PRESENTACIÓN. XORNADAS DE MÚSICA CONTEMPORÁNEA

Froito e consecuencia do pulo que nos últimos anos tivo en Galicia a interpretación, experimentación e creación na música contemporánea actual e do século XX nacen en Santiago de Compostela estas novas Xornadas de Música Contemporánea. O cartaz inclúe a algún dos conxuntos e artistas máis preocupados e activos na difusión da música contemporánea en Galicia (Ensemble s21, Taller Atlántico Contemporáneo, Vertixe Sonora Ensemble, Elisa Vázquez Doval, Diego Ventoso, Ton Risco ou Jacobo de Miguel), aos que se suman as visitas de músicos de prestixio como o dúo californiano Barn Owl ou o madrileño Trío Arbós, e agrupacións e orquestras nadas ao abeiro de institucións da nosa terra como a Real Filharmonía de Galicia, a Orquestra Sinfónica de Galicia (representada polos seus grupos de cámara), o Grupo de Danza Contemporánea do Conservatorio Profesional de Danza de Lugo e a Orquestra do Espazo de Cámara da Universidade de Santiago.

O variado programa destas Xornadas de Música Contemporánea de Santiago ten na música dos séculos XX e XXI un amplo campo de traballo co que chegar á maior cantidade de público posible. O diálogo está servido en propostas que inclúen a danza, o audiovisual, a inspiración en xéneros como o jazz, o rock e outros xéneros nas periferias da música moderna como o drone (Barn Owl) e achegas didácticas. Dende os clásicos do século pasado ata as vangardas e as propostas máis experimentais, o programa inclúe ademais a estrea absoluta e estreas en España de obras de autores como Kaija Saariaho, Juanjo Colomer, Volodymyr Runchak, Javier López de Guereña e Wladimir Rosinskij. A clásicos como Ravel, Debussy, Shostakovich ou Bartók, únense figuras transcendentais da música da segunda metade do século XX como Glass, Xenakis, Ives, Takemitsu ou Boulez e singulares achegas como as de Corigliano ou Matalon e as de novos valores internacionais (That Tiet, Billone, Steen-Andersen, Runchak, Djordjevic…), nacionais (Colomer e Torres) e galegos e residentes en Galicia, representados nos nomes de Fernando Buide, Wladimir Rosinskij, Jacobo de Miguel ou Ton Risco. Dun protagonismo especial gozará o norteamericano John Cage, persoeiro singular de quen neste 2012 se conmemora o centenario. 

Estas Xornadas retoman un camiño de colaboración iniciado en 1987 na Universidade de Santiago de Compostela, cando o profesor Carlos Villanueva como encargado de actividades culturais, en colaboración co Centro para a Difusión da Música Contemporánea dirixido por Tomás Marco e co compositor vigués Enrique X. Macías (Vigo, 1958-1996) como director artístico, puxeron en marcha as I Xornadas de Música Contemporánea. Este traballo na procura da difusión da música contemporánea continuaría nunha segunda etapa en colaboración co Centro Galego de Arte Contemporánea con Manel Rodeiro como responsable do departamento de música e director artístico das xornadas.

Organizadas conxuntamente polo Centro Galego de Arte Contemporánea, a Universidade de Santiago de Compostela, o Auditorio de Galicia e o Concello de Santiago, estas xornadas constitúen un exemplo de diálogo entre institucións esenciais da cidade de Santiago e contan tamén coas colaboracións fundamentais do Consorcio de Santiago, o Consorcio para Promoción da Música de A Coruña, a Cidade de Cultura, a Xunta de Galicia, o Conservatorio Profesional de Música de Santiago, o Conservatorio Profesional de Danza de Lugo e o Centro Nacional de Difusión Musical.

XORNADAS DE MÚSICA CONTEMPORÁNEA

SANTIAGO DE COMPOSTELA

OUTUBRO 2012

GRUPO DE DANZA CONTEMPORÁNEA DO CONSERVATORIO PROFESIONAL DE DANZA DE LUGO

DIEGO VENTOSO  percusión

PALOMA LUGILDE  recitado

FUNDACIÓN TIC / RAQUEL GONZÁLEZ  videocreacións

Opening

Viaxe pola vida e a natureza a través da danza, a música, a poesía e a imaxe

Glass, Xenakis, Hackbarth

Teatro Principal

martes 23 outubro

20.30

VERTIXE SONORA ENSEMBLE

Ilusión real

Tian, Billone, Steen-Andersen, Djordjevic

CGAC Centro Galego de Arte Contemporánea

xoves 25 outubro

20.30

ELISA VÁZQUEZ DOVAL  piano

Cage100
John Cage, a 100 anos do seu nacemento

Conservatorio Profesional de Música

venres 26 outubro

19.30

TAC (TALLER ATLÁNTICO CONTEMPORÁNEO)

DIEGO GARCÍA RODRÍGUEZ  director

CARMEN GURRIARÁN  soprano

Bob Dylan & Siniestro Total re-visitados

López de Guereña, Corigliano 

Igrexa da Universidade

venres 26 outubro

22.30

TRÍO ARBÓS

Divertissement, cen anos de tríos

Kapustin, Torres, Ravel

Paraninfo da Universidade (Facultade de Xeografía e Historia)

sábado 27 outubro

20.00

BARN OWL (California, drone)

CGAC Centro Galego de Arte Contemporánea

sábado 27 outubro

22.30

ORQUESTRA DO ESPAZO DE CÁMARA DA UNIVERSIDADE DE SANTIAGO DE COMPOSTELA

MARIO DIZ  director

A música contemporánea para nenos e maiores, unha aventura a coñecer

Bartók, Lewin

CGAC Centro Galego de Arte Contemporánea

domingo 28 outubro

13.00

GRUPOS DE CÁMARA DA ORQUESTRA SINFÓNICA DE GALICIA

Igrexa da Universidade

domingo 28 outubro
CELINE LANDELLE  arpa

CLAUDIA WALKER  frauta

FRANCISCO REGOZO  viola

Takemitsu, Buide, That Tiet, Debussy

19.00

VINKA HAUSER violín

CAROLINE BOUMAUD  violín

JEFFREY JOHNSON  viola

SCOTT HARDY  violoncello

Ravel, Shostakovich, Colomer

21.00

TAC (TALLER ATLÁNTICO CONTEMPORÁNEO)

DIEGO GARCÍA RODRÍGUEZ  dirección

NICASIO GRADAÍLLE  presentación

EIRADO DA LEÑA (Pontevedra)  restauración

Os seráns do TAC

Musicircus, centenario John Cage

Cidade da Cultura

luns 29 outubro

20.00

ENSEMBLE s21

Europa Leste- Europa Oeste. Wladimir Rosinskij

Rosinskij, Runchak, Boulez

Auditorio de Galicia (Sala Mozart)

martes 30 outubro

20.00

TON RISCO  vibráfono / percusión

JACOBO DE MIGUEL  piano

Dúo

martes 30 outubro

CGAC Centro Galego de Arte Contemporánea

22.30

REAL FILHARMONÍA DE GALICIA

ERNEST MARTÍNEZ IZQUIERDO  director

KARI KRIIKKU  clarinete

D’Om le vrai sens, estrea en España do concerto para clarinete de Kaija Saariaho

Ives, Matalon, Saariaho

mércores 31 outubro

20.30
PREZOS DE ENTRADAS

Abono 8 concertos*:  18 euros

Abono 4 concertos* (a escoller): 10 euros

Entradas: 3 euros

Real Filharmonía de Galicia (Auditorio de Galicia, 31 outubro): 6 euros

Entrada libre (3 concertos): Elisa Vázquez Doval (Conservatorio, 26 outubro), Trío Arbós (27 outubro), Orquestra do Espazo de Cámara da USC (CGAC, 28 outubro)

Venda de entradas: Teatro Principal (18.00-21.00 h de martes a sábado) 

Fóra de abono: Seráns do TAC (Cidade da Cultura, 29 outubro): 5 euros www.servinova.com

