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PROGRAMA

Antonín Dvoràk (1841-1904)

Danza eslava núm. 2, op. 72 

Fazil Say (1970)

Ana Tanriça (Nai Deusa)* 

Never Give Up (Nunca te rendas)* 
Cadenza
Adagio
Moderato

Camille Thomas, violoncello

Antonín Dvoràk (1841-1904)

Danza eslava núm. 3, op. 72 

Danza eslava núm. 7, op. 72  

*Estrea en España

Duración aproximada do concerto: 1 hora (sen pausa).
Pregámoslle ao público que non faga fotografías e que desconecte os teléfonos móbiles, reloxos, etc.
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REAL FILHARMONÍA DE GALICIA

Director artístico titular
Paul Daniel

* principal | ** coprincipal | *** EAEM (Curso Avanzado de Especialización Orquestral) | (R) reforzo

Principal directora invitada
Joana Carneiro

Director asociado
Maximino Zumalave

A Real Filharmonía de Galicia créase no ano 1996 en Santiago de Compostela, e ten a súa sede 
permanente no Auditorio de Galicia, na cidade de Santiago de Compostela. Está formada por 
cincuenta músicos de 17 nacionalidades diferentes. Paul Daniel é, dende 2013, o seu director 
titular e artístico; Maximino Zumalave o seu director asociado e Joana Carneiro a principal 
directora invitada. Coa orquestra colaboran os máis destacados directores, cantantes e 
instrumentistas de todo o mundo.
A RFG está comprometida en achegar a música clásica a todo o territorio galego, aos públicos 
máis novos e destaca, ademais, o seu compromiso co patrimonio musical galego. Xestionada 
polo Consorcio de Santiago, a RFG é financiada pola Administración Xeral do Estado, a Xunta 
de Galicia e o Concello de Santiago.

VIOLÍNS I
James Dahlgren 
(concertino)
Adriana Winkler 
(axuda de concertino)
Anca Smeu **
Yulia Petrushevskaya
Victoria Jurov
Daniel Kordubaylo
Anna Alexandrova
Michal Ryczel
Claudio Guridi
Ilya Fisher

VIOLÍNS II
Grigori Nedobora *
Nikolay Velikov **
Kiyoko Ohashi
Irina Gruia
Enrique Roca
Helena Sengelow 
Gyula Vadaszi
Elina Viksne
Samira Ajkic

VIOLAS
Tilmann Kircher *
Natalia Madison **
Anne Schlossmacher
Ionela Ciobotaru 
Timur Sadykov
Oxana Bakulina 

VIOLONCELLOS
Plamen Velev *
Barbara Switalska **
Carlos García
Millán Abeledo 
Thomas Piel 

CONTRABAIXOS
Carlos Méndez *
Alfonso Morán **
Raquel Miguélez (R)

FRAUTAS
Laurent Blaiteau *
Luís Soto **
Henrique Medeiros ***

ÓBOES
Christina Dominik *
Esther Viúdez **
Luca Tognon ***

CLARINETES
Beatriz López *
Vicente López **
Bernardino Assunçao ***

FAGOTES
Juan Carlos Otero *
Manuel Veiga **
Daniel Solís ***

TROMPAS
Jordi Ortega *
Alfredo Varela *
Xavier Ramón **
Miguel Linares ***

TROMPETAS
Javier Simó *
Ramón Llátser **

TROMBÓNS
Iago Ríos (R)
David M. Rodríguez (R)
Marcos Dorado (R)

TIMBAL
José Vicente Faus *

PERCUSIÓN
Juan A. Vázquez ***
Diego Ventoso (R)
Marta Prado (R)

ARPA
Bleuenn Le Friec (R)

PIANO
Nicasio Gradaille (R)

25 Aniversario



4

PAUL DANIEL 
DIRECTOR

É o director titular e artístico 
da RFG dende 2013 e tamén se 
encarga da dirección musical da 
Orquestra Nacional de Burdeos. 
Entre 2009 e 2013 foi o principal 
director e conselleiro artístico 
da West Australian Symphony 
Orchestra de Perth e foi director 
musical da English National Opera 
e da Ópera de North, ademais 
de principal director da Opera 
Factory. Foi director invitado das 
máis destacadas orquestras e 
compañías de ópera por todo o 
mundo. Dirixiu no Royal Opera 
House Convent Garden, en La 
Monnaie en Bruxelas, na Ópera 
Estatal de Baviera en Múnic ou no 
Metropolitan Opera de Nova York.

