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TEATRO XTREMO
A SOLAS CON MARILYN

18 MARZO
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24 OUTUBRO

20.00 h: Charla 
pre-concerto
20.30 h: Concerto
Casa das Máquinas

Soprano: Adriana Aranda
Narradora: Eva Vieites
Acordeón: Nikola Tanaskovic
Percusión: Noè Rodrigo
Violonchelo: Millán Abeledo
Electrónica e sereas: Xoán-Xil López 
Dirección artística: Hugo Gómez-Chao e Noè 
Rodrigo 

LA FABBRICA ILLUMINATA

La fabbrica illuminata (1964)
Luigi Nono (1924-1990)
Color y Talea  (2024)
Leonel Aldino (1996)
Oda Ludita/Sereas    (2024)
Xoán Xil/Alba Cid

   Estrea absoluta
    Esta obra foi realizada co apoio das Residencias 
Artísticas do Gaiás, REGA 2024, no marco dunha 
colaboración entre a Cidade da Cultura de Galicia e 
o Festival Resis da Coruña, onde a peza tivo a súa 
estrea absoluta no pasado mes de maio.

Fotografía: Xurxo Gómez-Chao
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Arxis Ensemble 

Arxis Ensemble é unha formación cuxo obxectivo principal 
é completar e enriquecer a escena contemporánea actual, 
poñendo o foco no gran repertorio dos séculos XX e XXI. 
	 Procedentes de diversas xeografías e contextos 
artísticos, os intérpretes de Arxis Ensemble teñen un punto 
en común: dedicar unha parte importante da súa formación 
para especializarse en música contemporánea en diferentes 
centros neurálxicos europeos do panorama actual. Por 
esta razón, basean a súa actividade nun fluxo constante de 
intercambio con novos compositores e compositoras, así 
como de contacto con diversas estéticas e manifestacións 
artísticas, que van dende o interdisciplinar e performativo ata 
o puramente instrumental, sempre reinterpretado dende unha 
perspectiva propia e enmarcada no presente. 
	 Durante a súa primeira tempada, Arxis Ensemble 
contou con Aitor Vázquez como director convidado, e con 
Igor C. Silva como compositor residente. Ao longo deste 
primeiro ciclo realizou diversas actividades e concertos en 
torno ao centenario do nacemento de Iannis Xenakis, que 
acadou o punto álxido coa interpretación do sexteto de 
percusión Pléïades no marco do V Festival RESIS de Música 
Contemporánea. En 2022, estreou en España a obra Akusmata 
de Beat Furrer, xunto ao ensemble vocal austríaco Cantando 
Admont, dirixido polo compositor. En 2023, a agrupación 
participou na 6ª edición do Festival RESIS e na 45ª do Festival 
ENSEMS, coa estrea das obras de Claudia Cañamero e Hugo 
Gómez-Chao. Tamén estreou en España La lumière du noir, 
de Alberto Posadas, baixo a dirección de Nacho de Paz. Ese 
mesmo ano realizou un concerto na Real Academia de España 
en Roma, relacionado co proxecto do compositor residente 
do ano 2023, Hugo Gómez-Chao. Durante a tempada 2024, 
o ensemble estreará en España e Galicia obras de Alberto 
Posadas, Luigi Nono, Rebecca Saunders, entre outras pezas de 
compositores e compositoras actuais e do século xx, baixo a 
dirección de Bas Wiegers.
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Adriana Aranda

Nacida en Barcelona, estudou principalmente con Dolors Aldea 
(discípula de Gérard Souzay) e Francisco Poyato, así como con 
Wolfram Rieger, Dalton Baldwin ou Donatienne Michel-Dansac, 
entre outros. Foi bolseira da Fundació Victoria dos Ánxeles e 
tamén de Wolfram Rieger. 
	 No ámbito do Lied, actuou en diferentes lugares 
de España, destacando o LIFE Victoria Lied Festival, no cal 
colaborou con Ian Burnside e Roderick Williams en Die schöne 
Magelone de Brahms. Dende 2020 traballa no seu Duo Aramai, 
voz e guitarra clásica, con actuacións en diversos lugares 
emblemáticos como a Maison Argentine en París, e festivais 
como o Art Llobet Guitar Festival e o Garrigues Guitar Fest. 
	 En 2023, lanzaron o seu primeiro EP en Spotify: Music 
from Brazil. No ámbito da música contemporánea, participou 
na Voix Nouvelles Academy en Royaumont, Francia, durante o 
2019, traballando con Donatienne Michel-Dansac e estreando 
La Cité des Dames de Justina Repečkaitė. Colaborou con 
diferentes ensembles de música contemporánea como 
CrossingLines Ensemble no OUT·SIDE’20 FESTIVAL; Grupo 
Instrumental s.XX no RESIS Festival 2021; con Vertixe 
Sonora; con Arxis Ensemble na Real Academia de Roma; 
e con Barcelona Modern Ensemble. En 2023 interpretou 
Pierrot Lunaire de Schönberg no Festival Música als Masos. 
Tamén traballou en cocreacións pluridisciplinares con outras 
compañías e artistas de circo, danza ou teatro como Òpera de 
Butxaca ou La compagnie du sarment, e participou en festivais 
e teatros como La Palanca, Festival de los Castillos, Espai La 
Seca-Joan Brossa, Théatre Christian Liger de Nimes e Caves 
Ecoiffier de Alénya. 
	 En xullo de 2022 estreou a ópera L’ocell redemptor de 
Fabià Santcovsky no Gran Teatre del Liceu, dentro do proxecto 
Òh!Pera dirixido por Àlex Ollè; en 2023, na seguinte produción, 
a ópera In the beginning everything was white de Itziar Viloria, 
Àlex Tentor e Jordi Oriol e en 2024 Azul como una naranja de 
Guillem Palomar.
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Eva Vieites

«Contar e dar voz. Iso fago nesta proposta e, dalgunha forma, 
iso levo querendo facer desde a infancia máis temperá en 
Compostela. A miña primeira escolla, con tan só sete anos, 
foi ser xornalista de guerra, transmitir o que acontecía 
alí onde estaba o conflito. Estudei Historia como xeito de 
aprender a narrar o desenvolvemento e as chaves do devir 
da humanidade. Fíxenme Terapeuta Gestalt e contei ducias 
de veces o meu propio relato persoal, profundei na narrativa 
da miña vida ao tempo que escoitaba e aprendía das vidas 
compartidas por outras e outros. 
	 Como presidenta do Comité de Empresa das 
Bibliotecas Municipais da Coruña dei voz ás demandas e 
necesidades dun colectivo precarizado e feminizado, máis de 
setenta traballadoras. E tamén como bibliotecaria, rodeada de 
volumes que narran vidas e ficcións, traballo hoxe para que 
sexan libros de carne e óso, veciñas e veciños da Coruña, quen 
poñan voz aos andeis das bibliotecas, coordinando desde 
hai máis de 12 anos unha verdadeira biblioteca humana co 
programa Libros Viventes. A narración, ao servizo de cada 
unha destas facetas do meu percorrido, fala do transversal 
de contar, do interno, do contexto, do social, do humano, do 
comprometido e, como non, do creativo. A voz que narra fala 
tamén de cada experiencia que alberga quen conta e desde aí, 
a persoa que relata sempre está a falar dunha mesma».

Nikola Tanaskovic

Logrou unha destacada carreira internacional, con máis de 
corenta premios en concursos dentro e fóra do país. Entre eles, 
o Primeiro Premio no 51º Internationaler Akkordeonwettbewerb 
Klingenthal (Alemaña) e no 58º Trophee Mondial de L’Acordeon 
(Saraxevo). Tamén foi distinguido no ciclo El Primer Palau de 
Barcelona e recibiu recoñecementos do goberno de Serbia 
polos seus logros. En España, continuou a súa formación en 
Musikene con Iñaki Alberdi e realizou un Mestrado no C.S. 
Katarina Gurska baixo a tutela de Ángel Luis Castaño. 
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	 Ofreceu concertos por Europa e Asia, participando 
en festivais como a Quincena Musical de San Sebastián e o 
Nomus Festival. Como solista, colaborou con orquestras como 
a Vogtland Philharmonie e a RTVE. Traballou con compositores 
como Sofia Gubaidulina e Ramón Lazkano. En 2019, lanzou o 
seu álbum debut, Omnia Ubique, baixo o selo Poliédrica, grazas 
ás Axudas Injuve para a Creación Xove.

Noé Rodrigo

É un percusionista especializado en música contemporánea 
afincado en Galicia. Foi invitado a algúns dos festivais máis 
importantes de Europa como o Festival Printemps des Arts 
de Monte-Carlo, Festival Internacional de Música e Danza 
de Granada, ou o Festival Internacional de Edimburgo, no 
que actuou como solista coa Scottish Chamber Orchestra, 
xunto ao pianista Pierre-Laurent Aimard e Matthias 
Pintscher. Ofreceu concertos en Francia, Países Baixos, 
Reino Unido, Suíza, EUA e España, actuando no Palau de la 
Música Catalana, Usher Hall de Edimburgo, Muziekgebouw 
Ámsterdam, Pierre Boulez Saal, Elbphilharmonie Hamburg, 
Fundación Juan March, L’Auditori (xunto á Banda Municipal de 
Barcelona), Teatro Monumental (xunto á Orquestra da RTVE), 
Teatro Colón da Coruña (xunto á Banda Municipal da Coruña), 
o ADDA en Alacante e a Fundación Luis Seoane na Coruña, 
durante o Festival RESIS, entre outros. 
	 O seu compromiso coa cultura e música galega 
lévano a estrear pezas de compositores e compositoras 
como Jacobo Gaspar, Carme Rodríguez, Hugo Gómez-Chao, 
Miguel Matamoro, Fernando Buide, entre outros. É coordinador 
artístico do festival RESIS de Música Contemporánea e 
director artístico e membro fundador do Arxis Ensemble e 
Arxis Percussion Group, agrupacións que nacen co obxectivo 
de difundir e promocionar a música do noso tempo en Galicia. 
É un educador moi apaixonado e combina a súa actividade 
concertística coa realización de clases maxistrais e cursos de 
perfeccionamento. 
	 En agosto de 2018 formou parte do tribunal do 
Eurovision Young Musicians Competition, celebrado en 
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Edimburgo. É catedrático interino do Conservatorio Superior 
de Música de Castela e León e director artístico e profesor 
do curso de perfeccionamento Merza Percusión Avanzado, 
celebrado cada verán en Merza, Pontevedra. En outubro de 
2023, publicou o seu primeiro disco en solitario, Paraules, 
con obras de Xenakis, Sciarrino, Denísov, Borzelli, Vallejo, 
Mantovani e Torres, coa discográfica IBS Classical.

