xeración, Pablo González naceu en Oviedo e estudou na Guildhall School of Music & Drama de Londres. Obtivo o Primeiro Premio no Concurso Internacional de Dirección de Cadaqués e mais no “Donatella Flick”. Foi director titular da Orquestra Simfònica de Barcelona i Nacional de Catalunya (OBC) e, anteriormente, principal director convidado da Orquesta Ciudad de Granada. Na actualidade é o director titular da Orquesta Sinfónica RTVE e asesor artístico da Orquesta Sinfónica e Coro RTVE desde novembro de 2018.

			Pablo González dirixiu importantes formacións entre as que se poden incluír algunhas como a Deutsche Kammerphilharmonie Bremen, a Netherlands Philharmonic Orchestra, a London Symphony Orchestra, a Scottish Chamber Orchestra, a BBC National Orchestra of Wales, a Royal Philharmonic Orchestra, a Warsaw Philharmonic, a Orchestre Philharmonique de Liège, a NHK Orchestra (Xapón), a Orquesta Sinfónica Nacional de México, a Kyoto Symphony Orchestra, así como tamén as principais orquestras españolas.

			Como director de ópera, destaca a dirección de Don Giovanni e L’elisir d’amore en dous Glyndebourne Tours de éxito, Carmen (Quincena Musical de San Sebastián), Una voce in off, La voix humaine, Die Zauberflöte, Daphne e Rienzi no Gran Teatre do Liceu (Barcelona) e Madama Butterfly (Ópera de Oviedo).

			Entre os seus recentes e vindeiros compromisos destacan as súas aparicións con The Hallé (Manchester), City of Birmingham Symphony Orchestra, Konzerthausorchester Berlin, Frankfurt Radio Symphony, Royal Philharmonic Orchestra, Gürzenich-Orchester Köln, Dresdner Philharmonie, Deutsche Radio Philharmonie, Saarbrücken Kaiserslautern, Helsinki Philharmonic, Lahti Symphony Orchestra (Finlandia), Residentie Orkest, Orchestra della Svizzera Italiana, ademais de regresar á Orquesta Nacional de España, á OBC ou ás sinfónicas de Galicia, Bilbao e Asturias, entre outras.

			Colaborou con solistas como Maxim Vengerov, Nikolai Lugansky, Javier Perianes, Khatia Buniatishvili, Beatrice Rana, Renaud Capuçon, Gautier Capuçon, Sol Gabetta, Anne-Sophie Mutter, Isabelle Faust, Frank Peter Zimmermann, Arcadi Volodos, Viktoria Mullova, Johannes Moser, Truls Mork e Viviane Hagner.
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			NILS MÖNKEMEYER

			Viola

			Genialidad artística y programación innovadora son las señas de identidad con las que Nils Mönkemeyer se ha posicionado rápidamente como uno de los más exitosos violistas a nivel internacional y con las que ha elevado radicalmente el perfil de su instrumento.

			Como artista exclusivo del sello discográfico Sony Classical, Mönkemeyer ha lanzado numerosos CD en los últimos años, recibiendo todos ellos un gran reconocimiento de la crítica y prestigiosos premios. Sus programas abarcan desde redescubrimientos y primeras grabaciones de literatura original para viola del siglo XVIII, hasta repertorios contemporáneos y arreglos propios.

			Sus más recientes CD son grabaciones de obras de Walton, Bruch y Pärt con la Sinfónica de Bamberg bajo la dirección de Markus Poschner, el álbum de música de cámara Baroque y su último disco en el que Nils Mönkemeyer, junto al ensemble L´arte del mondo, une la Sonata per la Grand‘ Viola e Orchestra de Paganini con arreglos de conciertos para violonchelo y fagot de Antonio Vivaldi y L'arte del arco de Giuseppe Tartini.

