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LA ANGUSTIA ES UN CORAZÓN APLASTADO



Hector Berlioz era de esos creadores románticos angustiados con tendencia al dramatis-mo extremo y la exageración porque nunca contemplaron ni remotamente la idea de que no fuesen centro y a la vez medida de todas las cosas; tampoco albergó la sospecha de que, después de todo, el mundo no sabía que estaba aquí, algo por otra parte muy muy habitual en casi todos los creadores y artistas quizá desde los tiempos de Beethoven. No era entonces otra cosa lo que se esperaba de ellos. 

En nuestra época, en cambio, se nos insta hasta la desesperación a que evitemos la angustia y para ello se nos ofrecen diversas alternativas para esquivarla, desde la reconfiguración química del alma al entretenimiento inmediato y omnipresentemente accesible con el que centrifugar el cerebro y de paso matar el tiempo, aunque en demasiadas ocasiones el tiempo no se deje matar. 

Dutilleux tenía sus propios problemas con la angustia y creo que, de algún modo, el programa de este concierto lo ha emparedado entre dos obras aparentemente felices y en-tusiastas, puestas ahí —en apertura y cierre— como poderosos antiácidos para cualquier posible indigestión y pese a que tanto la obertura El corsario de Berlioz como la Sinfonía nº 9 de Dvorák son músicas ciertamente populares y especialmente felices, son también de las máscaras más o menos afortunadas de dos compositores también angustiados. 

En un viaje por Italia en 1831 Berlioz leyó a Lord Byron, también el colmo de la desmesura y la exaltación del yo como centro y medida de todas las cosas. Parece que la impresión del poema El corsario se juntó con la noticia de que Marie Moke, con la que se había com-prometido el año anterior, había optado por casarse con Camille Pleyel (sí, el pianista, compositor, empresario y constructor de pianos con un futuro más que brillante). Berlioz, como decíamos auténtica sobredosis de sí mismo, valoró en el colmo de las paradojas y el sin sentido si regresar a París para asesinar a su ex y después suicidarse o seguir tal vez viaje por la Toscana y el Lacio. 

Muchos años más tarde, en 1944, Berlioz evocaría aquellas lecturas de Byron y aquellos sentimientos de angustia y desolación superados en luminoso viaje en la obertura El corsario, op. 21, que cuenta la historia de un corsario llamado Conrad y su amada Medora. 
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Quizá sean los escritores los más perspicaces observadores de lo que es la angustia. David Foster Wallace, por ejemplo, sabía muy bien qué cosa era la desolación y desesperanza empapada en sollozos inconsolables, un estado de la mente y del cuerpo «en el que cada una de tus células siempre está mareada y a punto de vomitar». No encontrando otro modo, se deshizo de la angustia (y de todo lo demás) ahorcándose en el patio trasero de su casa ante la mirada perpleja de sus dos perros. 

Por su parte, el más maldito de todos los poetas, Charles Baudelaire, trataba a la angustia de tú a tú: «Ángel lleno de gozo, ¿sabes lo que es la angustia / La culpa, la vergüenza, el hastío, los sollozos / Y los vagos terrores de esas horribles noches / Que al corazón oprimen cual papel aplastado?». Pero en el caso del poeta francés su escape resultó menos dramático que el de Foster Wallace al tiempo que más beneficioso para sus lectores: tras demorarse un tiempo describiendo el mal en su apología de lo satánico en el que el hombre es el ser más miserable, despreciable y perverso —«mi prójimo, mi hermano»— su refugio final —tras deambular zombi por los paraísos artificiales de la intoxicación— fue la búsqueda interminable de la belleza más allá de este mundo. 

POSIBILIDAD DE ALCANZAR UNA ISLA La de Baudelaire es la misma angustia de la que huye de forma literal y figurada Henri Dutilleux en su Tout un monde lointain, cuyas cinco partes se apoyan en otras tantas citas de versos y poemas de Las flores del mal del poeta francés, quien además resultó toda una inspiración como hombre y como artista a un compositor que había decidido desde sus inicios dar la espalda a las modas contraculturales de las vanguardias más extremas surgidas tras la Segunda Guerra Mundial y que no quiso convertirse en monigote y apóstol de Pierre Boulez, entonces el nuevo y único dios de la música francesa. Y no era poca la angustia que podía generar tal postura: dar la espalda al serialismo y a Boulez en la Francia de los cincuenta y los sesenta era un suicidio artístico y la muerte social. Además, y aunque conocía y había estudiado los procedimientos de sus contemporáneos como el serialismo, la aleatoriedad, los sonidos electrónicos, el minimalismo y otros etcétera, Dutilleux parecía estar siempre en otra parte, alejado de cualquier forma de creación musical elaborada por medio de las recetas precocina-das de los Boulez, Carter, Stockhausen y otros murciélagos que sobrevolaban por allí. 
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Dutilleux era un inventor de música, como le gustaba definirse a sí mismo, y su objetivo lo hermana con la búsqueda solitaria e iconoclasta de Baudelaire, por quien sentía una pro-funda fascinación. El ideal del escritor, borracho de colores y perfumes, es también el del compositor: «conseguir un ambiente enigmático y misterioso a través de una expresión moderna y fuertemente perceptible», porque «la música tiene una naturaleza mística [...] 

algo sagrado con un gran componente de misterio y magia». 

En el océano de las vanguardias Dutilleux es una isla, incluso todo un mundo lejano e in-usualmente rico en el que su gama de colores, texturas, ritmos e invenciones melódicas nos anuncian que ese mundo soñado forma parte de un universo legítimo e inteligible al que poder migrar al menos lo que vive dentro de nuestras cabezas. Su ideal es platónico. 