Millán Abeledo

Comeza a súa formación en violonchelo con Tatiana Cucerenco 
e Vera Kolar. Continúa os seus estudos superiores no CSMA 
(Zaragoza) con Ángel Luis Quintana e Bárbara Switalska, con 
Natalia Shakhovskaya na Escuela Superior de Música Reina 
Sofía (Madrid) e Troels Svane na Musikhochschule Lübeck 
(Alemaña). Foi bolseiro da Fundación BBVA, Fundación 
Segundo Gil Dávila e contou co apoio incondicional dos seus 
pais Ana e Alfredo. Tivo a enorme sorte de poder tocar ao 
longo da súa carreira en escenarios de España, Francia, Suíza, 
Alemaña, Portugal, China, Costa Rica ou Bahrein, entre outros. 
Recibiu diferentes premios ao longo da súa carreira: I Premio 
Concurso Nacional de Violonchelo (Carcaixent), I Premio 
Fundación Veo Veo, Accésit I premio Concurso Ruperto Chapí 
(Villena) e I Premio Concurso Santa Cecilia 2014 (Portugal). 
	 En canto a publicacións discográficas destacan o seu 
disco Faces para KNS Classical con repertorio de violonchelo 
e piano; xunto ao grupo Bambú Ensemble e a discográfica 
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IBS publica o primeiro traballo con obras orixinais para octeto 
de corda en España e, en 2023 como membro do Cuarteto 
Novecento, publica o traballo Galician Strings Quartets para 
Brilliant Classics mostrando música galega inédita para 
cuarteto de corda. 
	 Na actualidade desenvolve a súa actividade profesional 
en diferentes eidos: o orquestral, formando parte da Real 
Filharmonía de Galicia desde 2014; como profesor de 
violonchelo na Escola de Música Berenguela; como músico de 
cámara con diferentes formacións estables e traballando tamén 
na divulgación da música como parte do equipo directivo 
da Aula de Cámara Airas Nunes. Completa a súa formación 
con estudos de Mestrado en Psicoloxía e Música na UNED 
investigando sobre o estado de satisfacción laboral no sector 
profesional das orquestras sinfónicas profesionais españolas. 

Xoán-Xil López

Artista sonoro e investigador cuxo traballo xira en torno á 
práctica fonográfica (gravación de campo) e a experimentación 
sonora na forma de instalacións, situacións inmersivas de 
escoita, composicións, performances e textos. 
	 A meirande parte da súa produción artística/musical 
desenvólvese a través de procesos de investigación centrados 
na dimensión sonora de diferentes prácticas e tradicións 
culturais. Deses procesos xurdiron publicacións como Abellón. 
O Libro Negro de zoadeiras, que aborda o mundo das abellas, 
os bordóns e algunhas prácticas rituais en Galicia dende un 
enfoque artístico/antropolóxico. 
	 As súas obras foron expostas en centros internacionais 
como Ars Electronica (Austria), New Media Gallery (Canadá), 
Schlossmediale (Suíza), Le Bon Accueil (Francia) ou ZKM 
(Alemaña), e estatais como o Museo Nacional Centro de Arte 
Reina Sofía, IN-Sonora, Etopia Centro de Arte e Tecnoloxía 
ou LABoral, entre outros. Tamén formou parte do colectivo 
interdisciplinar dedicado ao estudo da paisaxe sonora, 
Escoitar.org (2006-2016), é un dos integrantes do proxecto 
de improvisación Ulobit e a súa música co grupo Haarvöl foi 
publicada polo selo Crónica Electrónica. 
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Alba Cid

Alba Cid é poeta e investigadora. Atlas (Galaxia, 2019), o seu 
primeiro poemario, foi galardoado co Premio Nacional de 
Poesía Nova Miguel Hernández 2020 que concede o Ministerio 
de Cultura. Coautora da plaquette artística A faia de Ponto. Le 
roi de la Galice e do Tesouro espeleolóxico galego (aCentral 
Folque, 2022, ambos), forma parte de proxectos interartísticos 
e ligados ao patrimonio inmaterial, como Rupestre Sonoro. 
	 Os seus poemas traducíronse ao alemán, castelán, 
grego e inglés, e foron incluídos en antoloxías, revistas e 
webs como Asymptote, Enfermaria 6, Kenyon Review, Oculta 
Lit, Poem-a-Day, The Offing ou Words Without Borders. 
Foi colaboradora da Radio Galega e de diferentes revistas 
de creación e crítica, e fotografa e ilustra ocasionalmente. 
Durante dous anos, encargouse do John Rutherford Centre 
for Galician Studies da Universidade de Oxford. Atende a 
etimoloxías, historia natural e prácticas culturais diversas. 

«Ulises nunca dixo que o canto das sereas 
fose fermoso. Ulises, o único humano que 
escoitou o canto que fai morrer sen morrer, 
di, para caracterizar o canto das sereas, 
que ese canto “enche o corazón do desexo de 
escoitar”». (Pascal Quignard)

La fabbrica illuminata foi composta por Luigi Nono, sobre 
textos de Giuliano Scabia e un fragmento de Due poesie a T. de 
Cesare Pavese, en 1964 durante un periodo vital especialmente 
creativo. Na procura de novos modos de expresión e de 
crítica social, tivo a idea de xustapor unha voz de soprano 
en directo cunha cinta magnética de sons pregravados en 
directo na fábrica de Cornigliano: o ruído dunha fábrica, un 
coro de obreiros cansos, o crepitar dun lume revolucionario, 
que despois foron procesados no Studio di Fonologia de Milán 
coa colaboración de Marino Zuccheri. Este acompañamento 
mecánico proporciona un forte contrapunto temático ás 
melodías vocais cargadas de emoción cantadas en directo pola 
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soprano. Como Nono utilizaba a tecnoloxía de gravación da 
súa época, puido incorporar na peza un cativador panorama 
espacial e outros efectos especiais que confiren a La fabbrica 
illuminata un toque tecnolóxico vintage. Os temas principais da 
obra céntranse na explotación da clase obreira e nas aburridas 
e perigosas horas pasadas nesta fábrica.
	 Sereas (Oda Ludita) é un encargo do Festival RESIS 
inspirado polo levantamento que tivo lugar na Fábrica de 
Tabacos da Coruña en 1857 cando as traballadoras se 
revelaron tirando as máquinas recentemente adquiridas ao 
mar. O traballo céntrase na relación crítica e paradoxal coa 
tecnoloxía, os modos de produción e a resistencia fronte 
a un capitalismo tecnolóxico que persegue incrementar a 
concentración de bens de produción en lugar de redistribuílos. 
	 Escrita para soprano, voz falada, acordeón, violonchelo, 
percusión e electrónica, e baseada nos textos escritos por Alba 
Cid para a ocasión, dialoga cun dispositivo formado por seis 
sirenas mecánicas, voces artificiais que lembran as sonoridades 
da sirena da propia fábrica, un fito da paisaxe sonora da cidade 
que aínda permanece na memoria e no imaxinario de moitas 
persoas. Como instrumento, este set de sirenas forma parte da 
partitura e pode controlarse manualmente para xerar diferentes 
harmonías complexas, glissandos e batementos, permanecendo 
despois do concerto en formato de instalación sonora activada 
cando os visitantes fichan nunha máquina de rexistro horario de 
empresa que, neste caso, controla o tempo «improdutivo» que 
foi dedicado á escoita.
	 Leonel Aldino é compositor mexicano que vive 
en España. Realizou os seus estudos de grao na Escola 
Superior de Música de México con Jorge Torres Sáenz 
e posteriormente un Mestrado en Creación Musical 
Contemporánea con Ramón Lazkano en Musikene, San 
Sebastián. Tomou clases con Toshio Hosokawa, James Dillon, 
Michael Jarell, entre outros. Obtivo diferentes premios, como 
o da Fundación SGAE-España para compositores novos, o de 
composición Maurice Ravel outorgado pola Academia Ravel 
en Francia, o Certame Nacional de Composición Salvador 
Contreras e o Premio Leona de Orquestración, organizado 
por CENIDIM INBA México. A súa música interpretouse en 
América, Asia e Europa e tivo a oportunidade de traballar 
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con diferentes formacións, entre elas Cepromusic México, 
Orquesta Sinfónica Nacional de México, José White Quartet, 
Ensemble Ascolta e Klangformun Wien.
	 En Color y Talea recupera textos da balada 23 do 
compositor medieval Guillaume de Machaut (De fortune me 
doy pleindre et loer) co afán de invocar unha música persoal e 
cálida, que resgarda no seu arcaísmo o afecto compartido entre 
músicas de diferentes latitudes. A peza divídese en dúas partes: 
Color, que é a melodía presentada nun fragmento de canto 
gregoriano, mentres que en Talea o ritmo se introduce como 
movemento xerador de estrutura xunto coa cor. Así, tenta 
reflexionar sobre as consecuencias destes dous elementos que 
naceron na Idade Media, pero que seguen falando na escoita 
dos nosos días.
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27 NOVEMBRO

20.30 h: Ópera
Teatro Principal

Libreto e dirección escénica: Iria Azevedo	
Dirección musical: Javier Otero Neira
Fatma: Adriana Laespada
Sombra: Nerea Brey 
Piano, electrónica e programacións: Javier 
Otero Neira 
Escenografía: Iria Azevedo 
Iluminación e visuais: José Faro «Coti»
Movemento escénico: Rut Balbís 
Vestiario: Josu Santos Blanco 
Foto promocional: Pablo Villanueva
Asistente de dirección: Arantza Vilar
Produción executiva: José Díaz
 

PÁLIDO PUNTO AZUL
Unha produción de Javier Otero Neira e Culturactiva 
co apoio da Xunta de Galicia (Consellaría de Cultura, 
Lingua e Xuventude), da Deputación de Pontevedra 
(Área de Cultura) e do Concello da Estrada. Coa 
colaboración de Inversia Seguros e Wecom. Creado 
en residencia co apoio do Teatro Principal da 
Estrada, NONONON lab, CMUS Profesional de Música 
de Santiago de Compostela.
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Javier Otero