GRUPO DE DANZA CONTEMPORÁNEA DO CONSERVATORIO PROFESIONAL DE DANZA DE LUGO

DIEGO VENTOSO  percusión

PALOMA LUGILDE  recitado

FUNDACIÓN TIC / RAQUEL GONZÁLEZ  videocreacións

ALBA FELPETE, ANA BELÉN FERREIRO, RAQUEL GONZÁLEZ, REYES GONZÁLEZ  coreografía

Opening

viaxe pola vida e a natureza ao través da danza, a música, a poesía e a imaxe

Teatro Principal

martes 23 outubro

20.30

Philip Glass (1937)

Opening (de Glassworks) (1982) marimba

Iannis Xenakis (1922-2001)

Rebonds (1987-89) multi–percusión

Ben Hackbarth (1982)

Open End (2007) vibráfono e electrónica en vivo

Iannis Xenakis (1922-2001)

Psappha (1975) multi-percusión

Grupo de Danza Contemporánea do Conservatorio Profesional de Danza  de Lugo

Opening: Carla Fernández, Nerea Martínez, Belén Otero, María Pichín, Sofía Saavedra, Nerea Sangiao, Ariadna Vázquez
Rebonds: Eva González, Uxía Pérez, Icía Rey, Iria Rivas, Marina Rojas
Open End: Esther Latorre, Tamara Río
Psappha: Patricia Martínez, Candela Roca
Opening é o primeiro movemento dos seis dos que consta a obra Glassworks escrita en 1982 para unha formación camerística variada. En palabras do propio compositor Philip Glass (1927): “Con Glassworks tiven a intención de presentar a miña música a unha audiencia máis ampla da que estaba familiarizada con ela ata ese momento”. Opening é unha peza moi sinxela a nivel rítmico e harmónico que consta de tres progresións harmónicas diferentes que se repiten varias veces. Poderíase dicir que se trata da vertente máis comercial da música de Glass. Orixinalmente foi escrita para piano, pero neste concerto escoitaremos una versión para marimba.

Solo de percusión dividido en dúas partes (A e B), Rebonds é unha das poucas obras de Iannis Xenakis (1922-2001) cun título fácil de comprender e que reflicte a intención sonora que debe crear o intérprete: ictus rítmicos nos que as figuracións de notas semellen ser rebotes dun impulso inicial. A parte A é para instrumentos de parche exclusivamente, mentres que a parte B conta tamén con instrumentos de madeira (wood-blocks). A idea compositiva das dúas partes é claramente diferente. Na parte A, a música desenvólvese dunha maneira horizontal cun proceso de constante densificación que se interrompe bruscamente ao final do movemento, como o curso dun río dende o seu nacemento ata a desembocadura no mar, mentres a parte B parte dun concepto máis vertical e ritmicamente constante, cunha estrutura que se divide en tres seccións marcadas polos cambios de timbre entre os instrumentos de parche e os de madeira: na primeira e na segunda os parches e as madeiras semellan auga e aceite ata que converxen na terceira e derradeira. A traxectoria da música é como a de dúas forzas aparentemente opostas que progresivamente conseguen sintetizarse a través do esforzo por parte do percusionista. Xenakis utilizou os conceptos matemáticos da Sección Áurea na composición dos dous movementos.

En palabras do seu propio autor Ben Hackbarth (1982): “Open End é unha peza que forma parte dunha serie que escribín nas que abordaba as relacións íntimas entre o son electrónico e acústico. Relacións que, espero, evoquen o noso coñecemento e experiencia do instrumento, levando a súa identidade acústica ao primeiro plano mediante a captación de paletas moderadas de son e xestos. Moitos dos xestos electrónicos se desdobran gradualmente para gañar a confianza do oínte, de forma que poida existir, aínda que só sexa temporalmente, a crenza de que os sons procedentes dos altofalantes están profundamente endebedados coa mecánica do instrumento que os xera. Open End necesita o uso de altofalantes, un dos cales debe estar situado baixo o vibráfono para crear patróns explícitos de ritmos entre os sinais acústicos e os electrónicos. Estes ritmos gradualmente impregnan outros aspectos da experiencia do son como os de tipo xestual, tímbrico e espacial.”
Psappha é unha forma arcaica de Sappho, nome dunha poetisa grega da illa de Lesbos nacida no 600 a.C. O seu estilo era sensual e melódico, e foi un dos primeiros poetas en escribir en primeira persoa describindo o amor e a súa perda como se lle afectase persoalmente. O obxectivo dos seus afectos eran maiormente femininos, sendo hoxe o seu nome e o da illa de onde era natural palabras relacionadas co lesbianismo. Esta emoción e sentimentalismo non parece manifestarse na composición de Iannis Xenakis. Escrita para seis grupos de instrumentos diferenciados polos seus materiais (madeira, pel e metal), Psappha é unha peza brusca, crispada e mesmo violenta ás veces, tendo un carácter intensamente masculino e semellando estar case en contradición co seu título. Porén, a inspiración aquí non se manifesta como estética, senón como estrutura. As estruturas rítmicas da obra están inspiradas nas pequenas células rítmicas características da poesía de Sappho. Estes ritmos invaden todo o traballo e fan aparicións locais e a grande escala. Tamén se serve da Serie de Fibonacci e da Sección Áurea na composición da peza. A elección concreta dos instrumentos é a gusto do intérprete. Sobre isto Xenakis escribe: "o timbre serve só para aclarar as estruturas rítmicas, suxerindo que as "palabras" do poema son só unha cor secundaria para as estruturas que os conteñen”.
Grupo de Danza Contemporánea do Conservatorio de Danza Profesional de Lugo

Está formado por alumnas do grao profesional da especialidade de danza contemporánea do Conservatorio Profesional de Danza de Lugo. Desenvolven a súa actividade no marco das clases deste conservatorio baixo a dirección académica e artística das profesoras do centro. A formación do grupo é flexible e adáptase as diferentes necesidades de cada unha das coreografías propostas.

Diego Ventoso Fernández, percusión

Nacido en Vilanova de Arousa, cursa os seus estudos superiores no Conservatorio Superior de Vigo e amplíaos na Escola Superior de Música e Artes Escénicas de Porto, no Conservatorio Superior de Castellón e no The Peabody Conservatory of Music da Johns Hopkins University en Baltimore. Realiza concertos como solista e formando parte de diferentes agrupacións camerísticas e orquestrais tales como Trío Drummedarios, Cannes Ensemble, Taller Instrumental do CGAC, grupos de percusión da JONDE e da ESMAE, Peabody Percussion Group, Peabody Symphony Orchestra, Sinfónica de Bilbao, Real Filharmonía de Galicia, Sinfónica de Galicia etc., levando a cabo a estrea e gravación de numerosas obras e participando en festivais como Festival do Royaumont, Bard College Music Festival, Festival de Música de Espinho, Nits d’ Aielo i Art, Via Stellae, etc. Actualmente, forma parte dos ensembles Vertixe Sonora e Fonos21.

Alba Felpete Facal, coreografía

Inicia os seus estudos académicos na Coruña. Amplía a súa formación académica con Carmen Roche e realiza cursos intensivos en diferentes cidades europeas de danza clásica, contemporánea e jazz. Como bailarina profesional participa en producións do Ballet Galego Rei de Viana e Nova Galega de Danza, ademais de formar parte como profesora e intérprete en proxectos independentes. Leva 14 anos na ensinanza e actualmente é profesora no Conservatorio Profesional de Danza de Lugo. 
Ana Belén Ferreiro López, coreografía

Nacida en Guitiriz en 1980, é titulada na especialidade de danza clásica polo Conservatorio Profesional de Danza de Sevilla. En 1995 entra a formar parte da Compañía Galega de Danza Contemporánea - Ballet Jesús Quiroga, mentres amplía os seus coñecementos en danza contemporánea, danza-jazz, contact improvisation, danza clásica etc. Entre 1996 e 2005 impartiu clases de diferentes técnicas de danza na Asociación Cultural Mundo Danza de Ferrol e, na actualidade, é profesora da especialidade de danza contemporánea no Conservatorio Profesional de Danza de Lugo que o compaxina co seu traballo como bailarina. 
Raquel González García, coreografía

Nacida en Madrid en 1975, é titulada superior en danza clásica pola Real Escola Superior de Danza de Madrid e, como bolseira da Fundación Barrié, obtivo o título superior en danza contemporánea da Rotterdamse Dansacademie de Holanda. Foi membro da Compañía Druída e colaborou co grupoClub guy&roni (Holanda/Israel) e diferentes compañías francesas (Actuel, C-Yoshi-M, o Centro Coreográfico Nacional de Roubaix / Nord - Pas de Calais e a Compañía Maryse Delente). En 2007 presentou a súa primeira coreografía e fundou QUARKS. É docente no Departamento de Danza Contemporánea do Conservatorio Profesional de Danza de Lugo.