Tout un monde lointain —un encargo de Mstislav Rostropóvich, quien lo estrenó en 1970— 

no trata «de ilustrar este o aquel poema», explica Dutilleux, obsesionado por la moderni-dad de Baudelaire y su libro Las flores del mal, «sino de despertar a través de la música, algunos de sus armónicos más íntimos y secretos». Así, el primero de los movimientos, Énigme (Enigma), «Y en esta naturaleza extraña y simbólica» se abre desde el silencio a un abismo de sonoridades que parecen jugar al escondite entre ellas hasta que el violonchelo culmina en una nota en la zona más aguda para después desplomarse sobre Regard (Mirada) «El veneno que fluye / De tus ojos. De tus ojos verdes / Lagos en los que mi alma tiem-bla y se ve reflejada», una especie de pantano lúgubre y decadente de oscuridad demente. 



La tercera parte, Houles (Oleaje) «Tú contienes, mar de ébano, un deslumbrante sueño de velas, de remeros, de grímpolas y mástiles» se inicia con una cadencia de violonchelo solo al que se abre la orquesta en un abanico de colores, como de pesadilla fantasma-górica proyectada al revés en el cielo de una cabeza hasta terminar por desvanecerse. 

En Miroirs (Espejos) «Nuestros corazones serán grandes antorchas que reflejarán su doble luz en nuestros dos espíritus, espíritus gemelos» el violonchelo medita absorto mientras flota a la deriva sobre acordes orquestales como charcos de sonido. 

En Hymne (Himno) «Guarda tus sueños, los cuerdos no los tienen tan bellos como los locos» 

irrumpe toda la orquesta como en una orgía de neuronas enloquecidas en el que los recuerdos de los movimientos anteriores bailan por el desfiladero de un precipicio hasta ordenarse poco a poco, adelgazándose en un hilo de sonido que nos devuelve al Énigme de la primera parte. 
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ESA COSA DEL AMOR

Al igual que a Berlioz, a Dvorák le comieron los celos. Desde hace más de un siglo (allá por 1900 o 1910) se reproduce una y otra vez el habitual equívoco de considerar la tragedia de Otelo como «la tragedia de Otelo» — cuando en realidad el verdadero protagonista no es otro que Yago—. Otro habitual equívoco es el considerar que el trasunto de tal drama es la destrucción del amor por el veneno de los celos en lugar del despliegue de la destrucción de un ser humano a través «de una actividad intelectual enferma, con casi perfecta indiferencia ante el bien o el mal moral, o más bien con una preferencia por este último, porque casa mejor con su propensión favorita, da más brío a sus pensamientos y alcance a sus acciones». Esto lo escribía allá por 1810 o 1820 William Hazlitt, probablemente el mejor crítico literario inglés desde Samuel Johnson y casi hasta nuestros días. 

Antonín Dvorák, como tantos otros lectores circunstanciales de Shakespeare (lectores que pasaban por allí en un momento dado, lectores despistados, lectores sin tiempo, lectores sin ganas, lectores sin ideas, lectores con la única pretensión de que les entreten-gan, lectores averiados, lectores que no saben leer, lectores que etcétera y tal), se quedó con aquello que necesitaba quedarse, con lo epidérmico, lo más inmediato. Después de todo, además de compositor Antonín tuvo la desdicha de ser hombre y como tantos otros, de ser rechazado al menos una o dos veces por algún gran amor en la vida. 

Al parecer el compositor había sufrido los celos cuando una alumna suya de la que se había enamorado desestimó su calurosa oferta de amor eterno para casarse con otro, lo cual no dejaba de tener bastante sentido: ¿quién querría entonces casarse con un compositor aunque fuese el «hijo del carnicero» que se había hecho a sí mismo? Pues en el caso de Dvorák quiso hacerlo la hermana pequeña de su amada, lo que visto así no deja de parecer un paradójico regalo de consolación. 

Su obertura Otelo iba a formar parte de un tríptico tipo poema orquestal en tres partes en los que Dvorák trataría el tema de la naturaleza, la vida y el amor. Por necesidades de la producción y aconsejado por su editor, las tres partes acabaron convirtiéndose en tres oberturas independientes, la última de ellas, Otelo, dedicada a la cosa esa del amor. 

No sabemos si en lo más profundo Dovrák siempre supo que el suyo era un matrimonio de consolación, pero en 1892 se trasladaría con la familia a Nueva York, para hacerse cargo del Conservatorio Nacional hasta 1895. Allí, desde el Nuevo Mundo y añorando la vieja Europa y quizá también aquellos sueños que prometieron algún día ser pero jamás fueron, escribió en 1893 su Sinfonía nº 9, una de las obras «más famosas y queridas del compositor checo», según me cuenta la IA de ChatGPT. También me dice esta IA en fase 6

de pruebas que la sinfonía «está inspirada en la música folklórica estadounidense y la música de los nativos americanos», aunque el propio Dvorák explicó al New York Herald que la música nativa había sido una influencia pero que sus temas eran originales: «no he utilizado ninguna de las melodías de los nativos americanos». Pregunten, pregunten a chat.open.ai… verán que de ahora en adelante tendremos que esforzarnos más para poner nuestro nombre al pie de un texto. 


Javier Vizoso
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A ANGUSTIA É UN CORAZÓN ESMAGADO



Hector Berlioz era deses creadores románticos angustiados con tendencia ao dramatis-mo extremo e a esaxeración porque nunca contemplaron nin remotamente a idea de que non fosen centro e á vez medida de todas as cousas; tampouco albergou a sospeita de que, despois de todo, o mundo non sabía que estaba aquí, algo, doutra banda, moi moi habitual en case todos os creadores e artistas se cadra xa desde os tempos de Beethoven. Non era daquela outra cousa o que se agardaba deles. 

