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PRO I OTTORINO RESPIGHI (1879-1936) GRA Preludio, Corale e Fuga (8´)  

[PRIMERA VEZ POR LA OSG]

HECTOR BERLIOZ (1803-1869)

MA  Les nuits d’été, op. 7 (36´)

Villanelle

Le spectre de la rose

08 Sur les lagunes

Absence

Au cimetière

L’île inconnue


II  

CAMILLE SAINT-SAËNS (1835-1921)


VI 16.12.22

Sinfonía nº 3 en do menor, con órgano, 

20h

op. 78 (36´) [PRIMERA VEZ POR LA OSG]

Palacio de la 

Opera - A Coruña

I. Adagio. Allegro moderato. Poco adagio

II. Allegro moderato. Presto (Scherzo). Allegro moderato. Maestoso

SA 17.12.22

20h

Palacio de la 

Véronique Gens 

Opera - A Coruña

soprano

Juan de la Rubia 

órgano

Roberto González-Monjas 

director

TRES GRANDES ORQUESTADORES

«RESPIGHI NO ES UN ALUMNO, RESPIGHI ES UN MAESTRO»

Ottorino Respighi (Bolonia, 9 de julio de 1879; Roma, 18 de abril de 1936) estudió violín y viola con Federico Sarti en el Conservatorio de Bolonia, donde se diplomó con honores interpretando Le streghe, una de las obras más virtuosísticas de Niccolò Paganini. Durante dos temporadas trabajó como violinista en el Teatro Comunale y luego, a finales de 1900, fue contratado como violista principal de la orquesta del Teatro Imperial Ruso de San Petersburgo para su temporada de ópera, donde descubrió Tannhäuser y Evgeni Onegin. 

Al finalizar la temporada del Marinski, Respighi regresó a Italia para atender a sus estudios de composición con Giuseppe Martucci (1856-1909) en el Liceo Musicale de Nápoles. 

Su trabajo fin de carrera, Preludio, corale e fuga, se estrenó en el Liceo de Nápoles, en ju-nio de 1901, con felicitación del tribunal, éxito de público y el respaldo de Martucci quien, tras dirigir el estreno, declaró «Respighi no es un alumno, Respighi es un maestro». 

Al año siguiente volvió a ser contratado por el Marinski y luego regresó a su puesto de violinista en el Comunale. En 1905 trabajó durante unos meses en Berlín, donde conoció a Max Bruch, de quien recibió consejos esporádicos como, al parecer, había sucedido en San Petersburgo con Nicolai Rimski-Korsakov, de quien Respighi se declaraba discípulo.1 

El Preludio, corale e fuga está fechado en 1901, lo que nos indica que fue terminado y orquestado en San Petersburgo, pero en la obra no se aprecia ningún rasgo o influencia de Rimski-Korsakov ni del estilo ruso. Al comienzo del Preludio, corale e fuga hay una cita expresa de la Tercera sinfonía con órgano de Camille Saint-Saëns, que hoy escucharemos en este mismo programa. Los modelos obvios del Preludio, corale e fuga son Cesar Frank y Johannes Brahms, y algunos autores encuentran al final una alusión a Also sprach Zarathustra de Richard Strauss. No son malos modelos para un trabajo de fin de carrera 1 No tenemos constancia de que Rimski-Korsakov y Respighi se hubiesen conocido. Rimski-Korsakov no incluyó a Respighi en la relación de sus alumnos, y su nombre no figura en las Memorias de Rimski-Korsakov, ni en su epistolario ni en sus escritos. Tampoco aparece el nombre de Respighi en las biografías, biobibliografías y manuales de referencia académica sobre Rimski-Korsakov, incluyendo los libros más recientes como Rimsky-Korsakov: Letters to his Family and Friends (2016) de Tatiana Rimsky-Korsakov, Nikolay Andreevich Rimsky-Korsakov: A research and Information Guide (2018) de Gerald R. Seaman, y la magnífica monografía Rimsky-Korsakov and his World (2018) coordinada por Marina Frolova-Walker, cuya lectura recomiendo vivamente. 
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de un joven de veintiún años y parece justo reconocer que Martucci no se equivocó en su juicio sobre el Preludio, corale e fuga, una obra que tiene méritos sobrados para sonar como introducción a la Sinfonía con órgano de Saint-Säens. 

¿CICLO O COLECCIÓN? 

La calidad y monumentalidad de las obras orquestales, óperas y oratorios de Hector Berlioz (La Côte-St-André, 11 de diciembre de 1803; París, 8 de marzo de 1869), que le han asegurado un lugar privilegiado en una firme posición en el gran repertorio de las salas de conciertos, han relegado a un segundo plano su valiosa labor como compositor de cuarenta canciones de diversos estilos, iniciada con la publicación de Irlande: Mélodies irlandaises op. 2b (París, 1829), un álbum de nueve romanzas imitación de las Irish Melodies (1808-1834) del poeta y compositor irlandés Thomas Moore (1779-1852), a su vez imitación de las British Folksongs de Joseph Haydn. Las melodías de Moore lograron una enorme difusión europea y americana, muy superior a la de cualquier otro autor incluyendo a Ludwig van Beethoven, autor de ciento catorce canciones populares entre las que se cuentan varias españolas y una portuguesa. 

Durante la relativa calma política del reinado de Louis-Philippe I (1830-48), la insaciable demanda propició un floreciente mercado editorial de canciones de todo tipo, traducidas al francés desde sus lenguas originales. Las canciones más sencillas y sentimentales mantuvieron la denominación francesa de romances, mientras que las basadas en poetas de prestigio y con pretensiones de «seriedad musical» se denominaron mélodies, a imitación de las inglesas. Los lieder de Schubert y Mendelssohn se publicaban como mélodies, al igual que las canciones de Bellini, Donizzetti, Rossini o Chopin. 

Aunque a Berlioz nunca le interesaron estas distinciones pedantes entre romances  y mélodies, se le considera el padre de la mélodie française a pesar de que siempre utilizó títulos literarios para sus álbumes de canciones —Fleurs des Landes op. 13, Tristia op. 18, Feuillets d’album op. 19— y no se aprecia coherencia en las denominaciones genéricas de sus canciones publicadas. En el caso de Les nuits d’été op. 7 sobre poemas de Teophile Gautier estas cuestiones se complican mucho, al grado de no existir un acuerdo entre los especialistas en Berlioz acerca de si es un «ciclo» o una «colección» de canciones. 

Hugh Macdonald, director de la New Berlioz Edition (Kassel, 1967), en la introducción al volumen 13 —Works for One, Two or Three Voices and Orchestra (1975)— afirma taxativa-mente que «no existen motivos para considerar como ciclo este set de seis canciones» 
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compuesto en 1840 y publicado al año siguiente para mezzosoprano o tenor, excepto Au cimitière, nº 5, que exige un tenor. 

Berlioz realizó la orquestación Les nuits d’été en diversos momentos de su carrera y la publicó en 1856 con dedicatoria a seis cantantes de diversos registros activos en diversas cortes alemanas. La orquestación es distinta en cada una de las canciones y se requieren cuatro cantantes: una soprano para las canciones nº 1, 4 y 6; una contralto para la nº 2; un tenor para la nº 5 y un barítono para la nº 3. Aunque la primera edición sugiere alter-nativas, se requieren al menos dos cantantes si se desea ofrecer una interpretación «auténtica», como señala Julian Rushton en Les Nuits d’été: Cycle or collection (Cambridge, 1992), quien explica que en la práctica interpretativa habitual Les nuits d’été «se canta por mezzosopranos que transportan las canciones nº 2 y 3 a la tonalidad de la versión de 1841 para voz y piano, lo cual genera conflictos con la versión orquestal”. 

«LE DI TODO LO QUE PUDE DAR. LO QUE HE LOGRADO AQUÍ, NUNCA LO VOLVERÉ A LOGRAR»

La Tercera sinfonía en do menor op. 78 de Camille Saint-Säens Saëns (París, 9 de octubre de 1835; Argel, 16 de diciembre de 1921) fue la consecuencia de un encargo del secretario de la Royal Philharmonic Society de Londres, el compositor y profesor Francesco Berger (1834-1933), realizado en 1884. 