Reyes González Canda, coreografía

Naceu en Vigo en 1973. Titulada superior en danza clásica pola Real Escuela Superior de Arte Dramático y Danza de Madrid. A súa traxectoria profesional comeza no Ballet Cidade de Vigo e foi tamén primeira bailarina do Ballet Galego Rei de Viana e coreógrafa co Conservatorio Superior de Música de Vigo. Sende o ano 1992 exerce a docencia na Escola Superior de Arte Dramática de Galicia e no Conservatorio Profesional de Danza de Lugo.
 VERTIXE SONORA ENSEMBLE

Ilusión real

CGAC Centro Galego de Arte Contemporánea

xoves 25 outubro

20.30 

David Hudry (1978)

Impromptu pour un monodrame (2007)    fagot e electrónica

Simon Steen-Andersen (1976) 

Rendered (2004)   piano solo e dous asistentes

 

Luis Antunes (1973) 

Três quadros sobre pedra (2009)    percusión e electrónica

 

Leilei Tian (1971) 

Illusion Réelle* (2003)      saxofón tenor e electrónica en vivo

*videocreación de Ramón Trigo e Eduardo Berea

VERTIXE SONORA ENSEMBLE

Pablo Coello  saxofón tenor

Thomas Piel  violoncello

David Durán  piano

Diego Ventoso  percusión

Ángel Faraldo  electrónica

Haruna Tabeke, Ramón Souto  asistentes

“Creo que debaixo de toda obra de arte hai unha sospeita. Unha sospeita profunda sobre a realidade tal e coma se presenta diante do ollo. Porque se este é un oficio de crer no ollo tamén é un oficio de sospeitar do ollo.” (Juan Muñoz). 
Ilusión real susténtase sobre a sospeita de que na orixe de toda a música para instrumentos e electrónica persiste unha traizón perceptiva. Hai un momento no que oído, ollo e cerebro che están a dar unha información que non recoñeces. A nova especificidade despraza a xestualidade instrumental como narrativa visual específica do concerto en vivo e require de novos paradoxos para os que o oído, o ollo e o cerebro deben actualizar continuamente estruturas de reinterpretación. 
Coa complicidade do Sr. Pause e a colaboración do debuxante Ramón Trigo e o cineasta Eduardo Berea sustentamos a vontade de explorar as infinitas posibilidades que nos brinda esta ecuación. Presentamos catro pezas para instrumento solo ​–piano, saxo, percusión, fagot– e electrónica. E catro serán as diversas metodoloxías aplicadas segundo o caso: a perversa –por dislocar niveis sonoros– e refinada amplificación dun piano Rendered; a ilustración dunha paisaxe sonora transubstanciada a partir da extensión metalingüística do saxofón Ilusión real; a dramaturxia da multiplicidade heterónima do fagot Impromptu pour un Monodrame; a espacialización dun tempo infinito de pedra percutida Tres cadros sobre pedra. 
Os compositores elixidos dan boa mostra de como artellar os novos afectos dende o convencemento da realidade sonora que se afirma no continente.

Vertixe Sonora Ensemble

Colectivo flexible que integra solistas de importante traxectoria no ámbito da música contemporánea en Galicia e que procura favorecer un espazo aberto á reflexión, discusión e intercambio na música contemporánea. Está formado por artistas de procedencias creativas diversas: sonoros, plásticos, músicos de jazz, intérpretes clásicos, do teatro e da danza etc., co interese común por desenvolver propostas musicais globais e un forte compromiso coa música e os creadores do noso tempo. 
Desde 2010 realiza o ciclo Música e arte. Correspondencias sonoras que organiza o CGAC e que se converteu dende a súa aparición nun referente internacional da nova música de creación. Son membros de Vertixe Sonora Ensemble: Alessandra Rombolá (frauta), Joaquín Meijide (clarinete), Pablo Coello (saxofón), Jesús Coello (fagot), Adrián Viñas (trompeta), Iago Ríos (trombón), Rubén Barros (guitarra eléctrica), Raquel Rivera e Marta Souto (violíns), Anne Schlossmacher (viola), Thomas Piel (violoncello), Carlos Méndez (contrabaixo), David Durán (piano), Diego Ventoso (percusión), Ángel Faraldo (electrónica), Carlos Álvarez-Ossorio (iluminación), Pablo Coello (dirección musical) e Ramón Souto (dirección artística).

 

ELISA VÁZQUEZ DOVAL  piano

Cage100
John Cage, a 100 anos do seu nacemento

Conservatorio Profesional de Música

venres 26 outubro

19.30 

John Cage (1912-1992)

The perilous night, para piano preparado (1944)

The seasons, ballet (1947)

In a landscape (1948)

Seven Haiku (1951-52)

Music for piano 21, 22, 23 & 24 (1960)

Cheap imitation I (1969)

Etudes Australes: libro 1, núm. 1 (1974)

Cage e o piano preparado

Este ano celébrase o centenario do nacemento do compositor norteamericano John Cage (1912-1992), un dos artistas máis influentes do século XX. Para celebralo, este concerto ofrece unha mostra das súas principais obras para piano, instrumento no que Cage realizou unha das máis importantes innovacións: o "piano preparado". É un piano ao que se lle colocan obxectos (materiais como: parafusos, gomas, madeira, illante para ventás etc.) entre algunhas das súas cordas para alterar o seu son. 

The Perilous Night foi a primeira obra a grande escala que Cage compuxo para piano preparado; ten seis seccións con diferentes estruturas rítmicas e 26 cordas preparadas. Cage tamén utilizou na súa música conceptos da filosofía e da arte oriental, por exemplo: The Seasons está inspirada na concepción hindú das estacións do ano, e os movementos breves de Seven Haiku seguen a estrutura do tipo de poema xaponés mencionado no título da obra. A partir de 1951, Cage utilizou procedementos que involucran o azar para compoñer as súas obras: en Music for Piano 21, 22, 23 & 24, obtivo a altura e a duración das notas sinalando imperfeccións en follas de papel; nos Etudes Australes, obtívoas cun mapa de estrelas. Cage tiña gran devoción pola música de Erik Satie, en quen se inspirou para compoñer In a Landscape e Cheap Imitation, pezas de expresión moi clara e estática.

Elisa Vázquez Doval piano

Naceu en Mugardos e realiza os seus estudos de piano no Conservatorio de Santiago de Compostela e no Real Conservatorio Superior de Música de Madrid, ampliando a súa formación na Escola de Música de Barcelona e no Conservatorio de Rotterdam. En 2006 obtén un máster en piano do Conservatorio de Utrecht. Ten unha ampla traxectoria como solista e música de cámara, ofreceu concertos en distintos países de Europa e foi invitada a tocar en prestixiosas salas de concerto, como o Concertgebouw de Ámsterdam e o Vredenburg de Utrecht. O seu especial interese pola música contemporánea levouna a investigar e difundir o repertorio para piano máis recente. As súas últimas actividades inclúen concertos na Fundación Juan March de Madrid e no Festival Espazos Sonoros.
TALLER ATLÁNTICO CONTEMPORÁNEO
DIEGO GARCÍA RODRÍGUEZ  dirección

CARMEN GURRIARÁN  soprano

Bob Dylan & Siniestro Total re-visitados

Igrexa da Universidade

venres 26 outubro

22.30

Javier López de Guereña (1957)

Visita turística a The land of opportunity *

John Corigliano (1938)

Mr. Tambourine Man (2000)

