SINFÓNICA DE GALICIA
TEMPORADA 30
Programa 16, jueves 24 y viernes 25 de marzo 2022 - 20h.
PROGRAMA 16
I
WLADÍMIR ROSINSKIJ (1962)
PangoliNN (17´) [Estreno absoluto]
Allegro – Andante
FRANZ SCHREKER (1878-1934)
Vorspiel zu einem drama (22´) [Primera vez por la OSG]
II
RICHARD STRAUSS (1864-1949)
Suite Elektra (35’) – (arr. M. Honeck y T. Ille) [Primera vez por la OSG]
JOSEP PONS, director
Palacio de la Ópera de A Coruña Jueves, 24 marzo de 2022 – 20h.
Viernes, 25 marzo de 2022 – 20h.
Notas
MOTIVOS PARA CREAR ¿MOTIVOS PARA CREER?
Wladímir Rosinskij (Rostov del Don, 05.05.1962) De origen ruso y nacionalidad austriaca, Rossinskij se graduó con diploma de honor en la Academia Musical de Krasnojarsk en 1986. De 1990 a 1995 estudió viola y composición en la Hochschule für Musik de Viena, obteniendo el primer premio en Kompositions-Wettbewerb im Rahmen des 10 Wiener Sommer-Seminars para Nuevas Músicas, y el Forderungspreis de Bundeskanzleramt para compositores. Su música se ha estrenado e interpreta habitualmente en España, Austria y Rusia. La formación en su país natal y en Austria le impregnó de tradición clásica y visión contemporánea; su búsqueda incesante y su rico mundo interior le llevan al «eclecticismo como estilo».
PangoliNNismo
Tras cada gran obra de Rossinskij hay una idea como impulso inicial: el de su último estreno por la OSG, Concierto Misterio, le llegó de los acontecimientos vividos en Ucrania en febrero de 2014. PangoliNN nace por la aparición en el invierno de 2020 de la pandemia de Covid-19. Señala el autor sin embargo que ambas obras están íntimamente conectadas y que todo lo que le impulsó a escribir el Concierto misterio1, ha venido a desarrollarse durante estos ocho años. Lo que entonces compuso en su tercer movimiento, Himnos, es, en sus propias palabras, «exactamente lo que pasa ahora. Y esto es uno de los resultados del “pangoliNNismo” por parte de rusos y ucranianos: las cabezas son muy manipuladas (también la mía)».
Rosinskij2 escribió PangoliNN durante el confinamiento inicial de la pandemia, inspirado por las noticias contradictorias que le llegaban sobre el origen de la plaga y su desarrollo posterior y expresa así este proceso: «uno piensa, ¿es todo mentira o hay algo de verdad? ¿Dónde está la verdad? Y esta música quiere expresar este estado de inquietud. Yo he escrito esto muy rápido, en dos meses, y lo expreso con un término nuevo, “pangoliNNismo”, un símbolo de la manipulación de nuestras cabezas, las de millones de personas. La vida me demuestra que este “pangoliNNismo” se desarrolla en nuestras cabezas, nuestra vida, nuestros periódicos y medios de comunicación».
PangoliNN, la música PangoliNN se estructura en dos partes, Allegro y Andante, que se tocan seguidas. La primera intenta mostrar «lo que siente en su interior una persona cuando existe un desastre: un estado de ánimo, de inquietud, inseguridad, pánico, etcétera». Estos sentimientos los expresa al inicio del Allegro con un ostinato continuo de violines y violas en semicorcheas con acentos inesperados; unísonos de chelos y trombones con glissandi, que producen una sensación de dramatismo, y participación de la percusión más aguda, como lira, vibráfono y bloques de madera. En su segunda mitad los violines retoman el tema sobre motivos cortos del viento-madera. Un solo de trompeta y nuevos glissandi, ahora de las trompas, nos llevan a la segunda parte.
El Andante no transmite serenidad. Como dice el propio autor, «al contrario; ya puedes sentir casi físicamente esta “pandemia interior” en las “intervenciones ilógicas” de una percusión que inquieta por sus intervalos disonantes pero al unísono en ritmo»; las trompetas o los oboes tocan cortos solos en intervalos de semitono. El primer solo importante del flautín, acompañado de cuerda baja col legno (haciendo sonar las cuerdas con la madera del arco en vez de con las cerdas) y percusiones, conduce a «la primera casi aparición del PangoliNN».