			Nils Mönkemeyer ha trabajado con directores como Andrej Boreyko, Sylvain Cambreling, Constantinos Carydis, Nicholas Collon, Reinhard Goebel, Elias Grandy, Pietari Inkinen, Vladimir Jurowski, Joana Mallwitz, Andrew Manze, Cornelius Meister, Mark Minkowski, Kent Nagano, Markus Poschner, Kristiina Poska, Michael Sanderling, Clemens Schuldt, Markus Stenz, Mario Venzago o Simone Young, actuando como solista con orquestas como la Orquesta Tonhalle de Zúrich, la Orquesta Filarmónica de Helsinki, Les Musiciens du Louvre, Orquesta Sinfónica de la Radio de Viena, Orquesta Sinfónica de Berna, Orquesta della Svizzera italiana, Deutsches Symphonie-Orchester, Rundfunk-Sinfonieorchester y Konzerthausorchester Berlín, Filarmónica de Dresde, Filarmónica de Hamburgo, Frankfurter Opern und Museumsorchester, MDR Leipzig Radio Symphony Orchestra,NDR Radiophilharmonie, Orquesta de Cámara de Lausana, Deutsche Kammerphilharmonie Bremen, Orquesta de Cámara de Múnich o la berlinesa Barock Solisten.

			Nils Mönkemeyer fue Artista en Residencia en dos importantes festivales en 2021: en verano en el Festspiele Mecklenburg-Vorpommern, donde actuó en numerosos conciertos orquestales y de música de cámara como Laureate in Residence y en otoño en el Festival de Schwetzingen con programas de su propia creación.

			En la temporada 2021/22 se le puede escuchar actuando con la Orquesta Filarmónica de Londres, Orquesta Sinfónica de Tokio, Orquesta Sinfónica de Galicia, Symfonieorkest Vlaanderen y Kristiina Poska en una gira por BeNeLux y Estonia, la Deutsches Symphonie-Orchester y la Rundfunk-Sinfonieorchester Berlin, la Deutsche Kammerphilharmonie Bremen y en Viena, Londres, Barcelona, Berlín, Munich, en la Schubertiade, Niedersächsische Musiktage, Heidelberger Frühling y Mozartfest Würzburg. Otros hitos destacados de la temporada son los conciertos con Sabine Meyer y William Youn y con el Julia Fischer Quartett.

			Con el deseo de construir puentes gracias a la música para hacerla accesible a los más desfavorecidos, Nils Mönkemeyer fundó el festival de música de cámara Klassik für Alle en 2016, en colaboración con organización Caritas Bonn. 

		

		
			
				[image: ]
			

		

		
			NILS MÖNKEMEYER

			Viola

			Xenialidade artística e programación innovadora son os sinais de identidade cos que Nils Mönkemeyer se colocou rapidamente como un dos violistas de máis éxito a nivel internacional e cos que elevou radicalmente o perfil do seu instrumento.

			Como artista exclusivo do selo discográfico Sony Classical, Mönkemeyer lanzou numerosos CD nos últimos anos, os cales recibiron todos eles un gran recoñecemento da crítica e prestixiosos premios. Os seus programas abranguen desde redescubrimentos e primeiras gravacións de literatura orixinal para viola do século XVIII, ata repertorios contemporáneos e arranxos propios.

			Os seus máis recentes CD son gravacións de obras de Walton, Bruch e Pärt coa Sinfónica de Bamberg baixo a dirección de Markus Poschner, o álbum de música de cámara Baroque e o seu último disco no que Nils Mönkemeyer, xunto ao ensemble L´arte del mondo, une a Sonata per la Grand‘ Viola e Orchestra de Paganini con arranxos de concertos para violonchelo e fagot de Antonio Vivaldi e L'arte del arco de Giuseppe Tartini.