Defínese como un artista polifacético e experimental. De 
formación clásica, iniciou os seus estudos na súa vila natal, 
A Estrada, para finalizalos no Real Conservatorio Superior 
de Música de Madrid. Neses anos forxa a súa personalidade 
como músico e pianista e desenvolve novos formatos de 
concertos e novas músicas, sempre interesado na música de 
vangarda e diferentes estilos. 
	 A súa versatilidade levouno a asinar o seu contrato 
como Artista Yamaha en 2018. Realizou gravacións para Radio 
Clásica, Radio Galega, TVG, TVE e a Televisión Croata. Desde 
2014, apostou pola creación do seu propio selo discográfico, co 
que rexistrou: Impromptus (Schubert, Chopin,Fauré), Galician 
Folk Songs (Compositores galegos), Vibrations (Rautavaara, 
Prokofiev, Ginastera), Nocturnos (Chopin e Fauré) e Intuition 
vol.I&II e Cantigas dos Arrieiros, ambos con música propia. 
	 Reconstruction nace no confinamento, e nel dá un 
salto cara á combinación máis experimental do piano coa 
electrónica. O seu disco Saraiba é como unha fiestra aberta 
aos sintetizadores e experimentacións sonoras. O seu traballo 
con outros músicos lévao a traballar co produtor malagueño 
Cheap Monk, con quen grava o seu EP Variaciones e con 
Adrián Solla, co que produce Seimeira. 
	 O seu interese pola música galega levouno a realizar 
producións para Guadi Galego (Immersion) e para Deninghures 
(Yalah rework). 
	 O achegamento ao público novo é unha tónica xeral 
ao longo da súa carreira. Creou e dirixiu o Piano Meeting en 
Ourense (2017, 2018, 2019) e realizou o primeiro concerto 
Silent WIFI en España, actuacións ao aire libre nas que o son 
chega ao público a través de auriculares mediante unha rede 
WIFI, cun Yamaha TransAcoustic e a tecnoloxía Sylent System. 
En 2023, estreou o seu proxecto Xogo de Espellos coa Real 
Filharmonía de Galicia, con música para piano, electrónica 
e orquestra. Deu concertos en cidades como Roma, Tokio, 
París ou Londres, ademais de nas salas máis importantes de 
España. Entre os seus vindeiros proxectos están a gravación 
dun disco con música para piano de Haydn e a continuación da 
súa colaboración con Cheap Monk.
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Adriana Laespada

Di de si mesma que é unha artista multidisciplinar; actriz, 
cantante e directora de escena pero tamén fotógrafa e xestora 
cultural. Unha mocatriz en toda regra. Vive entre Roma e Bilbao 
traballando no que máis lle gusta, a Arte. Estudou Belas Artes 
na Universidade do País Vasco, Canto lírico no Conservatorio 
Juan Crisóstomo de Arriaga e Arte Dramática en Teatro Azione. 
Ademais realizou un Mestrado en Dirección de Escena para 
a ópera na Verona Accademia per l’Opera. Foi bolseira da 
Fondazione Giuliani per l‘arte contemporánea, da Deputación 
Foral de Biscaia para a realización de estudos no eido das 
Artes Escénicas e do Ministerio de Asuntos Exteriores (AECID) 
para a xestión cultural no exterior. 
	 Ten experiencia profesional en cine, teatro e ópera, 
ámbito no que participou como intérprete coa ABAO-OLBE 
en producións como La Bohème, Salomé, Manon, Don 
Giovanni, Lucrezia Borgia, Madama Butterfly, Don Carlo… que 
contaron coa dirección escénica de Mario Pontiggia, Francisco 
Negrín, Arnaud Bernard, Jonathan Miller ou Giancalo del 
Monaco, entre outros. Ademais, foi asistente de dirección de 
Valentina Carrasco no Teatro dell’Opera di Roma, de Grischa 
Asagaroff no Teatro alla Scala de Milán, de Calixto Bieito no 
Teatro Arriaga de Bilbao e de Jacopo Spirei no Salzburger 
Landestheater.

Nerea Brey

A actriz galega Nerea Brey é Titulada Superior en Arte 
Dramática, Dirección de escena e Dramaturxia e Interpretación 
textual pola ESAD Galicia. A súa formación abrangue dende o 
Título Profesional de Violín á locución e dobraxe. 
	 No audiovisual ten colaborado na serie Rapa de Jorge 
Coria e 13 exorcismos de Jacobo Martínez, entre outros. En 
teatro non só é intérprete, senón tamén creadora de pezas 
teatrais como Deshabitadas, unha acción escénica para o 
programa Violencia Zero da Deputación de Pontevedra xunto 
con Míriam Rodríguez. As súas últimas intervencións son en 
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Illas desertas, na Gala dos Premios María Casares, O Péndulo 
e recentemente a dirección de Cancións amarelas, flores 
tristes. Na pasada Mostra de Teatro de Ribadavia presentouse 
a súa obra Manual de Patronaxe, que obtivo o Premio Abrente 
de Teatro. 

Iria Azevedo

Inicia a súa formación como actriz no 2002 e realiza cursos 
de especialización interpretativa para teatro e audiovisual 
impartidos por María Ripoll, Amado Cruz, Joel Beddows, 
Jorge Coira, Alfonso Zarauza, Marco Canale, Conchi Iglesias, 
Massimo Malucelli, Sandra Montes e Laia Oliveiras, entre 
outras. Comeza a traballar como actriz no 2005 e participa 
en montaxes teatrais nos que asume papeis protagonistas 
entre os que destacan a Daifa de Martes de Carnaval para 
o CDG dirixido por Marta Pazos e Susie, na obra Susie, 
baixo a dirección de Xulio Lago, pola que recibiu o Premio a 
Mellor Actriz Protagonista nos Premios M.T.U. Participa en 
Serramoura e Viradeira, para TVG e en Argonautas para TVE. 
	 En 2005 empeza a desenvolver a súa faceta como 
dramaturga e en 2016 recibe o primeiro Premio de Dramaturxia 
no Certame da Revista Galega de Teatro e o segundo Premio 
de Poesía no mesmo certame. En 2019 traballa como directora 
en xira no espectáculo NEP do Centro Dramático Galego 
e en 2022, As oito da tarde cando morren as nais. Desde 
2009 compaxina o labor artístico coa docencia, creación e 
interpretación, dirixindo e traballando en propostas como CHÁ 
Summer School, escola internacional de creación teatral para 
adolescentes; proxecto 5X5 de creación de Aulas Municipais 
de Teatro e Mostra itinerante de Teatro Amador 5x5 ou o 
proxecto de viaxes sonoras Os Andares.
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Pálido punto azul é unha ópera contemporánea que toma 
como punto de partida a famosa fotografía capturada pola 
sonda Voyager 1 en 1990 a unha distancia de 6 000 millóns 
de quilómetros da Terra. Unha petición de Carl Sagan e a 
derradeira imaxe da Terra antes de apagar definitivamente as 
cámaras. O punto de partida para amosar a insignificancia 
e fraxilidade do noso planeta como un pequeno punto azul 
na inmensidade do espazo. Unha representación do lugar 
que ocupa a humanidade no Universo a través de diferentes 
dimensións artísticas (música e libreto, visuais e performance). 
Unha viaxe que percorre o Ser, o Estar e o Parecer en busca de 
«instrucións» para saber diferencialos. 

«Todo o que buscamos convértese nunha mera 
representación».
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Saxofón: Pablo Coello
Trombón: Iago Ríos
Guitarra eléctrica: Rubén Barros
Violín: Roberto Alonso
Contrabaixo: Carlos Méndez
Teclados: David Durán
Percusión: Diego Ventoso
Electrónica, vídeo, iluminación: Bernat Pont  
e José del Avellanal

HOW CAN I HELP YOU
Para ensemble controlado mediante software de 
Intelixencia Artificial.
Creadores: José del Avellanal e Bernat Pont 

  Estrea absoluta

11 DECEMBRO

20.30 h: Concerto
Auditorio de Galicia
Sala Mozart
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Vertixe Sonora

Desde a súa presentación en 2011 en Santiago de Compostela, 
Vertixe Sonora ofreceu preto de 250 concertos e máis de 300 
estreas absolutas de compositores e compositoras de medio 
cento de países. Máis dunha década de producións propias 
e actuacións en diferentes festivais e ciclos de España. O 
seu recoñecemento internacional permitiulle presentarse en 
escenarios de Alemaña, Estados Unidos, Francia, Hong Kong, 
Italia, México, Portugal, Suecia, Suíza e Sudáfrica. 
	 Premio Martín Códax 2016 de Música clásica 
contemporánea, o seu labor foi recollido nos documentais 
Sonutopias (campUSCulturae da Universidade de Santiago 
de Compostela, 2014), Correspondencias Sonoras e A 
lira do deserto (Manuel del Río, 2013 e 2020), o último en 
conmemoración do 60 aniversario do nacemento do compositor 
Enrique X. Macías. 
	 Ademais do CD coas obras finalistas do XXVI premio 
Jóvenes Compositores Fundación SGAE-CNDM, rexistrou para 
WERGO o ciclo Die Wanderung da compositora Lula Romero, 
e para o selo NEOS The Dimension of the Fragile, monográfico 
sobre o compositor Víctor Ibarra. Tamén para NEOS foi 
rexistrado durante o 2022 un monográfico do compositor 
colombiano Camilo Méndez publicado no 2023. 

José del Avellanal

Compositor, cantante e intérprete afincado en Suíza. O seu 
traballo, que presenta unha crecente fascinación pola creación 
multimedia e a teatralidade, explora a narrativa musical, as 
tecnoloxías imperfectas, o xesto físico e musical e a exploración 
do «humano» no ámbito musical. 
	 A súa música foi interpretada, entre outros, por 
Les Percussions de Strasbourg, Ex-Sentia Ensemble, Arxis 
Ensemble, Ensemble Shockwave, Philipp Lamprecht (Meitar 
Ensemble), Oliver Janes (BCMG), Ausiàs Garrigós Morant (Riot 
Ensemble), Weston Olencki e a RNCM Brand New Orchestra; 
e presentouse en festivais como Resis (A Coruña), CEME 
(online desde Tel Aviv, Israel) e Foresty (Montaldeo, Italia). Foi 
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galardoado co premio de música no festival WE:NOW (2022) e 
co RNCM Creative Innovator Award (2021). 
	 A súa actividade como cantante céntrase principalmente 
na música contemporánea, incluíndo a estrea absoluta de 
obras de Éliane Radigue, Jiwon Seo, Ali Latif Shushtari, BUREAU 
BUREAU, Ezequiel Capellano e propias. Tamén ten unha ampla 
experiencia como cantante coral, xa que cantaba en todo o 
Reino Unido e no estranxeiro co RNCM Chamber Choir, onde 
participou como coro tenor principal. Completou o Mestrado de 
Práctica Creativa de Composición na Hochschule der Künste 
Bern, con Simon Steen-Andersen e Franziska Baumann que, 
xunto a Daniel Glorer, tamén foron os seus mestres de canto. 
Previamente estudou composición no Royal Northern College of 
Music con Emily Howard e Steven Daverson, graduándose con 
honores de primeiro nivel.

