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TEMPO 
RADA  
23/24

ADELANTAMOS LA FECHA DE RENOVACIÓN*  
Y VENTA ABONOS DE LA TEMPORADA 23-24  

QUE ANUNCIAREMOS EN JUNIO

Si además desea domiciliar la adquisición de su abono, 
podrá hacerlo en nuestras oficinas de la Calle Riazor,  

nº 8 - 1º antes del 5 de junio

* Renovación de abonos no domiciliados



ABONO VIERNES Y SÁBADO 2023-2024

Renovación Amigos de la OSG 
15 y 16 de junio

FECHAS DE RENOVACIÓN Y VENTA 
DE ABONOS NO DOMICILIADOS

Renovación Público
ZONA A IMPAR 19 de junio

ZONA A PAR 20 de junio

ZONA B IMPAR 21 de junio 

ZONA B PAR 22 de junio

ZONA C1 IMPAR 23 de junio 

ZONA C1 PAR 26 de junio 

ZONA C2 IMPAR 27 de junio

ZONA C2 PAR 28 de junio 

TODAS LAS ZONAS 29 de junio 

Cambio de abonos Amigos OSG 
(cambio de zona y de tipo de abono ej. sábado a viernes o viceversa)

30 de junio

Cambio de abonos viernes* 3 de julio

Cambio de abonos sábado* 4 de julio 

Nuevos abonos Amigos OSG 5 de julio (de 11 a 14 horas)

Cambio de abono viernes a sábado  
Cambio de abono sábado a viernes

5 de julio (de 17 a 20 horas)

Nuevos abonos 6 y 7 de julio

*Nota: En el cambio de abonos, solo se podrá hacer dos cambios de abono por persona.



I 
JOHANNES BRAHMS (1833-1897)

Concierto para violín y orquesta en  
re mayor, op. 77 (38’)

Allegro non troppo
Adagio
Allegro giocoso, ma non troppo vivace – Poco più presto

II  
PIOTR ILICH CHAIKOVSKI (1840-1893)

Sinfonía nº 5 en mi menor, op. 84 (50’)

Ante – Scherzo: Allegro con anima
Andante cantabile, con alcuna licenza
Valse: Allegro moderato
Andante maestoso – Allegro vivace – Molto meno mosso

Liza Ferschtman 
violín

Antonello Manacorda 
director

JU 18.05.23

20h

Teatro Afundación 
- Vigo

VI 19.05.23

20h

Palacio de la 
Ópera - A Coruña

SÁ 20.05.23

20h

Auditorio Príncipe 
Felipe - Oviedo
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UN TRABAJO VERANIEGO:  
EL CONCIERTO PARA VIOLÍN DE BRAHMS

La literatura del siglo XIX está llena de reflexiones sobre la dureza de la vida del artista, 
su sufrimiento interior, su dificultad para adaptarse a un mundo que se está volviendo 
tan alejado de lo espiritual. Esto tiene más de tópico que de hecho objetivo, los artistas 
en general nunca habían sido tan valorados como en esta época, pero además algunos 
parecen escapar aún más vehementemente de esta visión pesimista del quehacer 
artístico. Uno de ellos es sin duda Johannes Brahms (Hamburgo, 7 de mayo de 1833; 
Viena, 3 de abril de 1897), quien, independientemente de las dificultades que como a casi 
toda persona se le presentaron a lo largo de su vida, supo encontrar un modus vivendi 
que le proporcionaba una razonable cuota no sé si de felicidad, pero cuando menos de 
comodidad, como queda patente en la más reciente bibliografía sobre Brahms, especial-
mente en el espléndido Brahms in context editado por Natasha Loges y Katy Hamilton 
(Cambridge University Press: 2019).  