Sete poemas de Bob Dylan para soprano e ensemble de cámara

Prelude: Mr. Tambourine Man

Clothes line

Blowin' in the wind

Masters of war

All along the watchtower

Chimes of freedom

Postlude: Forever young

* estrea absoluta

“Visita turística a The land of opportunity é unha raíz cadrada, unha suite resumo doutra suite, froito da miña colaboración con Siniestro Total a instancias do Taller Atlántico Contemporáneo. A miña condición de desprazado (náufrago da clásica, do jazz, do rock…) é o meu pasaporte nesta aventura. Esta extravagante achega do TAC que tería sido do agrado de Ligetti, de Kagel ou de Cage –que son coma os seus tíos–, non así de Darmstadt (a “Academia” non sabe nin que existimos), explícase porque todos os grandes músicos que coñezo frecuentan os bares, e pola radicalidade de Siniestro. Non só son imprevisibles na súa traxectoria como as moscas –coas que comparten o poder de enfastiar a quen se propoñan– senón que botaron raíces: trinta anos no etéreo universo da música popular teñen o seu fundamento en que hai moita filosofía, literatura e un vasto e profundo coñecemento musical como bagaxe. 
O éxito de The Land of Opportunity provoca que a criatura se faga maior e o TAC, que se queda sen bebé, pídeme que lles faga un retrato para a cómoda do salón. Visita turística…, lonxe de ser unha guía de escoita da súa irmá maior, toma a forma de caprichoso resumo, como un folleto turístico coas súas vistas panorámicas e postas de sol. Ao prescindir da esencia (apenas se escoitan catro notas das cancións de Siniestro Total) o resultado é unha árbore de Nadal sen árbore: todo son adornos, pero a “árbore” mantense en pé.”

Javier López de Guereña
Gañadora en 2008 do Grammy á mellor composición contemporánea e á mellor interpretación vocal clásica, Mr. Tambourine Man foi unha encarga da soprano Sylvia McNair. No ano 2000 John Corigliano compuxo este conmovedor ciclo de cancións para piano e soprano que el mesmo reescribiu en 2003 para soprano e orquestra amplificada. 
Sobre textos de cancións de Bob Dylan tratados como pura poesía, sen utilizar ningunha referencia á música do cantautor, xorden estas sete cancións de parámetros estéticos totalmente diferentes coas que Corigliano provoca unha melancolía inquietante e misteriosa, evocando unha sensibilidade do populismo americano non moi distante de Dylan na profundidade dos sentimentos e o impacto emocional. 
Un prólogo exuberante precede a cinco monólogos reflexivos, nos que o acompañamento de cada un se converte no motivo principal do seguinte. Escalas descendentes, figuras repetidas e acordes esixentes levan ao final Forever Young, unha sorte de canción popular, melodicamente memorable, cuxa sinxeleza e transparencia fana dolorosamente conmovedora.

TAC. Taller Atlántico Contemporáneo

Iniciou a súa andadura en marzo de 2010 na praza do Obradoiro de Santiago de Compostela coa obra de Mauricio Kagel Eine Brise, para 111 ciclistas facendo música. Quixo reivindicar dende un principio, por un lado, a proximidade que a música contemporánea pode ter para calquera tipo de público e, por outro, a posibilidade de facer concertos introducindo novos elementos. 
En xuño do mesmo ano colocou un piano de cola no faro de Fisterra para interpretar integramente a obra de Satie Vexations (18 horas de piano ininterrompidas. Nesta ocasión contouse coa colaboración de 27 pianistas). Paralelamente abordou no CGAC un ciclo de seis concertos dedicados á música de compositores galegos. 
En 2011 continúa no CGAC cun ciclo de tres concertos que tratará de achegar ao público unha pequena mostra do repertorio que se fixo fóra das nosas fronteiras dende mediados do século XX, actuaron no Festival Via Stellae co grupo Siniestro Total nun concerto conxunto onde tocaron música da formación viguesa arranxada por Javier López de Guereña e organizaron na Cidade da Cultura o ciclo Os seráns do TAC que inclúen música contemporánea, humor e gastronomía. O TAC é un grupo estable, de formación aberta e ten como director artístico a Diego García Rodríguez.

Diego García Rodríguez  director

Naceu en Escarabote (A Coruña) e é o director artístico e musical do Taller Atlántico Contemporáneo (TAC). Dos seus recentes compromisos destacan a dirección musical de Carmen de Bizet na Opera Baltycka (Gdansk, Polonia), a Orquestra Nova da Sinfónica de Galicia, a estrea mundial no festival Tête à Tête nos Riverside Studios de Londres de It makes no difference... (ópera de cámara de Simone Spagnolo), La Traviata de Verdi no Théâtre de Caen e os seus debuts coa Real Filharmonía de Galicia e Sinfónica de Galicia. No 2011 foi director musical da produción do Centro Dramático Galego A ópera dos tres reás. Na tempada 2010-2011 foi director asistente no Teatro Real de Madrid de Paul Daniel no Król Roger de Szymanowsky e de Josep Pons en The turn of the screw de Britten. 
Traballou con Diego Masson nas edicións 2009 e 2010 da Dartington International Summer School 2009 e 2010, dirixindo no Dartington Great Hall Madama Butterfly de Puccini e Le nozze di Figaro de Mozart. A London Sinfonietta seleccionouno para participar no seu primeiro programa de novos directores na London Sinfonietta Academy 2010. Pianista de formación, forma o proxecto Galicia XXI xunto co frautista Luís Soto.

 

Carmen Gurriarán  soprano                       

Nacida en Ourense, estudou a carreira de piano e canto nos conservatorios de Ourense, Santiago de Compostela e Madrid, e realizou estudos de posgrao en Suíza, bolsada pola Xunta de Galicia e a Fundación Martha Moser. 
Prolífica intérprete de música contemporánea, estreou obras de M. Rodeiro, D. del Puerto, J. Arias Bal, P. Vallejo, J. Rueda, J. M. López López, J. Torres, Falcón Sanabria, G. Acilu, A. Webern, L. Dallapiccolla, M. Feldman, Gubaidulina, Schnittke, G. Scelsi, entre outros, dentro do ciclo Música de Hoy en el Centre de Cultura Contemporània de Barcelona, no CGAC, no MARCO de Vigo, na Fundación Juan March, no Museo Nacional Centro de Arte Reina Sofía, no Auditorio Nacional de Música de Madrid, no Festival de Música Contemporánea de Alicante, nos festivais Are More e Via Stellae, etc. 
Fundou o cuarteto vocal 4Frequency. Cantou coa Orquestra de Cámara Andrés Segovia, Real Filharmonia de Galicia, Modus Novus, Orquestra de RTVE, Orquestra da Comunidade de Madrid e traballou con directores como P. André Valade, J. Ramón Encinar, P. Halffter, A. Ros Marbá, A. Leaper, E. García Asensio, A.Tamayo, L. Pfaff, etc.

TRÍO ARBÓS

Divertissement, cen anos de tríos

Paraninfo da Universidade

Facultade de Xeografía e Historia

sábado 27 outubro

20.00

Jesús Torres (1965)

Trío (2001)

Nikolai Kapustin (1937)

Divertissement op. 126 (2005)

Maurice Ravel (1875-1937)

Trío (1914)

TRÍO ARBÓS

Miguel Borrego  violín

José Miguel Gómez  violoncello

Juan Carlos Garvayo  piano
O Trío (2001) do aragonés Jesús Torres é unha encarga do Colexio de España en París e o INAEM (Ministerio de Cultura) dedicado ao Trío Arbós. A obra presenta adornos en forma de figuracións circulares e rápidas escalas, características do autor, unha rigorosa formulación estrutural e carece de calquera artificiosidade para centrarse no profundo son da corda e do piano. Esta partitura presenta un rico tema inicial, unha primeira parte de carácter máis celular oposta á central, excesivamente regular, que se aproveita para enriquecer a textura en diversos planos antes de que a axitada cadencia do piano de paso á sección final.
O brillante e jazzístico Divertissement Op. 126 do compositor e pianista ucraíno Nikolai Kapustin, presenta un estilo compositivo que mestura a arte musical clásica e posclásica  europea  con idiomas  máis modernos como o jazz e o rock, ao que suma un importante grao de improvisación. Todo iso confírelle momentos de clara inspiración rusa e outros dunha vitalidade rítmica. Influenciado,  segundo el mesmo, polo pianista de jazz canadense Óscar Peterson, compón de modo brillante e natural para o piano, instrumento ao que outorga un papel fundamental cando se combina con outros. En palabras do propio compositor “é unha suite para trío en catro movementos, sen un programa definido con varias improvisacións escritas”.
Maurice Ravel escribiu o seu Trío para violín, violoncelo e piano en Saint Jeant de Luz en 1914 que, dedicado ao seu influinte profesor André Gédalge, e se estreou en París en xaneiro de 1915. Esta obra de madurez está composta en catro movementos independentes tomando como modelo o Trío op. 18 de Saint-Säens e mostra, case na súa totalidade pero sobre todo no primeiro movemento, o ambiente e as melodías do folclore vasco e con iso, como vían  a música española os franceses. O segundo, Pantoum, fai referencia a un tipo de declamación cantada e con múltiples superposiciones rítmicas entre os tres instrumentos obtén resultados sonoros moi orixinais. O Passacaille é nobre, grave e case solemne, nunha sorte de evocación do estilo maxestuoso de Rameau, e o final, de natureza orquestral, permite que o piano entoe un canto triunfal escoltado polas cordas nun trino que outorga a este desenlace unha forte cor pintoresca.