Saint-Saëns se tomó muy en serio el encargo y tenemos abundantes testimonios de hasta qué punto llegó a obsesionarse con su nueva sinfonía. En una carta a su editor Durand en febrero de 1886 escribe: «Me pregunta por la sinfonía, y no sabe lo que me pregunta. 

Será espantosa… va a haber mucho de experimental en esta obra terrible y estoy totalmente seguro de que tendré que hacer cambios después del estreno». 

Francesco Berger describe así a Saint-Saëns, por entonces de cincuenta años: Estatura mediana, constitución cuadrada, con una nariz finamente cincelada y una maravi-llosa mirada penetrante y en constante alerta. Al hablar, destacaba su voz clara y aguda y tan rápida que era difícil seguirle: las palabras brotaban de él como chispas de un yunque. Yo siempre hablaba en francés con él, pero Saint-Saëns entendía el italiano, alemán e inglés. 

El estreno de la Tercera sinfonía tuvo lugar en Londres el 19 de mayo de 1886, en el St. 

James's Hall, bajo la dirección del compositor, quien en ese concierto tocó también como 5

solista el Concierto para piano nº 4 de Beethoven. Saint-Saëns dirigió asimismo el estreno francés de la sinfonía en enero de 1887. La Sinfonía con órgano fue publicada por Durand con una dedicatoria a la memoria de Liszt, fallecido el 31 de julio de 1886, a quien Saint-Saëns ya le había enseñado el manuscrito incompleto en abril de ese año. Las narraciones estándar la consideran una especie de autobiografía de Saint-Saëns, pero este la entendió más bien como el mayor triunfo de la música francesa sobre la alemana, una visión acorde con su apoyo fanático a las políticas nacionalistas e imperialistas más agresivas, incluyendo el boicot al repertorio germánico en los programas de concierto. Al contrario que sus contemporáneos Chaikovski, Dvorák, Granados, Rachmáninov o Verdi, Saint-Saëns puede ser considerado un paradigma del «nacionalismo musical». 

Tras el estreno de la Tercera sinfonía, al que asistió el Príncipe de Gales, la perspectiva mayoritaria de la desconcertada crítica musical londinense no se alejó mucho de lo previsto por Saint-Saëns. «Más grandiosa que grande», su compositor «es un hacedor de experimentos musicales», «uno de esos pioneros del arte que lo mismo nos llevan a un oasis que al desierto. Todo arte necesita gente así». Las críticas se centraron en lo referente a su concepto formal, que se alejaba de los modelos germánicos asociados a la sinfonía: «es una fantasía sinfónica», «más una rapsodia que una sinfonía», llegando a decir que pronto se considerará arquitectura «incluso el Pabellón de Brighton». Les desconcertó mucho también la inclusión de piano y órgano: No podemos decir que el efecto suene bien. El piano fue un tintineo inútil y la abrumadora personalidad del órgano empequeñeció todo lo demás. Algunas de las melodías son nobles y su tratamiento es magistral; la orquesta nos ofrece un continuo muestrario de bellos timbres. 

Por su parte, Saint-Saëns declaró «le di todo lo que pude dar. Lo que he logrado aquí, nunca lo volveré a lograr», y lo cierto es que la Sinfonía con órgano se convirtió en la obra totémica de su autor en un breve plazo de tiempo, y autores de la talla de Mahler y Strauss decidieron incluir el órgano en las plantillas orquestales de algunas de sus obras más emblemáticas. La influencia de la Sinfonía en do menor —evidente en las dos sinfonías con órgano (1891 y 1892) de Elfrida Andrèe y la Symphony for Organ and Orchestra (1924) de Aaron Copland— se extiende a la primera obra escrita para cinta y orquesta —la Symphony No. 3 Collages (1960) de Robert Gerhard— y bastantes de las obras ulteriores para orquesta y electrónica, pregrabada o en vivo. 


Xoán M. Carreira
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TRES GRANDES ORQUESTRADORES

«RESPIGHI NON É UN ALUMNO, RESPIGHI É UN MESTRE»

Ottorino Respighi (Boloña, 9 de xullo de 1879; Roma, 18 de abril de 1936) estudou violín e viola con Federico Sarti no Conservatorio de Boloña, onde se diplomou con honores interpretando Le streghe, unha das obras máis virtuosísticas de Niccolò Paganini. Durante dúas temporadas traballou como violinista no Teatro Comunale e despois, a finais de 1900, foi contratado como violista principal da orquestra do Teatro Imperial Ruso de San Petersburgo para a súa temporada de ópera, onde descubriu Tannhäuser e Evgeni Onegin. Ao finalizar a tempada do Marinski, Respighi regresou a Italia para atender os seus estudos de composición con Giuseppe Martucci (1856-1909) no Liceo Musicale de Nápoles. 

O seu traballo fin de carreira, Preludio, corale e fuga, estreouse no Liceo de Nápoles, en xuño de 1901, con felicitación do tribunal, éxito de público e o apoio de Martucci quen, logo de dirixir a estrea, declarou «Respighi non é un alumno, Respighi é un mestre». O 

ano seguinte volveu ser contratado por Marinski e logo regresou ao seu posto de violinista no Comunale. En 1905 traballou durante uns meses en Berlín, onde coñeceu a Max Bruch, de quen recibiu consellos esporádicos como, segundo parece, acontecera en San Petersburgo con Nicolai Rimski-Korsakov, de quen Respighi se declaraba discípulo.1 

O Preludio, corale e fuga está datado en 1901, o que nos indica que foi rematado e or-questrado en San Petersburgo, pero na obra non se aprecia trazo ningún ou influencia de Rimski-Korsakov nin do estilo ruso. Ao comezo do Preludio, corale e fuga hai unha cita expresa da Terceira sinfonía con órgano de Camille Saint-Saëns, que hoxe haberemos de escoitar neste mesmo programa. Os modelos obvios do Preludio, corale e fuga son Cesar Frank e Johannes Brahms, e algúns autores achan ao final unha alusión a Also sprach 1 Non temos constancia ningunha de que Rimski-Korsakov e Respighi se tivesen coñecido. 

Rimski-Korsakov non incluíu Respighi na relación dos seus alumnos, e o seu nome non figura nas Memorias de Rimski-Korsakov, nin no seu epistolario nin nos seus escritos. Tampouco aparece o nome de Respighi nas biografías, biobibliografías e manuais de referencia académica sobre Rimski-Korsakov, incluídos os libros máis recentes como Rimsky-Korsakov: Letters to his Family and Friends (2016) de Tatiana Rimsky-Korsakov, Nikolay Andreevich Rimsky-Korsakov: A research and Information Guide (2018) de Gerald R. Seaman, e a magnífica monografía Rimsky-Korsakov and his World (2018) coordinada por Marina Frolova-Walker, cuxa lectura recomendo vivamente. 
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Zarathustra de Richard Strauss. Non son malos modelos para un traballo de fin de carreira dun mozo de vinte e un anos e semella xusto recoñecer que Martucci non se tra-bucou no seu xuízo sobre o Preludio, corale e fuga, unha obra que ten méritos sobrados para soar como introdución á Sinfonía con órgano de Saint-Säens. 

CICLO OU COLECCIÓN? 

A calidade e monumentalidade das obras orquestrais, óperas e oratorios de Hector Berlioz (La Côte-St-André, 11 de decembro de 1803; París, 8 de marzo de 1869), que lle aseguraron un lugar privilexiado nunha firme posición no gran repertorio das salas de concertos, relegaron a un segundo plano o seu valioso labor como compositor de corenta cancións de diversos estilos, iniciado coa publicación de Irlande: Mélodies irlandaises op. 

2b (París, 1829), un álbum de nove romanzas imitación das Irish Melodies (1808-1834) do poeta e compositor irlandés Thomas Moore (1779-1852), á súa vez imitación das British Folksongs de Joseph Haydn. As melodías de Moore lograron unha enorme difusión europea e americana, moi superior á de calquera outro autor incluíndo a Ludwig van Beethoven, autor de cento catorce cancións populares entre as que se contan varias españolas e unha portuguesa. 