No se trata, claro, del animal sino de un símbolo de lo que el autor llama «pangoliNNismo»: los «intentos de manipulación por parte de los medios o Internet donde solo con muchas dificultades puedes encontrar muy poca verdad» y sus consecuencias sobre la población, «muy reales y físicas: pandemias, enfermedades mentales, fobias y finalmente, como vemos estos días, guerras muy absurdas y reales».
Dos fagotes al unísono con dos chelos tocan «la sombra de PangoliNN», se llega a un clímax y «ahora sí, en el Moderato, aparece por primera vez el verdadero PangoliNN —clarinete bajo con arpa y percusión—. Contrafagot y corno inglés desarrollan el tema en un fugato como reflexión sobre este raro animal». Otra ola hacia un clímax acerca a un Più mosso y dos violines solos desarrollan el tema del flautín.
Un solo importante de chelo supone «un intento de vivir normalmente en este mundo anormal del pangoliNNismo». Cada grupo de cuerdas sigue su propio ritmo de forma similar a lo que se hace en el jazz; hay más clímax hasta que el tempo cambia a Grave en un coral disonante y absurdo de los vientos bajos que prepara la culminación más importante de la obra. Un Largo con solos de arpa y cuerdas es «como un sueño corto e irreal sobre un mundo sin PangoliNN; pero pronto despertamos y en cambio, viene la culminación a retomar el material inicial pero deformado».
Casi al final, clarinete bajo, contrafagot y corno inglés tocan el tema del PangoliNN «como una burla para quienes han intentado olvidar el pangoliNNismo; después, una coda corta y fuerte. El pangoliNNismo ha ganado. Sin duda». Eso es en esta obra; espero que en la vida no vaya a ser así, pero de momento me parece que es así. Esto es lo que significa para mí, yo explico así mis sentimientos; lo que vaya a ser para el oyente puede ser otra cosa».
Alguien tenía que escribir la música ¿no?
Franz Schreker (Mónaco, 23.03.1878 - Berlín, 21.03.1934) Hijo de un fotógrafo judío de la corte y una miembro de la aristocracia católica de Estiria, viajó frecuentemente con su familia durante sus diez primeros años. Fue entonces cuando, a la muerte de su padre, la familia se mudó de Linz a Viena, en cuyo conservatorio ingresó en 1892. Tras cursar unos estudios de violín y habiendo empezado a dirigir en 1895, se graduó como compositor en 1900. De 1907 a 1920 fundó y dirigió el Philharmonic Chorus. Entre tanto, el éxito de su pantomima Der Geburtstag der Infantin le abrió las puertas del teatro como autor de música escénica. Su ópera Das Spielwerk und Prinzessin (1913) fue estrenada sin mayor trascendencia en Fráncfort; por contra, el escándalo de su estreno simultáneo en Viena le valió saltar al conocimiento general.
La Primera Guerra mundial (1914-1918) no impidió el estreno de Die Gezeichneten en Fráncfort, donde también se estrenó Der Schatzgräber (1920). Estos éxitos supusieron la cumbre de su carrera operística y su contratación como director de la Hochschule für Musik de Berlín, en la que dictó clase de muy variadas asignaturas. El fracaso de Der singende Teufel (Berlín, 1928) y la llegada del nacionalsocialismo supusieron el inicio de su decadencia y el despido de sus puestos docentes. Un infarto cerebral en diciembre de 1933 fue el preludio de su fallecimiento el 21 de marzo siguiente, dos días antes de cumplir 56 años.
Vorspiel zu einem drama Compositor teatral, especialmente de ópera, Schreker fue autor de sus propios libretos. Su música, si bien sus primeras óperas reflejan la influencia de los dos Richards, Wagner y Strauss, en su etapa de madurez demuestra un estilo muy personal en el que pasajes politonales se entremezclan con la tonalidad y el cromatismo.
Vorspiel zu einem drama [Preludio de un drama] tiene una génesis un tanto peculiar. En 1911 Schreker escribió, por encargo de Alexander von Zemlinski, el libreto de Die Gezeichneten [Los estigmatizados] —ópera en tres actos basada en Hidalla, una obra de Frank Wedekind—. Zemlinski nunca llegó a escribir la música para este texto, pero sí Schreker que completó la ópera en 1915. Antes de finalizarla hizo una versión ampliada de la obertura bajo el título Vorspiel zu einem drama, estrenada en Viena en 1914. La ópera completa es raramente representada —tres veces en todo el mundo entre 2005 y 2010, según las estadísticas de Operabase—. Tal vez el número de treinta y tres papeles solistas tenga algo que ver.