Trío Arbós

Fundouse en Madrid en 1996 tomando o nome do célebre director, violinista e compositor español Enrique Fernández Arbós (1863-1939). Na actualidade é un dos grupos de cámara máis prestixiosos do panorama musical español e o seu repertorio abrangue dende as obras mestras do clasicismo e o romanticismo (integrais de Mozart, Beethoven, Schubert, Mendelssohn, Schumann, etc.) ata a música do noso tempo. Dende a súa formación en 1996, un dos principais obxectivos do Trío Arbós foi a contribución ao enriquecemento da literatura para trío con piano a través do encargo de novas obras. 
Actúa con regularidade nas principais salas e festivais internacionais ao longo de máis de trinta países. Ten realizado gravacións dedicadas a Joaquín Turina, Jesús Torres, César Camarero, Luis de Pablo, Mauricio Sotelo e Roberto Sierra para os selos Naxos, Kairos, Col Legno, Verso, Ensaio e Fundación Autor. Recentemente gravou o triple concerto Duración Invisible de César Camarero coa Orquesta Nacional de España dirixida por Meter Hirsch. O seu proxecto Triplo Zone para a ampliación e difusión da literatura para trío con piano foi patrocinado pola Ernst von Siemens Musikstiftung. 
BARN OWL

CGAC Centro Galego de Arte Contemporánea

sábado 27 outubro

22.30

Barn Owl

Dúo formado por Evan Caminiti e Jon Porras, con base en San Francisco (California), que explora os camiños dun xénero musical, o drone, en franca expansión nas periferias da música moderna. O drone é un estilo que xorde nos anos sesenta inspirado polo achegamento dos minimalistas americanos ás sonoridades do sueste asiático. Caracterízase polo uso de sons, notas ou clusters sostidos ou repetidos no tempo, por composicións longas e por pezas desprovistas de variacións harmónicas. 
Os camiños do ruído aínda non están trillados porque poucos foron os que se arriscaron cos seus encantos; o grupo Earth, de formas máis duras, deulle un toque hipnótico e os membros de Sunn O))) levaron a receita ao mais físico dos conceptos. 
Nos últimos anos, o dúo Barn Owl, sorpréndennos cos seus sons ritualistas entre diálogos de guitarras, nun abrazo constante ao sobrenatural sen esquecer a racionalidade e o empirismo. Nos dous últimos anos confirmáronse como unha referencia na música experimental, o dúo norteamericano explora os sons do letargo, entre guitarras e teclados e un proveitoso solo, sen descoidar a calidade, medida non só, aínda que esencialmente, polo impacto da súa música. 
Se 2011 foi o ano no que editaron os asombrosos Lost in the Glare, a súa máis recente gravación de longa duración, e o EP Shadowland, en 2012 o protagonismo está repartido entre digresións conxuntas e novos álbums en solitario, tanto de Evan Caminiti como de Jon Porras.

ORQUESTRA DO ESPAZO DE CÁMARA DA UNIVERSIDADE DE SANTIAGO DE COMPOSTELA

MARIO DIZ  director

Música contemporánea para nenos e maiores, unha aventura a coñecer

CGAC Centro Galego de Arte Contemporánea

domingo 28 outubro

13.00

Bèla Bartók (1881-1945)

Para os nenos Sz.42 (1908-09)  (selección)

Blake Lewin

Cousas de bruxas

Para nenos [A Gyermekeknek] Sz. 42 é un ciclo de pezas curtas para piano que Bartok comezou a compor en 1908 e completou en 1909. A colección inicial comprendía 85 pezas publicadas en catro volumes baixo o título: 85 Pezas docentes sen oitavas en 4 volumes para piano. As obras editadas nos dous primeiros volumes están baseadas na música popular húngara e as dos outros dous están inspiradas no folclore eslovaco, mantendo en moitas as melodías orixinais. En 1945, o compositor revisa o conxunto e elimina seis pezas que utilizaban melodías transcritas erroneamente ou non eran temas orixinais populares e cambiaban substancialmente a armonización. A maioría das composicións están en modo maior, varias son modais, outras pentatónicas, e unhas poucas presentan unha orientación modal mixta, todo iso segundo o autor co fin de familiarizar aos nenos con escalas pouco comúns e preparándoos para a música contemporánea.

Espazo de Cámara da Universidade de Santiago de Compostela

Nace co obxectivo de impulsar nos mozos universitarios, e por extensión na cidadanía de Compostela, un proxecto educativo e cultural onde o eixe fundamental é a música. Co patrocinio da Vicerreitoría de Cultura, o grupo que conforma a Orquestra da Universidade de Santiago de Compostela, dirixida por Mario Diz, procura de maneira prioritaria a formación musical dos seus membros que, semana tras semana, adquiren un maior compromiso co estudo e a difusión dos valores da música. Para este fin, recibe e agradece todo tipo de colaboracións que se van plasmando de xeito diverso en cada proxecto. 
Dende o 2010, a Orquestra da Universidade afondou en proxectos tan ilusionantes como, entre outros, o aniversario de Debussy interpretando o seu Concerto de arpa e orquestra xunto á solista Reyes Gómez, o Concerto para violoncello en re de Haydn (con Carlos G. Amigo), un monográfico sobre Astor Piazzolla no que, na pasada tempada, se incorporaron ao proxecto diversos profesores da Real Filharmonía de Galicia e outros profesores relevantes do ámbito musical galego.

GRUPOS DE CÁMARA DA ORQUESTRA SINFÓNICA DE GALICIA

Igrexa da Universidade

domingo 28 outubro
Trío Landelle ás 19.00 

Cuarteto ‘Four Corners’ ás 21.00
CLAUDIA WALKER  frauta

CELINE LANDELLE  arpa

FRANCISCO REGOZO  viola

Toru Takemitsu (1930-1996)

And then I knew twas wind       frauta, viola e arpa




Fernando Buide (1980)

Tres visións          frauta e arpa


Nocturnal-Calmo


Piu mosso


Moderato

Toru Takemitsu (1930-1996)

Toward the sea III     frauta e arpa






The night


Moby Dick


Cape Cod

Ton That Tiet (1933)

Chu Ky III              arpa









Claude Debussy (1862-1918)

Syrinx            frauta







Sonata para frauta, viola e arpa







Pastoral


Interludio


Final

Con dezaseis anos, e a pesar da súa falta de formación, Toru Takemitsu decidiu que sería compositor. Tomando desde o principio a Debussy como modelo e influído, co tempo, polas harmonías enriquecidas de Messiaen ou o jazz, máis tarde interesouse en presentar superficies tranquilas e meditativas con harmonías complexas, melodías modais e a sutileza excepcional na coloración de ton. Así é And then I knew ‘Twas wind, na que utiliza os mesmos instrumentos da Sonata núm. 2 para frauta, viola e arpa de Debussy. 
A principal idea musical da partitura, presentada pola viola, é unha figura de sete notas que provén da obra de Debussy, tamén interpretada neste concerto, e que representa o que é para o autor unha idea melódica bastante longa. No transcurso da obra, o compositor inclúe técnicas de xogo moi precisas, para a arpa sobre todo, para conseguir efectos tonais específicos e moi sutís. O título da obra é un verso dun poema de Emily Dickinson que pon de manifesto a fascinación de Takemitsu polo movemento invisible do vento e a auga.
Toward the Sea III (1989) é unha versión para frauta e arpa da orixinal Toward the Sea para frauta e guitarra, ambas moi similares salvo que a parte da arpa está moi estendida comparada coa de guitarra. A obra desenvólvese en tres movementos asociados aos misterios e lendas da auga. O primeiro The Night ábrese con transicións misteriosas na frauta, pois Takemitsu inclúe formas especiais de tocala: dixitacións alternativas, variedades de vibrato, trilos e combinacións de todas elas, obtendo como resultado unha rica harmonía con variacións de acordes impresionistas. Moby Dick, o segundo movemento, é unha combinación de arpexios flotantes sobre acordes complexos e trémolos revoloteando e inclúe unha espectacular cadencia que aos poucos se desvanece ao final. No final, Cape Cod, simples figuras convértense en ricas harmonías impresionistas e movementos arpexiados que recrean as ondas do mar, insistindo de novo no suxestivo movemento invisible da auga que tanto interesaba a Takemitsu.