Durante a relativa calma política do reinado de Louis-Philippe I (1830-48), a insaciable demanda propiciou un florecente mercado editorial de cancións de todo tipo, traducidas ao francés desde as súas linguas orixinais. As cancións máis sinxelas e sentimentais mantiveron a denominación francesa de romances, mentres que as baseadas en poetas de prestixio e con pretensións de «seriedade musical» se denominaron mélodies, por imitación das inglesas. Os lieds de Schubert e Mendelssohn publicábanse como mélodies, o mesmo que as cancións de Bellini, Donizzetti, Rossini ou Chopin. 

Aínda que a Berlioz nunca lle interesaron estas distincións pedantes entre romances e mélodies, considéraselle o pai da mélodie française malia que sempre utilizou títulos literarios para os seus álbums de cancións —Fleurs des Landes op. 13, Tristia op. 18, Feuillets d’album op. 19— e non se aprecia coherencia nas denominacións xenéricas das súas cancións publicadas. No caso de Les nuits d’été op. 7 sobre poemas de Teophile Gautier estas cuestións complícanse moito, ao grao de non existir un acordo entre os especialistas en Berlioz sobre se é un «ciclo» ou unha «colección» de cancións. 

Hugh Macdonald, director da New Berlioz Edition (Kassel, 1967), na introdución ao volume 13 —Works for One, Two or Three Voices and Orchestra (1975)— afirma de xeito 8

taxativo que «non existen motivos para considerar como ciclo este set de seis cancións» 

composto en 1840 e publicado o ano seguinte para mezzosoprano ou tenor, agás Au cimitière, nº 5, que esixe un tenor. 

Berlioz realizou a orquestración Les nuits d’été en diversos momentos da súa carreira e publicouna en 1856 con dedicatoria a seis cantantes de diversos rexistros activos en diversas cortes alemás. A orquestración é distinta en cada unha das cancións e requírense catro cantantes: unha soprano para as cancións nº 1, 4 e 6; unha contralto para a nº 2; un tenor para a nº 5 e un barítono para a nº 3. Aínda que a primeira edición suxire alter-nativas, requírense cando menos dous cantantes no caso de que se desexe ofrecer unha interpretación «auténtica», como sinala Julian Rushton en Les Nuits d’été: Cycle or collection (Cambridge, 1992), quen explica que na práctica interpretativa habitual Les nuits d’été «se canta por mezzosopranos que transportan as cancións nº 2 e 3 á tonalidade da versión de 1841 para voz e piano, o cal xera conflitos coa versión orquestral”. 

«DEILLE TODO O QUE LLE PUIDEN DAR. 

O QUE LOGREI AQUÍ, NUNCA O VOLVEREI LOGRAR»

A Terceira sinfonía en dó menor op. 78 de Camille Saint-Säens Saëns (París, 9 de outubro de 1835; Alxer, 16 de decembro de 1921) foi a consecuencia dunha encarga do secretario da Royal Philharmonic Society de Londres, o compositor e profesor Francesco Berger (1834-1933), realizado en 1884. 

Saint-Saëns tomou moi en serio a encarga e temos abundantes testemuños de ata que punto se chegou a obsesionar coa súa nova sinfonía. Nunha carta ao seu editor Durand en febreiro de 1886 escribe: «Pregúntame pola sinfonía, e non sabe o que me pregunta. 

Será espantosa… vai haber moito de experimental nesta obra terrible e estou totalmente seguro de que terei que facer cambios despois da estrea». 

Francesco Berger describe así a Saint-Saëns, que daquela tiña cincuenta anos: Estatura mediana, constitución cadrada, cun nariz finamente cicelado e unha marabillosa mirada penetrante e en constante alerta. Ao falar, destacaba a súa voz clara e aguda e tan rápida que era difícil seguilo: as palabras brotaban del como chispas dunha bigornia. Eu sempre falaba en francés con el, pero Saint-Saëns entendía o italiano, o alemán e mais o inglés. 
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A estrea da Terceira sinfonía tivo lugar en Londres o 19 de maio de 1886, no St. James's Hall, baixo a dirección do compositor, quen nese concerto tocou tamén como solista o Concerto para piano nº 4 de Beethoven. Saint-Saëns dirixiu así mesmo a estrea francesa da sinfonía en xaneiro de 1887. A Sinfonía con órgano foi publicada por Durand cunha dedicatoria á memoria de Liszt, finado o 31 de xullo de 1886, a quen Saint-Saëns xa lle ensinara o manuscrito incompleto en abril dese ano. As narracións estándar considéra-na unha especie de autobiografía de Saint-Saëns, pero este entendeuna máis ben como o meirande triunfo da música francesa sobre a alemá, unha visión acorde co seu apoio fanático ás políticas nacionalistas e imperialistas máis agresivas, incluíndo o boicot ao repertorio xermánico nos programas de concerto. Ao contrario que os seus contemporáneos Chaikovski, Dvorák, Granados, Rachmáninov ou Verdi, Saint-Saëns pode ser considerado un paradigma do «nacionalismo musical». 

Logo da estrea da Terceira sinfonía, á que asistiu o Príncipe de Gales, a perspectiva maio-ritaria da desconcertada crítica musical londiniense non se afastou moito do previsto por Saint-Saëns. «Máis grandiosa que grande», o seu compositor «é un facedor de experimentos musicais», «un deses pioneiros da arte que o mesmo nos levan a un oasis que ao deserto. Toda arte precisa de xente así». As críticas centráronse no referente ao seu concepto formal, que se afastaba dos modelos xermánicos asociados á sinfonía: «é unha fantasía sinfónica», «máis unha rapsodia ca unha sinfonía», chegando a dicir que pronto se considerará arquitectura «mesmo o Pavillón de Brighton». Desconcertounos moito tamén a inclusión de piano e órgano: 

Non podemos dicir que o efecto soe ben. O piano foi un tintín inútil e a abraiante persona-lidade do órgano empequeneceu todo o demais. Algunhas das melodías son nobre e o seu tratamento é maxistral; a orquestra ofrécenos un continuo mostrario de fermosos timbres. 

Pola súa banda, Saint-Saëns declarou: «deille todo o que puiden dar. O que logrei aquí, nunca o volverei lograr», e o certo é que a Sinfonía con órgano se converteu na obra totémica do seu autor nun breve prazo de tempo, e autores do prestixio de Mahler e Strauss decidiron incluír o órgano nos cadros orquestrais de músicos dalgunhas das súas obras máis emblemáticas. A influencia da Sinfonía en dó menor —evidente nas dúas sinfonías con órgano (1891 e 1892) de Elfrida Andrèe e a Symphony for Organ and Orchestra (1924) de Aaron Copland— espállase á primeira obra escrita para cinta e orquestra —a Symphony No. 3 Collages (1960) de Robert Gerhard— e bastantes das obras ulteriores para orquestra e electrónica, pregravada ou en vivo. 


Xoán M. Carreira
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NUITS D’ÉTÉ 1841

NOCHES DE ESTÍO

POEMAS DE THÉOPHILE GAUTIER


MÚSICA DE HÉCTOR BERLIOZ

Traducción francés-castellano de  


Estíbaliz...Espinosa

VILLANELLE             


VILLANELLE

Quand viendra la saison nouvelle, 


Cuando llegue la estación nueva, 

Quand auront disparu les froids, 

cuando se haya disipado el frío, 

Tous les deux nous irons, ma belle, 

los dos iremos, amada mía, 

Pour cueillir le muguet aux bois. 

al bosque, a coger lirios. 

Sous nos pieds égrenant les perles

Bajo los pies se desgranan las perlas

Que l’on voit, au matin trembler, 

que vemos a la mañana temblar, 

Nous irons écouter les merles

iremos a escuchar los mirlos

Siffler. 

gorjear. 

