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EVASIÓN Y REFLEXIÓN

Poco que ver tienen entre sí las obras que propone este concierto salvo la nada desdeña-ble posibilidad que nos ofrecen de enlazar dos aspectos de la escucha: el relajado y el comprometido. Quiere decirse que si nos ponemos demasiado serios con el precioso concierto de Saint-Saëns —felizmente cada vez más habitual en las programaciones— nos perde-remos lo que tiene de gracia admirable. Y si nos hacemos los remolones en cuanto nos pesen los desarrollos beethovenianos dejaremos de hacer pie en el sentido de una obra, esa sí, verdaderamente trascendental. Se trataría, pues, de ejercer con atención nuestra condición de oyentes: en un caso para la evasión inteligente hacia un tiempo ido y en el otro para la reflexión sobre por qué las cosas en la música fueron por donde fueron. Digamos, siendo muy simples, que en Saint-Saëns se disfruta y en Beethoven se piensa. 

CAMILLE SAINT-SAËNS:

CONCIERTO PARA PIANO Y ORQUESTA Nº 5 EN FA MAYOR, OP. 103 «EGIPCIO»

Camille Saint-Saëns nació en París el 9 de octubre de 1835 y murió en Argel en 1921. 

Fue un niño prodigio que componía y tocaba el piano con cinco añitos y que dio su primer recital público en la Salle Pleyel con diez. Estudió órgano en el Conservatorio de París y composición con Halévy. En 1853 ya era organista de la iglesia de Saint-Merry y de La Madeleine en 1857. Dos años después compondría sus dos primeras sinfonías, eclipsadas por la Tercera, de 1886. En 1871 fue uno de los fundadores de la Société Nationale de Musique y, por ello, elemento fundamental en la vida musical francesa y sus circunstancias. 

Su estilo llegó a deslumbrar a los críticos de su tiempo. Recordemos cuánto lo admirara Franz Liszt, defensor a ultranza de su ópera Sansón y Dalila que, comenzada en 1868, fue prohibida en Francia por su temática presuntamente escandalosa y que el propio Liszt estrenaría en Weimar en 1877. 

Poco a poco sus ideas estéticas y musicales de Saint-Saëns fueron haciéndose más conservadoras, no entendió —ni pareció tener la menor intención de hacerlo— lo que suce-día a su alrededor y finalmente perdió la batalla que él mismo planteó en términos bien beligerantes frente a sus contemporáneos —finales— como Debussy o Stravinski, cuyas músicas decía aborrecer. Él mismo trataba de explicarse: 'Para mí el arte es forma. La expresión y la pasión seducen al aficionado, pero para el artista es diferente. Un artista 3

que no esté completamente satisfecho con unas líneas elegantes, unos colores armo-niosos y unas bellas progresiones armónicas no comprende el arte”. El crítico Phillip Borg-Wheeler nos recuerda cómo, curiosamente, estas palabras bien pudieran haber sido firmadas por el mismísimo Stravinski de quien tanto desconfiaba nuestro hombre. 

De aquel éxito inicial, del aplacarse de su temperamento, digamos, progresista, y de su apego final a la tradición queda en las salas de conciertos un puñado de partituras: la Tercera sinfonía, El carnaval de los animales —una auténtica obra maestra—, alguno de sus conciertos para violín o violonchelo y, cada vez con mayor presencia, sus cinco conciertos para piano y orquesta —separados casi cuarenta años el primero del último—, sobre todo Segundo, Cuarto y Quinto. La razón de este volver la atención hacia estas páginas de su catálogo quizá pueda estar, más allá de que ejemplifiquen una manera muy personal de entender el género en el repertorio decimonónico —específicamente en el francés, en el que son muestras casi únicas—, en el propio aprecio que los pianistas han ido otorgando a quien lo fuera él mismo enorme. Se trata de un corpus armado entre solidez de ideas y audacia expresiva dentro de los cánones, tradición y originalidad, discurso y virtuosismo en una escritura que pide siempre al solista, al mismo tiempo, limpidez y poderío. Y ello desde su respuesta a la frase de la trompa que abre el Primero hasta los ostinatti con que arranca en el final del Quinto. Su atractivo para los solistas parece crecer con el tiempo como en justa correspondencia con el diluirse, siglo y medio después, de aquellas acu-saciones de conservadurismo en los logros de su libertad creadora. 

El Concierto nº 5 es la quintaesencia de todo ello. Escrito en El Cairo en 1896 y estrenado el mismo año en París con el autor como solista, empieza ya con un tema memorable a cargo del piano que se mueve entre la elegancia y el juego, como a la espera de esa fantasía que, relativa al exotismo del título, aparecerá en el Andante, en un tema basado al parecer en una canción nubia que el compositor escuchara a unos barqueros en el Nilo. Curiosamente, la cita egipcia se enmarca con aires de algo más que cierto aroma al españolismo de la época —habría que recordar su amistad con Sarasate, que estuvo en el estreno de La revoltosa o que le gustaba escaparse a Gran Canaria1. Y, como para rematar el cosmopolitismo del fragmento, hallaremos, incluso, un breve episodio directamente ligado con el gamelán indonesio, pues también anduvo por Lejano Oriente. 