Vorspiel zu einem drama es una buena muestra de la maestría orquestadora de Schreker desde el cálido canto inicial de los chelos, doblados por las violas sobre un suave colchón de arpegios y acordes de piano, arpas, celesta y violines. Su soberbio tratamiento de la dinámica tiene una primera muestra en el vigoroso crescendo hacia el primer clímax y no cesa de mostrarse en toda la obra. Su gran sentido teatral se palpa en esta, tanto en poderosos tuttis —con orquestación opulenta y un cierto cromatismo que parecen querer remitirnos a la influencia wagneriana— como en momentos de mayor recogimiento. Un dramatismo que bien justifica sus éxitos como autor de óperas.
De escándalo en escándalo hasta el éxito final
Richard Strauss (Múnich, 11.06.1864 – Garmisch Partenkirchen, 08.09.1949) Hijo del solista de trompa de la Orquesta de la Corte, creció rodeado de músicos de su familia y allegados, a través de los cuales recibió una excelente formación musical. En 1882 ingresó en la Universidad de Múnich, cursando enseñanzas de Filosofía, Historia del Arte y Estética. Sin terminar esos estudios se mudó a Berlín, donde fue nombrado asistente de Hans von Bülow, de quien aprendió la técnica de la dirección orquestal asistiendo a sus ensayos.
El inicio de su primera época creativa, centrada en la composición de música sinfónica, lo podemos situar hacia 1886, año en el que compone la «fantasía sinfónica» Aus Italien. Esta es una obra transicional previa a la creación de poemas sinfónicos —quizás, la forma musical más coherente con su idea de conexión e inspiración entre las artes3—. En 1888 termina Macbeth después de haberlo revisado en varias ocasiones y al año siguiente (1889) llega Don Juan, considerado su primera obra maestra en el género. En total escribió algo más de media docena de poemas sinfónicos, entre los que Podemos incluir, pese a sus títulos, sus últimas contribuciones al género: la Sinfonía doméstica (1903) y la monumental Sinfonía alpina (1915).
Elektra (De Sófocles a Hofmannsthal) La composición de sus primeras óperas, que se solapa con las obras sinfónicas antes mencionadas, coincide con el cambio de siglo. Tras dos fracasos iniciales, Guntram (1894) y Feuersnot (1901), llegó Salomé. Su temática y disonancias fueron motivo de polémica, que llegó a escándalo en su estreno en el Metropolitan de Nueva York, lo que hizo que se cancelara el resto de representaciones previstas. Si esta acogida puso a Strauss en la diana de las polémicas sobre las nuevas músicas, la polémica aún mayor sobre Elektra lo situó justo en el centro de esa diana.
Desde el Renacimiento se había tenido la cultura griega como cuna de la occidental europea, derivada de aquella sin alterar el sentido y carácter de sus mitos y divinidades. A partir de finales del s. XIX, con la influencia de las teorías psicoanalíticas de Freud, Jung y sus seguidores, las tragedias griegas se releen bajo otro prisma. Surge así la transposición a escala humana de los actos y pasiones de sus personajes míticos, analizando el carácter primitivo e incluso bárbaro de unos y otras.
Esta especie de inclinación a lo extremo y al morbo vertebra el libreto de Hugo von Hofmannsthal y, por extensión, toda la Elektra de Strauss, con notables diferencias escénicas entre la Electra del griego clásico y la del alemán. La venganza como fin último, sacrificando incluso la vida propia para poder realizarla, impregna el carácter del papel de Electra en la música de Strauss. La aparición y uso de algunos leitmotivs confieren una cierta condición unitaria como de música cíclica a toda la obra. Elektra fue estrenada el 25 de enero de 1909 en la Königliches Opernhaus de Dresde.
Suite Elektra (R. Strauss – M. Honeck – T. Ille) La conversión de temas entre todo género de música es una inveterada costumbre desde tiempos anteriores al Barroco musical. El dramatismo de la música de Elektra movió al director Manfred Honeck y al compositor Tomáš Ille a transformarla en lo que ellos llaman «un drama sinfónico». Para Honeck, Elektra es «la más sinfónica» de las óperas del muniqués y sus características complejidades armónicas, texturales y de orquestación fueron la llamada que lo impulsó a transcribir partes de la ópera.
El sentido teatral inherente a su trasfondo psicológico hacía el proyecto aún más deseable. El problema de cómo transferir sin pérdida de carácter el tratamiento de la voz de cada personaje fue otro reto, otro peldaño en la escalera de dificultades que suele llevar a la obra bien hecha. La solución aportada por Honeck e Ille fue reordenar la partitura a partir de las voces orquestales que enuncian o subrayan las intervenciones vocales. Y todo ello, manteniendo la tensión dramática y expresiva desde el inicio al fin de la obra. El contraste entre los episodios dramáticos con los líricos suma brillantez y hondura musical al «drama sinfónico», con el resultado de una pieza realmente espectacular.