Recentes e futuros compromisos 
operísticos inclúen Lucrecia 
Borgia e As vodas de Fígaro coa 
English National Opera, Gloriana 
no Covent Garden, Lulú en La 
Monnaie, un dobre cartel con 
L’Enfant et les Sortilleges e Der 
Zwerg coa Ópera Nacional de París; 
Os troianos coa Ópera de Berlín; 
ou A Village Romeo and Juliet 

coa Ópera de Frankfurt. Ademais 
dos seus concertos coa West 
Australian Symphony Orchestra 
e a Real Filharmonía de Galicia, 
dirixirá a Filharmónica da BBC, 
Orquestra Nacional de Burdeos, 
Royal Philharmonic, Sinfónica de 
Hamburgo, Orquestra da Radio 
de Múnic, Tapiola Sinfonietta, 
Australian National Academy of 
Music, National Youth Orchestra e 
participará no Festival de Bregenz 
(Austria).

Entre as súas numerosas 
gravacións destaca o éxito 
alcanzado polo CD coa Sinfonía 
núm. 3 de Elgar e o DVD da 
gravación de Lulú en La Monnaie 
coa soprano Barbara Hannigan. 
Coa Orquestra Nacional de 
Burdeos gravou obras de Wagner, 
Mahler e Chaikovski. En 1998 
recibiu un Premio Olivier pola 
súa dedicación á ópera e nos 
New Year’s Honours de 2000 foi 
condecorado coa Cruz do Imperio 
Británico.
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CAMILLE THOMAS 
VIOLONCELLO

A xove violoncellista franco-
belga, que asinou un contrato 
exclusivo con Deutsche 
Grammophon en 2017, entende 
o poder da arte para unir ás 
persoas, para unir a individuos 
de diversas culturas, países e 
orixes. “Creo firmemente que a 
música ten o poder de agrandar o 
corazón, de facerche sentir todo 
con máis intensidade. A música 
dá esperanza para a beleza e a 
grandeza da alma humana”, di.

Voice of Hope, o seu segundo álbum 
con Deutsche Grammophon, foi 
lanzado  internacionalmente en 
2020. A peza central é a gravación 
da estrea mundial do Concerto 
para violoncello e orquestra 
“Never Give Up” de Fazil Say, unha 
resposta aos ataques terroristas 
en París e Istambul, escrito 
expresamente para Thomas, 
que deu a súa estrea mundial en 
París en 2018. O álbum, gravado 
coa Filharmónica de Bruxelas e 
os directores Mathieu Herzog e 
Stéphane Denève, inclúe tamén 
Kol Nidrei de Bruch e unha serie 
de conmovedores arranxos de 

obras de compositores desde 
Purcell a John Williams, pasando 
por Gluck, Bellini e Wagner, entre 
outros. Tamén é o primeiro álbum 
clásico gravado en colaboración 
con Unicef, que reflicte o desexo 
da violoncellista de axudar aos 
demais a través da súa música.

O seu álbum debut con Deutsche 
Grammophon, publicado en 
2017, presentaba obras líricas 
para violoncello e orquestra do 
período romántico francés, como 
o Concerto para violoncello 
núm, 1, op. 33 de Saint-Saëns 
e a exquisita Les larmes de 
Jacqueline - Harmonies das bois, 
op. 76 de Offenbach. Gravado coa 
Orquestra Nacional de Lille e o 
director Alexandre Bloch, o álbum 
incluíu aparicións de convidados 
como Rolando Villazón e Nemanja 
Radulovic e recibiu unha ampla 
aclamación da crítica.

Camille Thomas naceu en 1988 
en París. Empezou a tocar o 
violoncello á idade de catro anos 
e progresou tan rapidamente 
que axiña tomou clases co 
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aclamado mestre Marcel Bardon. 
En 2006 trasladouse a Berlín 
para estudar con Stephan Forck 
e Frans Helmerson na Hanns 
Eisler Hochschule für Musik, 
continuando a súa formación con 
leccións de posgrao de Wolfgang-
Emanuel Schmidt na Franz Liszt 
Hochschule für Musik de Weimar.