Fernando Buide del Real (Santiago de Compostela, 1980) é, malia a súa xuventude, un compositor coñecido polo público, que tivo a posibilidade de achegarse ao seu persoal universo sonoro nos últimos anos anos; así, á estrea de Tropos, en 2007, -a primeira obra do compositor interpretada pola Real Filharmonía-, seguíronlle tres obras especialmente relevantes no seu catálogo: Such Places as Memory, a cargo da OSG; Trazo. Diferencias, interpretada polo Grupo Instrumental “Siglo XXI” no marco do Festival Mozart de 2008; e Aparición, encargo do Festival Via Stellae, estreada polo Ensemble s21. Buide cultiva tanto a música camerística como a coral e amosa un claro interese pola escrita orquestral, e en todos os casos presenta unha estética de carácter persoal, respectuosa coa gran tradición e aberta á vangarda.
Chu Ky é unha serie de sete pezas instrumentais compostas entre 1976 e 1986 para moi diferentes grupos instrumentais como trío de cordas, quinteto de metais ou catro percusionistas por Ton That Tie (1933). Este compositor vietnamita nacionalizado francés, inspirado basicamente en fontes musicais orientais, posúe unha linguaxe especial no que se fusionan as tradicións orientais e occidentais que leva a un son sorprendentemente sutil.
Syrinx foi composta en 1913 para frauta por Claude Debussy como música incidental para un drama teatral que nunca chegou a completarse, o Psyche de Mourey. Aínda que a partitura pode parecer relativamente simple, a súa modesta aparencia oculta a súa sustancia: un esquema sinuoso, unha linguaxe moi emotiva e o uso de escalas de tons enteiros dan á música unha estraña ambigüidade. A composición chegou a ser obra de culto para frauta e gran parte da potencia da obra deriva das súas delicadas melodías e efectos tímbricos moi sedutores. 
A Sonata para frauta, viola e arpa (1915) é a segunda dunha serie de seis sonatas de cámara das que Debussy completou tres. Cunha estrutura clásica en tres movementos, a Pastoral é onde a ambigüidade tonal, o xogo tímbrico e a fragmentación melódica evocan claramente o século XVIII francés. O Interludio central achégase á danza aínda que con forma de rondó, e no Final introduce liñas de éxotica raizame oriental nunha atmosfera de fantasía.

Trío Landelle

O Trío Landelle actuou no Real Academia Galega de Belas Artes e para a Sociedade Filharmónica da Coruña no Teatro Rosalia. Estreou o trio do compositor galego Manuel Balboa e o duo de frauta e arpa de Fernando Buide. A frautista Claudia Walker e Celine Landelle, arpa, fundadoras da Orquestra Sinfónica de Galicia dende 1992, formaron un duo en 1996. 
Dende entón, actuaron en concertos da Fundacion Barrié, na Universidade da Coruña. Como solistas do Concerto de Arpa e Frauta de Mozart ca Sinfónica de Galicia, no concerto de Nadal de Caixa Galicia (2006). No interese de ampliar o seu repertorio, formaron o trio Landelle con Francisco Regozo, viola. Francisco naceu en Sydney. Despois de tocar coa Sydney Symphony Orchestra veu a OSG no ano 1999 onde exerce de viola principal.
VINKA HAUSER  violín

CAROLINE BOURNAUD  violín

JEFFREY JOHNSON  viola

SCOTT HARDY  violoncello

Maurice Ravel (1875-1937)

Cuarteto de corda en fa maior (1903)





Allegro moderato. Très doux


Assez vif. Très rythmé


Très lent


Vif et agité

Juanjo Colomer (1966)

The exile of time “Chilhood melodies from an extinct Valencia” *


Muixaranga


Mariola


Sabater

Dmitri Shostakovich (1906-1975)

Cuarteto de corda en fa sostido menor (1960)



Allegretto


Lento


Allegro-Allegretto-Adagio

* estrea absoluta

O Cuarteto de cordas en Fa maior foi composto entre 1902 e 1903 por Maurice Ravel (1875-1937), dedicado ao seu amigo e profesor Gabriel Fauré e estreado polo Cuarteto Heyman en 1904 en París. Tomando como referencia o cuarteto de Debussy segue unha clásica estrutura en catro movementos na que se nota o seu definido estilo. Comeza cun grave Allegro moderato en contraposición co segundo motivo, un pizzicato. De deseño ternario e facendo as veces de scherzo, o segundo movemento, precede ao terceiro, Très lent, no que reina unha patética dozura. Unha singular tensión e intensidade expresiva caracterizan o último movemento, cheo de vida e enerxía, que pecha unha exposición total de carácter cíclico.
Juanjo Colomer (Alzira, 1966) cursou os seus estudos na súa cidade natal e no Conservatorio Superior de Valencia con Leopoldo Vidal (trompeta) e Amando Blanquer (composición), completándoos en Boston e Los Ángeles. Recibiu encargos do Centro para a Difusión da Música Contemporánea, o Concurso Internacional Philip Jones (Guebwiller, Francia), o Instituto Valenciano da Música, a Fundación Autor, o Auditori de Barcelona e Spanish Brass. Segundo Díaz Gómez “recibiu as influencias de compositores rusos da primeira metade do século XX como Stravinski, Shostakovich e Prokofiev, ademais da de Falla. A súa obra clásica está marcada por un eclecticismo en constante evolución, que sempre busca aproveitar as posibilidades interpretativas dos diferentes elementos aos que recorre”.

Dmitri Shostakovich (1906-1975) escribiu o seu primeiro cuarteto de corda aos 32 anos e o décimo quinto aos 68, un ano antes de falecer. O Cuarteto de cordas núm. 7 Op.108 confórmano tres movementos moi curtos. O Allegretto comeza cun tema de carácter cínico e despreocupado que ao avanzar escuréce o estado de ánimo, preparando o escenario para o seguinte Lento, cun tema principal misterioso e lírico, onde a música é melancólica e triste. O Allegro final arrinca cun ansioso torrente de enerxía produto dunha rara metamorfose da brutal fuga inicial.
Cuarteto ‘Four Corners’
O cuarteto de corda ‘Four Corners’ reúne músicos de catro esquinas do mundo: Serbia, Francia, Estados Unidos dos dous extremos, costa Leste (Baltimore) e costa Oeste (Seattle). Dende hai case dúas décadas son membros da Orquestra Sinfónica de Galicia. Durante este período realizaron moitos proxectos de música de cámara, ampliando o seu repertorio dende a música barroca, ata estreas mundiais de compositores da nosa época. 
A verdadeira paixón pola formación tan importante e con tanta tradición do cuarteto de corda é o que reúne eses catro músicos, con fin de explorar e respectar as ideas propias de cada compositor. As súas interpretacións son fieis a cada creación, buscando sempre a calidade sonora do ensemble. O enfoque musical pluricultural que comparten enriquécese cos intercambios dos seus coñecementos e experiencias persoais.
TAC (TALLER ATLÁNTICO CONTEMPORÁNEO)