1 Saint-Saëns pasó siete temporadas —al principio de incógnito— en Gran Canaria entre 1889 y 1909. Allí compuso Campanas de Las Palmas y Valse canariote. De aquellas visitas da cumplida cuenta Nicolás Díaz-Saavedra de Morales en su libro Saint-Saëns en Gran Canaria, Sociedad Económica de Amigos del País, Las Palmas de Gran Canaria, 1985. 
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El Molto Allegro, una lección de ritmo —hay quien ha hablado de que el piano en su entrada parece imitar el ruido del motor de un barco— y de contrapunto, significaba para Saint-Saëns, tan viajero, «la alegría de cruzar el mar, una alegría que no todos comparten». Y precisamente alegría es lo que este concierto provoca cada vez que se oye. No puede ser de otra manera si se piensa en la belleza de sus temas, la necesidad de contar con un solista de primera clase para llevarlo a buen término, lo abrochado de su resultado a sus intenciones y, a la postre, lo entretenido que resulta. En efecto: como navegar por un mar en calma un buen día de verano. 

LUDWIG VAN BEETHOVEN: 

SINFONÍA NÚMERO 3 EN MI BEMOL MAYOR, OP. 55 «HEROICA»

Podemos decir, sin pecar de excesivo esquematismo, que con la Heroica de Beethoven cambia el paradigma de la forma sinfónica en la historia de la música y que, por tanto, se trata de una obra revolucionaria en lo estético como quiso serlo también en su relación con la realidad del momento en que se escribe, como veremos enseguida. No menos cierto es que el propio Beethoven ahondaría aún más en ese camino propio —y a partir de ahí ejemplar— en las sinfonías Quinta y Novena o que en sus sonatas para piano o en sus cuartetos se iría gestando un parecido despegue de unas formas recibidas que ya no eran suficientes para quien se sabía habitante de un nuevo territorio. En cualquier caso, es evidente el salto que la Tercera supone en cuanto a ambición —y ambición plenamente cumplida— respecto de sus precedentes, por más que estas no dejen de ser magníficas muestras de un clasicismo plena y personalmente asumido como base de trabajo. 

Esa idea revolucionaria que plantea en su forma esta Tercera corresponde también a su intención moral. Desde 1798, Beethoven —que, recordemos, vive en la Viena de los Habs-burgo— planeaba escribir una sinfonía dedicada a Napoleón, entonces el héroe que podía acabar verdaderamente con los restos del Antiguo Régimen en Europa. En el verano de 1803 tiene prácticamente terminada la obra, solo unos meses después de que redactara su Testamento de Heiligenstadt, esa carta que nunca haría pública, que aparecería en 1827 y en la que da rienda suelta a su depresión del momento, a sus ideas de suicidio, a su desesperación por la sordera y a las dificultades que encuentra en sí mismo para llegar a culminar lo que considera su destino como creador. La sinfonía, terminada en noviembre de 1803, es, también —y quién sabe si por encima de todo— una respuesta a 5

ese momento de crisis personal. Y ese calificativo de Heroica con el que la conocemos y que le puso el propio autor en el manuscrito —Sinfonia eroica, composta per festeggiare il sovvenire d'un grand'uomo (Sinfonía heroica, compuesta para celebrar el recuerdo de un gran hombre)— tiene directamente que ver con su salida de aquella experiencia tan dolorosa que debiera ser, en principio, compartida con la confianza en ese otro gran hombre a que se refería: el Primer Cónsul Napoleón Bonaparte, a quien pensaba dedicarla. 

Pero cuando, en mayo de 1804, su fiel Ferdinand Ries notifica a Beethoven que Napoleón se ha declarado emperador, tachará la dedicatoria, que recaerá finalmente en la primera edición, aparecida en 1806, en uno de sus grandes protectores, el príncipe Lobkowitz, con lo que, tras la decepción napoleónica, recibirá el agradecimiento —también crematístico— de la nobleza ilustrada. Quizá, olvidándonos de las ilustraciones de los viejos discos de vinilo en los que Bonaparte aparecía en majestad como destinatario de una obra que finalmente le fue negada por decepcionar las expectativas de libertad que había gene-rado, debiéramos centrarnos en lo que la Heroica tiene, en efecto, de celebración de la capacidad humana para salir de los más difíciles trances, de hasta dónde puede llegar el genio combinado con la voluntad y la esperanza. Un genio que, al fin, nos resulta más inspirador que el culto a quien se autoproclamara emperador después de haber pasado por libertador. 

Desde el inicio aparece clara la esencia de una intención evidente: la de ser un punto y aparte, la de componer la más grande sinfonía presentada hasta entonces, la de abrir una época nueva. El titán Beethoven se echa, como Atlas, el mundo a la espalda ya con esos dos acordes en mi bemol mayor, no lejanos de los tres que iniciaban la Sinfonía «Júpiter» 

de Mozart, que abren el Allegro con brio. A ellos seguirá un primer tema que llega muy directamente de la obertura de Bastián y Bastiana, una obra escrita por Mozart a los doce años y cuyo préstamo demuestra cómo lo memorable puede a veces ser transformado por el paso del tiempo en un pretexto expresivo muy diferente del original. El desarrollo del movimiento no sólo es el más largo escrito hasta entonces sino un ejemplo insólito de riqueza expresiva a través de una propuesta formal literalmente apabullante, llena de detalles, en la que, para el oyente, como señala Phillip Huschler, resulta ser más importante el fluir de la tensión que la más o menos evidente presencia de los temas principales. 

La Marcha fúnebre lo es claramente en su pulso rítmico y ofrece la particularidad de dos interludios: el primero aportando algo de luz al carácter dramático del Adagio assai; el segundo con la introducción de una doble fuga que además de producir un efecto sor-prendente acrecienta, por si hiciera falta, la hondura del movimiento. Recordemos que de esta Marcha fúnebre surgiría casi un siglo y medio después ese adiós a todo eso —pa-6

rafraseando el título de Robert Graves pero esta vez con un anciano como protagonista— 

que serían las Metamorfosis de Richard Strauss. 