Antes de deixar a escola de 
música, fixo as súas primeiras 
actuacións en lugares tan 
prestixiosos como a Sala Gaveau 
e o Teatro dos Campos Elíseos 
de París, o Victoria Hall de 
Xenebra e o Centro de Música 
de Xerusalén. O seu avance 
internacional produciuse en 2014 
cando foi nomeada para o premio 
“Revelación do Ano” na 21ª edición 
das Victoires de la Musique 
Classique, o equivalente francés 
dos premios Grammy. Oito 
meses despois gañou o concurso 
de Novos Talentos de 2014 
patrocinado pola Unión Europea 
de Radiodifusión. A continuación, 
triunfou na categoría de “Xove 
Solista do Ano” nos premios C’est 
du Belge 2016 da RTBF, elixidos 
en colaboración con Paris Match, 
e en 2018 foi seleccionada para a 
prestixiosa lista “30 under 30” de 
Forbes.

O máis destacado da temporada 
2018-19 de Camille Thomas 
foi a interpretación de Never 
Give Up de Fazil Say coa 
Orquestra Sinfónica de Bretaña 
e a estrea belga do concerto coa 
Filharmónica de Lieja. Tamén 
realizou varias interpretacións do 
Concerto para violoncello de Lalo, 
especialmente no seu aclamado 
debut coa Accademia Nazionale 
di Santa Cecilia. A súa primeira 
aparición na Elbphilharmonie de 
Hamburgo foi igualmente exitosa, 
así como a súa residencia no 
Festival de Ryedale, que incluíu o 
seu debut nun concerto no Reino 
Unido.  

En 2019 anunciouse que a 
Nippon Music Foundation 
prestaba a Thomas o Stradivarius 
“Feuermann” por un ano. 
Posteriormente viaxou aos 
Estados Unidos, onde interpretou 
o Concerto para violoncello de 
Elgar coa Orquestra Sinfónica de 
Illinois, e deu un recital en solitario 
en Mount Vernon (Illinois) e dous 
recitais co pianista Julien Brocal, 
o segundo no Concello de Nova 
York. De volta en Europa, ofreceu 
a estrea austríaca de Never Give 
Up no Mozarteum de Salzburgo. 
Tamén visitou Oriente Medio, 
interpretando as Suites para 
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violoncello de Bach na Ópera de 
Dubai.

Recentemente destacan 
dous concertos no Festival 
Internacional de Violoncello 
Piatigorsky en Los Ángeles, un 
recital de “Voice of Hope” con 
Julien Brocal no Festival de 
Música de Savannah, o Concerto 
para violoncello de Elgar coa 
Filharmónica de Essen e en 
Bielefeld coa  Sinfónica da WDR, 
así como concertos con Daniel 
Hope en Berlín e Dresde.

Proxectos futuros inclúen 
convites da Sinfónica da WDR, 
Filhamónica de Stuttgart, 
Sinfónica de Nuremberg, 
Filharmonía do estado alemán de 
Renania-Palatinado, Sinfónica de 
Bochum, Filharmónica de Essen, 
Teatro Magdeburgo, Filharmónica 
de Sofía, Orquestra Nacional 
de Letonia, Sinfónica Yomiuri 
Nippon, Filharmónica de Nagoya, 
Sinfónica de Kioto, Filharmónica 
de Malaisia… así como numerosos 
recitais por Europa, Asia, USA e 
Canadá.