Julián Carrillo Sanz
1 Impresiona escuchar en estos momentos cómo plasmó Rossinskij su visión de los acontecimientos del invierno de 2014, especialmente en el tercer movimiento Himnos, que se puede escuchar en https://youtu.be/KzToKzqnUYA a partir del minuto 34.56.
2 Los textos entrecomillados se corresponden con declaraciones o escritos de la persona mencionada en cada momento [Nota del autor]
3 Nuestro arte es expresivo, y una obra musical que no tenga ningún contenido poético que comunicarme es para mí cualquier cosa menos música. Naturalmente, se trata de un contenido que no pueda ser representado más que con sonidos, y que con palabras sólo pueda ser sugerido.
Notas (Galego)
MOTIVOS PARA CREAR, MOTIVOS PARA MEDRAR?
Wladímir Rosinskij (Rostov do Don, 05.05.1962) De orixe rusa e nacionalidade austríaca, Rossinskij graduouse con diploma de honra na Academia Musical de Krasnojarsk en 1986. De 1990 a 1995 estudou viola e composición na Hochschule für Musik de Viena, polo que obtivo o primeiro premio en Kompositions-Wettbewerb im Rahmen des 10 Wiener Sommer-Seminars para Novas Músicas, e o Forderungspreis de Bundeskanzleramt para compositores. A súa música estreouse e interprétase decote en España, Austria e Rusia. A formación no seu país natal e en Austria embebeuno de tradición clásica e visión contemporánea; a súa procura incesante e mais o seu rico mundo interior lévano ao «eclecticismo como estilo».
PangoliNNismo
Detrás de cada grande obra de Rossinskij hai unha idea como impulso inicial: o da súa última estrea pola OSG, Concerto Misterio, chegoulle dos acontecementos vividos en Ucraína en febreiro de 2014. PangoliNN nace pola aparición no inverno de 2020 da pandemia de Covid-19. Sinala o autor, no entanto, que ambas as dúas obras están intimamente conectadas e que todo o que o impulsou a escribir o Concerto misterio1, veu a se desenvolver durante estes oito anos. O que daquela compuxo no seu terceiro movemento, Himnos, é, nas súas propias palabras, «exactamente o que pasa agora. E isto é un dos resultados do “pangoliNNismo” por parte de rusos e ucraínos: as cabezas son moi manipuladas (tamén a miña)».
Rosinskij2 escribiu PangoliNN durante o confinamento inicial da pandemia, inspirado polas novas contraditorias que lle chegaban sobre a orixe da praga e o seu desenvolvemento posterior, e expresa deste xeito este proceso: «un cavila, é todo mentira ou hai algo de verdade? Onde está a verdade? E esta música quere expresar este estado de inquedanza. Eu escribín isto moi rápido, en dous meses, e exprésoo cun termo novo, “pangoliNNismo”, un símbolo da manipulación das nosas cabezas, as de millóns de persoas. A vida demóstrame que este “pangoliNNismo” se desenvolve nas nosas cabezas, na nosa vida, nos nosos xornais e medios de comunicación».
PangoliNN, la música PangoliNN estrutúrase en dúas partes, Allegro e Andante, que se tocan seguidas. A primeira intenta mostrar «o que sente no seu interior unha persoa cando existe un desastre: un estado de ánimo, de inquedanza, inseguridade, pánico, etcétera». Estes sentimentos exprésaos ao inicio do Allegro cun ostinato continuo de violíns e violas en semicorcheas con acentos inesperados; unísonos de violonchelos e trombóns con glissandi, que producen unha sensación de dramatismo, e participación da percusión máis aguda, como lira, vibráfono e bloques de madeira. Na súa segunda metade os violíns retoman o tema sobre motivos curtos do vento-madeira. Un solo de trompeta e novos glissandi, agora das trompas, lévannos á segunda parte.
O Andante non transmite serenidade. Como di o propio autor, «ao contrario; xa podes sentir case fisicamente esta “pandemia interior” nas “intervencións ilóxicas” dunha percusión que inquieta polos seus intervalos disonantes pero ao unísono en ritmo»; as trompetas ou os óboes tocan curtos solos en intervalos de semitón. O primeiro solo importante da frauta pequena, acompañada de corda baixa col legno (facendo soar as cordas coa madeira do arco no canto de o facer coas sedas) e percusións, conduce á «primeira case aparición do PangoliNN».