Bernat Pont

Compositor e intérprete interesado en crear novas experiencias 
artísticas a través do humor, o impacto e o amor. Nos 
seus proxectos traballa co son, a imaxe e a narrativa para 
crear espectáculos de pop experimental contemporáneos, 
emocionais, performativos, multidisciplinares, humorísticos 
e serios. Como compositor colaborou con conxuntos como 
Ensemble Shockwave, Ensemble Vortex, Kebyart Ensemble, 
Neue Vocalsolisten, Proxima Centauri, entre outros. Como 
intérprete actuou en proxectos musicais de Arda Yurdusev, 
Corentin Barro, Ludmilla Mercier, Violeta García e en 
espectáculos musicais propios. 
	 É membro de BMC3io, un grupo de improvisación libre 
que combina pop, música clásica contemporánea, música 
electrónica e performance. Ademais, forma parte de Cocaine 
Hippos, grupo de música experimental con João Calado, Mireia 
Pellisa Martín e Severin Dornier. Recibiu o KÖSTER-PREIS no 
festival en tempo real de Bremen pola produción de SWANGATE: 
un encontro sobre cantos de paxaros e animatrónica.
Graduado no Mestrado en Práctica Creativa da Composición na 
Hochschule der Künste Bern, previamente estudou composición 
na Escola Superior de Música de Catalunya e o Programa 
Cursos de Composición e Música por Informática no IRCAM.
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How can I help you é un espectáculo multimedia de estrea 
mundial arredor do primeiro programa de Intelixencia 
Artificial, ‘Eliza’, deseñado por Joseph Weizenbaum no MIT 
nos anos 60. Dividido en cinco partes, nunha reflexión sobre 
intelixencia artificial e comunicación, o espectáculo foi 
desenvolto en exclusiva para Vertixe Sonora polos creadores 
José del Avellanal Carreño e Bernart Pont, que propoñen 
unha interacción home-máquina que conecta Chat GPT coas 
primeiras experiencias de IA.
	 A proposta xorde da fascinación por ‘Eliza’, o 
software creado por Joseph Weizenbaum no MIT nos 
anos 60 co obxectivo de estudar a comunicación entre 
humanos e ordenadores. Unha versión do programa acadou 
gran popularidade na época, propoñendo unha relación 
psicoterapeuta-paciente entre ordenador e usuario. 
	 Debido á súa relativa sofisticación no recoñecemento 
de patróns, conseguiu convencer a un gran número de 
usuarios de que se estaban comunicando cunha persoa 
real. Foi un dos primeiros programas da historia en superar 
a proba de Turing. O gran éxito de ‘Eliza’ na replicación 
da conversación natural e a sobreestimación das súas 
posibilidades por parte dos seus usuarios levaron a 
Weizenbaum a publicar en 1966 un famoso artigo no que 
desmitificaba o programa e explicaba o seu funcionamento. 
	 Joseph Weizenbaum (1923, Berlín-2008, Ludwigsfelde). 
Informático, profesor e autor cuxa influencia no campo 
da intelixencia artificial (IA) foi profunda e controvertida. 
Profesor emérito de Informática do Instituto Tecnolóxico de 
Massachusetts e considerado un dos pais da cibernética, 
a súa creación máis famosa, ‘Eliza’, foi un dos primeiros 
programas en demostrar a capacidade dunha máquina 
para interactuar cos seres humanos dun xeito que parecía 
comprensivo e sensible. Non obstante, a pesar das súas 
contribucións ao desenvolvemento da IA, Weizenbaum tamén 
foi un feroz crítico da forma en que se utilizaba a tecnoloxía e 
das promesas esaxeradas dos seus colegas. 
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BY THE WAY...

7mocións (2023)
Erick Feles (1987)
By the Way…  (2025)			 
Teresa Bretal (1984)
Sonatina op. 99 (2010)			
Fulvio Caldini (1959)
Music in Fifths (1969)	
Philip Glass (1937)
É rama na maré (2022)
David Bellas (1985)
Et suseia (2020)
David Bellas 
Viveiro 1540 (miniaturas) (2021)
David Bellas

  Estrea Absoluta

22 XANEIRO

20.30 h: Concerto
Auditorio de Galicia
Sala Mozart
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David Bellas

Titulado Profesional en Gaita Galega e Titulado Superior en 
Instrumentos da Música Tradicional e Popular Galega con 
Matrícula de Honra no seu concerto fin de carreira (a primeira 
outorgada nestes estudos). Gañou numerosos concursos como 
gaiteiro solista e formando parte de diferentes grupos, como 
por exemplo o cuarteto O Chupacabras, Projecto de Foles ou 
Matamá Ensemble, entre outros. Foi profesor en diferentes 
escolas, asociacións e conservatorios do país, e na actualidade 
é profesor no Conservatorio Profesional de Música de Viveiro. 
	 Centrado na creación de material tanto artístico como 
didáctico para unha nova linguaxe e visión do instrumento, 
moitas das súas obras forman parte do temario obrigado nos 
principais conservatorios galegos e asturianos, e é reclamado 
con asiduidade para impartir cursos e seminarios, así como 
para realizar ponencias tanto no país como no resto da 
península. 

Iván Abal

Cursou estudos de Piano, a Titulación Superior en 
Instrumentos da Música Tradicional e Popular, Profesor 
superior de solfexo e a Licenciatura en Historia e Ciencias 
da Música pola Universidade da Rioxa. Mestrado en Artes 
Escénicas pola Universidade de Vigo. Exerceu a docencia 
na especialidade de gaita nos Conservatorios Profesionais 
de Vigo, Vilagarcía, Ferrol, Ourense e Elemental da Guarda. 
Actualmente exerce a docencia na especialidade de 
Musicoloxía no Conservatorio Superior de Música de Vigo. 
	 Realizou actividades dentro de proxectos Erasmus 
nos centros Pôle Aliénor (Poitiers, Francia), University 
of South-Eastern Norway (Rauland, Noruega), University 
of Ioannina (Arta, Grecia), e University of Tartu (Viljandi, 
Estonia). Formouse en diferentes campos da música 
tradicional galega: gaita, percusión, bouzouki e zanfona na 
ETRAD de Vigo, así como na construción de instrumentos 
na EMAO (Vigo). Tamén participou en diversos cursos e 
seminarios de música moderna como o Seminario de Jazz de 
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Pontevedra, Escola Estudio (Santiago), entre outros. Asistiu a 
clases/cursos de zanfona con Germán Díaz, Gilles Chabenat, 
Valentin Clastrier ou Anxo Pintos, de música barroca con 
Tobie Miller, participando en diferentes seminarios como a 
oficina utricularii en Allariz (Ourense) con Paulo Gonçalves. 
	 Formou parte de diferentes agrupacións coas que 
realizou diversas gravacións como Sondeseu, Nao d’Ire, 
MetalXis, Musgafol ou Sanfonices, entre outras. 
	 Como intérprete ofreceu concertos en diversas cidades 
de España, Portugal, Francia, Reino Unido, Irlanda e Italia, entre 
os que destacan o Colourscape (Londres), Festival de Lorient 
(Francia) , Festival Internacional do mundo celta de Ortigueira, 
Le son Continu (gañador ex aequo na categoría de grupos), 
Festival Gaia Folk, Festival Desdobra-te (Évora), Sons Creativos 
(Lugo),  Espazos Sonoros (Ribadeo), etc.

A través do uso de instrumentos cunha fonda raíz na música 
tradicional, gaita e zanfona, Abal&Bellas adquiren unha 
linguaxe nova que permite explorar diferentes posibilidades 
tímbricas e sonoras. Este proxecto trata de facer unha 
aproximación á música contemporánea a través da adaptación 
de música xa escrita para outras formacións ou instrumentos 
(Stockhausen, Caldini, etc.), incluíndo estrea de composicións 
feitas ex profeso para esta formación (Bellas, Feles, etc.). 
	 Neste concerto poderemos achegarnos á música de 
gaita e zanfona a través dunha linguaxe que se aproxima a 
unha estética contemporánea. A adaptación de obras para 
outros instrumentos como as de Caldini, ou Glass fai de fío 
condutor para a presentación dun repertorio que contén obras 
escritas ex profeso para este conxunto instrumental, con 
autores como Feles e Bellas. A isto, engadimos por último 
a estrea absoluta dunha obra escrita por Teresa Bretal, que 
representa a nova fornada de compositoras en Galicia. 
	 By the way…, un título con puntos suspensivos que fai 
alusión a un dos éxitos de Red Hot Chili Peppers e que significa 
‘por certo’, é unha obra que constrúe unha alegoría sobre o 
espazo nun camiñar ou nun contemplar dende as barreiras 
que o suxeitan. Trasládanos a un mundo que representa a 
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parte interna do ser humano, contemplado dende dentro 
con respostas cheas de coraxe e furia interior pero que, ao 
mesmo tempo, permite chegar a un equilibro. Esa circulación 
movéndose nun universo pechado en balance onde sempre 
hai unha parte que pola súa forza desequilibra á outra, é a que 
xera o movemento e o funcionamento.
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4 FEBREIRO

20.30 h: Ópera
Auditorio de Galicia
Sala Mozart

Música e dirección musical: David del Puerto 
Texto: Alfonso Zurro
Dirección de escena e espazo escénico: 
Ricardo Campelo Parabavides
Axudante de dirección: Ruth Rubio
Iluminación: Luiggi Falcone
Vestiario: Rhina
Audiovisuais: Natalia Moreno
Produción: Ruth González
Soprano: Ruth González 
Mezzosoprano: Blanca Valido
Viola: Ana María Alonso
Guitarra eléctrica: David del Puerto

A SOLAS CON MARILYN
Ópera de cámara para soprano, mezzosoprano, 
viola eléctrica, guitarra eléctrica e paisaxes sonoras. 
Residencia de creación no Teatro Auditorio San 
Lorenzo de El Escorial, Madrid. Estrea o 12 de xullo 
de 2024 no I Festival de ópera de cámara de la 
Comunidad de Madrid. Unha coprodución de Teatro 
Xtremo e Ópera de Tenerife co apoio do Festival de 
Ópera de Cámara da Comunidad de Madrid, Ópera 
en Minúscula e Proyecto Verdi.
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Teatro Xtremo

«Construímos as nosas pezas valéndonos de 
técnicas plásticas e escénicas, énos válido 
o proceso de pintar, facer vídeos, actuar, 
bailar ou pelexar. Comezamos atraídos por 
un impulso co que desenvolvemos situacións 
poliédricas para brindar experiencias».