Na nosa época, pola contra, ínstasenos ata a desesperación a que evitemos a angustia e para iso ofrécennos diversas alternativas para a esquivar, desde a reconfiguración química da alma ao entretemento inmediato e omnipresentemente accesible co que centrifugar o cerebro e de paso matar o tempo, aínda que en demasiadas ocasións o tempo non se deixe matar. 

Dutilleux tiña os seus propios problemas coa angustia e coido que, dalgún xeito, o programa deste concerto o emparedou entre dúas obras aparentemente felices e entusias-tas, postas aí —en apertura e cerre— como poderosos antiácidos para calquera posible indixestión e malia que tanto a abertura O corsario de Berlioz como a Sinfonía nº 9 de Dvorák son músicas certamente populares e especialmente felices, son tamén das máscaras máis ou menos afortunadas de dous compositores tamén angustiados. 

Nunha viaxe por Italia en 1831 Berlioz leu Lord Byron, tamén o colmo da desmesura e da exaltación do eu como centro e medida de todas as cousas. Semella que a impresión do poema O corsario se xuntou coa nova de que Marie Moke, coa que se comprometera o ano anterior, optara por casar con Camille Pleyel (si, abofé, o pianista, compositor, empresario e construtor de pianos cun futuro máis ca brillante). Berlioz, como diciamos auténtica sobredose de si mesmo, valorou no colmo dos paradoxos e o sen sentido se regresar a París para asasinar a súa ex e despois suicidarse ou seguir, talvez, viaxe pola Toscana e o Lacio. 

Moitos anos máis tarde, en 1944, Berlioz evocaría aquelas lecturas de Byron e aqueles sentimentos de angustia e desolación superados en luminosa viaxe na abertura O corsario, op. 21, que conta a historia dun corsario chamado Conrad e a súa amada Medora. 
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Quizais sexan os escritores os máis perspicaces observadores do que é a angustia. David Foster Wallace, por exemplo, sabía moi ben que cousa era a desolación e desesperanza empapada en saloucos inconsolables, un estado da mente e do corpo «no que cada unha das túas células sempre está mareada e a piques de vomitar». E ao non atopar outro xeito, desfíxose da angustia (e de todo o demais) aforcándose no patio traseiro da súa casa diante da ollada perplexa dos seus dous cans. 

Pola súa banda, o máis maldito de todos os poetas, Charles Baudelaire, trataba coa angustia de ti a ti: «Anxo cheo de gozo, sabes o que é a angustia / A culpa, a vergo-ña, o fastío, os saloucos / E os vagos terrores desas horribles noites / Que ao corazón oprimen cal papel esmagado?». Mais no caso do poeta francés o seu escape resultou menos dramático que o de Foster Wallace ao tempo que máis beneficioso para os seus lectores: tras demorarse un tempo describindo o mal na súa apoloxía do satánico no que o home é o ser máis miserable, desprezable e perverso —«o meu próximo, o meu irmán»— o seu refuxio final —logo de deambular zombi polos paraísos artificiais da intoxicación— foi a procura interminable da beleza alén deste mundo. 



POSIBILIDADE DE ACADAR UNHA ILLA A de Baudelaire é a mesma angustia da que foxe de forma literal e figurada Henri Dutilleux no seu Tout un monde lointain, cuxas cinco partes se apoian noutras tantas citas de versos e poemas da peza As flores do mal do poeta francés, quen ademais resultou toda unha inspiración como home e como artista a un compositor que deci-dira desde os seus inicios darlles as costas ás modas contraculturais das vangardas máis extremas xurdidas logo da Segunda Guerra Mundial e que non se quixo converter en monifate e apóstolo de Pierre Boulez, daquela o novo e único deus da música francesa. E non era pouca a angustia que podía xerar tal postura: darlles as costas ao serialismo e mais a Boulez na Francia dos cincuenta e os sesenta era un suicidio artístico e a morte social. Ademais, e aínda que coñecía e estudara os procedementos dos seus contemporáneos como o serialismo, a aleatoriedade, os sons electrónicos, o minimalismo e outros etcétera, Dutilleux semellaba estar sempre noutra parte, afas-tado de calquera forma de creación musical elaborada por medio das receitas preco-ciñadas dos Boulez, Carter, Stockhausen e outros morcegos que sobrevoaban por alí. 



Dutilleux era un inventor de música, como lle gustaba definirse a si mesmo, e o seu obxectivo irmándao coa procura solitaria e iconoclasta de Baudelaire, por quen sentía unha fonda fascinación. O ideal do escritor, bébedo de cores e perfumes, é tamén o do 9

compositor: «conseguir un ambiente enigmático e misterioso a través dunha expresión moderna e fortemente perceptible», porque «a música ten unha natureza mística [...] 

algo sagrado cun gran compoñente de misterio e maxia». 

No océano das vangardas Dutilleux é unha illa, mesmo todo un mundo remoto e inusualmente rico no que a súa gama de cores, texturas, ritmos e invencións melódicas nos anuncian que ese mundo soñado forma parte dun universo lexítimo e intelixible ao que poder migrar cando menos o que vive dentro das nosas cabezas. O seu ideal é platónico. 

Tout un monde lointain —unha encarga de Mstislav Rostropóvich, quen o estreou en 1970— 

non trata «de ilustrar este ou aquel poema», explica Dutilleux, obsesionado pola moderni-dade de Baudelaire e o seu libro As flores do mal, «senón de espertar a través da música, algúns dos seus harmónicos máis íntimos e secretos». Así, o primeiro dos movementos, Énigme (Enigma), «E nesta natureza estraña e simbólica» ábrese desde o silencio a un abismo de sonoridades que semellan xogar ás agachadas entre elas ata que o violonchelo culmina nunha nota na zona máis aguda para despois derrubarse sobre Regard (Mirada) 

«O veleno que flúe / Dos teus ollos. Dos teus ollos verdes / Lagos nos que a miña alma treme e se ve reflectida», unha especie de pantano lúgubre e decadente de escuridade demente. 