			Nils Mönkemeyer traballou con directores como Andrej Boreyko, Sylvain Cambreling, Constantinos Carydis, Nicholas Collon, Reinhard Goebel, Elias Grandy, Pietari Inkinen, Vladimir Jurowski, Joana Mallwitz, Andrew Manze, Cornelius Meister, Mark Minkowski, Kent Nagano, Markus Poschner, Kristiina Poska, Michael Sanderling, Clemens Schuldt, Markus Stenz, Mario Venzago ou Simone Young, e actuou como solista con orquestras como a Orquestra Tonhalle de Zúric, a Orquestra Filharmónica de Helsinqui, Les Musiciens du Louvre, a Orquestra Sinfónica da Radio de Viena, a Orquestra Sinfónica de Berna, a Orquestra della Svizzera italiana, a Deutsches Symphonie-Orchester, a Rundfunk-Sinfonieorchester e Konzerthausorchester Berlín, a Filharmónica de Dresde, a Filharmónica de Hamburgo, a Frankfurter Opern und Museumsorchester, a MDR Leipzig Radio Symphony Orchestra, a NDR Radiophilharmonie, a Orquestra de Cámara de Lausana, a Deutsche Kammerphilharmonie Bremen, a Orquestra de Cámara de Múnic ou a berlinesa Barock Solisten.

			Nils Mönkemeyer foi artista en residencia en dous importantes festivais en 2021: no verán no Festspiele Mecklenburg-Vorpommern, onde actuou en numerosos concertos orquestrais e de música de cámara como Laureate in Residence e no outono no Festival de Schwetzingen con programas da súa propia creación.

			Na temporada 2021/22 pódeselle escoitar actuando coa Orquestra Filharmónica de Londres, coa Orquestra Sinfónica de Tokio, coa Orquestra Sinfónica de Galicia, coa Symfonieorkest Vlaanderen e Kristiina Poska nunha xira por BeNeLux e Estonia, coa Deutsches Symphonie-Orchester e mais coa Rundfunk-Sinfonieorchester Berlin, coa Deutsche Kammerphilharmonie Bremen e en Viena, Londres, Barcelona, Berlín, Munic, na Schubertiade, Niedersächsische Musiktage, Heidelberger Frühling e Mozartfest Würzburg. Outros fitos destacados da temporada son os concertos con Sabine Meyer e William Youn e mais co Julia Fischer Quartett.

			Co desexo de construír pontes grazas á música para facela alcanzable aos máis desfavorecidos, Nils Mönkemeyer fundou o festival de música de cámara Klassik für Alle en 2016, en colaboración coa organización Caritas Bonn.
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			Miembros de la OSG