El Scherzo es la despedida definitiva a los minuetos sinfónicos del clasicismo —Basil Lam se ha referido brillantemente a “su expansividad relajada y cordial que se hace jubilosa en el trío”— y el Finale una magistral divagación sobre un tema de su ballet Las criaturas de Prometeo —utilizado antes en una de sus Contradanzas WoO 14 y en las Variaciones para piano op. 35— que equilibra, sin quedarse a la zaga, el peso casi abrumador del primer movimiento. Un tema al que su apariencia ligera no le priva de su irradiación, en efecto, heroica, que se engrandece en su desarrollo y que culmina con una coda triunfal. 

La Tercera Sinfonía de Beethoven se escuchó por vez primera en el palacio del príncipe Lobkowitz en agosto de 1804 y su estreno público tuvo lugar en el Teatro An der Wien, en Viena, el 7 de abril de 1805 bajo la dirección del autor. 

Luis Suñén
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EVASIÓN E REFLEXIÓN

Pouco que ver teñen entre elas as obras que propón este concerto agás a nada desde-ñosa posibilidade que nos ofrecen de enlazar dous aspectos da escoita: o relaxado e o comprometido. Quérese dicir con isto que de poñérmonos demasiado serios co precioso concerto de Saint-Saëns —felizmente cada vez máis habitual nas programacións— per-deremos o que ten de graza admirable; e se nos facemos os nugalláns en canto nos pesen os desenvolvementos beethovenianos deixaremos de facer pé no sentido dunha obra, esa si, verdadeiramente transcendental. Trataríase, xa que logo, de exercer con atención a nosa condición de oíntes: nun caso para a evasión intelixente cara a un tempo ido e no outro para a reflexión sobre por que as cousas na música foron por onde foron. 

Digamos, sendo moi simples, que en Saint-Saëns se desfruta e en Beethoven se pensa. 

CAMILLE SAINT-SAËNS: 

CONCERTO PARA PIANO E ORQUESTRA Nº 5 EN FA MAIOR, OP. 103 «EXIPCIO»

Camille Saint-Saëns naceu en París o 9 de outubro de 1835 e morreu en Alxer en 1921. 

Foi un neno prodixio que compoñía e tocaba o piano con só cinco anos e que deu o seu primeiro recital público na Salle Pleyel con dez. Estudou órgano no Conservatorio de París e composición con Halévy. En 1853 xa era organista da igrexa de Saint-Merry e de La Madeleine en 1857. Dous anos despois comporía as súas dúas primeiras sinfonías, eclipsadas pola Terceira, de 1886. En 1871 foi un dos fundadores da Société Nationale de Musique e, por iso, elemento fundamental na vida musical francesa e as súas circunstancias. O seu estilo chegou a abraiar os críticos do seu tempo. Lembramos canto o admirara Franz Liszt, defensor a morte da súa ópera Sansón e Dalila que, comezada en 1868, foi prohibida en Francia pola súa temática presuntamente escandalosa e que o propio Liszt habería de estrear en Weimar en 1877. 

Pouco a pouco as súas ideas estéticas e musicais de Saint-Saëns fóronse facendo máis conservadoras, non entendeu —nin semellou ter a menor intención de o facer— o que acontecía ao seu arredor e finalmente perdeu a batalla que el mesmo formulou en termos ben belixerantes fronte aos seus contemporáneos —finais— como Debussy ou Stravinsqui, cuxas músicas dicía aborrecer. El mesmo trataba de explicarse: 'Para min a arte é forma. A expresión e a paixón seducen o afeccionado, pero para o artista é diferente. Un 8

artista que non estea completamente satisfeito cunhas liñas elegantes, unhas cores har-moniosas e unhas fermosas progresións harmónicas non comprende a arte”. O crítico Phillip Borg-Wheeler lémbranos como, curiosamente, estas palabras ben puidesen ter sido asinadas polo mesmo Stravinsqui de quen tanto desconfiaba o noso home. 

Daquel éxito inicial, do aplacarse do seu temperamento, digamos, progresista, e do seu apego final á tradición queda nas salas de concertos unha presada de partituras: a Terceira sinfonía, O entroido dos animais —unha auténtica obra mestra—, algún dos seus concertos para violín ou violonchelo e, cada vez con maior presenza, os seus cinco concertos para piano e orquestra —separados case corenta anos o primeiro do último—, sobre todo Segundo, Cuarto e Quinto. A razón deste volver a atención cara a estas páxinas do seu catálogo quizais poida estar, máis alá de que exemplifiquen un xeito moi persoal de entender o xénero no repertorio do século dezanove —especificamente no francés, no que son mostras case únicas—, no propio aprecio que os pianistas lle foron outorgando a quen o fora el mesmo enorme. Trátase dun corpus armado entre solidez de ideas e audacia expresiva dentro dos canons, tradición e orixinalidade, discurso e virtuosismo nunha escritura que lle pide sempre ao solista, ao mesmo tempo, limpidez e poderío. E 

iso desde a súa resposta á frase da trompa que abre o Primeiro ata os ostinatti con que arranca no final do Quinto. O seu atractivo para os solistas semella medrar co tempo coma en xusta correspondencia co diluírse, século e medio despois, daquelas acusacións de conservadorismo nos logros da súa liberdade creadora. 