A terceira parte, Houles (Oleaje) «Ti contés, mar de ébano, un abraiante soño de velas, de remeiros, de grímpolas e mastros» iníciase cunha cadencia de violonchelo solo ao que se abre a orquestra nun abano de cores, como de pesadelo fantasmagórico proxectado ao revés no ceo dunha cabeza ata rematar por se esvaecer. 

En Miroirs (Espellos) «Os nosos corazóns serán grandes fachos que reflectirán a súa dupla luz nos nosos dous espíritos, espíritos xemelgos» o violonchelo medita absorto mentres aboia á deriva sobre acordes orquestrais como charcos de son. 

En Hymne (Himno) «Garda os teus soños, os cordos non os teñen tan fermosos coma os tolos» irrompe toda a orquestra coma nunha orxía de neuronas entolecidas no que as lem-branzas dos movementos anteriores bailan polo desfiladeiro dun precipicio ata se ordena-ren aos poucos, adelgazándose nun fío de son que nos devolve ao Énigme da primeira parte. 

10

ESA COUSA DO AMOR

O mesmo que a Berlioz, a Dvorák comérono os celos. Desde hai máis dun século (alá por 1900 ou 1910) reprodúcese unha e outra vez o habitual equívoco de considerar a traxedia de Otelo como «a traxedia de Otelo» — cando en realidade o verdadeiro protagonista non é outro que Yago—. Outro habitual equívoco é considerar que o remedo de tal drama é a destrución do amor polo veleno dos celos no canto do despregue da destrución dun ser humano a través «dunha actividade intelectual enferma, con case perfecta indiferenza diante o ben ou o mal moral, ou máis ben cunha preferencia por este último, porque casa mellor coa súa propensión favorita, lles dá máis brío aos seus pensamentos e alcance ás súas accións». Isto escribíao alá por 1810 ou 1820 William Hazlitt, probablemente o mellor crítico literario inglés desde Samuel Johnson e case ata os nosos días. 

Antonín Dvorák, coma tantos outros lectores circunstanciais de Shakespeare (lectores que pasaban por alí nun momento dado, lectores despistados, lectores sen tempo, lectores sen ganas, lectores sen ideas, lectores coa única pretensión de que os entreteñan, lectores avariados, lectores que non saben ler, lectores que etcétera e tal), quedou con aquilo que precisaba quedar, co epidérmico, o máis inmediato. Despois de todo, ademais de compositor Antonín tivo a desdita de ser home e coma tantos outros, de ser rexeitado cando menos unha ou dúas veces por algún grande amor na vida. 

Segundo parece, o compositor sufrira os celos cando unha alumna súa da que namorara desestimou a súa calorosa oferta de amor eterno para casar con outro, o cal non deixaba de ter bastante sentido: quen querería daquela casar cun compositor aínda que fose o 

«fillo do carniceiro» que se fixera a si mesmo? Pois no caso de Dvorák quixo facelo a irmá máis nova da súa amada, o que visto así non deixa de semellar un paradoxal agasallo de consolación. 

A súa abertura Otelo ía formar parte dun tríptico tipo poema orquestral en tres partes nos que Dvorák trataría o tema da natureza, da vida e do amor. Por necesidades da produción e aconsellado polo seu editor, as tres partes acabaron converténdose en tres aberturas independentes, a última delas, Otelo, dedicada á cousa esa do amor. 

Non sabemos se no máis fondo Dovrák sempre soubo que o seu era un matrimonio de consolación, pero en 1892 trasladaríase coa familia a Nova York, para se facer cargo do Conservatorio Nacional ata 1895. Alí, desde o Novo Mundo e con morriña da vella Europa e quizais tamén aqueles soños que prometeron algún día ser pero endexamais foron, escribiu en 1893 a súa Sinfonía nº 9, unha das obras «máis famosas e queridas do 11

compositor checo», segundo me conta a IA de ChatGPT. Tamén me di esta IA en fase de probas que a sinfonía «está inspirada na música folclórica estadounidense e a música dos nativos americanos», aínda que o propio Dvorák lle explicou ao New York Herald que a música nativa fora unha influencia pero que os seus temas eran orixinais: «non em-preguei ningunha das melodías dos nativos americanos». Pregunten, pregunten a chat. 

open.ai… verán que de agora en diante teremos que nos esforzar máis para poñer o noso nome ao pé dun texto. 


Javier Vizoso
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NICOLAS 

ALTSTAEDT

VIOLONCHELO

El violonchelista francoalemán Nicolas Altstaedt es uno de los artistas más demandados y versátiles de la actualidad. Como solista, director de orquesta y director artístico, sus fascinantes interpretaciones cautivan al público con un repertorio que abarca desde la música antigua hasta la contemporánea y emplea tanto instrumentos originales como modernos. 

Su temporada 2022/2023 incluye debuts con la Orquesta Festival de Budapest e Iván Fischer, una gira con la Filarmónica de Seúl y Osmo Vänskä, actuaciones con las sinfónicas de Sídney y Seattle, Staatskapelle de Berlín, Royal Stockholm Philharmonic, Orquesta Nacional de Bélgica, Kioi Chamber Orchestra Tokio además de nuevas invitaciones junto a Il Giardino Armónico, Sinfónica de Nueva Zelanda, DSO Berlin, Orquesta Sinfónica de Galicia y Orquesta de Cámara de Múnich entre otras. Como director debutará con la Orquesta Festival Budapest, Filarmónica de Varsovia y Orquesta Sinfónica de Kioto. 