Nace como colectivo en 2002. As súas creacións 
caracterízanse por servirse de técnicas plásticas e escénicas, 
que conviven e se complementan. Rompendo os límites, 
transitan distintas linguaxes para expresar os paradoxos do 
noso presente. Na actualidade, a compañía estableceu a súa 
sede en Madrid, liderada polo dramaturgo e director Ricardo 
Campelo Parabavides e a soprano e actriz Ruth González. 
Entre 2005 e 2015, dirixiron en Xaén o Espazo TX, desde o que 
desenvolveron unha programación estable e varias edicións 
de festivais referentes da escena contemporánea como o Xaén 
Subterránea, Alieníxenas ou Mecánica. 
	 A adicción, a fe, a dor e o consumismo son algúns 
dos eixos das súas creacións, que a crítica cualificou como 
«turbadoras, transgresoras e irónicas», entre elas: Talento 
desperdiciado, LÍRICA+, Indagación filosófica sobre el origen 
de nuestras ideas acerca de lo sublime y de lo bello, Arte nuevo 
de hacer comedias en este tiempo, Oblivion o cisnes que se 
reflejan como elefantes, La imposibilidad física de la muerte en 
la mente de alguien vivo, Liberación mediante la comprensión 
del estado intermedio, San Lorenzo Mártir e Opus.
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Ruth González

Actriz, soprano e produtora de Teatro Xtremo, nace en Tenerife 
e debuta escenicamente con Doña Francisquita. Desde entón 
ten interpretado repertorio español para soprano lírico-lixeira, 
títulos como Marina, La tabernera del puerto, Bohemios, 
Los Gavilanes, El barberillo de Lavapiés, etc. Cantou nas 
temporadas de ópera e zarzuela de Madrid, Barcelona, Tenerife, 
As Palmas, Oviedo, Pamplona, San Sebastián, Valencia, Sevilla 
e Bilbao, ademais de actuar en festivais como o Festival 
Rossini de Wildbad n’A italiana en Alxer, o Internacional Ciudad 
de Úbeda ou Iberoamericano del Siglo de Oro de Madrid. 
	 Respecto ao repertorio operístico, ten cantado en 
recoñecidos festivais, participando en producións como 
Dialogues des Carmélites, The Little sweep de Britten, Don 
Giovanni, Le nozze di Figaro, La fille du régiment, La Bohème, 
Rigoletto, Iphigenia en Tracia; obras contemporáneas como 
o Bestiari de Miquel Ortega, Con los pies en la Luna de Antoni 
Parera, Tres desechos en forma de ópera e Angelus Novus 
de Jorge Fernández Guerra e, as máis recentes, a ópera 
de cámara Lilith e A solas con Marilyn de David del Puerto 
presentouse nas programacións da Fundación Juan March, 
Teatro del Canal, ou o Grec de Barcelona. Na temporada 
2024/2025, debuta no Gran Teatre del Liceu.

Blanca Valido

A mezzosoprano, nada en Las Palmas de Gran Canaria, 
recibiu clases de figuras como Mirella Freni, Illeana Cotrubas, 
Francisco Kraus, Dolora Zajick, Cristina Gallardo-Dômas, 
Jaume Aragall e ten traballado con grandes mestres como 
A. Zedda, D. Baldwin, G. Zappa e R. Fernández Aguirre, entre 
outros. Ademais foi dirixida musicalmente por Ciampa, Pérez-
Sierra, Mandl, Díez, Sánchez Araña, López Antón, Martinenghi 
ou Juncos, entre outros, e na escena por J. C. Plaza, P. López, 
G. Ciabatti, S. Panighini ou A. Chacón.
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	 Comeza debutando no campo operístico como 
Segunda Dama d’A frauta máxica no Teatro Villamarta de 
Xerez e destaca a súa participación en Così fan tutte, Rinaldo, 
O barbeiro de Sevilla, O trovador, A Traviata, Gianni Schicchi, 
Rigoletto, La Verbena de la Paloma, La Revoltosa, Casado y 
Soltero, Los Claveles, etc., en salas como o Teatro Pérez Galdós, 
o Teatro Cuyás de As Palmas e nos auditorios Nacional de 
Madrid, Adán Martín de Tenerife e Manuel de Falla de Granada. 
	 Aborda repertorio sinfónico, dá recitais e participa 
en espectáculos de diverso repertorio en salas como o 
Monumental de Madrid, L’Auditori, Kursaal, Baluarte, Auditorios 
de Zaragoza, Valladolid e Ávila, Palacio de Congresos de Castela 
e León ou o Palacio de Festivales de Cantabria, entre outras. 

Ana Mª Alonso

É unha artista comprometida coa música, especialmente, 
contemporánea, que debutou con 15 anos no Proyecto 
Guerrero dirixido por José Ramón Encinar. Estreou obras de 
compositores españois cos que colabora estreitamente, e foi 
dirixida por P. Eötvos, Z. Nagy, Cristóbal e Pedro Halffter, P. 
Rundel, F. Panisello, A. Tamayo, J. L. Temes, entre outros. 
	 En 2018, lanza Alto Mystic, un CD de música 
contemporánea española para viola soa con obras escritas 
e dedicadas a ela de Mario Carro e José Luis Turina. Entre 
as súas gravacións, destacan Inmersión (obra para viola 
dedicada por César Camarero), que gravou no monográfico 
do compositor e, en directo na Sendesaal de Bremen, xunto 
con Aria para viola y piano, En la medida de las cosas para 
clarinete, viola, violonchelo, piano y soprano; Choral Reflection-
Biltine para viola sola de Fabián Panisello no CD A5; os 
monográficos de Panisello, J. M. López López e Ligeti para Col 
Legno, Ibs Classical, Verso e Neos entre outros. 
	 Ten interpretado a Sequenza VI para viola de Berio 
e a Sonata para viola de Ligeti en varias salas españolas e 
no Auditorio Nacional de Madrid, onde tamén estreou Wild 
Animals de Garth Knox e Strange Friction de Ed Bennett. 
Participa en La Noche Cromática de J, Durán Loriga, donde 
interpretou a Sequenza VI de Berio e a Elexia de Stravinski. 
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	 Foi solista coa ONE, Sinfónicas de Madrid e Valencia 
e Orquestra de la Comunidad de Madrid, coas que ofreceu 
concertos por España, Europa e América. Desde 2005, forma 
parte de Plural Ensemble, co que estivo nos festivais Aspekte 
Salzburgo, Música Estrasburgo, Música Contemporánea 
Alacante, Internacional de Santander, Bienal de Venecia e 
en cidades como Nova York, París, Berlín, Venecia, Bremen, 
Viena ou Hamburgo. Ten colaborado con artistas como Rafael 
Amargo, Antonio Canales, David Peña (Dorantes), Manolo 
Carrasco ou Cómplices. 

Alfonso Zurro

Autor dramático, director de escena e pedagogo. Foi profesor 
de dirección escénica e director da ESAD de Sevilla. Gran parte 
do seu traballo creouno coa compañía Teatro de la Jácara 
como dramaturgo e director de escena. Ten colaborado con 
empresas nacionais de produción privada e teatros públicos 
como CAT, CDN, CNTC, Teatro de la Zarzuela ou Teatro Clásico 
de Sevilla. Entre os anos oitenta e noventa, escribiu e dirixiu 
o seu chamado Teatro Popular, con raíces no Século de 
Ouro e nas culturas de tradición oral, en pezas como Farsas 
Maravillosas, Bufonerías, Mascarada canalla, Por narices… 
representadas polos países Iberoamericanos e traducidas e 
estreadas en francés, romanés, inglés, catalán ou grego, entre 
outras linguas. 
	 Das máis de sesenta postas en escena de teatro, ópera, 
zarzuela e danza que dirixiu, caben destacar: Mockinpott de 
Peter Weiss, La casa de Bernarda Alba, Esperando a Godot, 
La serva padrona, Pasodoble de Miguel Romero Esteo, Los 
borrachos de Antonio Álamo, Tartufo de Molière-Fernán 
Gómez, Casa con dos puertas mala es de guardar de Calderón-
Marsillach, 60 obras de un minuto, de 60 autores andaluces, 
La estrella de Sevilla de Lope de Vega, Hamlet de William 
Shakespeare, Luces de Bohemia de Valle Inclán, entre outras 
moitas polas que ten recibido máis de cincuenta premios, 
tanto pola dirección escénica como pola autoría.
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David del Puerto

Compositor e guitarrista, discípulo de Francisco Guerrero e 
Luis de Pablo. A súa produción inclúe preto de 200 obras de 
todos os xéneros: óperas, sinfonías, zarzuelas en colaboración, 
ballet, numerosos concertos con solista e un importante 
catálogo para guitarra. 
	 A súa obra está recollida en máis de 40 gravacións 
discográficas. Ao longo da súa carreira, ademais de ser Premio 
Nacional de Música de España en 2005, ten gañado numerosos 
premios como o Gaudeamus de Amsterdam co seu primeiro 
Concierto para oboe, El ojo crítico de RNE ou o Orpheus Music 
Award xunto co guitarrista Jeremy Bass, polo disco David del 
Puerto: Guitar Sonatas performed by Jeremy Bass. 
	 Desde hai máis de 20 anos é profesor invitado en 
conservatorios e universidades de Europa, Estados Unidos e 
Latinoamérica, dá clases de composición no Centro Superior 
Katarina Gurska e de harmonía e fundamentos teóricos na 
Escuela Superior de Música Reina Sofía e, desde 2021, é 
profesor de composición dos Cursos Música en Compostela.

Ricardo Campelo

Director de escena hispano-venezolano formado na 
Fundación Rajatabla de Venezuela. Premio José Luis Alonso 
da Asociación de Directores de Escena de España, Premio 
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CENIT do Centro Internacional de Investigación Teatral 
TNT-Atalaya, Sevilla, Premio Jóvenes Jaén modalidade Arte 
do Instituto Andaluz de la Juventud, Premio Emprende do 
Concello de Xaén, Premio Marco Antonio Ettedgui, mención 
internacional da Fundación Rajatabla, Mención especial do 
xurado á proposta máis provocadora e arriscada do Festival 
Iberoamericano de Teatro, Mar de Prata, Arxentina. 