O Concerto nº 5 é a quintaesencia de todo iso. Escrito no Cairo en 1896 e estreado o mesmo ano en París co autor como solista, comeza xa cun tema memorable a cargo do piano que se move entre a elegancia e o xogo, como á espera desa fantasía que, relativa ao exotismo do título, aparecerá no Andante, nun tema baseado ao parecer nunha canción nubia que o compositor escoitara uns barqueiros no Nilo. Curiosamente, a cita exipcia enmárcase con aires de algo máis que certo recendo ao españolismo da época —habería que lembrar a súa amizade con Sarasate, que estivo na estrea da obra A revoltosa ou que lle gustaba escaparse a Gran Canaria1. E, como para rematar o cosmopolitismo do fragmento, atoparemos, mesmo, un breve episodio directamente ligado co gamelán indonesio, pois tamén andou polo Afastado Oriente. 

1 Saint-Saëns pasou sete temporadas —ao principio de incógnito— en Gran Canaria entre os anos 1889 e 1909. Alí compuxo Campás das Palmas e Valse canariote. Daquelas visitas dá cumprida conta Nicolás Díaz-Saavedra de Morales no seu libro Saint-Saëns en Gran Canaria, Sociedad Económica de Amigos del País, Las Palmas de Gran Canaria, 1985. 
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O Molto Allegro, unha lección de ritmo —hai quen falou de que o piano na súa entrada semella imitar o ruído do motor dun barco— e de contrapunto, significaba para Saint-Saëns, tan viaxeiro, «a alegría de cruzar o mar, unha alegría que non todos comparten». 

E precisamente alegría é o que este concerto provoca cada vez que se oe. Non pode ser doutro xeito se se pensa na beleza dos seus temas, na necesidade de contar cun solista de primeira clase para levalo a bo termo, no abrochado do seu resultado ás súas intencións e, en definitiva, no entretido que resulta. En efecto: como navegar por un mar en calma un bo día de verán. 

LUDWIG VAN BEETHOVEN: 

SINFONÍA NÚMERO 3 EN MI BEMOL MAIOR, OP. 55 «HEROICA»

Podemos dicir, sen pecarmos de excesivo esquematismo, que coa Heroica de Beethoven muda o paradigma da forma sinfónica na historia da música e que, xa que logo, se trata dunha obra revolucionaria no estético como quixo selo tamén na súa relación coa realidade do momento en que se escribe, como veremos enseguida. Non menos certo é que o propio Beethoven afondaría aínda máis nese camiño propio —e a partir de aí exemplar— 

nas sinfonías Quinta e Novena ou que nas súas sonatas para piano ou nos seus cuartetos se iría xerando un parecido despegue dunhas formas recibidas que xa non eran suficientes para quen se sabía habitante dun novo territorio. En calquera caso, é evidente o salto que a Terceira supón en canto a ambición —e ambición plenamente cumprida— respecto dos seus precedentes, por máis que estas non deixen de ser magníficas mostras dun clasicismo plena e persoalmente asumido como base de traballo. 

Esa idea revolucionaria que presenta na súa forma esta Terceira corresponde tamén á súa intención moral. Desde 1798, Beethoven —que, lembremos, vive na Viena dos Habs-burgo— planeaba escribir unha sinfonía dedicada a Napoleón, daquela o heroe que podía acabar verdadeiramente cos restos do Antigo Réxime en Europa. No verán de 1803 ten practicamente rematada a obra, só uns meses despois de que redactase o seu Testamento de Heiligenstadt, esa carta que nunca faría pública, que aparecería en 1827 e na que dá renda solta á súa depresión do momento, ás súas ideas de suicidio, á súa desesperación polo xordén e ás dificultades que atopa en si mesmo para chegar a culminar o que considera o seu destino como creador. A sinfonía, rematada en novembro de 1803, é, tamén —e quen sabe se por enriba de todo— unha resposta a ese momento de crise 10

persoal. E ese cualificativo de Heroica co que a coñecemos e que lle puxo o propio autor no manuscrito —Sinfonia eroica, composta per festeggiare il sovvenire d'un grand'uomo (Sinfonía heroica, composta para celebrar a lembranza dun grande home)— ten directamente que ver coa súa saída daquela experiencia tan dolorosa que debería ter sido, en principio, compartida coa confianza nesoutro grande home ao que se refería: o Primeiro Cónsul Napoleón Bonaparte, a quen pensaba dedicarlla. Pero cando, en maio de 1804, o seu fiel Ferdinand Ries lle notifica a Beethoven que Napoleón se declarara emperador, tachará a dedicatoria, que recaerá finalmente na primeira edición, aparecida en 1806, nun dos seus grandes protectores, o príncipe Lobkowitz, co que, tras a decepción napoleónica, recibirá o agradecemento —tamén crematístico— da nobreza ilustrada. Quizais, esquecéndonos das ilustracións dos vellos discos de vinilo nos que Bonaparte aparecía en maxestade como destinatario dunha obra que finalmente lle foi negada por decepcionar as expectativas de liberdade que xerara, debésemos centrarnos no que a Heroica ten, en efecto, de celebración da capacidade humana para saír dos máis difíciles transos, de ata onde pode chegar o xenio combinado coa vontade e a esperanza. Un xenio que, ao final, nos resulta máis inspirador que o culto a quen se autoproclamara emperador despois de ter pasado por liberador. 