Non se trata, claro, do animal senón dun símbolo do que o autor chama «pangoliNNismo»: os «intentos de manipulación por parte dos medios ou Internet onde só con moitas dificultades podes atopar moi pouca verdade» e as súas consecuencias sobre a poboación, «moi reais e físicas: pandemias, enfermidades mentais, fobias e finalmente, como vemos estes días, guerras moi absurdas e reais».
Dous fagots ao unísono con dous chelos tocan «a sombra de PangoliNN», chégase a un clímax e «agora si, no Moderato, aparece por primeira vez o verdadeiro PangoliNN —clarinete baixo con arpa e percusión—. Contrafagot e corno inglés desenvolven o tema nun fugato como reflexión sobre este raro animal». Outra onda cara a un clímax achega un Più mosso e dous violíns sós desenvolven o tema da frauta pequena.
Un solo importante de chelo supón «un intento de vivir normalmente neste mundo anormal do pangoliNNismo». Cada grupo de cordas segue o seu propio ritmo de xeito semellante ao que se fai no jazz; hai máis clímax ata que o tempo muda a Grave nun coral disonante e absurdo dos ventos baixos que prepara a culminación máis importante da obra. Un Largo con solos de arpa e cordas é «como un soño curto e irreal sobre un mundo sen PangoliNN; pero axiña haberemos de espertar e, pola contra, vén a culminación para retomar o material inicial pero deformado».
Case ao final, clarinete baixo, contrafagot e corno inglés tocan o tema do PangoliNN «como unha burla para quen intentaron esquecer o pangoliNNismo; despois, unha coda curta e forte. O pangoliNNismo gañou. Sen dúbida ningunha». Iso é nesta obra; espero que na vida non vaia ser así, pero de momento paréceme que é así. Isto é o que significa para min; eu explico así os meus sentimentos; o que vaia ser para o oínte pode ser outra cousa».
Alguén tiña que escribir a música, non si?
Franz Schreker (Mónaco, 23.03.1878 - Berlín, 21.03.1934) Fillo dun fotógrafo xudeu da corte e unha membro da aristocracia católica de Estiria, viaxou frecuentemente coa súa familia durante os seus dez primeiros anos. Foi daquela cando, á morte do seu pai, a familia se mudou de Linz a Viena, en cuxo conservatorio ingresou en 1892. Tras cursar uns estudos de violín e despois de comezar a dirixir en 1895, graduouse como compositor en 1900. De 1907 a 1920 fundou e dirixiu o Philharmonic Chorus. Entre tanto, o éxito da súa pantomima Der Geburtstag der Infantin abriulle as portas do teatro como autor de música escénica. A súa ópera Das Spielwerk und Prinzessin (1913) foi estreada sen maior transcendencia en Francfort; pola contra, o escándalo da súa estrea simultánea en Viena valeulle saltar ao coñecemento xeral.
A Primeira Guerra mundial (1914-1918) non impediu a estrea de Die Gezeichneten en Francfort, onde tamén se estreou Der Schatzgräber (1920). Estes éxitos supuxeron o cumio da súa carreira operística e a súa contratación como director da Hochschule für Musik de Berlín, na que impartiu clase de moi variadas disciplinas. O fracaso de Der singende Teufel (Berlín, 1928) e a chegada do nacionalsocialismo supuxeron o inicio da súa decadencia e o despedimento dos seus postos docentes. Un infarto cerebral en decembro de 1933 foi o preludio do seu pasamento Vorspiel zu einem drama Compositor teatral, especialmente de ópera, Schreker foi autor dos seus propios libretos. A súa música, se ben as súas primeiras óperas reflicten a influencia dos dous Richards, Wagner e mais Strauss, na súa etapa de madurez demostra un estilo moi persoal no que pasaxes politonais se mesturan coa tonalidade e o cromatismo.
Vorspiel zu einem drama [Preludio dun drama] ten unha xénese un tanto peculiar. En 1911 Schreker escribiu, por encarga de Alexander von Zemlinski, o libreto de Die Gezeichneten [Os estigmatizados] —ópera en tres actos baseada en Hidalla, unha obra de Frank Wedekind—. Zemlinski nunca chegou a escribir a música para este texto, pero si Schreker que completou a ópera en 1915. Antes de a rematar fixo unha versión ampliada da abertura baixo o título Vorspiel zu einem drama, estreada en Viena en 1914. A ópera completa é raramente representada —tres veces en todo o mundo entre 2005 e 2010, segundo as estatísticas de Operabase—. Talvez o número de trinta e tres papeis solistas teña algo que ver.