Desde su aclamado debut con la Filarmónica de Viena y Gustavo Dudamel en el Festival de Lucerna actúa regularmente con las orquestas más reconocidas del mundo como la Symphonieorchester des Bayerischen Rundfunks, Orquesta de la Tonhalle de Zúrich, filarmónicas de Londres y Múnich, sinfónicas NHK y Yomiuri, Orquesta Nacional de Washington y Sinfónica de Detroit, todas las orquestas de la BBC, OPRF y ONF Paris y Filarmónica de Rotterdam junto a directores como Esa-Pekka Salonen, Christoph Eschen-13

bach, Sir Roger Norrington, Andrew Manze, François-Xavier Roth, Lahav Shani y Robin Ticciati. También toca habitualmente con instrumentos de época con agrupaciones como Il Giardino Armonico, Orchestre des Champs-Elysées, Arcangelo, Academy of Ancient Music y directores como René Jacobs, Phillippe Herreweghe, Andrea Marcon, Giovanni Antonini y Jonathan Cohen. 

En la temporada 2019/2020 fue artista en residencia en la SWR Symphonie Orchestra con Teodor Currentzis y artista destacado en la Alte Oper de Frankfurt. Durante la temporada 2017/2018 Nicolas Altstaedt ofreció el aclamado estreno en Finlandia del Concierto para violonchelo de Esa-Pekka Salonen bajo la batuta del compositor en el Festival de Helsinki y fue artista destacado en el Concertgebouw de Ámsterdam. 

Como director trabaja en estrecha colaboración con la Orquesta de Cámara de Escocia y en las últimas temporadas ha dirigido a las SWR, Orquesta Filarmónica de Radio France, OSI Lugano, Orquesta del siglo XVIII, Les Violins du Roy, Aurora y las orquestas de cámara de Múnich y Zúrich. 

Sus colaboraciones con compositores como Thomas Adès, Jörg Widmann, Wolfgang Rihm, Thomas Larcher, Fazil Say y Sofia Gubaidulina consolidan también su reputación como un destacado intérprete de música contemporánea. Sebastian Fagerlund, Helena Winkelman, Anders Hillborg y Fazil Say han escrito recientemente diversas obras para Nicolas. En las próximas temporadas estrenará nuevos conciertos de Marton Illés, Liza Lim y Erkki Sven Tüür. 

En 2012 Nicolas Altstaedt fue elegido por Gidon Kremer para sucederle como nuevo director artístico del Festival de Cámara de Lockenhaus y en 2014 Ádám Fischer le pidió que siguiera sus pasos como director artístico de la Haydn Philharmonie en el Palacio Ésterházy, con la que realizó diversas giras por Japón y China en las últimas temporadas. 

Entre sus habituales acompañantes como intérprete de música de cámara figuran Janine Jansen, Vilde Frang, Pekka Kuusisto, Barnabás Kelemen, Lawrence Power, Antoine Tamestit, Alexander Lonquich, Jean Rondeau y el Quatuor Ébène. Es un frecuente invitado de festivales como los de Salzburgo, Mozart, Verbier, los Proms de la BBC, Lucerna, Primavera de Praga y Musikfest Bremen. 

Su premiada discografía incluye los conciertos de C.P.E. Bach con Jonathan Cohen y el ensemble Arcangelo (Hyperion), registro que recibió el Premio BBC Music Magazine 14

2017. Su disco a dúo con Fazil Say (Warner Classics) obtuvo el Edison Klassiek 2017. Su grabación para el Festival de Lockenhaus dedicada a Veres y Bartók obtuvo el premio de cámara BBC Music Magazine 2020 y el premio de cámara Gramophone 2020. 

Ganador del Premio Credit Suisse Young Artist en 2010, Nicolas Altstaedt fue elegido por el programa New Generation Artists de la BBC de 2010 a 2012 y obtuvo una beca de la Fundación Borletti Buitoni en 2009. 

Entre otros galardones, en 2015 recibió el Anillo de Beethoven y el Premio de la Música de la ciudad de Duisburg en 2018. 
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NICOLAS 

ALTSTAEDT

VIOLONCHELO

O violonchelista franco-alemán Nicolas Altstaedt é un dos artistas máis demandados e versátiles da actualidade. Como solista, director de orquestra e director artístico, as súas fascinantes interpretacións cativan o público cun repertorio que abrangue desde a música antiga ata a contemporánea e emprega tanto instrumentos orixinais coma modernos. 

A súa temporada 2022/2023 inclúe debuts coa Orquestra Festival de Budapest e Iván Fischer, unha xira coa Filharmónica de Seúl e Osmo Vänskä, actuacións coas sinfónicas de Sidney e Seattle, a Staatskapelle de Berlín, a Royal Stockholm Philharmonic, a Orquestra Nacional de Bélxica, a Kioi Chamber Orchestra Tokio ademais de novas invitacións xunto a Il Giardino Armónico, Sinfónica de Nova Zelanda, DSO Berlin, Orquestra Sinfónica de Galicia e Orquestra de Cámara de Múnic entre outras. Como director debutará coa Orquestra Festival Budapest, coa Filharmónica de Varsovia e mais coa Orquestra Sinfónica de Kyoto. 

Desde o seu aclamado debut coa Filharmónica de Viena e Gustavo Dudamel no Festival de Lucerna actúa con regularidade coas orquestras máis recoñecidas do mundo como a Symphonieorchester des Bayerischen Rundfunks, a Orquestra da Tonhalle de Zurich, as filharmónicas de Londres e Múnic, as sinfónicas NHK e Yomiuri, a Orquestra Nacional de Washington e a Sinfónica de Detroit, todas as orquestras da BBC, OPRF e ONF Paris 16

e Filharmónica de Rotterdam xunto a directores como Esa-Pekka Salonen, Christoph Eschenbach, Sir Roger Norrington, Andrew Manze, François-Xavier Roth, Lahav Shani e Robin Ticciati. Tamén toca habitualmente con instrumentos de época con agrupacións como Il Giardino Armonico, Orchestre des Champs-Elysées, Arcangelo, Academy of Ancient Music e directores como René Jacobs, Phillippe Herreweghe, Andrea Marcon, Giovanni Antonini e Jonathan Cohen. 