Desde o inicio aparece clara a esencia dunha intención evidente: a de ser un punto e á parte, a de compoñer a máis grande sinfonía presentada ata daquela, a de abrir unha época nova. O titán Beethoven bótase, como Atlas, o mundo ás costas xa con eses dous acordes en mi bemol maior, non afastados dos tres que iniciaban a Sinfonía 

«Xúpiter» de Mozart, que abren o Allegro con brio. A eles seguiralles un primeiro tema que chega moi directamente da abertura de Bastián e Bastiana, unha obra escrita por Mozart aos doce anos e cuxo préstamo demostra como o memorable pode ás veces ser transformado polo paso do tempo nun pretexto expresivo moi diferente do orixinal. 

O desenvolvemento do movemento non só é o máis longo escrito ata daquela senón un exemplo insólito de riqueza expresiva a través dunha proposta formal literalmente abafadora, chea de detalles, na que, para o oínte, como sinala Phillip Huschler, resulta ser máis importante o fluír da tensión que a máis ou menos evidente presenza dos temas principais. 

A Marcha fúnebre éo claramente no seu pulso rítmico e ofrece a particularidade de dous interludios: o primeiro achegando algo de luz ao carácter dramático do Adagio assai; o segundo coa introdución dunha dupla fuga que ademais de producir un efecto sor-prendente acrecenta, por se fixer falla, a fondura do movemento. Lembremos que desta Marcha fúnebre habería de xurdir case un século e medio despois ese adeus a todo iso 11

—parafraseando o título de Robert Graves pero esta vez cun ancián como protagonista— 

que serían as Metamorfoses de Richard Strauss. 

O Scherzo é a despedida definitiva aos minuetos sinfónicos do clasicismo —Basil Lam referiuse brillantemente “á súa expansividade relaxada e cordial que se fai xubilosa no trío”— e o Finale unha maxistral divagación sobre un tema do seu ballet As criaturas de Prometeo —utilizado antes nunha das súas Contradanzas WoO 14 e nas Variacións para piano op. 35— que equilibra, sen quedar á zaga, o peso case abafador do primeiro movemento. Un tema ao que a súa aparencia lixeira non o priva da súa irradiación, en efecto, heroica, que se engrandece no seu desenvolvemento e que ha de culminar cunha coda triunfal. 

A Terceira Sinfonía de Beethoven escoitouse por vez primeira no palacio do príncipe Lobkowitz en agosto de 1804 e a súa estrea pública tivo lugar no Teatro An der Wien, en Viena, o 7 de abril de 1805 baixo a dirección do autor. 

Luis Suñén
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OTTO 

TAUSK

DIRECTOR

En su ya quinta temporada como director musical de la Sinfónica de Vancouver (VSO) y asesor artístico de la Escuela de Música de la misma, el director de orquesta holandés Otto Tausk ha demostrado un liderazgo artístico extraordinario en la comunidad de esta agrupación y más allá. 

Su serie de presentaciones digitales reinventadas de manera innovadora y la iniciativa de presentar la música contemporánea canadiense, incluidas las obras de cinco compositores indígenas, fueron recibidas con gran éxito y ampliaron significativamente el alcance de la orquesta. 

Tausk cree apasionadamente en el concierto como una experiencia compartida entre los artistas y el público, y su enfoque inclusivo ha tenido un profundo impacto en la comunidad de Vancouver, donde la orquesta se ha convertido en parte esencial de la identidad cultural de la ciudad. 

La experiencia musical de Otto Tausk abarca desde interpretaciones históricamente fundamentadas de Mozart y Beethoven hasta las partituras de principios del siglo XX de Prokófiev, Stravinski y Richard Strauss junto con nuevas obras de compositores actuales. 

En la temporada actual finaliza el proyecto de la VSO de emparejar cada una de las sinfo-13

nías de Robert Schumann con una obra de encargo; interpreta obras maestras de Ravel, Bartók, Mahler, R. Strauss, Stravinski y John Adams, y trabaja con grandes solistas como Itzhak Perlman, Hilary Hahn, Khatia Buniatishvili, Hélène Grimaud y Lang Lang. Además, dirige como invitado a la Filarmónica de Los Ángeles, la Sinfónica de Galicia y la Staatskapelle de Weimar, entre otras. 

Tausk ha trabajado con la Orquesta del Concertgebouw, la Filarmónica de Róterdam, la Filarmónica de la Radio de los Países Bajos, la Orquesta de La Haya, la Nacional de Bélgica, la Sinfónica Nacional Danesa, la Orquesta de la Radio Noruega, la Orquesta Sinfónica de Lahti, la Sinfónica de Galicia, la Sinfónica de Milán Giuseppe Verdi, la Filarmónica de Los Ángeles, Sinfónica de Montreal, Sinfónica de Melbourne, West Australian Symphony Orchestra, Sinfónica de la BBC de Escocia y Nacional de la BBC de Gales, con la que debutó en los BBC Proms en 2018. 

Como director principal de la Sinfonieorchester und Theatre St. Gallen de 2012 a 2018, Tausk dirigió numerosas producciones de ópera, como el estreno mundial de Annas Maske del compositor suizo David Philip Hefti, el estreno en Suiza de Write on Skin de George Benjamin, Die Tote Stadt de Korngold, Don Giovanni, El rapto en el serrallo, Eugene Onegin, West Side Story, Lohengrin y Ariadne en Naxos. 

Mantiene desde hace tiempo una colaboración con el compositor holandés Michel van der Aa y recientemente dirigió la aclamada producción del estreno mundial de Upload en Ámsterdam, Colonia, Bregenz y Nueva York. Sus próximas producciones operísticas incluyen Fidelio de Beethoven y Powder Her Face de Thomas Ades. 