Le printemps est venu, ma belle; 

La primavera ha llegado, amada mía; 

C’est le mois des amants béni; 

es el mes de amantes bendito; 

Et l’oiseau, satinant son aile, 

y el ave, satinando su ala, 

Dit ses vers au rebord du nid. 

dice versos junto al nido. 

Oh! Viens donc sur ce banc de mousse, 

¡Oh! Vente pues a este banco de musgo, 

Pour parler de nos beaux amours, 

charlemos de nuestro amor silvestre, 

Et dis-moi de ta voix si douce:

y dime con tu voz tan suave:

Toujours! 

¡Sí, siempre! 

Loin, bien loin égarant nos courses, 

Lejos, bien lejos, extraviando el rumbo, 

Faisons fuir le lapin caché, 

hagamos huir a la liebre escondida, 

Et le daim, au miroir des sources

y al ciervo, espejado en la fuente

Admirant son grand bois penché; 

admirando su cornamenta erguida; 

Puis chez nous, tout heureux, tout aises, 

luego ya al hogar, felices de tanto goce, 

En paniers, en laçant nos doigts, 

entrelazando nuestros dedos en cestas, 

Revenons, rapportant des fraises

volveremos, trayendo fresas

Des bois. 

del bosque. 
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LE SPECTRE DE LA ROSE


EL ESPECTRO DE LA ROSA

Soulève ta paupière close


¡Levanta tu párpado cerrado

Qu’effleure un songe virginal! 

que roza un sueño virginal! 

Je suis le spectre d’une rose

Soy el espectro de la rosa

Que tu portais hier au bal. 

que llevabas ayer al bailar. 

Tu me pris encore emperlée

Me cogiste aún con perlas, 

Des pleurs d’argent de l’arrosoir, 

lágrimas en plata del rocío, 

Et, parmi la fête étoilée, 

y, entre la fiesta de estrellas, 

Tu me promenais tout le soir. 

toda la noche te paseaste conmigo. 

O toi qui de ma mort fus cause, 

¡Oh tú, de mi muerte causa, 

Sans que tu puisses le chasser, 

sin que puedas ahuyentarla

Toutes les nuits mon spectre rose

cada noche bailará en tu alcoba

A ton chevet viendra danser; 

mi espectro rosa! 

Mais ne crains rien, je ne réclame

Pero no temas, nada te pido

Ni messe ni De Profundis. 

ni misa ni De Profundis. 

Ce léger parfum est mon âme, 

Este ligero perfume es mi alma

Et j’arrive du paradis. 

y vengo del paraíso. 

Mon destin fut digne d’envie, 

Mi destino fue digno de envidia, 

Et pour avoir un sort si beau

y por tener suerte tan buena

Plus d’un aurait donné sa vie; 

más de una habría dado su vida; 

Car sur ton sein j’ai mon tombeau, 

pues hallo sepulcro en tu pecho, 

Et sur l’albâtre où je repose

y sobre el alabastro de mi lecho

Un poète avec un baiser

con un beso escribió un día

Écrivit: “Ci-gît une rose, 

un poeta: «Aquí yace una rosa

Que tous les rois vont jalouser.” 

de todos los reyes envidia»
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SUR LES LAGUNES- LAMENTO

SOBRE LAS LAGUNAS-LAMENTO

Ma belle amie est morte, 

Mi hermosa amiga ha muerto, 

Je pleurerai toujours; 

lloraré ya para siempre; 

Sous la tombe elle emporte

ella se lleva a la tumba

Mon âme et mes amours. 

mis amores y mi alma. 

Dans le ciel, sans m’attendre, 

Al cielo, sin esperarme, 

Elle s’en retourna; 

ya se ha regresado; 

L’ange qui l’emmena

el ángel que se la llevó

Ne voulut pas me prendre. 

a mí no quiso llevarme. 

Que mon sort es amer! 

¡Amarga suerte, diré! 

Ah! sans amour s’en aller sur la mer! 

¡Ah, sin amor a la mar me iré! 

La blanche créature

La blanca criatura

Est couchée au cercueil; 

reposa en su sepulcro; 

Comme dans la nature

¡y cómo la naturaleza toda

Tout me paraît en deuil! 

me parece de luto! 

La colombe oubliée

La paloma olvidada

Pleure et songe à l’absent; 

llora y sueña su ausencia; 

Mon âme pleure et sent

mi alma solloza y se siente

Qu’elle est dépareillée. 

aún más desparejada. 

Que mon sort est amer! 

¡Amarga suerte, diré! 

Ah! sans amour s’en aller sur la mer! 

¡Ah, sin amor a la mar me iré! 

Sur moi la nuit immense

Sobre mí la noche inmensa

S’étend comme un linceul, 

como un sudario se extiende, 

Je chante ma romance

yo cantando mi romanza

Que le ciel entend seul. 

que tan sólo el cielo entiende. 

Ah! comme elle était belle, 

¡Ah, qué hermosa era, 

Et comme je l’aimais! 

cuánto, cuánto la amaba! 

Je n’aimerai jamais

Nunca tanto amaré

Une femme autant qu’elle

a una mujer como a ella

Que mon sort est amer! 

¡Amarga suerte, diré! 

Ah! sans amour s’en aller sur la mer! 

¡Ah, sin amor a la mar me iré! 
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ABSENCE


AUSENCIA

Reviens, reviens, ma bien-aimée; 


¡Vuelve, vuelve, amada mía; 

Comme une fleur loin du soleil, 

como flor que del sol se aleja, 

La fleur de ma vie est fermée

se cierra la flor de mi vida

Loin de ton sourire vermeil! 

lejos de tu sonrisa bermeja! 

Entre nos coeurs qu’elle distance! 

Entre nuestros corazones, ¡cuánta 

Tant d’espace entre nos baisers! 

distancia! 

O sort amer! ô dure absence! 

¡Cuánto espacio entre los besos! 

O grands désirs inapaisés. 

¡Oh, suerte cruel! ¡Oh, dura ausencia! 

Oh, gran deseo insatisfecho. 

D’ici là-bas que de campagnes, 

Que de villes et de hameaux, 

De aquí hasta allá, ¡cuánta campiña

Que de vallons et de montagnes, 

cuántos valles y montañas

A lasser le pied des chevaux! 

cuánta aldea, cuánta villa

fatigando los pies de los caballos! 
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AU CIMETIÈRE (CLAIRE DE LUNE) EN EL CEMENTERIO (CLARO DE LUNA)

Connaissez-vous la blanche tombe, 

¿Conocéis la tumba blanca

Où flotte avec un son plaintif

donde con lastimoso quejo

L’ombre d’un if? 

flota la sombra de un tejo? 

Sur l’if une pâle colombe, 

Sobre el tejo, una pálida paloma, 

Triste et seule au soleil couchant, 

triste y sola al sol del ocaso, 

Chante son chant:

canta su canto:

Un air maladivement tendre, 

Melodía enfermiza y tierna, 

À la fois charmant et fatal, 

a la vez embriagadora y fatal, 

Qui vous fait mal

que te hace mal

Et qu’on voudrait toujours entendre; 

y desearías oír eterna; 

Un air comme en soupire aux cieux

una melodía como suspiro al cielo

L’ange amoureux. 

del ángel del amor. 

On dirait que l’âme éveillée

Se diría que el alma desvelada

Pleure sous terre à l’unisson

llorase bajo tierra al tiempo

De la chanson, 

de esa canción; 

Et du malheur d’être oubliée

como si de haber sido olvidada

Se plaint dans un roucoulement

se quejase en un arrullo, 

Bien doucement. 

casi murmullo. 

Sur les ailes de la musique

Sobre el ala musical

On sent lentement revenir

se siente lentamente el regreso

Un souvenir. 

de un recuerdo. 

Une ombre, une forme angélique, 

Una sombra, forma angelical, 

Passe dans un rayon tremblant, 

pasa sobre un rayo trémulo, 

En voile blanc. 

con blanco velo. 

Les belles de nuit demi-closes

Dondiegos a punto de cerrarse

Jettent leur parfum faible et doux

lanzan su perfume dulce y sutil

Autour de vous, 

en torno a ti, 

Et le fantôme aux molles poses

y el fantasma de volubles trazos

Murmure en vous tendant les bras:

susurra tendiendo los brazos:

Tu reviendras! 