DIEGO GARCÍA RODRÍGUEZ  dirección

NICASIO GRADAÍLLE  presentación

EIRADO DA LEÑA (Pontevedra)  restauración

Os seráns do TAC. Musicircus, centenario John Cage

Cidade da Cultura

luns 29 outubro

20.00

John Cage (1912-1992): Microcircus

John Cage
No 2012 cúmprense cen anos do nacemento, o 5 de setembro de 1912, do compositor norteamericano John Cage, unha das figuras máis importantes e influentes na cultura do século XX e, posiblemente tamén, unha das figuras menos comprendidas. O Musicircus é un evento multidisciplinar de actuacións independentes de xeito simultáneo, presentado normalmente en espazos non habituais de concertos. Cage quixo plasmar en música as súas ideas sobre a anarquía. 
O Musicircus é unha obra antiautoritaria, ata tal medida que non escribiu partitura. Non está nada prescrito sobre que participantes poden tomar parte, nin sobre a duración, nin coordinación ni a dirección. Non hai un centro (evento) dominante. No Musicircus non hai xerarquías. É unha invitación sen directrices: músicos de calquera ámbito son convidados a ocupar un certo espazo durante un certo tempo. O público terá a oportunidade de situar a súa atención ben nun evento individual ou ben na globalidade (ou en calquera punto intermedio). O primeiro Musicircus foi organizado polo propio Cage en 1967 na Universidade de Illinois, nun espazo dedicado á exposición de gando. Dende entón foi utilizada en moitas ocasións para celebrar concertos restrospectivos da súa música. O TAC abriu unha convocatoria a través de internet para invitar a todos os músicos interesados a participar e facer unha festa musical na Cidade da Cultura.

 

Diego García Rodríguez  director

Naceu en Escarabote (A Coruña) e é o director artístico e musical do Taller Atlántico Contemporáneo (TAC). Dos seus recentes compromisos destacan a dirección musical de Carmen de Bizet na Opera Baltycka (Gdansk, Polonia), a Orquestra Nova da Sinfónica de Galicia, a estrea mundial no festival Tête à Tête nos Riverside Studios de Londres de It makes no difference... (ópera de cámara de Simone Spagnolo), La Traviata de Verdi no Théâtre de Caen e os seus debuts coa Real Filharmonía de Galicia e Sinfónica de Galicia. No 2011 foi director musical da produción do Centro Dramático Galego A ópera dos tres reás. Na tempada 2010-2011 foi director asistente no Teatro Real de Madrid de Paul Daniel no Król Roger de Szymanowsky e de Josep Pons en The turn of the screw de Britten. Traballou con Diego Masson nas edicións 2009 e 2010 da Dartington International Summer School 2009 e 2010, dirixindo no Dartington Great Hall Madama Butterfly de Puccini e Le nozze di Figaro de Mozart. A London Sinfonietta seleccionouno para participar no seu primeiro programa de novos directores na London Sinfonietta Academy 2010. Pianista de formación, forma o proxecto Galicia XXI xunto co frautista Luís Soto.

ENSEMBLE s21

Europa Leste- Europa Oeste. Wladimir Rosinskij

Auditorio de Galicia (sala Mozart)

martes 30 outubro

20.00

I

Wladimir Rosinskij (1962) 

Musica da camera per 5 interpreti (2004)


Schizzo

Intermezzo lamentoso

     
Marciale absurdo

percusión, frauta, clarinete en la, clarinete en mi sostido, violoncello, violín

Evanescencia 1 para clarinete e piano (2012)

Momento absurdo para violoncello e violín (2001)

Volodymyr Runchak (1960)                 

Kyrie eleison para violín e acordeón *

II


Volodymyr Runchak (1960)

Time ”X” ou Farewell, non symphony for 5 performers *

frauta, clarinete en si, clarinete baixo, violín, violoncello

Wladimir Rosinskij (1962) 

Canción de berce para clarinete, violín e violoncello * (2006)

Pierre Boulez (1925)

Derive pour six instruments (versión 1986)

frauta, clarinete en la, violín, violoncello, vibráfono e piano

* estrea en España

Ensemble S21

Jorge Montes  violín

Carlos García Amigo  violoncello

Vicente López Puig  clarinete

Julio Mourenza  piano

Alejandro Sanz Redonto  percusión

Fernando Cracia  frauta

Wladimir Rosinskij  dirección

Dentro da súa líña xeral de traballo, o Ensemble s21 achega, en colaboración co compositor Wladimir Rosinskij, un programa centrado no contraste entre compositores de Europa do Leste e do Oeste. Wolodymyr Runchak (Ucrania, 1960) é un dos grandes representantes da composición actual en Europa do Leste. Compositor, director e acordeonista, a súa obra goza de gran prestixio e é interpretada en numerosos festivais internacionais de música contemporánea. 
Pierre Boulez é un referente indiscutible da música occidental nos últimos sesenta anos e Dérive I unha das súas pedras angulares na música de cámara. Residente na Coruña dende 1995, como membro da Sinfónica de Galicia, o ruso-austríaco Wladimir Rosinskij serve como eixo vertebrador neste programa de ambos mundos, o do Leste e o do Oeste, convertendo a súa música no mellor exemplo de creación heteroxénea, permeable tamén á influencia do contorno español e galego dun músico formado en Rusia e Viena. 
A difusión deste programa verase incrementada pola colaboración prevista co Conservatorio Superior de Música da Coruña, que, a través do Programa Erasmus, xestionará a invitación aos compositores Volodymyr Runchak e Wladimir Rosinskij para impartir unhas clases maxistrais sobre as súas obras e organizará un concerto e unha mesa redonda cos compositores e os músicos do Ensemble s21, como actividade didáctica para o alumnado e o público en xeral.

Ensemble s21

Naceu en novembro de 2007 e presentouse o 1 de abril de 2008 no Centro Galego de Arte Contemporánea de Santiago de Compostela co obxectivo fundamental de interpretar e difundir música contemporánea e de vangarda. O seu repertorio abrangue tamén obras doutras épocas, sempre e cando conformen e articulen programacións coherentes e ilustrativas. Este obxectivo implica a encarga de obras a compositores actuais, coa posibilidade da súa presenza en ensaios e dirixindo as obras. 
De conformación variable e flexible, dende o solista ata o quinteto, o Ensemble s21 prevé a posibilidade de explorar repertorios que precisen a incorporación de músicos, de achegarse a outras disciplinas artísticas e de interrelacionarse con outras formas de creación. Organízase de xeito autónomo pero tamén en estreita colaboración con festivais e centros culturais de Galicia: Festival Via Stellae, Festival Are More, MARCO de Vigo, CGAC, Museo de Belas Artes da Coruña, Sociedades Filarmónicas da Coruña, Ferrol etc. 
A función do Ensemble s21 non se limita só á divulgación do patrimonio musical galego de calidade, senón que considera imprescindible presentar os principais focos internacionais de creación musical e artística de vangarda, mostrando as influencias que eses polos de atracción exercen mutuamente e o diálogo intercultural que toda nova creación estimula.

TON RISCO  vibráfono / percusión

JACOBO DE MIGUEL  piano

Dúo

martes 30 outubro

CGAC Centro Galego de Arte Contemporánea

22.30

Promenade  (Jacobo de Miguel)

Trío núm. 1  (Jacobo de Miguel)

Tan Datzán  (Ton Risco)

Correa de ventilador  (Jacobo de Miguel)

Fuco's blues  (Ton Risco)

Fa-Ti-Me-Tu  (Ton Risco)

Fanfarra da benvida  (Jacobo de Miguel)

Gris carioca  (Ton Risco)

Lullaby of birdland  (George Shearing, 1919-2011)

Baseado nunha perspectiva camerística da música de jazz, Dúo é o primeiro proxecto (tamén discográfico) conxunto de Jacobo de Miguel e Ton Risco. É a culminación de anos de desenvolvemento musical e a mestura de dúas personalidades de experiencias diferentes pero con puntos converxentes en aspectos cruciais: o entendemento musical, o gusto pola delicadeza e o compromiso ca música improvisada. Neste sentido, a concepción das súas composicións participa destes piares tanto no labor compositivo como nas seccións improvisatorias. 
Por outra banda, en Dúo converxen diferentes tradicións musicais: a clásica, a americana e a europea. Non é casualidade daquela, que ambos os dous teñan formación clásica e cultiven xunto á tradición jazzística americana o gusto pola chamada “música seria”. Finalmente, como músicos do noroeste da península participan dunha corrente de interpretación europea, crucial no desenvolvemento do jazz ao longo do século XX. Máis alá destas consideracións, Dúo é, sobre todo, a suma de dúas individualidades musicais que están a atopar un espazo común no que seguir construíndo a súa obra.