Antonin Dvořák (1841-1904)
No século XIX, unha época 
na que a interpretación non 
profesional estaba moi extendida, 
o panorama compositivo 
cambiou radicalmente: cada 
vez se escribían máis pezas 
non só para a sala de concertos, 
senon tamén para as veladas 
musicais dos afeccionados. 
Non era unha modalidade nova 
-Mozart, despois de todo, escribía 
concertos para os seus alumnos-, 
pero co auxe da edición comercial 
de música, apareceron multitude 
de libros de aprendizaxe e unha 
nova xeración de intérpretes 
afeccionados reclamaban 
música que se adaptara ás súas 
habilidades. Antonín Dvorák foi 
un dos compositores que se deu 
conta diso e, por tanto, adaptou 
parte do seu catálogo para as 
interpretacións cotiáns. Aos 
dezaoito anos, Dvořák era violista 
na orquestra de Karel Komzák 
e alí descubriu e interpretou, 
por primeira vez, as Danzas 
Húngaras de Johannes Brahms a 
quen admiraba e co que xurdiu 
unha grande amizade, despois de 
coñecerse no premio estatal que 
o goberno austríaco concedía 
a “artistas novos, pobres e con 
talento”. Brahms presentoulle a 
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Dvořák ao seu editor Nikolaus 
Simrock e, en 1878, foi este 
quen lle encargou unhas pezas 
para piano a catro mans que 
resultasen atraentes e rendibles 
no económico como así foi. Dada 
a admiración que o compositor 
bohemio profesaba a Brahms 
e inspirado nas súas Danzas 
Húngaras, escribiu as Danzas 
eslavas op. 46 -incluídas nese 
conxunto de obras adecuadas 
para a interpretación de salón- 
polas que cobrou unha exigua 
suma mentres que o editor acadou 
importantes beneficios. Por iso, en 
1886, solicitou ao compositor unha 
nova colección quen, a pesar das 
súas reticencias polos honorarios, 
compuxo un outro grupo de seis 
composicións, as op. 72. Mentres 
que na primeira serie, case todas 
son danzas eslavas, a segunda 
abrangue ademais danzas 
ucraínas, rusas ou silesianas 
compostas sobre patróns 
rítmicos de danzas tradicionais 
que resultaron tan exitosas que 
Simrock pediulle a Dvořák unha 
versión orquestral, rematada a 
finais de 1887 e pagada a un prezo 
xusto, máis rica na súa linguaxe 
harmónica e na que se fai máis 
obvio o traballo dun sinfonista 
nato. En todo caso, as danzas 

beben das fontes do encontro 
ambiguo entre a inspiración 
popular e a creación estilística, da 
rica tradición folclórica da cultura 
de Bohemia e Moravia na que se 
criou o compositor, traducindo 
brillantemente danzas, galops 
e polcas dos seus antepasados. 
No concerto de hoxe, a Real 
Filharmonía de Galicia interpreta 
a Danza núm 2 en mi menor, 
unha dumka de orixe ucraína, un 
lamento, xeralmente cantada por 
mulleres, de carácter melancólico 
e ritmo lento e binario, melancolía 
que alterna con algún momento 
de ledicia. A terceira danza é 
unha skocná en Fa maior de orixe 
bohemio, en forma de allegro de 
ritmo binario, cuxo nome chegou 
a usarse como termo xenérico 
que agrupaba diferentes tipos 
de danzas. A Danza núm 7 en Do 
maior toma o seu carácter aberto 
e rítmico duna danza folclórica 
serbia, el kolo, que tamén aparece 
en Bosnia, Bulgaria, Macedonia 
e da que existen adaptacións 
turcas, palestinas, israelitas, 
libanesas e doutros países 
circundantes. É unha danza 
en grupo en grandes círculos 
envolventes e concéntricos que 
xiran en sentido contrario, nunha 
coreografía simple e repetitiva.
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 Fazil Say (1970)
Artista integral, solista, músico 
de cámara e compositor, Fazil 
Sau achégase en todas as súas 
facetas ao repertorio clásico, 
contemporáneo ou ao jazz 
acreditando un extenso catálogo 
compositivo. Para este músico, 
considerado un dos enfants 
terribles da música turca, 
comprometido coa liberdade dos 
seus compatriotas e avivador de 
encendidas polémicas, compoñer 
é unha forma de improvisación a 
partir de ideas, principios musicais 
e formas imaxinativas e dese 
xeito, destaca por ser quen de 
fusionar as tradicións musicais de 
Oriente e Occidente usando tanto 
ritmos e melodías da fascinante 
instrumentación folclórica, como 
de algúns elementos definidores 
da chamada ‘música clásica’ 
occidental, con especial fincapé́ 
no clasicismo e o romanticismo, 
moi presentes na linguaxe, 
tamén fortemente jazzístico. 
O seu imaxinario creativo 
aparece dominado pola paixón 
polo seu país e a súa cultura: 
elementos tomados do asiático 
que, tamizados polo filtro da 
música occidental, orixinan unha 
estética na que cohabitan ambos 

mundos. Estruturas rapsódicas, 
sonoridades modais, ritmos de 
danzas, recorrencia de materiais 
e ideas melódicas do folclore 
son trazos que definen o seu 
incomparable estilo e fan que as 
súas obras sexan demandadas 
por prestixiosas orquestras e 
institucións de todo o mundo. 