¡volverás a mí! 

Oh! jamais plus près de la tombe, 

¡Oh, no volveré a acercarme a esa tumba

Je n’irai, quand descend le soir

cuando caiga sobre la tarde

Au manteau noir, 

un negro manto, 

Écouter la pâle colombe

a escuchar a la blanca paloma

Chanter sur la pointe de l’if

cantar en la copa del tejo

Son chant plaintif. 

su lastimoso quejo. 
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L’ÎLE INCONNUE


LA ISLA DESCONOCIDA

Dites, la jeune belle, 


Decid, hermosa doncella, 

Où voulez-vous aller? 

¿adónde queréis marchar? 

La voile enfle son aile, 

Su ala infla ya la vela, 

La brise va souffler. 

la brisa sopla ya. 

L’aviron est d’ivoire, 

Mi remo es de marfil, 

Le pavillon de moire, 

de moaré mi pabellón, 

Le gouvernail d’or fin; 

de oro fino mi timón. 

J’ai pour lest une orange, 

Llevo una naranja por lastre; 

Pour voile une aile d’ange, 

por vela, un ala de ángel; 

Pour mousse un séraphin. 

por grumete, un serafín. 

Dites, la jeune belle, 

Decid, hermosa doncella, 

Où voulez-vous aller? 

¿adónde queréis marchar? 

La voile enfle son aile, 

Su ala infla ya la vela, 

La brise va souffler. 

la brisa sopla ya. 

Est-ce dans la Baltique? 

¿Tal vez al Báltico? 

Dans la mer Pacifique? 

¿Al mar Pacífico? 

Dans l’île de Java? 

¿A la isla de Java? 

Ou bien est-ce en Norvège, 

¿Hasta Noruega, quieres, 

Cueillir la fleur de neige, 

a coger la flor de nieve, 

Ou la fleur d’Angsoka? 

o hasta la flor de Angsoka? 

Dites, la jeune belle, 

Decid, hermosa doncella, 

Où voulez-vous aller? 

¿adónde queréis marchar? 

Menez-moi, dit la belle, 

¡Llevadme, dice la bella, 

À la rive fidèle

a la orilla fiel y leal

Où l’on aime toujours! 

donde se ama para siempre! 

Cette rive, ma chère, 

Esa orilla, querida mía, 

On ne la connaît guère

apenas nadie sabe de ella

Au pays des amours. 

en el país del amor. 

Où voulez-vous aller

¿Adónde queréis marchar? 

La brise va souffler. 

La brisa sopla ya. 
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ROBERTO 

GONZÁLEZ-MONJAS

DIRECTOR

Muy solicitado tanto como director de orquesta como violinista, Roberto González-Monjas se está imponiendo rápidamente en el panorama internacional. Un líder musical nato con una fuerte visión y claridad, posee una mezcla única de notable carisma personal, gran energía, entusiasmo e inteligencia feroz. Recientemente Roberto ha sido nom-brado director musical de la Orquesta Sinfónica de Galicia, cargo que ocupará a partir de septiembre de 2023. Este nombramiento reconoce la larga relación de Roberto con la orquesta más importante de España y fortalece su colaboración, así como su fuerte compromiso con sus programas educativos. Roberto también es director titular y asesor artístico de Dalasinfoniettan en Suecia (desde la temporada 2019/20); director titular de Musikkollegium Winterthur en Suiza (desde la temporada 2021/22); principal director invitado de la Orquesta Nacional Belga (desde la temporada 2022/23); y director artístico de Iberacademy en Colombia. 

En Winterthur inicia un tríptico programático de tres años inspirado en las tres últimas sinfonías de Mozart, incluye conciertos con András Schiff, Joyce DiDonato, Yeol Eum Son y Lisa Batiashvili, así como representaciones de La Creación de Haydn, el estreno mundial de Fragments of Enligtenment de Andrea Tarrodi y el estreno europeo del Concierto para clavecín de Caroline Shaw. Roberto también se embarcará en una gira de doce conciertos por el Reino Unido y Bélgica junto con la Orquesta Nacional Belga y Paul Lewis. 
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Sus recientes debuts como director invitado han dado lugar a nuevas invitaciones e importantes debuts como sus colaboraciones con Mozarteumorchester de Salzburgo y Camerata de Salzburgo, Mahler Chamber Orchestra, Orchestre National Bordeaux Aquitaine, Orchestre National d'Île-de-France, Filarmónica de Luxemburgo, Lahti Symphony, Verbier Festival Junior Orchestra, Hong Kong Philharmonic, Baltimore Symphony, Swedish Radio Symphony Orchestra, Oslo Philharmonic, Orchestre Nationale Capitole Toulouse y Music in PyeongChang, entre otras. 

Roberto comenzó su carrera como violinista solista, director de orquesta y músico de cámara, presentándose como tal en los festivales de Salzburgo, Grafenegg, Lucerna, Verbier y Lockenhaus. Colabora frecuentemente con cantantes e instrumentistas como Ian Bostridge, Yuja Wang, Rolando Villazón, Hilary Hahn, Andreas Ottensamer, Alexander Lonquich, Lisa Batiashvili, Fazil Say, Reinhard Goebel, Thomas Quasthoff, András Schiff y Kit Armstrong. 

Apasionado y dedicado a la educación y la formación de nuevas generaciones de músicos talentosos, Roberto cofundó Iberacademy (Academia Orquestal Iberoamericana) junto con el director Alejandro Posada. Esta institución tiene como objetivo crear un modelo eficiente y sostenible de educación musical en América Latina, centrándose en los segmentos vulnerables de la población y apoyando a jóvenes músicos de gran talento. Si bien tiene su sede en Medellín (Colombia), también funciona en Bolivia, Perú, Chile y Cuba, brindando a sus estudiantes oportunidades que cambian su vida. En la misma línea de trabajo, Roberto se embarcó más recientemente en una gira europea con la orquesta Sinfonía por el Perú y el tenor Juan Diego Flórez, con conciertos en los festivales de verano de Salzburgo, Lucerna y Gstaad. Roberto también se desempeña como profesor de violín en la Guildhall School of Music & Drama y es mentor y director regular de las orquestas de cámara y sinfónica de la Guildhall School en el Barbican Hall de Londres. 

Con un repertorio impresionantemente ecléctico y amplio, algunos de los proyectos em-blemáticos de Roberto incluyen la grabación de serenatas de Mozart con la Mozarteumorchester de Salzburgo, la interpretación del Concierto para violín de Esa Pekka Salonen con la Orchestre Nationale D'Île de France, la unión del Musikkollegium Winterthur, Iberacademy y ochenta jóvenes bailarines para varias representaciones de La consagración de la primavera de Stravinski, estrenando el Concierto para violín Colorfields de Richard Dubugnon y presentando una nueva puesta en escena del Réquiem de Mozart con el director de escena Stéphane Braunschweig en la Ópera de Burdeos, por nombrar 18

algunos. La variedad de estilos e intereses de Roberto también se muestran en sus últimas grabaciones para Claves Records, con obras de Mozart, Schoeck, Stravinski, CPE 

Bach y Saint-Saëns con el Musikkollegium Winterthur. Roberto es colaborador frecuente del Berlin Baroque Soloists y contribuyó como solista en su lanzamiento en Sony Classical de los Conciertos de Brandeburgo de Bach dirigidos por Reinhard Goebel. 