Ton Risco  vibráfono e percusión

Jacobo de Miguel  piano

O dúo fórmase en 2006 e dende entón comezan a traballar nun proxecto baseando nun repertorio de composicións propias alternadas con persoais versións dalgúns estándares do jazz. Nos seus concertos conseguen crear unha atmosfera íntima que xorde da compenetración que levan conseguido ao longo do seu camiño xuntos; pódese dicir que é a exploración da música de cámara jazzística nunha formación, tan sinxela como particular, que sorprende pola ampla gama de sonoridades que conseguen tanto no directo como no seu primeiro traballo discográfico Dúo. Xuntos ofrecen un espectáculo único que ven acadando grandes éxitos en clubs e festivais.

REAL FILHARMONÍA DE GALICIA

ERNEST MARTÍNEZ IZQUIERDO  director

KARI KRIIKKU  clarinete

D’om le vrai sens, estrea en España do concerto para clarinete de Kaija Saariaho

mércores 31 outubro

20.30

Charles Ives (1874-1954)

The unanswered question (1930)

Martin Matalon (1958)

Preludio, serenata e epílogo (2010) *

Kaija Saariaho (1952)

D’Om la vrai sens (2010) *

L'ouie

La vue

L'odorat

Le toucher

Le gout

A mon seul desir

*estrea en España

Charles Ives foi un compositor norteamericano que permaneceu practicamente ignorado durante a súa vida, pero que chegou a ser un dos máis importantes de Estados Unidos. Orixinalmente The unasnswered question formaba xunto con outra peza titulada Central Park in the dark a obra de 1906 e inédita ata 1940 Two contemplations. As dúas obras considéranse hoxe distintas e independentes. O título completo inicial foi A contemplation of a serious matter ou The unanswered perennial question e considerábase unha especie de collage en tres niveis distintos, coordinados ásperamente, que involucran a instrumentación para un cuarteto de cordas, un cuarteto de madeiras e unha trompeta soa. Cada nivel ten o seu propio tempo e tonalidade.

Nacido en Buenos Aires, en 1958, Martín Matalon trasladouse primeiro aos Estados Unidos, onde un certo conservadurismo da actividade musical desilusionouno e elixiu instalarse en Francia, onde a vitalidade dunha efervescencia creadora dominada polos nomes de Messiaen, Boulez, Murail ou Grisey fascinábao. Unha vez asimiladas as ferramentas forxadas nese crisol -e especialmente a electrónica traballada no IRCAM- o novo compositor púñaas ao servizo dunha imaxinación cuxo árbore xenealóxico hai que buscalo moi lonxe do circuíto musical.
“A idea dun concerto de clarinete para Kari Kriikku, a quen está dedicado este D’om le vrai sens pola súa experiencia e axuda, róldabame desde hai algúns anos. Mentres compuña a miña ópera Adriana Mater en 2006, a parte de clarinete comezou a ser cada vez máis solística e atopeime cunha linguaxe diferente do instrumento. Empecei a pensar nun concerto e a compoñelo no outono de 2009, inspirado en seis tapices medievais de rica simboloxía que vin no Museo Medieval de París, A dama e o unicornio: os cinco sentidos e un sexto sentido –emoción? amor?–, de aí os nomes dos tapices e dos movementos do concerto. As letras en francés medieval do sexto tapiz D'om le vrai sens aluden tamén aos sentidos e ao verdadeiro sentido da humanidade. 
No primeiro movemento, a calma da orquestra é interrompida polo clarinete. A vista ábrese a unha paisaxe no que a orquestra vai tras o instrumento solista para desenvolver os motivos musicais. O olfacto é a cor, asocio harmonía e cheiro, e o clarinete estende a súa cor sobre a orquestra, revolotea e pasa dun instrumento a outro. O tacto é o movemento máis vivo e virtuoso, clarinete e orquestra dialogan. O quinto movemento, o sabor, está dominado por trémolos e trinos. O final da obra chegou, tamén para min con sorpresa pois o clarinete, que é un unicornio, reproduce só a parte da posición do solista.”

Kaija Saariaho

Real Filharmonía de Galicia

A Real Filharmonía de Galicia inicia a súa actividade en 1996 no Auditorio de Galicia, en Santiago de Compostela, onde presenta a súa tempada estable de concertos. O seu primero Director Titular foi Helmuth Rilling (1996-2000). Antoni Ros Marbà é o seu Director Titular dende o ano 2000 e no 2013 cederá a batuta ao británico Paul Daniel. O compostelano Maximino Zumalave, vinculado á orquestra dende o seu nacemento, é Director Asociado. Ademáis da tempada de concertos en Santiago mantén unha activa presencia no resto de cidades galegas e realizou varias xiras internacionales por Austria, Alemania, Francia, Brasil, Argentina e, especialmente, Portugal. 
Paralelamente, potencia a súa actividade en Santiago cun ciclo de cámara e cos concertos didácticos que dende 1996 organiza co Auditorio de Galicia e polos que pasan máis de 7.000 escolares galegos cada ano. No 2009 presentou dous traballos discográficos inéditos dedicados a Manuel de Falla e Frederic Mompou e, en maio de 2012, acaba se publicarse un novo disco, dedicado a Ravel. Estreitamente vinculada á RFG está a Escola de Altos Estudos Musicáis que imparte o Curso Avanzado de Especialización Orquestral, cos músicos da RFG como profesores. A RFG forma parte da Asociación Española de Orquestas Sinfónicas.

Kari Kriikku  clarinete

Clarinetista finlandés que estudou na prestixiosa Academia Sibelius de Finlandia, é un activo solista de música de cámara. Protagonizou varios debuts coa Radio Sinfónica Finlandesa e Sakari Oramo, a BBC e David Robertson, a Orquestra Nacional de Porto e John Storgards, a Filharmónica da Radio de Francia e Esa-Pekka Salonen, a Sinfónica da Radio de Viena e Cornelius Meister, Leipzig Gewandhaus Orchestra e Vladimir Jurowski e a Bergen Philharmonic Orquestra con Juanjo Mena. 
Ademais do repertorio clásico para clarinete, executa moita música contemporánea e así en 2013 participará en numerosos festivais de música contemporánea. Moitos compositores finlandeses escriben para el, destacando o concerto de Kimmo Hakola, intepretado baixo a batuta de Semoy Bychkov na Scala de Milán. Debutou en 2007 co concerto de Lindberg, no Proms Festival de Londres coa Sinfónica da BBC e Bychkov. A súa gravación do Concerto para clarinete de Lindberg foi nominada en 2006 para o Premio Gramophone e en 2009 recibiu o premio Nordic Council Music Prize.

Ernest Martínez Izquierdo  director

Nacido en Barcelona (1962) é dende 1997 director artístico e musical da Sinfónica de Navarra. Tras a súa formación musical en Barcelona e Paris, en 1985 iniciou a súa carreira como director de orquestra coa creación do grupo Barcelona 216, especializado na interpretación do repertorio de cámara contemporáneo. Entre 2002 e 2006 foi director titular e artístico da Sinfónica de Barcelona e Nacional de Catalunya. 
Dirixiu as principais formacións españolas e traballou con orquestras como a Kyoto Symphony Orchestra, Finish Radio Symphony Orchestra, Helsinki Philharmonic, Philharmonique de Radio France, Nacional de Lyon, Warsaw Philharmonic, Zagreb Philharmonic, Orchestra Comunale de Bologna, Beethoven Academie (Amberes), Niederosterreische Tonkúnstler (Viena), e ensembles como Ensemble Contemporain de Montréal, Ensemble Modern de Frankfurt, Wien Klangforum, Avanti Chamber Orchestra (Helsinki), etc. 
Realizou gravacións para Telarc, Harmonia Mundi, Collegno, Ircam, Stradivarius e Naxos e entre os galardóns recibidos salientan o premio Ojo Crítico de Radio Nacional de España (1995), o premio Roland de Periodismo de Música Clásica de Cataluña (2000), o premio Ciutat de Barcelona (2001) e o Latin Grammy (2006). Dende o ano 2006 é membro da Reial Acadèmia Catalana de Belles Arts de Sant Jordi.
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