Ana Tanriça (Deusa Nai) é unha 
abertura para orquestra que Say 
escribiu en 2017 para ser estreada 
ao ano seguinte pola Naples 
Philharmonic baixo a batuta de 
Andrey Boreyko cuxo título fai 
referencia a unha antiga deusa 
anatoliana da fertilidade e a 
abundancia. O inicio vén marcado 
pola reiteración de metais e 
timbais, acompañado polas 
cordas nunha especie de chamada 
tribal. A continuación, a percusión 
dobrada dá paso ás madeiras e 
aos violíns nun lamento doutro 
mundo. As trompetas marcan 
un ritmo cerimonial e, esta vez, 
as cordas asumen un papel 
percusivo funcionan como se 
fose unha caixa de efectos, de 
xeito que nalgúns momentos a 
peza adquire un aire de jazz.

Say escribiu, entre 2016 e 2017, 
o seu concerto para violonchelo 
e orquestra Never give up para 
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Camille Thomas pois consideraba 
fermosa e chea de emoción 
a forma de tocar desta nova 
violoncellista francesa. Segundo 
o propio compositor “Alá en 
2015, 2016 e 2017 houbo moitos 
atentados terroristas en Europa, 
sobre todo en Turquía e na 
miña cidade natal, Istambul... 
aeroportos, salas de concertos, 
estadios de fútbol e nas rúas... 
parece que case todos os días 
e foi unha época realmente 
escura nas nosas vidas […] Ao 
escribir este concerto en medio 
de toda esta turbulencia, estaba 
decidido a mostrar a resistencia, 
que nunca nos renderemos e que 
sempre haberá esperanza para un 
mundo fermoso e pacífico”. De aí 
o título da peza, un chamamento 
a non renderse, a non abandonar 
nin a paz e nin a beleza e seguir 
loitando e cultivando as artes, a 
liberdade, o espírito da ilustración 
a pesar de viviren nun mundo 
tráxico e perigoso, marcado polas 
guerras, o terrorismo, o culto á 
morte, nunha sociedade na que as 
persoas parecen pouco dispostas 
a escoitarse e entenderse. Inicia a 
partitura unha longa cadencia de 
gran tensión dramática na que o 
violoncello expresa o desexo de 
liberdade. O primeiro movemento 

podería ser unha especie de 
poema sinfónico e multiplica 
os contrastes en atmosferas 
cada vez máis acendidas. O 
segundo adopta unha visión 
completamente diferente, un 
adagio composto segundo Say 
“pensando nas consecuencias 
do terrorismo” no que a solista 
desenvolve longas chamadas, 
arrepiantes pasaxes antes de que 
a orquestra chegue aceda mais 
delicada. No comezo do último 
movemento, a orquestra respecta 
uns segundos de silencio, previos 
a un ritmo cada vez máis sostido 
que remata nun clima que parece 
improvisado e deste modo, na fin 
volve ao principio da peza.
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Xoves 22 de abril, 20.00 h
TEMPESTADE E CALMA
REAL FILHARMONÍA DE GALICIA
Nodoka Okisawa, directora

G. Rossini, Temporale de La Cenerentola
F. J. Haydn, Sinfonía núm. 39 en sol menor 
“Tempesta di Mare”
F. Mendelssohn, As Hébridas, op. 26
F. J. Haydn, Sinfonía núm. 59 en La maior 
“Sinfonía do lume”
F. Mendelssohn, Mar calmo e viaxe próspera

PRÓXIMOS  
CONCERTOS

AUDITORIO DE GALICIA 

Avda. Burgo das Nacións s/n 

15705 Santiago de Compostela

DESPACHO DE BILLETES 

T 981 571 026 | T 981 573 979 (Auditorio) 

T 981 542 349 (Teatro Principal)

OFICINAS 

T 981 552 290 | T 981 574 152

www.rfgalicia.org 

www.compostelacultura.gal

 

RealFilharmoniadeGalicia 

CompostelaCultura

 

@rfgalicia 

@CCultura

Xoves 20 de maio 20.00 h
OUTRAS ESTACIÓNS
Ciclo de piano Ángel Brage
REAL FILHARMONÍA DE GALICIA
Jonathan Webb, director
Sofya Melikyan, piano

C. Saint-Saëns, Concerto para piano núm. 
5 en Fa maior, op. 103 “Exipcio”
P. I. Chakovski (orq. A. Gauk): As estacións 
(selección)