Nacido en Utrecht, Otto Tausk estudió violín con Viktor Lieberman y dirección con Jonas Aleksa. De 2004 a 2006, fue director asistente de Valery Gergiev con la Orquesta Filarmónica de Róterdam. En 2011, recibió el prestigioso premio «De Olifant» de la ciudad de Haarlem, en reconocimiento de sus logros como director musical de la Holland Symfonia y su contribución a las artes en los Países Bajos. 
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OTTO 

TAUSK

DIRECTOR

Na súa xa quinta temporada como director musical da Sinfónica de Vancouver (VSO) e asesor artístico da Escola de Música da devandita formación, o director de orquestra holandés Otto Tausk demostrou un liderado artístico extraordinario na comunidade desta agrupación e máis alá. 

A súa serie de presentacións dixitais reinventadas de maneira innovadora e a iniciativa de presentar a música contemporánea canadense, incluídas as obras de cinco compositores indíxenas, foron recibidas con grande éxito e ampliaron de xeito significativo o alcance da orquestra. 

Tausk cre apaixonadamente no concerto como unha experiencia compartida entre os artistas e o público, e o seu enfoque inclusivo tivo un fondo impacto na comunidade de Vancouver, onde a orquestra se converteu en parte esencial da identidade cultural da cidade. 

A experiencia musical de Otto Tausk abrangue dende interpretacións historicamente fundamentadas de Mozart e Beethoven ata as partituras de comezos do século XX de Prokófiev, Stravinsqui e Richard Strauss xunto con novas obras de compositores actuais. 

Na temporada actual finaliza o proxecto da VSO de emparellar cada unha das sinfonías de Robert Schumann cunha obra de encarga; interpreta obras mestras de Ravel, Bartók, 15

Mahler, R. Strauss, Stravinsqui e John Adams, e traballa con grandes solistas como Itzhak Perlman, Hilary Hahn, Khatia Buniatishvili, Hélène Grimaud e Lang Lang. Ademais, dirixe como convidado a Filharmónica de Los Ángeles, a Sinfónica de Galicia e mais a Staatskapelle de Weimar, entre outras. 

Tausk traballou coa Orquestra do Concertgebouw, a Filharmónica de Rotterdam, a Filharmónica da Radio dos Países Baixos, a Orquestra da Haya, a Nacional de Bélxica, a Sinfónica Nacional Danesa, a Orquestra da Radio Noruega, a Orquestra Sinfónica de Lahti, a Sinfónica de Galicia, a Sinfónica de Milán Giuseppe Verdi, a Filharmónica de Los Ángeles, a Sinfónica de Montreal, a Sinfónica de Melbourne, a West Australian Symphony Orchestra, a Sinfónica da BBC de Escocia e Nacional da BBC de Gales, coa que debutou nos BBC Proms no ano 2018. 

Como director principal da Sinfonieorchester und Theatre St. Gallen de 2012 a 2018, Tausk dirixiu numerosas producións de ópera, como a estrea mundial de Annas Maske do compositor suízo David Philip Hefti, a estrea en Suíza de Write on Skin de George Benjamin, Die Tote Stadt de Korngold, Don Giovanni, O rapto no serrallo, Eugene Onegin, West Side Story, Lohengrin e Ariadne en Naxos. 

Mantén desde hai tempo unha colaboración co compositor holandés Michel van der Aa e recentemente dirixiu a aclamada produción da estrea mundial de Upload en Amsterdam, Colonia, Bregenz e Nova York. As súas vindeiras producións operísticas inclúen títulos como Fidelio de Beethoven e Powder Her Face de Thomas Ades. 

Nado en Utrecht, Otto Tausk estudou violín con Viktor Lieberman e dirección con Jonas Aleksa. Desde o ano 2004 a 2006 foi director asistente de Valery Gergiev coa Orquestra Filharmónica de Rotterdam. En 2011, recibiu o prestixioso premio «De Olifant» da cidade de Haarlem, en recoñecemento dos seus logros como director musical da Holland Symfonia e a súa contribución ás artes nos Países Baixos. 
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JAVIER 

PERIANES 

PIANISTA

La carrera internacional de Javier Perianes le ha llevado a actuar en las más prestigiosas salas de conciertos del mundo y con las principales orquestas, colaborando con directores como Daniel Barenboim, Charles Dutoit, Zubin Mehta, Gustavo Dudamel, Klaus Mäkelä, Gianandrea Noseda, Gustavo Gimeno, Santtu-Matias Rouvali, Vladimir Jurowski y François-Xavier Roth, y actuando en festivales como los BBC Proms, Lucerna, Salzburgo Whitsun, La Roque d’Anthéron, Grafenegg, Primavera de Praga, Ravello, Stresa, San Sebastián, Santander, Granada, Vail, Blossom y Ravinia. 

La temporada 2022/23 incluye debuts con la Sinfónica de Dallas, y la Filarmónica de Liverpool, así como su regreso con la Budapest Festival Orchestra, Filarmónica de Los Ángeles, Filarmónica de Oslo, Konzerthausorchester de Berlín, Filarmónica de Luxemburgo, Orquesta de la Comunitat Valenciana, OBC de Barcelona, Royal Philharmonic y la Orquesta Titular del Teatro Real (Carnegie Hall). Así mismo, Perianes será artista en residencia de la Sinfónica de Galicia y la Sinfónica de Castilla y León, y regresará a Australia, donde debutará con la Sinfónica de Melbourne y continuará con su proyecto de cinco años con la integral de los conciertos para piano y orquesta de Beethoven junto a la Sinfónica de Sídney y su directora titular Simone Young. 
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De toda su carrera destacan sus conciertos junto a la Filarmónica de Viena, Orquesta del Gewandhaus de Leipzig, las sinfónicas de Chicago, Boston, San Francisco, Nacional de Washington, Yomiuri Nippon y la Nacional de Dinamarca, así como con las filarmónicas de Oslo, Londres, Nueva York, Los Ángeles y la Filarmónica Checa, la orquestas de París, Cleveland, Sinfónica de Montreal y la Orquesta Philharmonia, las orquestas de la radio de Suecia y Noruega, la Mahler Chamber Orchestra, Budapest Festival Orchestra y la Rundfunk-Sinfonieorchester de Berlín. 