Uno de los pilares fundamentales de esta adaptación fue la inteligente decisión de insta-
larse en Viena en 1862-63, no tanto por la gloriosa tradición de Haydn, Mozart, y Beetho-
ven —aunque sin duda no le perjudicó ser considerado su continuador— como por tratar-
se de una ciudad grande que le permitía una libertad en sus costumbres y una renuncia 
a ciertos convencionalismos que en otras ciudades alemanas le hubiera sido mucho más 
difícil. Viena estaba llena de tabernas y tenía una población estudiantil importante por lo 
que las costumbres eran más relajadas, un aspecto fundamental en su vida al que Bra-
hms no estaba dispuesto a renunciar. 

Sin embargo, sus primeros años en Viena no siempre fueron fáciles, ya que allí la com-
petencia musical era muy grande y a Brahms le costó encontrar un puesto de trabajo 
satisfactorio (comenzó dirigiendo coros y componiendo para ellos). Sólo en 1872, casi 
diez años después, consiguió por fin un puesto importante, y bien pagado, como director 
musical y artístico de la Gesellschaft der Musikfreunde, aunque quizá lo más importante 
para él fue que por fin tuvo a su alcance un coro excepcional y una orquesta buena —
que él mismo contribuyó en parte a formar—, además de la libertad para programar su 
propia música con ellos. No es raro por tanto que este fuera el momento en que por fin 
comenzó a componer música orquestal regularmente. 
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Y un orgulloso vienés será Brahms hasta su muerte, lo que no obsta para que se alejara 
regularmente de Viena todos los veranos para dedicarse a una actividad que entonces 
se puso muy de moda, el veraneo, que en su caso no significaba tanto un periodo de 
descanso como alejarse del ajetreo urbano para llevar una vida más sencilla y cercana a 
la naturaleza. Compositores como Beethoven o Schubert ya consideraban que Viena era 
un lugar muy poco apropiado en verano y solían irse «al campo», pero normalmente lo 
hacían buscando lugares de moda o relaciones sociales que de algún modo eran con-
tinuación de sus vidas invernales. En cambio, Brahms se marchaba sistemáticamente 
hasta cuatro o cinco meses en verano y otoño, para seguir trabajando de un modo apenas 
más relajado, y esto mismo hará su colega y buen amigo Chaikovski. 

Pero al contrario que Chaikovski, Mahler, o Shostakóvich, que prácticamente no variaban 
sus lugares de descanso, Brahms cambiaba cada dos o tres años de lugar de vacaciones 
y elegía sitios bastante distintos entre sí: normalmente sólo les exigía que fueran aptos 
para caminar —le gustaba mucho pasear, también en invierno, y además sus médicos 
le exigían que lo hiciese— y que hubiese algunos amigos a poca distancia, ya que era 
persona sociable. Visitó así el Mar del Norte, Suiza, los Alpes, las cercanías de Viena, etc. 

Fue precisamente durante el verano de 1878 cuando Brahms compuso su Concierto para 
violín en re mayor op. 77. Ese año se instaló a orillas del Lago Wörthersee en Carintia, 
al sur de Viena (existía un tren directo) y trabajó casi simultáneamente en este Con-
cierto para violín y una Sonata para violín y piano op. 78, ambas destinadas a su colega 
y amigo, el violinista Joseph Joachim (1831-1907), quien colaboró estrechamente en la 
composición desde el mismo momento en que Brahms le envió por correo a finales de 
agosto —inesperadamente— el primer movimiento (para que así Joachim compusiera su 
propia cadencia), y además parte del Allegro giocoso final. En las siguientes semanas la 
correspondencia entre ambos fue abundante y a menudo tensa, porque, aunque Joachim 
sólo era dos años mayor que Brahms siempre —desde que se conocieron en 1853— lo 
había considerado una especie de «protegido» suyo y le costaba aceptar que el Brahms 
de 1878 ya no era el adolescente tímido al que él introdujo en la élite del mundo musical 
cuando lo contrató como su pianista acompañante. 