Roberto fue concertino de la Orchestra dell'Accademia Nazionale di Santa Cecilia durante seis años y como director del Musikkollegium Winterthur hasta el verano de 2021. Toca un violín Giuseppe Guarnieri «filius Andreae» de 1710 que amablemente le prestaron cinco familias de Winterthur y el Fundación Rychenberg. 
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ROBERTO 

GONZÁLEZ-MONJAS

DIRECTOR

Moi solicitado tanto como director de orquestra como pola súa faceta de violinista, Roberto González-Monjas estase a impoñer rapidamente no panorama internacional. Un líder musical nato cunha forte visión e claridade, posúe unha mestura única de notable carisma persoal, grande enerxía, entusiasmo e intelixencia feroz. Recentemente Roberto foi nomeado director musical da Orquestra Sinfónica de Galicia, cargo que ocupará a partir de setembro de 2023. Este nomeamento recoñece a longa relación de Roberto coa orquestra máis importante de España e fortalece a súa colaboración, así como o seu forte compromiso cos seus programas educativos. Roberto tamén é director titular e asesor artístico de Dalasinfoniettan en Suecia (desde a temporada 2019/20); director titular de Musikkollegium Winterthur en Suíza (desde a temporada 2021/22); principal director convidado da Orquestra Nacional Belga (desde a temporada 2022/23); e director artístico de Iberacademy en Colombia. 

En Winterthur inicia un tríptico programático de tres anos inspirado nas tres últimas sinfonías de Mozart, que inclúe concertos con András Schiff, Joyce DiDonato, Yeol Eum Son e Lisa Batiashvili, así como representacións da obra A Creación de Haydn, a estrea mundial de Fragments of Enligtenment de Andrea Tarrodi e a estrea europea do Concerto para clavecín de Caroline Shaw. Roberto tamén se embarcará nunha xira de doce concertos polo Reino Unido e Bélxica xunto coa Orquestra Nacional Belga e Paul Lewis. 
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Os seus recentes debuts como director convidado deron lugar a novas invitacións e importantes debuts como as súas colaboracións coa Mozarteumorchester de Salzburgo e a Camerata de Salzburgo, a Mahler Chamber Orchestra, a Orchestre National Bordeaux Aquitaine, a Orchestre National d'Île-de-France, a Filharmónica de Luxemburgo, a Lahti Symphony, a Verbier Festival Junior Orchestra, a Hong Kong Philharmonic, a Baltimore Symphony, a Swedish Radio Symphony Orchestra, a Oslo Philharmonic, a Orchestre Nationale Capitole Toulouse e mais a Music in PyeongChang entre outras. 

Roberto comezou a súa carreira como violinista solista, director de orquestra e músico de cámara, e presentouse como tal nos festivais de Salzburgo, Grafenegg, Lucerna, Verbier e Lockenhaus. Colabora frecuentemente con cantantes e instrumentistas como Ian Bostridge, Yuja Wang, Rolando Villazón, Hilary Hahn, Andreas Ottensamer, Alexander Lonquich, Lisa Batiashvili, Fazil Say, Reinhard Goebel, Thomas Quasthoff, András Schiff e Kit Armstrong. 

Apaixonado e dedicado á educación e á formación de novas xeracións de músicos talentosos, Roberto cofundou Iberacademy (Academia Orquestral Iberoamericana) xunto co director Alejandro Posada. Esta institución ten como obxectivo crear un modelo eficiente e sustentable de educación musical en América Latina, centrándose nos segmentos vulnerables da poboación e apoiando a mozas e mozos músicos de gran talento. Se ben ten a súa sede en Medellín (Colombia), tamén funciona en Bolivia, Perú, Chile e Cuba, para lles brindar aos seus e ás súas estudantes oportunidades que mudan a súa vida. Na mesma liña de traballo, Roberto embarcouse máis recentemente nunha xira europea coa orquestra Sinfonía polo Perú e o tenor Juan Diego Flórez, con concertos nos festivais de verán de Salzburgo, Lucerna e Gstaad. Roberto tamén desempeña o seu traballo como profesor de violín na Guildhall School of Music & Drama e é mentor e director regular das orquestras de cámara e sinfónica da Guildhall School no Barbican Hall de Londres. 

Cun repertorio impresionantemente ecléctico e amplo, algúns dos proxectos emblemáti-cos de Roberto inclúen a gravación de serenatas de Mozart coa Mozarteumorchester de Salzburgo, a interpretación do Concierto para violín de Esa Pekka Salonen coa Orchestre Nationale D'Île de France, a unión do Musikkollegium Winterthur, Iberacademy e oitenta mozos bailaríns para varias representacións da obra A consagración da primavera de Stravinski, ademais da estrea do Concerto para violín Colorfields de Richard Dubugnon e da presentación dunha nova posta en escena do Réquiem de Mozart co director de escena Stéphane Braunschweig na Ópera de Bordeos, só por nomear algúns dos devan-21

ditos proxectos. A variedade de estilos e intereses de Roberto tamén se amosa nas súas últimas gravacións para Claves Records, con obras de Mozart, Schoeck, Stravinski, CPE 

Bach e Saint-Saëns co Musikkollegium Winterthur. Roberto é colaborador frecuente do Berlin Baroque Soloists e contribuíu como solista no seu lanzamento en Sony Classical dos Concertos de Brandeburgo de Bach dirixidos por Reinhard Goebel. 

Roberto foi concertino da Orchestra dell'Accademia Nazionale di Santa Cecilia durante seis anos e como director do Musikkollegium Winterthur ata o verán de 2021. Toca un violín Giuseppe Guarnieri «filius Andreae» de 1710 que amablemente lle prestaron cinco familias de Winterthur e a Fundación Rychenberg. 
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VÉRONIQUE 

GENS

SOPRANO

Después de dominar la escena barroca durante más de una década, Véronique Gens se ha establecido con una sólida reputación internacional y en la actualidad está considerada como una de las mejores intérpretes de Mozart. Uno de los papeles más destacados de su carrera, Donna Elvira en Don Giovanni, presentado por Peter Brook y Claudio Abbado en el Festival de Aix en Provence, le permitió darse a conocer en todo el mundo. 

Su repertorio está compuesto por los mayores papeles mozartianos (Donna Elvira, Con-tessa Almaviva, Vitellia, Fiordiligi...) los grandes papeles de la tragedia lírica (Iphigénie en Tauride, Iphigénie en Aulide, Alceste...) pero también de papeles posteriores como Alice Ford (Falstaff) o Eva (Los maestros cantores de Núremberg). 

Además de un amplio repertorio de piezas clásicas, Véronique Gens ofrece numerosos conciertos y recitales de canciones francesas en todo el mundo, especialmente en París, Dresde, Berlín, Pekín, Viena, Praga, Londres, Tanglewood, Estocolmo, Moscú, Ginebra o Edimburgo. 

Ha actuado en los escenarios líricos más grandes del mundo: Royal Opera House Covent Garden, Staatsoper de Viena, Ópera de París, Bayerische Staatsoper, La Monnaie de Bru-23

selas, Liceu de Barcelona, Teatro Real de Madrid, Opera de Ámsterdam, así como en los festivales de Aix-en-Provence, Salzburgo o Glyndebourne entre otros muchos. 

Ha cantado bajo la dirección de algunos de los grandes directores de orquesta como Claudio Abbado, Alain Altinoglu, Bertrand de Billy, Ivor Bolton, William Christie, Myung-Whun Chung, Charles Dutoit, Daniel Harding, Thomas Hengelbrock, Marek Janowski, Philippe Jordan, Louis Langrée, Jean-Claude Malgoire y Neville Marriner. 

En 1999, Véronique Gens fue elegida Artista Lírica del Año en las Victories de la Musique. Sus numerosas grabaciones (más de ochenta cedés y deuvedés) han recibido varios premios internacionales, como el Gramophone Award y Visions, un álbum dedicado a las melodías francesas, un International Classic Music Awards y un International Opera Awards en 2018. 

Véronique Gens es Chevalier en la orden francesa de La Légion d’Honneur así como Com-mandeur des Arts et des Lettres. 
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VÉRONIQUE 

GENS

SOPRANO

Despois de dominar a escena barroca durante máis dunha década, Véronique Gens esta-bleceuse cunha sólida reputación internacional e na actualidade está considerada como unha das mellores intérpretes de Mozart. Un dos papeis máis destacados da súa carreira, Donna Elvira en Don Giovanni, presentado por Peter Brook e Claudio Abbado no Festival de Aix en Provence, permitiulle darse a coñecer en todo o mundo. 