A solas con Marilyn parte dun suceso bastante habitual: 
a separación dunha parella, circunstancia que adoita 
desembocar nunha gran variedade de vivencias e tormentas 
emocionais para os implicados que vivirán, cada un á súa 
maneira as circunstancias dese final. A solas con Marilyn 
móvese entre mitoloxías. Una clásica que chega a través da 
antiga Grecia e o seu teatro e, desde aquelas épocas remotas 
aínda nos continúa visitando, sorprendéndonos, deixándonos 
atónitos no desconcerto e estupor máis absolutos. A 
contemporánea xorde desde a forza das imaxes que crean 
esas outras mitoloxías ou mitomanías actuais. 
	 O libreto, adaptación de Alfonso Zurro da súa obra 
orixinal, suxire ao compositor todas as posibilidades da voz e 
a música escénica: os personaxes teñen espazo para o só e 
o dúo, o monólogo interior e o diálogo, a narración e incluso 
o conto, a fantasía, o lamento ou a desolación máis terrible, 
traducidos nunha partitura que comprende canto lírico amplo 
—do murmurio ao pranto—, canción íntima, recitativo, melólogo, 
texturas instrumentais, ostinatos obsesivos, paisaxes 
sonoras, materiais que se cruzan nun mundo que oscila entre 
a flexibilidade musical da interpretación en vivo e o rigor 
implacable da electrónica pregravada, e que quere axeitarse a 
unha palabra escrita e unha proposta escénica intensamente 
inspiradoras. 
	 A música de David del Puerto, coñecido pola súa 
capacidade para hibridar estilos contemporáneos con técnicas 
clásicas, é un elemento chave na representación da ópera. A 
súa composición reflicte fielmente os altibaixos emocionais 
da protagonista, desde a angustia ata a introspección. A 
solas con Marilyn é unha ópera de cámara, composta para 
Ela (soprano) e Lina (mezzosoprano) que cantan o seu drama 
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sobre o tapiz tecido por unha viola e unha guitarra eléctricas, 
ás que se une un mundo invisible de sons electrónicos 
gravados, que aparece periodicamente como unha orquestra 
irreal. Os dous instrumentos en vivo manexan, á súa vez, 
procesadores de son que os estenden e converten nun 
conxunto politímbrico que tende pontes entre a voz presente, 
humana, e o mundo imaxinario, virtual da electrónica. 
	 A obra desenvólvese en 31 escenas breves que se 
agrupan en 6 bloques, e está chea de referencias musicais 
cruzadas que emparentan temas e momentos, algunhas 
literais, moi explícitas e outras máis escondidas, trazando 
simetrías que nos devolven finalmente á breve paisaxe 
electrónica do inicio, un ambiente dunha paradoxal serenidade 
que nace da nada e se perde na nada. 
	 A solas con Marilyn non é só unha ópera sobre a 
traizón e a autodestrución, senón tamén unha visión de como 
os mitos contemporáneos inflúen sobre a nosa percepción 
social da realidade.
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18 MARZO

20.30 h: Concerto
Auditorio de Galicia
Sala Mozart

Violín: Regina Laza
Violonchelo: Manuel Lorenzo
Clarinete: Antonio Suárez Saavedra
Frauta: Joan Ibáñez Briz
Piano: Fernando Buide
Percusión: Alejandro Sanz

PASOS DESDE O ATLÁNTICO

Pasos (2017)
Fernando Buide (1980)		
South Catalina (2014)
Christopher Cerrone (1984)	
Polaris (2021)
Mercedes Zavala (1963)	
A voz no berce (2021)
Carme Rodríguez (1996)	
Toward/From the East/West. In memoriam
Toru Takemitsu (2010) 
Eduardo Soutullo (1968)	
My Twentieth Century (2002)
Martin Bresnick (1946)		

Fotografía: Alberte Peiteabel
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Música Práctica

Baseado nun enfoque artístico versátil e amplo, Música 
Práctica é un ensemble que adapta a súa estrutura a proxectos 
concretos. O seu foco encóntrase na música de creación 
actual, abordando un abanico estilístico extenso. Entre as súas 
iniciativas anteriores, poden encontrarse desde un concerto 
de compositores españois e estadounidenses a proxectos 
didácticos interdisciplinares. 
	 Naceu como iniciativa conxunta do compositor 
Fernando Buide e membros da Orquestra Sinfónica de 
Galicia e tivo a súa presentación como ensemble nun festival 
internacional na Quincena Musical Donostiarra.

O programa abarca diversos compositores que desenvolven 
a súa carreira a ambos os lados do Atlántico. A panorámica 
de obras axuda a comprender as diversas tendencias que 
conforman a creación musical no cambio de século. 
	 O estadounidense Cerrone foi discípulo de Bresnick en 
Yale, ao igual que o galego Fernando Buide. Eduardo Soutullo, 
recentemente galardoado co premio Nacional de Música, 
pertence á xeración de compositores galegos inmediatamente 
anterior a Buide. Mercedes Zavala é unha das creadoras máis 
activas en España nas últimas décadas e a galega Carmen 
Rodríguez, cunha extensa experiencia compositiva e gran 
dominio da orquestración, crea música na que conviven a 
composición contemporánea e a música de cinema.
	 Pasos, de Bulide, foi estreada en 2017 no Festival de 
Yale Norfolk, interpretada por Lisa Moore e o Yale Norfolk 
New Music Ensemble baixo a dirección de Julian Pellicano. 
Escrita para sexteto, a obra desenvólvese a partir de diferentes 
ostinatos que, ao lonxe, evocan o son das campás que se 
percibe ao camiñar por unha cidade.
	 South Catalina inspírase no traballo Swarm, do 
colectivo de artistas londiniense Random International, unha 
escultura interactiva que responde aos pulos sonoros cunha 
explosión de luces asíncronas. Cando Cerrone viu a obra 
na entrada da Frenkel Art Foundation, soubo de inmediato 
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que escribiría unha peza na que os ataques agudos e 
fortes no piano e a percusión inspirarían unha descarga 
de xestos bravos e improvisados ​​por parte do resto do 
conxunto. O compositor viviu no outono de 2013 nos Ánxeles, 
preparándose para a estrea da súa ópera, Cidades Invisibles 
e sorprendeuno a asombrosa luz de California, incriblemente 
brillante, algo que pode resultar estupendo pero tamén 
opresivamente fóra de sincronía co estado de ánimo de cada 
quen. South Catalina baséase en ambas sensacións co seu 
optimismo impulsor pero tamén con seu incesante avance. O 
título está extraído da rúa do barrio Koreatown dos Ánxeles 
onde vivía Cerrone.
	 Polaris de Zavala, para «toy piano» (ou celesta) e 
cuarteto de frauta, clarinete, violín e violonchelo, está escrita 
a petición de Antonietta Loffredo e o Appasionato Ensemble, 
dentro do proxecto Constellations e está dedicada a Luis de 
Pablo. O título alude tanto ao procedemento compositivo 
empregado, como ao papel que as ensinanzas de Luis de 
Pablo tiveron na formación musical e cultural de Zavala, quen 
traballa os materiais musicais, moi reducidos, apelando a 
unha memoria fragmentada no oínte, para que os reconstrúa 
segundo se posicionen, agrupen e interactúen, transformando 
continuamente a perspectiva da súa escoita. 
	 A experiencia de Carme Rodríguez na composición 
de música contemporánea e para medios audiovisuais 
axuda a crear unha gran versatilidade que achega texturas 
harmónicas detallistas, sen perder de vista a emoción como 
eixo vertebrador dunha música ecléctica, entre o pasado e o 
presente. Así, a propia Carme que cando compón quere ser 
ela mesma, inspirándose e tendo en conta o tradicional e o 
popular, dentro do seu estilo e das súa sonoridades pero sen 
se desprender nunca da raíz. 
	 A voz do berce baseouna nunha nana que lle cantaba a 
súa nai cando era pequena, un canto popular cuxas melodías 
desenvolveu para convertelas noutra cousa. Segundo Carme, 
iso dálle a posibilidade de ver de cantos xeitos se pode dicir 
unha mesma cousa, cun pequeno detalle e modificación, sen 
perder de vista o peso da melodía tradicional.
	 Toward/from the east/west. In Memoriam Toru 
Takemitsu foi un encargo do Festival Vía Stellae no que foi 
estreada polo Ensemble XXI. Segundo o autor, o título da 
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obra evoca, por unha parte, os nomes dalgunhas obras de 
Takemitsu e, por outra, parafrasea o título dunha das máis 
fermosas obras non só do catálogo do compositor nipón 
senón da música do século xx: Toward the sea.
	 My Twentieth Century está composto sobre un poema 
de Tom Andrews, rematado pouco antes da morte do poeta, 
co que compartiu estancia na Academia Americana de Roma 
e a quen está dedicada a obra. A peza é herdeira de Pierrot 
Lunaire de Arnold Schoenberg, sen cantante e nunha linguaxe 
máis musical e poética. Xuntos artellaron integrar o texto 
na arquitectura musical da composición facendo que os 
intérpretes, de cando en vez, deixen o seu papel como músicos 
e reciten frases do poema ao público, e entre eles, como se 
estiveran nunha conversa intensificada.
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Violonchelo: Millán Abeledo
Danza e coreografía: Nuria Sotelo
Composición: Manuel López Jorge

SUIT(E)

Sarabanda e Minueto da Suite núm. 1 en Sol 
maior BWV 1007 (1720)
J.S. Bach (1685-1750)
Preludio-Fantasía da Suite para  
violonchelo (1926) 
G. Cassadó (1897-1966)	
Diálogo da Sonata para violonchelo  
(1948 -1953)
G. Ligeti (1923-2006) 
Marcia da Suite núm. 1 op. 72 (1964) 
B. Britten (1913-1976)		
Árnyék de Signs, Games and Messages 
(1961-)
G. Kurtág (1926)		
Strophe núm. 1 de Trois Strophes sur le mom 
de Sacher (1976)
H. Dutilleux (1916-2013)	
Título por determinar (2025)
Estrea absoluta		
M. López Jorge (1984)	

29 ABRIL

20.30 h: Concerto
Auditorio de Galicia
Sala Mozart
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Millán Abeledo

Comeza a súa formación en violonchelo con Tatiana 
Cucerenco e Vera Kolar. Continúa os seus estudos 
superiores no CSMA (Zaragoza) con Ángel Luis Quintana e 
Bárbara Switalska, con Natalia Shakhovskaya na Escuela 
Superior de Música Reina Sofía (Madrid) e Troels Svane na 
Musikhochschule Lübeck (Alemaña). Foi bolseiro da Fundación 
BBVA, Fundación Segundo Gil Dávila e contou co apoio 
incondicional dos seus pais Ana e Alfredo. Tivo a enorme 
sorte de poder tocar ao longo da súa carreira en escenarios de 
España, Francia, Suíza, Alemaña, Portugal, China, Costa Rica 
ou Bahrein, entre outros. Recibiu diferentes premios ao longo 
da súa carreira: I Premio Concurso Nacional de Violonchelo 
(Carcaixent), I Premio Fundación Veo Veo, Accésit I premio 
Concurso Ruperto Chapí (Villena) e I Premio Concurso Santa 
Cecilia 2014 (Portugal). 
	 En canto a publicacións discográficas destacan o seu 
disco Faces para KNS Classical con repertorio de violonchelo 
e piano; xunto ao grupo Bambú Ensemble e a discográfica 
IBS publica o primeiro traballo con obras orixinais para octeto 
de corda en España e, en 2023 como membro do Cuarteto 
Novecento, publica o traballo Galician Strings Quartets para 
Brilliant Classics mostrando música galega inédita para 
cuarteto de corda. 
	 Na actualidade desenvolve a súa actividade profesional 
en diferentes eidos: o orquestral, formando parte da Real 
Filharmonía de Galicia desde 2014; como profesor de 
violonchelo na Escola de Música Berenguela; como músico de 
cámara con diferentes formacións estables e traballando tamén 
na divulgación da música como parte do equipo directivo 
da Aula de Cámara Airas Nunes. Completa a súa formación 
con estudos de Mestrado en Psicoloxía e Música na UNED 
investigando sobre o estado de satisfacción laboral no sector 
profesional das orquestras sinfónicas profesionais españolas. 
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Nuria Sotelo

É veterinaria conversa, bailarina, coreógrafa, fundadora e 
directora artística da compañía de danza-teatro Furia Sotelo, 
directora do Espazo de danza do Campus de Ourense UV, 
docente no eido do movemento, traballadora no ámbito social 
das artes, impulsora e coordinadora do espazo de creación 
artística e acción social no rural A Casa Vella. 
	 No seu afán por colaborar co desenvolvemento 
artístico do territorio, centrou o seu traballo en Galicia, 
participando como intérprete en diferentes compañías de 
danza e de teatro. Os espectáculos de Licenciada Sotelo, 
compañía reconvertida a Furia Sotelo foron apoiados por 
AGADIC, Festival ALT de Vigo, Escenas do Cambio, Corpo(a)
Terra, entre outros festivais estatais e internacionais. Ademais 
de dirixir os espectáculos de Licenciada Sotelo, realiza 
encargos e colaboracións como coreógrafa para diferentes 
artistas, compañías e eventos. 
	 En 2017, é premiada como coreógrafa pola obra Ensaio 
amor no Certamen Coreográfico de Madrid e recibe o Premio 
de Interpretación Maruxa Villanueva do Concello de Padrón. 
No eido social das artes, ten traballado en proxectos para a 
compañía 5S ou o Festival Internacional Deltebre Dança. En 
2019 o seu proxecto escénico comunitario e inclusivo Ser 
con foi un dos beneficiarios do programa Art For Change 
da Fundación La Caixa. Desde 2016 ten colaborado nos 
programas de igualdade do Concello de Allariz.