			ORQUESTA SINFÓNICA DE GALICIA

			VIOLINES I

			Massimo Spadano***** 

			Ludwig Dürichen****

			Vladimir Prjevalski****

			Iana Antonyan

			Ruslan Asanov

			Caroline Bournaud

			Gabriel Bussi

			Carolina Mª Cygan Witoslawska

			Dominica Malec Andruszkiewicz

			Dorothea Nicholas

			Mihai Andrei Tanasescu Kadar

			Florian Vlashi

			Roman Wojtowicz

			VIOLINES II

			Fumika Yamamura***

			Adrián Linares Reyes***

			Gertraud Brilmayer

			Lylia Chirilov

			Marcelo González Kriguer

			Deborah Hamburger

			Enrique Iglesias Precedo

			Helle Karlsson

			Gregory Klass

			Stefan Marinescu

			VIOLAS

			Eugenia Petrova***

			Francisco Miguens Regozo***

			Andrei Kevorkov*

			Raymond Arteaga Morales

			Alison Dalglish

			Despina Ionescu

			Jeffrey Johnson

			Jozef Kramar

			Luigi Mazzucato

			Karen Poghosyan

			Wladimir Rosinskij

			VIOLONCHELOS

			Rouslana Prokopenko***

			Raúl Mirás López***

			Gabriel Tanasescu*

			Mª Antonieta Carrasco Leiton

			Berthold Hamburger

			Scott M. Hardy

			Florence Ronfort

			Ramón Solsona Massana

			CONTRABAJOS

			Risto Vuolanne***

			Diego Zecharies***

			Todd Williamson*

			Mario J. Alexandre Rodrigues

			Douglas Gwynn

			Jose F. Rodrigues Alexandre

			FLAUTAS

			Claudia Walker Moore***

			Mª José Ortuño Benito**

			Juan Ibáñez Briz*

			OBOES

			Casey Hill***

			David Villa Escribano**

			CLARINETES

			Juan Antonio Ferrer Cerveró***

			Iván Marín García**

			Pere Anguera Camós*

			FAGOTES

			Steve Harriswangler***

			Mary Ellen Harriswangler**

			Alex Salgueiro *

			TROMPAS

			Nicolás Gómez Naval***

			David Bushnell**

			Manuel Moya Canós*

			Amy Schimelmann*

			TROMPETAS

			Thomas Purdie**

			Michael Halpern*

			TROMBONES

			Jon Etterbeek***

			Óscar Vázquez Valiño***

			TUBA

			Jesper Boile Nielsen***

			PERCUSIÓN

			José A. Trigueros Segarra***

			José Belmonte Monar**

			Alejandro Sanz Redondo*

			ARPA

			Celine C. Landelle***

			MÚSICOS INVITADOS TEMPORADA 21-22

			OBOE

			Carolina Rodríguez Canosa*

			Notas:

			*****	Concertino

			****	Ayuda de Concertino

			***	Principal

			**	Principal-Asistente

			*	Coprincipal

			MÚSICOS INVITADOS 27 DE MAYO

			VIOLÍN I

			Virginia González Leondhart

			Ángel Enrique Sánchez Marote

			VIOLÍN II

			Nazaret Canosa Insúa

			Natalia Cid Iriarte

			Marina Hermida Rodríguez

			Rebeca Maseda Longarela

			VIOLA

			Pablo Quiroga González

			VIOLONCHELO

			Mª Victoria Pedrero Pérez

			CONTRABAJO

			Yamila Pedrosa Ahmed

			FLAUTA

			Ana Raquel Lima*

			OBOE

			Avelino Ferreira López*

			CLARINETE

			Emilio Alonso Espasandín*

			FAGOT

			Laia Magrí Pont*

			TROMPA

			Pablo Lago Soto***

			TROMPETAS

			Yael Fiuza Souto***

			Pedro Antonio Martínez López*

			Jorge Martínez Méndez*

			Adrián Real López*

			TROMBÓN TENOR

			Ricardo Pedrares Patiño*

			PERCUSIÓN

			Roberto Bao Rodríguez*

			Mario García Cortizo*

			Ana Gayoso Taboada*

			Miguel Ángel Martínez Martínez*

			Marta Prado Gesto*

			Irene Rodríguez Rodríguez*

			ARPA

			Alba Barreiro Mariño*

			PIANO/CELESTA

			Simona Kantcheva Velikova***

		

		
			Consorcio para la Promoción de la Música

			Inés Rey

			Presidenta

			Anxo M. Lorenzo

			Vicepresidente

			EQUIPO TÉCNICO - ADMINISTRATIVO

			Andrés Lacasa Nikiforov

			Gerente

			Olga Dourado González

			Secretaria-interventora

			María Salgado Porto

			Jefa de gestión económica

			Ángeles Cucarella López

			Coordinadora general

			José Manuel Queijo

			Jefe de producción

			Javier Vizoso

			Jefe de prensa y comunicación

			Alberto García Buño

			Contable

			Zita Kadar

			Archivo musical

			Iván Portela López

			Programas didácticos

			José Antonio Anido Rodríguez

			Angelina Déniz García

			Noelia Roberedo Secades

			Administración

			Inmaculada Sánchez Canosa

			Gerencia y coordinación

			Nerea Varela

			Secretaría de producción

			Lucía Sández Sanmartín

			Prensa y comunicación

			José Manuel Ageitos Calvo

			Daniel Rey Campaña

			Regidores

			Diana Romero Vila

			Auxiliar de archivo

		

		
			PRÓXIMOS CONCIERTOS

		

		
			Jueves 2 de junio 2022 – 20h.

			Palacio de la Ópera (A Coruña)

			Viernes 3 de junio 2022 – 20h.

			Auditorio de Ferrol

			FÉLIX MENDELSSOHN	

			Elías, op. 70 (131’)

			ELIZABETH WATTS soparano

			HELEN CHARLSTON alto

			JAMES GILCHRIST tenor

			ANDREW FOSTER-WILLIAMS bajo

			CORO DE LA OSG

			JOAN COMPANY director Coro

			ANTONY HERMUS director

			Sábado 4 de junio 2022 – 20.00h.