Vorspiel zu einem drama é unha boa mostra da mestría orquestradora de Schreker dende o cálido canto inicial dos violonchelos, dobrados polas violas sobre un suave colchón de arpexos e acordes de piano, arpas, celesta e violíns. O seu soberbio tratamento da dinámica ten unha primeira mostra no vigoroso crescendo cara ao primeiro clímax e non cesa de mostrarse en toda a obra. O seu gran sentido teatral pálpase nesta, tanto en poderosos tuttis —con orquestración opulenta e un certo cromatismo que semellan querer remitirnos á influencia wagneriana— como en momentos de maior recollemento. Un dramatismo que ben xustifica os seus éxitos como autor de óperas.
De escándalo en escándalo ata o éxito final
Richard Strauss (Múnich, 11.06.1864 – Garmisch Partenkirchen, 08.09.1949) Fillo do solista de trompa da Orquestra da Corte, medrou rodeado de músicos da súa familia e achegados, a través dos cales recibiu unha excelente formación musical. En 1882 ingresou na Universidade de Múnic, onde cursou ensinanzas de Filosofía, Historia da Arte e Estética. Sen rematar eses estudos mudouse a Berlín, onde foi nomeado asistente de Hans von Bülow, de quen aprendeu a técnica da dirección orquestral ao asistir aos seus ensaios.
O inicio da súa primeira época creativa, centrada na composición de música sinfónica, podémolo situar cara a 1886, ano no que compón a «fantasía sinfónica» Aus Italien. Esta é unha obra de transición previa á creación de poemas sinfónicos —se cadra, a forma musical máis coherente coa súa idea de conexión e inspiración entre as artes —. En 1888 remata Macbeth despois de telo revisado en varias ocasións e ao ano seguinte (1889) chega Don Juan, considerado a súa primeira obra mestra no xénero. En total escribiu algo máis de media ducia de poemas sinfónicos, entre os que podemos incluír, malia os seus títulos, as súas últimas contribucións ao xénero: a Sinfonía doméstica (1903) e a monumental Sinfonía alpina (1915).
Elektra (De Sófocles a Hofmannsthal) A composición das súas primeiras óperas, que se solapa coas obras sinfónicas antes mencionadas, coincide co cambio de século. Tras dous fracasos iniciais, Guntram (1894) e Feuersnot (1901), chegou Salomé. A súa temática e disonancias foron motivo de polémica, que chegou a escándalo na súa estrea no Metropolitan de Nova York, o que fixo que se cancelase o resto de representacións previstas. Se esta acollida puxo a Strauss na diana das polémicas sobre as novas músicas, a polémica aínda maior sobre Elektra situouno xusto no centro desa diana.
Desde o Renacemento tivérase a cultura grega como berce da occidental europea, derivada daquela sen alterar o sentido e carácter dos seus mitos e divindades. A partir de finais do século XIX, coa influencia das teorías psicanalíticas de Freud, Jung e os seus seguidores, as traxedias gregas relense baixo outro prisma. Xorde así a transposición a escala humana dos actos e paixóns das súas personaxes míticas, analizando o carácter primitivo e mesmo bárbaro duns e doutras.
Esta especie de inclinación ao extremo e ao morbo vertebra o libreto de Hugo von Hofmannsthal e, por extensión, toda a Elektra de Strauss, con notables diferenzas escénicas entre a Electra do grego clásico e a do alemán. A vinganza como fin último, sacrificando mesmo a vida propia para poder realizala, impregna o carácter do papel de Electra na música de Strauss. A aparición e o uso dalgúns leitmotivs confírenlle unha certa condición unitaria como de música cíclica a toda a obra. Elektra foi estreada o 25 de xaneiro de 1909 na Königliches Opernhaus de Dresde.
Suite Elektra (R. Strauss – M. Honeck – T. Ille) A conversión de temas entre todo xénero de música é un inveterado costume desde tempos anteriores ao Barroco musical. O dramatismo da música de Elektra moveu o director Manfred Honeck e mais o compositor Tomáš Ille a transformala no que eles chaman «un drama sinfónico». Para Honeck, Elektra é «a máis sinfónica» das óperas do muniqués e as súas características complexidades harmónicas, texturais e de orquestración foron a chamada que o impulsou a transcribir partes da ópera.