Na temporada 2019/2020 foi artista en residencia na SWR Symphonie Orchestra con Teodor Currentzis e artista destacado na Alte Oper de Frankfurt. Durante a temporada 2017/2018 Nicolas Altstaedt ofreceu a aclamada estrea en Finlandia do Concerto para violonchelo de Esa-Pekka Salonen baixo a batuta do compositor no Festival de Helsinqui e foi artista destacado no Concertgebouw de Amsterdam. 

Como director traballa en estreita colaboración coa Orquestra de Cámara de Escocia e nas últimas temporadas dirixiu as SWR, a Orquestra Filharmónica de Radio France, a OSI Lugano, a Orquestra do século XVIII, Les Violins du Roy, Aurora e as orquestras de cámara de Múnic e Zurich. 

As súas colaboracións con compositores como Thomas Adès, Jörg Widmann, Wolfgang Rihm, Thomas Larcher, Fazil Say e Sofia Gubaidulina consolidan tamén a súa reputación como un destacado intérprete de música contemporánea. Sebastian Fagerlund, Helena Winkelman, Anders Hillborg e Fazil Say escribiron recentemente diversas obras para Nicolas. Nas vindeiras temporadas estreará novos concertos de Marton Illés, Liza Lim e Erkki Sven Tüür. 

En 2012 Nicolas Altstaedt foi escollido por Gidon Kremer para sucedelo como novo director artístico do Festival de Cámara de Lockenhaus e en 2014 Ádám Fischer pediulle que seguise os seus pasos como director artístico da Haydn Philharmonie no Palacio Ésterházy, coa que realizou diversas xiras polo Xapón e a China nas últimas temporadas. 

Entre os seus habituais acompañantes como intérprete de música de cámara figuran Janine Jansen, Vilde Frang, Pekka Kuusisto, Barnabás Kelemen, Lawrence Power, Antoine Tamestit, Alexander Lonquich, Jean Rondeau e o Quatuor Ébène. É un frecuente convidado de festivais como os de Salzburgo, Mozart, Verbier, os Proms da BBC, Lucerna, Primavera de Praga e Musikfest Bremen. 
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A súa premiada discografía inclúe os concertos de C.P.E. Bach con Jonathan Cohen e o ensemble Arcangelo (Hyperion), rexistro que recibiu o Premio BBC Music Magazine 2017. 

O seu disco a dúo con Fazil Say (Warner Classics) obtivo o Edison Klassiek 2017. A súa gravación para o Festival de Lockenhaus dedicada a Veres e Bartók obtivo o premio de cámara BBC Music Magazine 2020 e o premio de cámara Gramophone 2020. 

Gañador do Premio Credit Suisse Young Artist en 2010, Nicolas Altstaedt foi escollido polo programa New Generation Artists da BBC de 2010 a 2012 e obtivo unha bolsa de estudos da Fundación Borletti Buitoni en 2009. 

Entre outros galardóns, en 2015 recibiu o Anel de Beethoven e o Premio da Música da cidade de Duisburg en 2018. 
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LUDOVIC 

MORLOT

DIRECTOR

Ludovic Morlot es director musical de la Orquesta Sinfónica de Barcelona desde septiem-bre de 2022. 

El ímpetu, la elegancia y la intensidad de Morlot en el escenario le han granjeado el cariño del público y las orquestas de todo el mundo, desde la Filarmónica de Berlín hasta la Sinfónica de Boston. Durante sus ocho años como director musical de la Sinfónica de Seattle superó los límites de la programación tradicional de conciertos y ganó varios premios Grammy y de la que actualmente es director emérito; desde 2019 es artista asociado de la Filarmónica de la BBC con la que ha mantenido una estrecha relación durante muchos años; regresa a ambas orquestas cada temporada. Fue director artístico y miembro fundador de la Orquesta Juvenil Nacional de China 2017-2021, dirigiendo conciertos inaugurales en el Carnegie Hall y en China en 2017, y realizando una gira con ella por Europa en 2019. De 2012 a 2014 fue director titular de La Monnaie, dirigiendo nuevas producciones en Bruselas y en el Festival de Pascua de Aix y que incluían títulos como La Clemenza di Tito, Jenufa y Pelléas et Mélisande. 

Morlot ha dirigido las orquestas Filarmónica de Berlín, Royal Concertgebouw, Filarmónica Checa, Staatskapelle de Dresde, Filarmónica de Londres y Festival de Budapest, así como muchas de las principales orquestas norteamericanas, especialmente la Filarmónica de Nueva York, la Filarmónica de Los Ángeles, las sinfónicas de Chicago y Boston. 
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Morlot tiene una conexión particularmente fuerte con Boston, ya que fue el director de la beca Seiji Ozawa en Tanglewood y posteriormente se le nombró director asistente de la Sinfónica de Boston. Desde entonces ha dirigido la orquesta en conciertos de abono en Boston, en Tanglewood y en una gira por la costa oeste de Estados Unidos. También ha dirigido con frecuencia en Asia y Australia, en particular con la Filarmónica de Seúl, la Sinfónica de Yomiuri Nippon y la Sinfónica de Melbourne. Sus apariciones en festivales incluyeron los BBC Proms, Wien Modern, Edinburgh y Aspen. 

Su permanencia en Seattle supuso un período muy significativo en el viaje musical de la orquesta. Su innovadora programación abarcó no sólo su elección de repertorio, sino producciones teatrales y representaciones fuera del espacio tradicional de la sala de conciertos. 