Artista exclusivo del sello Harmonia Mundi, su último proyecto discográfico está dedicado a las Sonata nº 2 y Sonata nº 3 de Chopin junto a las tres Mazurkas op. 63. 

Perianes es Premio Nacional de Música 2012, Artista del Año 2019 de los International Classical Music Awards (ICMA) y Medalla de Honor del Festival de Granada como reconocimiento a su larga relación con el mismo y del que fue artista en residencia en 2021. 
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JAVIER 

PERIANES 

PIANISTA

A carreira internacional de Javier Perianes levouno a actuar nas máis prestixiosas salas de concertos do mundo e coas principais orquestras, colaborando con directores como Daniel Barenboim, Charles Dutoit, Zubin Mehta, Gustavo Dudamel, Klaus Mäkelä, Gianandrea Noseda, Gustavo Gimeno, Santtu-Matias Rouvali, Vladimir Jurowski e François-Xavier Roth, e a actuar en festivais como os BBC Proms, Lucerna, Salzburgo Whitsun, La Roque d’Anthéron, Grafenegg, Primavera de Praga, Ravello, Stresa, Donos-tia-San Sebastián, Santander, Granada, Vail, Blossom e Ravinia. 

A temporada 2022/23 inclúe debuts coa Sinfónica de Dallas e a Filharmónica de Liverpool, así como o seu regreso coa Budapest Festival Orchestra, a Filharmónica de Los Ángeles, a Filharmónica de Oslo, a Konzerthausorchester de Berlín, a Filharmónica de Luxemburgo, a Orquesta de la Comunitat Valenciana, a OBC de Barcelona, a Royal Philharmonic e mais a Orquestra Titular do Teatro Real (Carnegie Hall). Así mesmo, Perianes será artista en residencia da Sinfónica de Galicia e da Sinfónica de Castela e León, e regresará a Australia, onde debutará coa Sinfónica de Melbourne e continuará co seu proxecto de cinco anos coa integral dos concertos para piano e orquestra de Beethoven xunto á Sinfónica de Sidney e a súa directora titular Simone Young. 
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De toda a súa carreira salientan os seus concertos xunto á Filharmónica de Viena, a Orquestra do Gewandhaus de Leipzig, as sinfónicas de Chicago, Boston, San Francisco, Nacional de Washington, Yomiuri Nippon e a Nacional de Dinamarca, así como coas filhar-mónicas de Oslo, Londres, Nova York, Los Ángeles e a Filharmónica Checa, as orquestras de París, Cleveland, Sinfónica de Montreal e a Orquestra Philharmonia, as orquestras da radio de Suecia e Noruega, a Mahler Chamber Orchestra, Budapest Festival Orchestra e a Rundfunk-Sinfonieorchester de Berlín. 

Artista exclusivo do selo discográfico Harmonia Mundi, o seu último proxecto discográfico está dedicado á Sonata nº 2 e mais á Sonata nº 3 de Chopin xunto ás tres Mazurkas op. 63. 

Perianes é Premio Nacional de Música 2012, Artista do Ano 2019 dos International Classical Music Awards (ICMA) e Medalla de Honor do Festival de Granada como recoñecemento á súa longa relación con este e de que foi artista en residencia en 2021. 
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ORQUESTA 