Manuel López Jorge

É un músico polifacético, moi activo nas facetas de compositor, 
pianista solista e músico de cámara. Premiado en varios 
concursos, ten tocado nalgunhas das mellores salas de 
Londres incluíndo St. Martin-in-the-Fields e Steinway Hall. 
	 Comprometido coa música de cámara, Manuel obtivo 
o primeiro premio nos concursos Leonard Smith (dúos) e 
Cavatina (música de cámara). Actuou en España, Inglaterra, 
Escocia, Irlanda e Alemaña, en salas tan importantes como 
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o Royal Albert Hall-Elgar Room. Como compositor, as súas 
obras gozan dunha crecente demanda. A estrea da súa obra 
Montañas ao lonxe na Fundación Juan March, interpretada 
por Mariana Todorova (solista da orquestra RTVE) e Mariana 
Gurkova, foi retransmitida en directo por RNE. Disciplinas 
como a literatura, a física ou a astronomía, polas que Manuel 
sente un fondo interese, teñen inspirado moitas das súas 
composicións. 
	 Manuel é doutor en Composición pola City University 
de Londres, obtivo o seu Mestrado en Trinity Laban (Londres) 
e o Grao Superior con Matrícula de Honra no Conservatorio 
Superior da Coruña.

Suit(e) é un proxecto que pretende facer convivir dúas 
disciplinas artísticas, a música e a danza, a través da relación 
escénica entre o violonchelo e unha bailarina, unha simbiose 
perfecta ao longo da historia. Ideas e emocións expresadas no 
ritmo, a melodía, a harmonía e a cor da música e na gravidade, 
a flexibilidade, a velocidade e o xesto do corpo. 
	 Partindo da arquitectura das danzas, Zarabanda e 
Minueto da Suite núm. 1 para violonchelo de Johann Sebastian 
Bach, establécese un diálogo entre compositores do século xx 
e xxi como Cassadó, Ligeti, Kurtág, Britten, Dutilleux ou mesmo 
o compostelán Manuel López Jorge. Unha viaxe sonora na que 
o espectador sente a presenza da persoa no espazo; solemne, 
vitalista, mundano, a veces surrealista, un espectáculo 
construído desde a música de Bach, unha invitación a moverse 
con formas clásicas de danza, a alemanda, a zarabanda, 
o minueto... modelando o espazo e o tempo nunha aposta 
pola beleza, polo desexo de conxugala coa harmonía. E sen 
esquecer que Bach é practicamente sinónimo de contrapunto, 
coa súa asombrosa imaxinación e habilidade en case todos os 
contextos musicais posibles. 
	 Baixo a influencia de Bach, compón Gaspar Cassadó 
a Suite para violonchelo só na que cada unha das partes 
está dedicada a unha zona xeográfica española. O Preludio, 
inspirado en Castela e o Quixote, é unha mestura de 
influencias: tanto o primeiro nome do movemento como o 
inicio con aire de zarabanda fan referencia ás suites de Bach, 
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mentres que o segundo nome indica o estilo compositivo, 
típico da música francesa do século XX e cuxa característica 
máis clara nesta peza é a forma espello. 
	 Unha conversa viva entre disciplinas e con 
compositores doutras estéticas e outros períodos, como o 
que establece Ligeti no Diálogo da súa Sonata, un movemento 
que el mesmo describiu «É un diálogo. Porque é como dúas 
persoas, un home e unha muller, conversando [...]. Tentei nesta 
peza escribir unha bela melodía, cun perfil típico húngaro, pero 
non una canción popular...». Melodía modal, posiblemente 
inspirada na tradición da música folclórica de Europa do 
Leste, presente no movemento con distintas alteracións, un 
testemuño do adestramento de contrapunto que tivo Ligeti con 
Ferenc Farkas.
	 Ligeti e Kurtág foron compañeiros de estudos en 
Budapest, e ambos comparten unha capacidade de asombro 
polo que a maioría daban por sentado. Kurtág exiliouse a finais 
dos anos 50 en París onde estudou con Messiaen e Milhaud 
e coñeceu fondamente a estética de Schoenberg, Bartok ou 
Stravinski, a brevidade supercondensada das obras de Anton 
Webern, a nova música que Ligeti compoñía e os experimentos 
sónicos de Stockhausen. Mais tamén se sente atraído pola 
música de Schumann e Bach, compositores que asoman 
entre as pantasmas artísticas dalgunhas das súas músicas 
capaces de condensar un fondo contido nunhas poucas notas, 
de reducilo á esencia da expresión musical, logrando una gran 
concentración expresiva no mínimo material. 
	 Árnyék (Sombras) pertence á obra Signs, Games and 
Messages, unha colección de miniaturas que o compositor 
comezou a escribir hai décadas e segue en construción; 
moitas foron escritas, dedicadas ou inspiradas por persoas 
concretas, ás veces impertinentes, tristes, serenas, alegres, 
pensativas ou melancólicas.
	 Henri Dutilleux foi un dos compositores aos que 
Mstislav Rostropovich encargou, para o 70 aniversario de 
Paul Sacher, unha peza para violonchelo: Strophe, unha breve 
suite en tres movementos. Strophe é un elemento estrutural 
cuxo principio se expresa mediante unha idea de retorno, 
de rima, confiada ás seis notas S.A.C.H.E.R. (segundo a 
notación xermánica), vínculos entre cada estrofa e elemento 
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referencial, rima que encontra o seu eco en procesos de espello 
contrapuntístico ou nun xogo de resonancia con elementos 
temporais resaltados pola súa dinámica.
	 As suites de Bach proporcionaron un modelo de 
composición para as tres suites para violonchelo de Britten, 
pero a inspiración foi o carácter e a interpretación dominante 
de Rostropovich con quen o compositor estableceu unha 
rica e frutífera amizade musical, fonte directa de cinco obras 
perdurables. Así, no inverno de 1964, Britten comezou a 
primeira das súas tres Suites para violonchelo —cheas das 
técnicas e texturas desenvolvidas nas suites de Bach— que 
o propio Rostropovich estreou no Festival de Aldeburgh de 
1965. Como as do compositor alemán, a Suite núm. 1 está 
escrita en seis movementos básicos, máis en forma de pezas 
que de danzas puras. Un deses movementos, Marcia, fai 
referencia á guitarra española, á tradición de obras que imitan 
as procesións dos días festivos. O violonchelo suxire algo así 
como o achegamento dun pínfano e un corpo de tambores, 
pasaxes en harmónicos que alternan con golpes rítmicos 
sobre cordas abertas coa madeira do arco, facéndose máis 
fortes a medida que se achega o desfile, para esvaecerse a 
medida que pasa.
	 Manuel López Jorge escribe a peza que se presenta 
neste concerto, cunha estrutura formal distribuída nunha serie 
de micromovementos e microdanzas, enlazados sen pausa. 
Eses micromovementos fluirán inspirados nas sorprendentes 
características dalgunhas das partículas elementais 
descubertas actualmente no campo da física. 
	 Estilisticamente, a obra utiliza a máxima paleta 
tímbrica posible para violonchelo, na procura dos seus límites 
sonoros pero sempre ao servizo dunha narrativa musical 
expresiva, comunicativa e sintacticamente coherente.
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Frauta: Jesús Sánchez Valladares
Clarinete: Camilo Irizo
Percusión: Baldomero Lloréns
Piano: Ignacio Torner
Violín: Alejandro Tuñón
Violonchelo: Carmen Coronado

CONTOS PARA ARROLAR UN ENXAME
Para frauta, clarinete, percusión, piano, violín e 
violonchelo.

Alla ricerca disperata del sole (2014/17) 
Nuria Núñez (1980)
Autonomous realities (2021)
Lula Romero (1976) 
Die Macht der Gewöhnheit (2014)
Elena Mendoza(1973) 
Cartografías efímeras (2024)
Nuria Núñez 
Il colore dell’ombra (2010)
Clara Iannotta(1983) 
Título por determinar (2025)
Estrea absoluta
Nuria Núñez

20 MAIO

20.30 h: Concerto
Auditorio de Galicia
Sala Mozart

TA
LL
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O
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Taller Sonoro