O seu repertorio está composto polos maiores papeis mozartianos (Donna Elvira, Con-tessa Almaviva, Vitellia, Fiordiligi...) os grandes papeis da traxedia lírica (Iphigénie en Tauride, Iphigénie en Aulide, Alceste...) pero tamén de papeis posteriores como Alice Ford (Falstaff) ou Eva (Os mestres cantores de Núremberg). 

Ademais dun amplo repertorio de pezas clásicas, Véronique Gens ofrece numerosos concertos e recitais de cancións francesas en todo o mundo, especialmente en París, Dresde, Berlín, Pequín, Viena, Praga, Londres, Tanglewood, Estocolmo, Moscova, Xenebra ou Edimburgo. 

Actuou nos escenarios líricos máis grandes do mundo: Royal Opera House Covent Garden, Staatsoper de Viena, Ópera de París, Bayerische Staatsoper, La Monnaie de Bru-25

xelas, Liceu de Barcelona, Teatro Real de Madrid, Opera de Ámsterdam, así como nos festivais de Aix-en-Provence, Salzburgo ou Glyndebourne entre outros muchos. 

Cantou baixo a dirección dalgúns dos grandes directores de orquestra como Claudio Abbado, Alain Altinoglu, Bertrand de Billy, Ivor Bolton, William Christie, Myung-Whun Chung, Charles Dutoit, Daniel Harding, Thomas Hengelbrock, Marek Janowski, Philippe Jordan, Louis Langrée, Jean-Claude Malgoire e Neville Marriner. 

En 1999, Véronique Gens foi escollida Artista Lírica do Ano nas Victories de la Musique. As súas numerosas gravacións (máis de oitenta CD e DVD) recibiron varios premios interna-cionais, como o Gramophone Award e Visions, un álbum dedicado ás melodías francesas, un International Classic Music Awards e un International Opera Awards en 2018. 

Véronique Gens es Chevalier na orde francesa da Légion d’Honneur así como Comman-deur des Arts et des Lettres. 
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JUAN 

DE LA RUBIA

ÓRGANO

Juan de la Rubia es organista titular de la Basílica de la Sagrada Familia de Barcelona. 

Natural de la Vall d’Uixó, ha actuado en los principales escenarios de Europa así como en Latinoamérica y Asia con excelente acogida del público y la crítica. En los últimos años su actividad concertística ha sido incesante, con conciertos en más de veinte países y en escenarios como el Auditorio Nacional de Música de Madrid, Palau de la Música Catalana, Konzerthaus de Berlín, Gewandhaus de Leipzig, Elbphilharmonie de Hamburgo, en las catedrales de Colonia y Westminster (Londres), St. Sulpice de París así como en el Teatro Mariinski y la Filarmonía de San Petersburgo entre otras. 

Ha sido solista con la Freiburger Barockorchester, interpretando los conciertos para órgano de Haendel y cantatas de Bach, y como continuista y director de diferentes formaciones instrumentales y vocales de música antigua. Su debut como director y solista con formaciones sinfónicas llegó con mucha expectación y gran éxito en 2022 con la Sinfónica de Bilbao y la Sinfónica del Principado de Asturias. 

Ha tocado con orquestas como la Kammerorchester Carl Philipp Emmanuel Bach, Les Siècles, Nacional de España, Sinfónica del Principado de Asturias, Orquesta de la Comunitat Valenciana, Ciudad de Granada, Orquesta de la Comunidad de Madrid, Sinfónica 27

de Castilla y León, Sinfónica de Barcelona y Nacional de Cataluña, Orquesta de RTVE, Orquesta Barroca de Tenerife, Orquesta de Cuerdas de Bogotá, etc. Así, ha trabajado con directores como François-Xavier Roth, Víctor Pablo Pérez, Kazushi Ono, Salvador Mas, Tomás Netopil, Simon Rattle o Henrie Adams entre otros. Ha colaborado con solistas como Asier Polo, Raquel Lojendio, María Dueñas, Carolyn Sampson, Matthias Goerne o Philippe Jaroussky, con quien grabó el cedé Sacred Cantatas (Erato, 2016), nominado al Grammy en 2018. 

Ha publicado ocho discos como solista. Su disco Bach se consideró como «un trabajo que es toda una revelación». El diario ABC lo consideró como «uno de los discos más bellos y sorprendentes del año». Para su último disco, con música de Antonio de Cabezón, contó con el claviórgano Hauslaib del Museo de la Música de Barcelona. 

Inició sus estudios con su padre y Ricardo Pitarch y se formó como organista y pianista en Valencia, Barcelona, Berlín y Toulouse, con cinco premios extraordinarios. Entre sus maestros se encuentran Óscar Candendo, Wolfgang Seifen, Michel Bouvard y Montserrat Torrent, quien supuso un gran apoyo durante su formación. Igualmente ha recibido cla-ses magistrales, entre otros, de Olivier Latry y Ton Koopman. 

Es profesor en la ESMUC y miembro de la Reial Acadèmia Catalana de Belles Arts de Sant Jordi. 
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JUAN 

DE LA RUBIA

ÓRGANO

Juan de la Rubia é organista titular da basílica da Sagrada Familia de Barcelona. Natural da Vall d’Uixó, actuou nos principais escenarios de Europa así como en Latinoamérica e Asia con excelente acollida do público e da crítica. Nos últimos anos a súa actividade de concertos foi incesante, con concertos en máis de vinte países e en escenarios como o Auditorio Nacional de Música de Madrid, o Palau de la Música Catalana, o Konzerthaus de Berlín, o Gewandhaus de Leipzig, a Elbphilharmonie de Hamburgo, nas catedrais de Colonia e Westminster (Londres), St. Sulpice de París así como no Teatro Mariinski e na Filharmonía de San Petersburgo entre outras. 

Foi solista coa Freiburger Barockorchester, interpretando os concertos para órgano de Haendel e as cantatas de Bach, e como continuísta e director de diferentes formacións instrumentais e vocais de música antiga. O seu debut como director e solista con formacións sinfónicas chegou con moita expectación e grande éxito en 2022 coa Sinfónica de Bilbao e mais a Sinfónica do Principado de Asturias. 

Tocou con orquestras como a Kammerorchester Carl Philipp Emmanuel Bach, Les Siècles, a Nacional de España, a Sinfónica do Principado de Asturias, a Orquestra de la Comunitat Valenciana, a Ciudad de Granada, a Orquestra da Comunidad de Madrid, a 29

Sinfónica de Castilla y León, a Sinfónica de Barcelona e Nacional de Cataluña, a Orquesta de RTVE, a Orquesta Barroca de Tenerife, a Orquestra de Cordas de Bogotá, etc. Deste xeito, traballou con directores como François-Xavier Roth, Víctor Pablo Pérez, Kazushi Ono, Salvador Mas, Tomás Netopil, Simon Rattle ou Henrie Adams entre outros. Cola-borou con solistas como Asier Polo, Raquel Lojendio, María Dueñas, Carolyn Sampson, Matthias Goerne ou Philippe Jaroussky, con quen gravou o CD Sacred Cantatas (Erato, 2016), proposto para o premio Grammy en 2018. 

Publicou oito discos como solista. O seu disco Bach considerouse como «un traballo que é toda unha revelación». O diario ABC considerouno como «un dos discos máis fermosos e sorprendentes do ano». Para o seu último disco, con música de Antonio de Cabezón, contou co claviórgano Hauslaib do Museo da Música de Barcelona. 

Iniciou os seus estudos co seu pai e Ricardo Pitarch e formouse como organista e pianista en Valencia, Barcelona, Berlín e Toulouse, con cinco premios extraordinarios. Entre os seus mestres atópanse Óscar Candendo, Wolfgang Seifen, Michel Bouvard e Montserrat Torrent, quen supuxo un grande apoio durante a súa formación. Igualmente recibiu cla-ses maxistrais, entre outros, de Olivier Latry e Ton Koopman. 