O sentido teatral inherente ao seu fondo psicolóxico facía o proxecto aínda máis desexable. O problema de como transferir sen perda de carácter o tratamento da voz de cada personaxe foi outro reto, outro chanzo na escaleira de dificultades que adoita levar á obra ben feita. A solución achegada por Honeck e Ille foi reordenar a partitura a partir das voces orquestrais que enuncian ou subliñan as intervencións vocais. E todo iso, mantendo a tensión dramática e expresiva dende o inicio á fin da obra. O contraste entre os episodios dramáticos cos líricos súmalle brillantez e fondura musical ao «drama sinfónico», co resultado dunha peza realmente espectacular.
Julián Carrillo Sanz
1 Impresiona escoitar nestes momentos como plasmou Rossinskij a súa visión dos acontecementos do inverno de 2014, especialmente no terceiro movemento Himnos, que se pode escoitar en https://youtu.be/KzToKzqnUYA a partir do minuto 34.56.
2 Os textos que van entre comiñas correspóndense con declaracións ou escritos da persoa mencionada en cada momento [Nota do autor]
3 A nosa arte é expresiva, e unha obra musical que non teña ningún contido poético que me comunicar é para min calquera cousa menos música. Naturalmente, trátase dun contido que non poida ser representado máis que con sons, e que con palabras só poida ser suxerido.
JOSEP PONS
Director
Considerado como uno de los directores más relevantes de su generación, Josep Pons mantiene una continuada relación con orquestas como la Gewandhauss de Leipzig, la Orquesta de París, la Orquesta Sinfónica de la NHK de Tokio, la Deutsche Kammerphilharmonie de Bremen y la Orquesta Sinfónica de la BBC con la que ha ofrecido diversos conciertos en los BBC Proms de Londres.
En la presente temporada de conciertos Pons regresa a la Orquesta Sinfónica de la BBC, la Orquesta Nacional de España y la Orquesta Nacional de Burdeos. También actuará por primera vez con la Orquesta Sinfónica de la Radio Nacional Polaca.
A finales de la pasada temporada, Pons renovó su contrato como director musical del Gran Teatre del Liceu hasta 2026; su mandato comenzó en 2012 y desde entonces dirige una serie de producciones en Barcelona cada año, como las recientes de Don Giovanni, Lecciones de amor y violencia, Katia Kabanová, Rodelinda, Romeo y Julieta y Elektra, así como el estreno mundial de la nueva ópera de Casablancas L'Enigma de Lea.
Esta temporada dirigirá Ariadna en Naxos, War Requiem de Britten, Oedipus Rex, Pelleas et Melisande, Wozzeck y una versión de concierto de El castillo de Barbazul en la Ópera de La Bastilla.
Pons es también director honorario de la Orquesta Nacional de España, de la que fue director artístico durante nueve años en los cuales elevó sustancialmente el perfil internacional de la agrupación orquestal. También es director honorario de la Orquesta Ciudad de Granada.
La discografía de Josep Pons cuenta con más de cincuenta cedés y deuvedés, en su mayoría publicados por Harmonia Mundi y Deutsche Grammophon y que incluyen grabaciones de Falla y repertorio francés, considerados discos de referencia y con los que ha obtenido numerosos premios. Su grabación de Noches en los jardines de España con Javier Perianes ganó un Choc de la Musique, Melancolía con Patricia Petibon recibió un Gramophone Editor's Choice, y su colaboración con Tomatito le valió un Latin Grammy. Su grabación de la Sinfonia de Berio y 10 Frühe Lieder de Mahler/Berio con la Orquesta Sinfónica de la BBC y Matthias Goerne, ganó los premios BBC Music Award, Choc de la musique, ECHO Klassik Awards y Télérama Ffff. Su último lanzamiento en Harmonia Mundi es la grabación en vivo de la ópera Goyescas, de Granados, con la Sinfónica de la BBC.
Josep Pons comenzó su formación musical en la prestigiosa Escolanía de Montserrat. La tradición secular y el intenso estudio tanto de la polifonía como de la música contemporánea marcaron su desarrollo posterior tanto musical como intelectualmente. En 1999 recibió el Premio Nacional de Música por su destacada labor sobre la música del siglo XX. En 2019, Pons recibió el Doctorado Honoris Causa de la Universitat Autònoma de Barcelona.
JOSEP PONS
Director
Considerado como un dos directores máis salientables da súa xeración, Josep Pons mantén unha continuada relación con orquestras como a Gewandhauss de Leipzig, a Orquestra de París, a Orquestra Sinfónica da NHK de Tokio, a Deutsche Kammerphilharmonie de Bremen e mais a Orquestra Sinfónica da BBC coa que ofreceu diversos concertos nos BBC Proms de Londres.