Hubo numerosas colaboraciones con músicos de diferentes géneros, encargos y estrenos mundiales. Algunos de estos proyectos, incluidos Become Ocean de John Luther Adams, el Concierto para violín de Aaron Jay Kernis interpretado por James Ehnes y una exploración de la música de Dutilleux le han valido a la orquesta cinco premios Grammy, así como la distinción de ser nombrada Orquesta de Gramophone 2018. Morlot ha lanzado diecinueve grabaciones con el sello Seattle Symphony Media que se lanzó en 2014. 

Morlot abrió la temporada pasada con una actuación concertante de La valquiria en la Ópera de Seattle, invitado de regreso para Samson et Dalila en enero de 2023 y para una representación de El oro del Rin en agosto de 2023. En los últimos meses ha dirigido la Orquesta de Filadelfia, la Filarmónica de Los Ángeles y las sinfónicas de San Francisco, Seattle, Utah y Sao Paulo. Sus compromisos como invitado en Europa incluyeron conciertos con la Filarmónica de los Países Bajos, la Filarmónica de Copenhague, la Filarmónica de la BBC, la Orquesta Nacional de Lille, la Filarmónica de Bergen, la Sinfónica de la Ciudad de Birmingham, la Orquesta de Castilla y León y, por supuesto, la Sinfónica de Barcelona. Mantiene un fuerte compromiso para apoyar el talento emergente y dirige regularmente a los estudiantes en el Conservatorio Colburn. En 2021 formó parte del jurado del Concurso Internacional de Piano de Leeds y dirigió a estudiantes de la Royal Academy (Londres), el Conservatorio de Nueva Inglaterra (Boston) y realizó su visita anual al Festival de Aspen. 

Formado como violinista, estudió dirección en la Pierre Monteux School (Estados Unidos) con Charles Bruck y Michael Jinbo. Continuó su educación en Londres en la Royal Academy y luego en el Royal College como receptor de la beca de dirección Norman del Mar. 

Ludovic es profesor asociado en la Escuela de Música de la Universidad de Washington en Seattle y artista invitado en la Escuela Colburn de Los Ángeles. Fue elegido miembro de la Royal Academy of Music en 2014 en reconocimiento a su importante contribución a la música. 
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LUDOVIC 

MORLOT

DIRECTOR

Ludovic Morlot é director musical da Orquestra Sinfónica de Barcelona desde setembro de 2022. 

O ímpeto, a elegancia e mais a intensidade de Morlot no escenario fixeron que acadase o cariño do público e as orquestras de todo o mundo, desde a Filharmónica de Berlín ata a Sinfónica de Boston. Durante os seus oito anos como director musical da Sinfónica de Seattle superou os límites da programación tradicional de concertos e gañou varios premios Grammy e da que actualmente é director emérito; desde 2019 é artista asociado da Filharmónica da BBC coa que mantivo unha estreita relación durante moitos anos; regresa a ambas as dúas orquestras cada temporada. Foi director artístico e membro fundador da Orquestra Xuvenil Nacional da China 2017-2021, onde dirixiu concertos in-augurais no Carnegie Hall e na China en 2017, e realizou unha xira con ela por Europa en 2019. De 2012 a 2014 foi director titular de La Monnaie, onde dirixiu novas producións en Bruxelas e no Festival de Pascua de Aix e que incluían títulos como La Clemenza di Tito, Jenufa e Pelléas et Mélisande. 

Morlot dirixiu as orquestras Filharmónica de Berlín, Royal Concertgebouw, Filharmónica Checa, Staatskapelle de Dresde, Filharmónica de Londres e Festival de Budapest, así como moitas das principais orquestras norteamericanas, especialmente a Filharmónica de Nova York, a Filharmónica de Los Ángeles, as sinfónicas de Chicago e Boston. Morlot 21

ten unha conexión particularmente forte con Boston, xa que foi o director da bolsa de estudos Seiji Ozawa en Tanglewood e posteriormente foi nomeado director asistente da Sinfónica de Boston. Desde aquela dirixiu a orquestra en concertos de abono en Boston, en Tanglewood e nunha xira pola costa oeste dos Estados Unidos. Tamén dirixiu con frecuencia en Asia e Australia, en particular coa Filharmónica de Seúl, a Sinfónica de Yomiuri Nippon e mais a Sinfónica de Melbourne. As súas aparicións en festivais incluíron os BBC Proms, Wien Modern, Edinburgh e Aspen. 

A súa permanencia en Seattle supuxo un período moi significativo na viaxe musical da orquestra. A súa innovadora programación abrangueu non soamente a súa elección de repertorio, senón producións teatrais e representacións fóra do espazo tradicional da sala de concertos. Houbo numerosas colaboracións con músicos de diferentes xéneros, encargas e estreas mundiais. Algúns destes proxectos, incluídos Become Ocean de John Luther Adams, o Concerto para violín de Aaron Jay Kernis interpretado por James Ehnes e unha exploración da música de Dutilleux valéronlle á orquestra cinco premios Grammy, así como a distinción de ser nomeada Orquestra de Gramophone 2018. Morlot lanzou dezanove gravacións co selo Seattle Symphony Media que se lanzou en 2014. 