É profesor na ESMUC e membro da Reial Acadèmia Catalana de Belles Arts de Sant Jordi. 
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ORQUESTA 

SINFÓNICA DE 

GALICIA

VIOLINES I


VIOLAS

Massimo Spadano***** 


Eugenia Petrova***

Ludwig Dürichen****

Francisco Miguens Regozo***

Vladimir Prjevalski****

Andrei Kevorkov*

Iana Antonyan

Raymond Arteaga Morales

Sara Areal Martínez

Alison Dalglish

Ruslan Asanov

Despina Ionescu

Caroline Bournaud

Jeffrey Johnson

Gabriel Bussi

Jozef Kramar

Carolina Mª Cygan Witoslawska

Luigi Mazzucato

Regina Laza Pérez-Blanco

Karen Poghosyan

Dominica Malec Andruszkiewicz

Wladimir Rosinskij

Dorothea Nicholas

Mihai Andrei Tanasescu Kadar


VIOLONCHELOS

Florian Vlashi


Rouslana Prokopenko***

Roman Wojtowicz

Raúl Mirás López***

Gabriel Tanasescu*


VIOLINES II

Mª Antonieta Carrasco Leiton


Fumika Yamamura***

Berthold Hamburger

Adrián Linares Reyes***

Scott M. Hardy

Gertraud Brilmayer

Florence Ronfort

Lylia Chirilov

Ramón Solsona Massana

Marcelo González Kriguer

CONTRABAJOS

Deborah Hamburger

Diego Zecharies***

Enrique Iglesias Precedo

Todd Williamson*

Helle Karlsson

Mario J. Alexandre Rodrigues

Gregory Klass

Douglas Gwynn

Stefan Marinescu

Jose F. Rodrigues Alexandre

Diana Poghosyan Mirzoyan

Petre Abraham Smeu
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FLAUTAS

Manuel Moya Canós*

Claudia Walker Moore***

Amy Schimelmann*

Mª José Ortuño Benito**


TROMPETAS

Juan Ibáñez Briz*


Manuel Fernández Alvárez***


OBOES

Thomas Purdie**


Casey Hill***

Michael Halpern*

David Villa Escribano**

TROMBONES


CLARINETES

Jon Etterbeek***


Juan Antonio Ferrer Cerveró***

Óscar Vázquez Valiño***

Iván Marín García**


TUBA

Pere Anguera Camós*


Jesper Boile Nielsen***

FAGOTES


PERCUSIÓN

Steve Harriswangler***


Mary Ellen Harriswangler**

José A. Trigueros Segarra***

Alex Salgueiro *

José Belmonte Monar**

Alejandro Sanz Redondo*

TROMPAS


ARPA

Nicolás Gómez Naval***


David Bushnell**

Celine C. Landelle***

***** Concertino  

** Principal-Asistente 

**** Ayuda de Concertino 

*Coprincipal

*** Principal  
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MÚSICOS INVITADOS 

TEMPORADA 22-23

OBOE 


TROMPETA

Carolina Rodríguez Canosa*


Alejandro Vázquez Lamela **

MÚSICOS INVITADOS 

PARA ESTE PROGRAMA

VIOLÍN I


TROMPA

Virginia González Leondhart


Marcos Cruz Pardeiro***

VIOLÍN II


TROMPETA

Paloma Diago Busto


Roberto Manuel Bolaño Amigo*

Ángel Enrique Sánchez Marote

Luis Serrapio Fernánez*

VIOLONCHELO


TROMBÓN TENOR

Sara Chordá Sanz


Iago Ríos Martínez*

Virginia del Cura Miranda

ARPA


CONTRABAJO

Alba Barreiro Mariño*


Enrique Jesús Rodríguez Yebra

Bárbara Veiga Martínez


PIANO

Alicia González Permuy***



OBOE

Simona Kantcheva Velikova***


Celia Olivares Pérez-Bustos**

Tania Ramos Morado*
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CONSORCIO 

PARA LA PROMOCIÓN 

DE LA MÚSICA

Inés Rey


Presidenta

Anxo M. Lorenzo



Vicepresidente

EQUIPO TÉCNICO - ADMINISTRATIVO


Andrés Lacasa Nikiforov

Iván Portela López

Gerente


Programas didácticos

Olga Dourado González


José Antonio Anido Rodríguez

Secretaria-interventora

Angelina Déniz García

Noelia Roberedo Secades

María Salgado Porto

Administración


Jefa de gestión económica

Inmaculada Sánchez Canosa


Ángeles Cucarella López

Gerencia y coordinación


Coordinadora general

Nerea Varela


José Manuel Queijo

Secretaría de producción


Jefe de producción

Lucía Sández Sanmartín


Javier Vizoso

Prensa y comunicación


Jefe de prensa y comunicación

José Manuel Ageitos Calvo


Alberto García Buño

Daniel Rey Campaña

Contable


Regidores

Zita Kadar


Diana Romero Vila

Archivo musical


Auxiliar de archivo
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PRÓ 

XIMOS 

PROGRAMAS

ORQUESTA INFANTIL 

DE LA OSG

DO 18.12.22

SOÓS ANDRÁS (SELECCIÓN Y ARREGLOS) 

20h

Música navideña para orquesta infantil de 

Palacio de la 

cuerdas

Opera - A Coruña


JOHANN SEBASTIAN BACH 

Coral nº 5



GEORG MUFFAT 

Florilegium Primum Suite nº 1, «Eusebia» 


Orquesta Infantil de la OSG -  

Grupo Pizzicato

Enrique Iglesias, director


EDWARD ELGAR 

Elegía para cuerdas, op. 58



EDVARD GRIEG 

Dos melodías elegíacas, op 84



CHRISTOPH WILLIBALD GLUCK 

Sinfonía en sol mayor


Orquesta Infantil de la OSG - Grupo Arcos

Jorge Montes, director

CONCIERTO DE 

NAVIDAD 2022

MI 21.12.22

E. HUMPERDINCK - GONZÁLEZ-MONJAS 

20h

Hänsel y Gretel (suite)

Palacio de la 

Opera - A Coruña


JOHN WILLIAMS

Indiana Jones: Riders March 


Harry Potter (suite) 

E.T. 

Roberto González-Monjas, director

Venta de entradas en ataquilla.com

CORO INFANTIL Y 

CORO JOVEN 

DE LA OSG

MA 27.12.22

20.30h


CÓDICE CALIXTINO 

Iglesia de 


Congaudeant Cathlici 

San Francisco 

La grande chanson

- Betanzos


JEAN BAPTISTE LALLOUETTE 

MI 28.12.22


O Sacrum Convivium

20.30h

Iglesia de  


BENJAMIN BRITTEN 

San Nicolás 


A New Year Carol

- A Coruña


CHRISTOPHE BARRATIER Y BRUNO 

JU 29.12.22



COULAIS 

20h


Cerf-Volant

Concatedral de  

San Julián 


MORRIS ALBERT 

- Ferrol


Feelings


PEDRO AIZPURÚA 

Noël - Arm


CORO INFANTIL  

DE LA OSG


GREG GILPIN 

Fun, fun fun


José Luis Vázquez López 

director


DIETRICH BUXTEHUDE 

Nichts soll uns Scheiden BuxWV 70 


CORO JOVEN  

Jesu Meine Freude BuxWV 60 

DE LA OSG

Alleluia BuxWV 15

Daniel G. Artés 

director

CONCIERTO DE 

REYES

MI 04.01.23

SOÓS ANDRÁS (SELECCIÓN Y ARREGLOS) 

19h

Música navideña para orquesta infantil  

Teatro Colón 

- A Coruña

de cuerdas


JOHANN SEBASTIAN BACH 

Coral nº 5



GEORG MUFFAT

Florilegium Primum Suite nº 1, «Eusebia» 


Orquesta Infantil de la Osg -  

Grupo Pizzicato

Enrique Iglesias 

director 


EDWARD ELGAR 

Elegía para cuerdas, op. 58



EDVARD GRIEG

Dos melodías elegíacas, op 84



CHRISTOPH WILLIBALD GLUCK

Sinfonía en sol mayor 


Orquesta Infantil de la Osg - Grupo Arcos

Jorge Montes, director
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