Na presente temporada de concertos, Pons regresa á Orquestra Sinfónica da BBC, á Orquesta Nacional de España e mais á Orquestra Nacional de Bordeos. Tamén ha de actuar por primeira vez coa Orquestra Sinfónica da Radio Nacional Polaca.
A finais da pasada temporada, Pons renovou o seu contrato como director musical do Gran Teatre del Liceu ata 2026; o seu mandato comezou en 2012 e desde aquela dirixe unha serie de producións en Barcelona cada ano, como as recentes de Don Giovanni, Leccións de amor e violencia, Katia Kabanová, Rodelinda, Romeu e Xulieta e Elektra, así como a estrea mundial da nova ópera de Casablancas L'Enigma de Lea.
Esta temporada dirixirá Ariadna en Naxos, War Requiem de Britten, Oedipus Rex, Pelleas et Melisande, Wozzeck e unha versión de concerto da peza O castelo de Barbazul na Ópera da Bastilla.
Pons é tamén director honorario da Orquesta Nacional de España, da que foi director artístico durante nove anos nos cales elevou de xeito substancial o perfil internacional da agrupación orquestral. Tamén é director honorario da Orquestra Ciudad de Granada.
A discografía de Josep Pons conta con máis de cincuenta CD e DVD, na súa maioría publicados por Harmonia Mundi e Deutsche Grammophon e que inclúen gravacións de Falla e repertorio francés, considerados discos de referencia e cos que obtivo numerosos premios. A súa gravación de Noches en los jardines de España con Javier Perianes gañou un Choc de la Musique, Melancolía con Patricia Petibon recibiu un Gramophone Editor's Choice, e a súa colaboración con Tomatito valeulle un Latin Grammy. A súa gravación da Sinfonia de Berio e 10 Frühe Lieder de Mahler/Berio coa Orquestra Sinfónica da BBC e Matthias Goerne, gañou os premios BBC Music Award, Choc de la musique, ECHO Klassik Awards e Télérama Ffff. O seu último lanzamento en Harmonia Mundi é a gravación en vivo da ópera Goyescas, de Granados, coa Sinfónica de la BBC.
Josep Pons comezou a súa formación musical na prestixiosa Escolanía de Montserrat. A tradición secular e mais o intenso estudo tanto da polifonía como da música contemporánea marcaron o seu desenvolvemento posterior tanto musical coma intelectualmente. En 1999 recibiu o Premio Nacional de Música polo seu destacado labor sobre a música do século XX. En 2019, Pons recibiu o Doutoramento Honoris Causa da Universitat Autònoma de Barcelona.
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PRÓXIMOS CONCIERTOS
Sábado 26 marzo 2022 – 12h.
Palacio de la Ópera de A Coruña
Concierto en familia
FLAMENCO, CLASSIC, SWING Y LAS GANAS DE VIVIR
L’ROLLIN CLARINET BAND
Jueves 31 marzo 2022 – 20h.
Auditorio Afundación de Vigo
Viernes 1 abril 2022 – 20h.
Palacio de la Ópera de A Coruña
TRISTAN MURAIL
Vents et Marées
ERICH WOLFGANG KORNGOLD
Concierto para violín en re mayor, op. 36
JEAN SIBELIUS
Sinfonía nº 1 en menor, op. 39
PHILIPPE QUINT violín THIERRY FISCHER director Viernes 8 abril 2022 – 20h.
Sábado 9 abril 2022 – 20h.
Palacio de la Ópera de A Coruña
NIKOLÁI RIMSKI-KÓRSAKOV
Capricho español
JOSÉ MARÍA SÁNCHEZ VERDÚ
Memoria del Ocre [Estreno absoluto]
NIKOLÁI RIMSKI-KÓRSAKOV
Schehérazade, op. 35
PETRI KUMELA guitarra DIMA SLOBODENIOUK director Entradas a la venta en entradas.abanca.com
Domingo 17 abril 2022 – 20h.
Palacio de la Ópera de A Coruña
PIOTR ILICH CHAIKOVSKI
Concierto para violín en re mayor, op. 35
Sinfonía nº 5 en mi menor, op. 64
ORQUESTA JOVEN
DE LA SINFÓNICA DE GALICIA RAQUEL AREAL violín PIETRO RIZZO director Entradas a la venta en entradas.ataquilla.com
sinfonicadegalicia.com
sonfuturo.com
facebook.com/sinfonicadegalicia
twitter.com/OSGgalicia
youtube.com/sinfonicadegalicia
instagram.com/osggalicia
El consorcio para la Promoción de la Música cuenta con la financiación de:
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