Morlot abriu a temporada pasada cunha actuación concertante da peza A valquiria na Ópera de Seattle, invitado de regreso para Samson et Dalila en xaneiro de 2023 e para unha representación da obra O ouro do Rin en agosto de 2023. Nos últimos meses dirixiu a Orquestra de Filadelfia, a Filharmónica de Los Ángeles e as sinfónicas de San Francisco, Seattle, Utah e Sao Paulo. Os seus compromisos como invitado en Europa incluíron concertos coa Filharmónica dos Países Baixos, a Filharmónica de Copenhague, a Filharmónica da BBC, a Orquestra Nacional de Lille, a Filharmónica de Bergen, a Sinfónica da Cidade de Birmingham, a Orquestra de Castela e León e, por suposto, a Sinfónica de Barcelona. Mantén un forte compromiso para apoiar o talento emerxente e dirixe con regularidade os estudantes no Conservatorio Colburn. En 2021 formou parte do xurado do Concurso Internacional de Piano de Leeds e dirixiu estudantes da Royal Academy (Londres), o Conservatorio de Nova Inglaterra (Boston) e realizou a súa visita anual ao Festival de Aspen. 

Formado como violinista, estudou dirección na Pierre Monteux School (Estados Unidos) con Charles Bruck e Michael Jinbo. Continuou a súa educación en Londres na Royal Academy e logo no Royal College como receptor da bolsa de dirección Norman del Mar. 

Ludovic é profesor asociado na Escola de Música da Universidade de Washington en Seattle e artista convidado na Escola Colburn de Los Ángeles. Foi escollido membro da Royal Academy of Music en 2014 en recoñecemento á súa importante contribución á música. 
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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

Sara Areal Martínez

Alison Dalglish

Ruslan Asanov

Despina Ionescu

Caroline Bournaud

Jeffrey Johnson

Gabriel Bussi

Jozef Kramar

Carolina Mª Cygan Witoslawska

Luigi Mazzucato

Regina Laza Pérez-Blanco

Karen Poghosyan

Dominica Malec Andruszkiewicz

Wladimir Rosinskij

Dorothea Nicholas

Mihai Andrei Tanasescu Kadar


VIOLONCHELOS

Florian Vlashi


Rouslana Prokopenko***

Roman Wojtowicz

Raúl Mirás López***

Gabriel Tanasescu*


VIOLINES II

Berthold Hamburger


Fumika Yamamura***

Scott M. Hardy

Adrián Linares Reyes***

Florence Ronfort

Gertraud Brilmayer

Ramón Solsona Massana

Lylia Chirilov

Marcelo González Kriguer


CONTRABAJOS

Deborah Hamburger


Diego Zecharies***

Enrique Iglesias Precedo

Todd Williamson*

Helle Karlsson

Mario J. Alexandre Rodrigues

Gregory Klass

Douglas Gwynn

Stefan Marinescu

Jose F. Rodrigues Alexandre

Diana Poghosyan Mirzoyan

Petre Abraham Smeu
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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

José A. Trigueros Segarra***



FAGOTES

José Belmonte Monar**


Steve Harriswangler***

Alejandro Sanz Redondo*

Mary Ellen Harriswangler**

Alex Salgueiro *


ARPA

Celine C. Landelle***



TROMPAS

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

VIOLÍN I


TROMPETA

Giulio Plotino*****


Jorge Martínez Méndez*

Borja Suárez Oliveira*


VIOLÍN II

Paloma Diago Busto



TROMBÓN TENOR

Ángel Enrique Sánchez Marote


José Luis Méndez Rosas*

VIOLONCHELO


PERCUSIÓN

Alexandre Llano Díaz


Pedro Manuel Torrejón González***

Mª Victoria Pedrero Pérez

Irene Rodríguez Rodríguez*

CONTRABAJO


PIANO

Roman Henryk Mosler


Alicia González Permuy***

Enrique Jesús Rodríguez Yebra


OBOE

Andrés Otín Montaner***


Celia Olivares Pérez-Bustos**
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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

26


PRÓ 

XIMOS 

PROGRAMAS

PROGRAMA 13

VI 10.02.23


WOLFGANG AMADEUS MOZART 

20h


Concierto para clarinete en la mayor Palacio de la 

Ópera - A Coruña


ANTON BRUCKNER 

Sinfonía nº 7 en mi mayor


SA 11.02.23

20h

Markus Stenz 

Palacio de la 

Ópera - A Coruña

director

Sharon Kam 

clarinete

PROGRAMA 14

VI 17.02.23


CARLO GESUALDO 

20h


Miserere

Palacio de la 

Ópera - A Coruña


ANTONIO CALDARA 

Aria de Maddalena: In lagrime stemprato SA 18.02.23


20h


GEORG FRIEDRICH HAENDEL 

Palacio de la 


Aria de Maddalena. Recitativo «Notte Ópera - A Coruña

funesta». Aria «Ferma l’ali»


ANTONIO VIVALDI 

Filiae maestae Jerusalmen, RV 638



ANTONIO VIVALDI

Stabat Mater, RV 621



ANTONIO VIVALDI 

Gloria, RV 589


María Espada, soprano

Lucía Caihuela, mezzosoprano

Beth Taylor, alto

CORO DE LA OSG

Javier Fajardo, director del Coro Carlos Mena, director

ORQUESTA SINFÓNICA DEL 

PRINCIPADO DE ASTURIAS

JU 23.02.23


PIOTR ILICH CHAIKOVSKI

20h


Romeo y Julieta (Obertura)

Palacio de la 

Ópera - A Coruña


WITOLD LUTOSLAWSKI

Concierto para violonchelo y orquesta JEAN SIBELIUS 


Lamminkäinen

ORQUESTA SINFÓNICA DEL PRINCIPADO 

DE ASTURIAS

Narek Hakhnazaryan 

violonchelo

Nuno Coelho 

director  

CONCIERTO GANADORES 

CONCURSO DE SOLISTAS 

CSMC

VI 10.03.23


WOLFGANG AMADEUS MOZART 

20h


Concierto para piano nº 23 en la mayor, Palacio de la 

Ópera - A Coruña

K. 488


AARON COPLAND

Concierto para clarinete


Noreia Hermida Pérez 

piano

Ignaciko Da Vila Benavides 

clarinete

José Trigueros 

director
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