			Teatro Colón (A Coruña)

			RESIS FESTIVAL NATURA RENOVATUR

			Giacinto Scelsi Natura Renovatur* (1967)

			Wladimir rosinskij Elexía e baile para piano, violonchelo e cordas** (2022)

			Iannis Xenakis Aroura* (1971)   

			Wolfgang Rihm Nature Morte* (1979-1980) 

			*Estreno en España

			**Estreno absoluto    

			CAMERATA OSG 

			Violín I: Ludwig Durichen, Yana Antonyan, Dominica Malec, Gertraud Brillmayer

			violín II: Gabriel Bussi, Angel Marote, Enrique Iglesias

			violas: Jeffrey Johnson, Karen Poghosyan, Despina Ionescu

			violonchelos: Ruslana Prokopenko, Ramon Solsona, Mavi Pedrero 

			Contrabajo: Douglas Gwynn

			DASHA ROSINSKIJ PROKOPENKO piano

			RUSLANA PROKOPENKO violonchelo

			WLADIMIR ROSINSKIJ director

		

		
			
			

		

		
			Jueves	9 de junio 2022 – 20.00h.

			Palacio de la Ópera (A Coruña)

			Viernes 10 de junio 2022 – 20.00h.

			Palacio de la Ópera (A Coruña)

			IGOR STRAVINSKI 

			Sinfonía de los instrumentos de viento (1947 revisión) (12´)

			WOLFGANG AMADEUS MOZART

			Concierto para piano nº23 la mayor K488

			JOHANNES BRAHMS

			Sinfonía nº1 en do menor, op.68 (45´)

					

			SEONG-JIN CHO piano

			DIMA SLOBODENIOUK director

		

		
			
			

		

		
			Martes	28 de junio 2022 – 20.00h.

			Palacio de la Ópera (A Coruña)

			MÚSICA DE CINE. TRIBUTO A JOHN WILLIAMS JOHN WILLIAMS (1932)

			Summon the heroes

			Tribute to the film composers Extractos de Múnich

			Tiburón

			El patriota

			Harry Potter

			Parque Jurásico

			1941

			La lista de Schindler

			Encuentros en la tercera fase

			La guerra de las galaxias 

			ORQUESTA JOVEN DE LA SINFÓNICA DE GALICIA

			JORDI COS idea y guion original

			SALVADOR VIDAL narrador

			VÍCTOR PABLO PÉREZ director

			Entradas a la venta en https://entradas.ataquilla.com/
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			sinfonicadegalicia.com

			sonfuturo.com

		

		
			facebook.com/sinfonicadegalicia

		

		
			twitter.com/OSGgalicia

		

		
			youtube.com/sinfonicadegalicia

		

		
			instagram.com/osggalicia

		

		
			El consorcio para la Promoción de la Música cuenta con la financiación de:

		

		
			
				[image: ]
			

		

		
			
				[image: ]
			

		

		
			
				[image: ]
			

		

		
			
				[image: ]
			

		

		
			
				[image: ]
			

		

		
			
				[image: ]
			

		

		
			
				[image: ]
			

		

	OEBPS/image/Gonz_lez-Pablo-2-c-Benjamin-Ealovega_21.jpg





OEBPS/image/Gonz_lez-Pablo-2-c-Benjamin-Ealovega_2.jpg





OEBPS/image/2.png
to de A Coruha XUNTH
el da Consra DE GALICIA





OEBPS/image/6.png





OEBPS/image/4.png





OEBPS/image/Foto-1_M_nkemeyer_c-Ir_ne-Zandel_1.jpg





OEBPS/image/7.png





OEBPS/image/1.png
2, jueves 26 de mayo 2022 - 20h,
nes 27 de mayo 2022 - 20h.

NUIECYA =D E





OEBPS/image/3.png





OEBPS/image/OJSG_014.png





OEBPS/image/5.png





OEBPS/image/logo_color_positivo.png
(

=S

SINFONICA
DE GALICIA