Desde a súa creación no ano 2000, Taller Sonoro avanzou 
incansablemente en dúas direccións principais, a interpretación 
da música máis actual e radical na súa proposta estética, 
co obxectivo de ofrecela ao público español e internacional 
co maior grao de rigor e compromiso, e o apoio aos novos 
compositores, ofrecendo o grupo como unha ferramenta útil  
e profesional para poder desenvolver plenamente a súa 
aposta creativa. 
	 O desenvolvemento destas dúas liñas de actuación 
foi na última década imparable, como se comprobou de xeito 
regular nos Ciclos de Música Contemporánea de Sevilla (Teatro 
Central) e Granada (Teatro Alhambra) ininterrompidamente 
desde 2002, nas tempadas do CDNM no Museo Centro de 
Arte Reina Sofía de 2006, 2007, 2012 e 2015, no Ciclo de 
Música Contemporánea de Córdoba (2005), o Ciclo de Música 
Contemporánea da Orquesta Sinfónica de Málaga (2007), o 
Festival de Música Contemporánea de Alacante (2008), Teatros 
del Canal (Madrid, 2012, 2013, 2014 e 2015), Auditorio de 
Zaragoza (2012, 2013, 2014, 2015), Teatro del Liceo (2014), 
L’Auditori (Barcelona 2012, 2013), Fundación Juan March 
(Madrid, 2014), Teatro Victoria Eugenia (San Sebastián, 2015), 
Palau de Les Arts (Valencia 2015), Ciclo BBVA de Música 
Contemporánea (Bilbao 2012, 2015), Quincena Donostiarra 
de San Sebastián (2006) e os festivais KLEM (Bilbao, 2009) 
e ENSEMS (Valencia, 2010 e 2015), Santander (Universidad 
Internacional Menéndez y Pelayo 2003), Madrid (Auditorio 
Nacional de Música). 
	 De modo simultáneo, a difusión internacional da 
actividade de Taller Sonoro foi un dos seus obxectivos 
primordiais, contribuíndo ao coñecemento dos repertorios 
españois de creación actual no ámbito europeo: Ciclo OPUS 
5.1 (Bordeos, 2005), Forum Wallis (Suíza 2014, 2017 e 2018), 
Ciclo Espirales (París, 2005), Grupo Residente no Mestrado 
de Composición do Conservatorio de Parma (2018), Auditorio 
Marcel Landowski (París 2015), Hochschule für Musik 
(Frankfurt am Main, 2005), Instituto Cervantes de Berlín 
(2006, 2007) e Bremen (2007), Colegio de España e Instituto 
Cervantes de París (2007), Festival KGNM (Colonia 2014), Ciclo 
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Attaca und Ars Nova (Radio SWR2, Alemaña 2014), Teatro 
Quartz (Brest, 2008), Academia de España en Roma (2010) e 
na Musikverein vienesa (maio de 2011); e, de maneira singular, 
é un grupo de notable presenza en latitudes iberoamericanas, 
desde Perú (Festival de Música Contemporánea de Lima, 
2007 e 2008) a México (Festival de Música Contemporánea 
de Morelia, 2010) e Arxentina (2011), Festival de Música 
Contemporánea de Bogotá (Colombia, en colaboración coa 
Orquesta Filarmónica de Bogotá), Centro Nacional de las Artes 
de México (2016, 2017 e 2018) ou Círculo Colombiano de 
Compositores (2018). 
	 Sen dúbida, a colaboración con outros conxuntos 
musicais e o acceso ao mercado discográfico enriquece de 
xeito decisivo a achega de Taller Sonoro ao panorama estatal. 
Xunto a varios proxectos en que colaborou co Organum 
Ensemble de Marcel Péres e co Ensemble Gilles Binchois, 
dirixido por Dominique Vellard, a presenza fonográfica do 
grupo abrangue monográficos dedicados aos compositores 
Luis de Pablo, José María Sánchez-Verdú, Nuria Núñez, Juan 
Cruz e César Camarero, así como dúas gravacións en vivo 
consagradas á obra de David del Puerto (Sendesaal, Radio 
Bremen, 2007) e aos compositores finalistas do Premio 
Fundación Autor da SGAE (Auditorio 400, Museo Centro 
Nacional de Arte Reina Sofía, 2007). 
	 Por outra parte, o labor pedagóxico de Taller Sonoro 
e a súa colaboración coas promocións máis novas de 
compositores foron unha constante fundamental na súa 
traxectoria. Así, en 2005 na Hochschule für Musik de Frankfurt 
am Main e, entre 2004 e 2006 como grupo residente no 
Curso Internacional de Análisis y Composición de Villafranca 
del Bierzo, dirixido por Cristóbal Halffter; e, de modo moi 
significativo, o conxunto é parte fundamental das actividades 
da Cátedra de Composición Manuel de Falla promovida pola 
Junta de Andalucía en Cádiz, desde 2004, o que o levou a 
integrarse regularmente nas programacións do Festival de 
Música Española celebrado anualmente na cidade andaluza.
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Nuria Núñez

Compositora cuxo traballo explora o potencial da dualidade 
intérprete/instrumento a través de técnicas instrumentais 
estendidas, amplificacións e integración da voz. Nas súas 
obras, a miúdo incorpora obxectos sonoros con calidades 
escénicas para expandir as posibilidades expresivas dos 
intérpretes e investigar en novas formas de comportamento 
e comunicación co oínte. Por outra parte, os seus traballos 
deixan ver un forte vínculo coa natureza e os seres vivos e 
formulan unha forma de pensar a música inspirada no estudo 
das redes de comportamento animal. 

	 Formada no Conservatorio Superior de Córdoba e 
na Universität der Künste Berlín onde conclúe con mención 
de honra os estudos de Mestrado en Composición. 
Posteriormente gaña unha bolsa de investigación no Centro 
de Estudos Avanzados en Artes e Ciencias de Berlín (BAS, 
Graduiertenschule UdK Berlin) durante dous anos. Foi 
recoñecida co XXXIX Premio de Composición Reina Sofía, 
o Primeiro Premio e Premio do Público do 15º Festival 
de Primavera de Weimar, o Premio Roma outorgado pola 
Academia das Artes de Alemaña (Villa Massimo/Casa Baldi) 
ou o Primeiro Premio da Fundación Autor-CNDM. Ademais foi 
compositora en residencia na Orquestra da Radio de Berlín, 
Academia de España en Roma, na Thomas Mann-Villa Aurora 

Fotografía: Ágata Sandecor
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(Os Ánxeles), na Joven Orquesta Nacional de España e na 
Thüringer Landesmusikakademie (Sondershausen) e a súa 
música foi interpretada por prestixiosos solistas, ensembles e 
orquestras incluíndo o Ensemble Intercontemporain, Ensemble 
Ascolta, B3: Brouwer Trio, Taller Sonoro, a ONE ou a Orquestra 
da Radio de Berlín, entre outros. 

Nos últimos anos o compromiso coa creación de novos 
públicos e de novo repertorio levou a Nuria a traballar en 
propostas que impliquen novas audiencias como a residencia 
na Orquestra da Radio de Berlín para o proxecto Rapauke 
macht Musik para crianzas de 3 a 7 anos, as óperas Kleines 
Stück Himmel, para a rapazada desde 2 anos e que realizou 
por encargo de Deutsche Oper Berlin; La Isla, unha video-
ópera para público desde os 11 anos, feita por encargo da 
Fundacion BBVA; El sueño del señor Rodari, ópera de cámara 
con teatro de sombras para idades desde os 6 anos en diante, 
na Academia de España en Roma; e Bestiarium, teatro musical 
interactivo para público a partir de 6 anos, unha coprodución 
do Senado de Berlín, a Fundación Einstein, a Haus der Kulturen 
der Welt e Volksbühne Berlín. Para a compositora, os humanos, 
como calquera sistema animal integrado por entes individuais, 
establecemos relacións entre nós para sobrevivir na natureza 
que non son máis que unha reprodución a grande escala 
dos sistemas cooperativos non-humanos de insectos ou 
microorganismos. A música componse tomando como punto 
de partida estas relacións para tecer xeometrías sonoras vivas, 
como pequenos organismos que proporcionan coordenadas 
ao noso oído creando unha vasta rede de conexións formais 
que moldean a memoria de cada oínte.
	 O programa complétase con obras de Elena Mendoza, 
Lula Romero e Clara Iannotta, compositoras estreitamente 
relacionadas coa traxectoria vital e estética de Nuria Núñez.
	 As obras de Lula Romero foron estreadas por 
destacadas formacións de música contemporánea en 
festivais internacionais de Nova York, Barcelona ou Berlín e 
recibiu premios e galardóns, por moitas delas. Licenciada 
en Composición, Piano e Historia da Arte, estudou no 
Conservatorio Superior de Música Manuel Castillo de Sevilla 
e completou a súa formación cun Mestrado en Composición 
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no Conservatorio Real da Haia. En 2021 iniciou os seus 
estudos de doutoramento na Universidade de Música e Artes 
Escénicas de Graz, en Austria. É unha compositora de música 
electroacústica e acústica que explora os fenómenos do 
espazo, o material, a estrutura e forma e o material sonoro 
en relación con teorías e prácticas de igualdade social e 
feminismo. Nas súas composicións intenta que a música non 
sexa un mero obxecto de consumo ou arte decorativa senón 
que diga algo por si mesma. 
	 Elena Mendoza é a primeira compositora que obtén 
o Premio Nacional de Música, en 2010. A súa contribución á 
creación musical española é esencial en todos os campos 
e converteuse nunha das máis interesantes voces da nova 
creación contemporánea europea. A súa música explora con 
grande imaxinación os timbres e a dramaturxia dos procesos 
formais, baixo os que subxace un continuo cuestionamento 
artístico da realidade. 
	 Un forte momento teatral é inherente ás súas obras; as 
pezas instrumentais son a miúdo campos de experimentación 
para as obras músicoteatrais, nas que integra instrumentistas, 
cantantes e actores, nun proceso escénico en estreita 
colaboración co director de escena Matthias Rebstock, co 
que traballa desde 2004 e co que estrea, en 2007, Niebla no 
Europäisches Zentrum der Künste Dresden Hellerau, deixando 
unha pegada significativa na produción de teatro musical 
contemporáneo. Seguíronlle La ciudad de las mentiras, sobre 
textos de Juan Carlos Onetti, encargada por Gerard Mortier 
para o Teatro Real Madrid (2017) e Der Fall Babel, estreada no 
Festival de Schwetzingen en 2019.
	 Para Clara Iannotta, cada nova composición é un 
campo de experimentación para perfeccionar a súa propia 
linguaxe musical e os seus títulos sinalan determinadas 
etapas da vida ou circunstancias nas que se crearon. As pezas 
comparten unha certa «teatralidade», en canto á materialidade 
do son, o seu dinamismo interno, os seus estados enerxéticos, 
a súa xénese instrumental desde o silencio... O son non se 
percibe separado do xesto que o produce, e a posta en escena 
materialízase en diferentes configuracións instrumentais. 
	 As partituras de Iannotta están cheas de instrucións 
meticulosas, como a forma de preparar os instrumentos 
mediante o uso de obxectos como agullas de tecer, caixas 
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de música, cinta adhesiva, e moitos outros obxectos que son 
empregados para a ampliación da paleta sonora; ata o extremo 
de precisar moi detalladamente o manexo do arco do violín. 
A compositora deixase inspirar por impresións auditivas 
especiais, polos sons de campás e os seus espectros sonoros 
complexos, por fenómenos sonoros observados e imaxinados. 
Avalía eses sons co seu oído microscopicamente afinado, 
descubrindo nese proceso infinitas ínfimas gradacións no seu 
interior; encontra maneiras sorprendentemente complexas e 
precisas de escribilas e, coas súas habilidades compositivas, 
proxecta estes procesos nun formato accesible para o oído —e 
para a vista— e sorprende con fenómenos sonoros híbridos. 
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