SINFÓNICA DE 

GALICIA

VIOLINES I

VIOLAS

Massimo Spadano***** 

Eugenia Petrova***

Ludwig Dürichen****

Francisco Miguens Regozo***

Vladimir Prjevalski****

Andrei Kevorkov*

Iana Antonyan

Raymond Arteaga Morales

Ruslan Asanov

Alison Dalglish

Caroline Bournaud

Despina Ionescu

Gabriel Bussi

Jeffrey Johnson

Carolina Mª Cygan Witoslawska

Jozef Kramar

Dominica Malec Andruszkiewicz

Luigi Mazzucato

Dorothea Nicholas

Karen Poghosyan

Mihai Andrei Tanasescu Kadar

Wladimir Rosinskij

Florian Vlashi

Roman Wojtowicz

VIOLONCHELOS

Rouslana Prokopenko***

VIOLINES II

Raúl Mirás López***

Fumika Yamamura***

Gabriel Tanasescu*

Adrián Linares Reyes***

Mª Antonieta Carrasco Leiton

Gertraud Brilmayer

Berthold Hamburger

Lylia Chirilov

Scott M. Hardy

Marcelo González Kriguer

Florence Ronfort

Deborah Hamburger

Ramón Solsona Massana

Enrique Iglesias Precedo

Helle Karlsson

CONTRABAJOS

Gregory Klass

Risto Vuolanne***

Stefan Marinescu

Diego Zecharies***

Todd Williamson*

Mario J. Alexandre Rodrigues

Douglas Gwynn

Jose F. Rodrigues Alexandre

21

FLAUTAS

TROMPETAS

Claudia Walker Moore***

Manuel Fernández Alvárez***

Mª José Ortuño Benito**

Thomas Purdie**

Juan Ibáñez Briz*

Michael Halpern*

OBOES

TROMBONES

Casey Hill***

Jon Etterbeek***

David Villa Escribano**

Óscar Vázquez Valiño***

CLARINETES

TUBA

Juan Antonio Ferrer Cerveró***

Jesper Boile Nielsen***

Iván Marín García**

Pere Anguera Camós*

PERCUSIÓN

FAGOTES

José A. Trigueros Segarra***

Steve Harriswangler***

José Belmonte Monar**

Mary Ellen Harriswangler**

Alejandro Sanz Redondo*

Alex Salgueiro *

ARPA

TROMPAS

Celine C. Landelle***

Nicolás Gómez Naval***

David Bushnell**

Manuel Moya Canós*

Amy Schimelmann*

***** Concertino  

** Principal-Asistente 

**** Ayuda de Concertino 

*Coprincipal

*** Principal  
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MÚSICOS INVITADOS 

TEMPORADA 22-23

OBOE 

TROMPETA

Carolina Rodríguez Canosa*

Alejandro Vázquez Lamela **

MÚSICOS INVITADOS 

PARA ESTE PROGRAMA

VIOLIN I

FLAUTA

Carla García Molina

Iría Castro Real*

Paula Gomes Carneiro

Daniela Lewysohn Vera

FAGOT

Tania Otero Blanco*

VIOLIN II

Marina Hermida Rodríguez

TROMPA

Tomás Ionescu Ionescu

Marcos Cruz Pardeiro***

Raquel Ovejas Cádiz

Petre Abraham Smeu

TROMPETA

Jorge  Martínez Méndez*

VIOLONCHELO

Virginia del Cura Miranda

TROMBÓN TENOR

Mª Victoria Pedrero Pérez

Amanda Pinos Fernández*

CONTRABAJO

PERCUSIÓN

Adrián Rescalvo García

Andreu Ferrandis Miguel***

Enrique Jesús Rodríguez Yebra
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CONSORCIO 

PARA LA PROMOCIÓN 

DE LA MÚSICA

Inés Rey

Presidenta

Anxo M. Lorenzo

Vicepresidente

EQUIPO TÉCNICO - ADMINISTRATIVO

Andrés Lacasa Nikiforov

Iván Portela López

Gerente

Programas didácticos

Olga Dourado González

José Antonio Anido Rodríguez

Secretaria-interventora

Angelina Déniz García

Noelia Roberedo Secades

María Salgado Porto

Administración

Jefa de gestión económica

Inmaculada Sánchez Canosa

Ángeles Cucarella López

Gerencia y coordinación

Coordinadora general

Nerea Varela

José Manuel Queijo

Secretaría de producción

Jefe de producción

Lucía Sández Sanmartín

Javier Vizoso

Prensa y comunicación

Jefe de prensa y comunicación

José Manuel Ageitos Calvo

Alberto García Buño

Daniel Rey Campaña

Contable

Regidores

Zita Kadar

Diana Romero Vila

Archivo musical

Auxiliar de archivo
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PRÓ 

XIMOS 

PROGRAMAS

Festival de Ópera 

Gala Lírica

JU 13.10.22

ANTONÍN DVORAK         

20h

Rusalka “Měsíčku na nebi hlubokém 

Teatro Rosalía 

”(Canción a la Luna)” 

Castro - A Coruña

PIOTR ILICH CHAIKOVSKI 

Iolanta “Atchevo eta prezhde ne znala” 

ERICH WOLFGANG KORNGOLD 

Die tote Stadt “Glück, das mir verblieb” 

PIOTR ILICH CHAIKOVSKI 

Eugen Onegin ‘’Escena de la carta de Tatiana’’

GIACOMO PUCCINI     

La Boheme “Si, mi chiamano Mimí” 

Suor Angelica “Senza mamma, o bimbo, tu sei morto!” 

Tosca “Vissi d’arte, vissi d’amore” 

Madame Butterfly “Un bel di vedremo” 

Miquel Ortega 

director

Vanessa Goikoetxea 

soprano

Recital de 

música de cámara

MA 18.10.22

FRANCIS POULENC 

20h

Sexteto para piano y vientos, op. 100

Teatro Rosalía 

Castro - A Coruña

FRANZ SCHUBERT 

Quinteto «La trucha», D 667 

SOCIEDAD FILARMÓNICA 

DE A CORUÑA 

Andrew Litton 

piano

Massimo Spadano 

violín

Jeffrey Johnson 

viola

Rouslana Prokopenko 

violonchelo

Todd Williamson 

contrabajo

Claudia Walker 

flauta

David Villa 

oboe

Juan Ferrer 

clarinete

Steve Harriswangler 

fagot

Steve Bushnell 

trompa

PROGRAMA 03

VI 21.10.22

MAX BRUCH 

20h

Concierto para violín nº 1 en sol menor Palacio de la 

Opera - A Coruña

SERGUÉI PROKOFIEV 

Sinfonía nº 5 en si bemol mayor, op. 100

Andrew Litton 

director

Sergey Khachatryan 

violín

PONTEVEDRA

JU 27.10.22

MANUEL DE FALLA 

20.30h

Noches en los jardines de España

Auditorio Sede 

Afundación - 

Pontevedra

CLAUDE DEBUSSY 

Preludio a la siesta de un fauno

JOAQUÍN TURINA 

Sinfonía Sevillana

José Trigueros 

director

Pablo Amorós 

piano
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