El manuscrito pone de manifiesto las numerosas correcciones sugeridas por Joachim, 
no sólo en la parte del solista sino también en la orquestación, dado que no era un gran 
virtuoso del violín aunque sí muy expresivo tocando, aunque Brahms sólo aceptó algunas 
de ellas en la versión final. También se ha relacionado el Concierto con el estilo interpre-



7

tativo de Eduard Reményi (1830-1898) un violinista húngaro formado en Viena que entre 
1850 y 1852 formó un grupo «zíngaro» en Hamburgo que tenía como pianista a Brahms. 
Más interesante es la deuda de este Concierto con Bach, un autor que Brahms había 
estudiado detenidamente el año anterior cuando realizó su afortunada transcripción pia-
nística para la mano izquierda de la Chacona de la Partita en re menor de Bach (que siete 
años más tarde será el modelo del prodigioso Allegro energico de la Cuarta sinfonía de 
Brahms). El propio Joachim era un entusiasta de las obras violinísticas de Bach que se 
comenzaban a conocer en aquellos momentos (le dedicó en 1903 dos de sus escasísimas 
grabaciones fonográficas). Y finalmente la influencia de Beethoven, claramente el mo-
delo para el Concierto de Brahms, empezando por la tonalidad de re mayor que ambas 
obras comparten y el modo de exponer inicialmente el tema en el primer movimiento. De 
hecho, el estreno el 1 de enero de 1879 en Leipzig del Concierto para violín de Brahms —
con Joachim como solista y Brahms como director— fue antecedido por la interpretación 
del de Beethoven. 

OTRO TRABAJO VERANIEGO:  
LA QUINTA SINFONÍA DE CHAIKOVSKI

Resulta difícil creerlo, pero sólo en 2018 —tras un intento fallido en 1991— comenzaron a 
salir a la venta los primeros volúmenes de la primera edición de la obra completa de Piotr 
Ilich Chaikovski (Votkinsk, Rusia, 25 de abril de 1840; San Petersburgo, 25 de octubre 
de 1893) publicada con criterios académicos, uniendo los trabajos de varios centros de 
investigación rusos, norteamericanos y europeos. Se calcula que esta edición completa 
abarcará unos 120 volúmenes y no se ha dado a conocer aún el calendario definitivo de 
publicación. Los motivos para este retraso son sencillos, pero llevan muchas décadas 
lastrando los estudios sobre la obra de Chaikovski: la musicología soviética y rusa siem-
pre ha desconfiado de los estudiosos occidentales, y la musicología occidental no se ha 
preocupado apenas de lo que se hacía en Rusia o directamente lo ha despreciado. Por 
supuesto ha habido algunos estudiosos que sí se han esforzado en reunir ambas corrien-
tes de investigación, como es el caso del británico David Brown, cuya enorme biografía 
de Chaikovski (1980-91, más de mil quinientas páginas) ha sido muy cuestionada por su 
visión sesgada sobre nacionalismo versus europeísmo en su obra. Sólo hace unos días ha 
aparecido en el mercado la traducción española de Tchaikovsky: A Life (2023) de Alexan-
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der Poznansky, que corrige muchos de los errores de Brown y sitúa a Chaikovski en su 
contexto nacional y europeo junto a Brahms o Dvorák, dos autores que poseen marcadas 
similitudes estilísticas con él. 

De los tres compositores, es seguramente Chaikovski el que muestra más interés por la 
música programática y por las sinfonías con programa, hasta el punto de que sus tres 
últimas sinfonías, de la cuarta a la sexta, pueden tener —a juzgar por su abundantísima 
correspondencia (se han clasificado unas cinco mil cartas y se conocen más de trescien-
tos cincuenta destinatarios)— un carácter biográfico, no tanto desde un punto de vista 
narrativo cuanto de expresión de sentimientos. 

Oficialmente la Cuarta sinfonía es la del fatum, como le explica Chaikovski a su amiga y 
mecenas Nadezhda von Meck, refiriéndose a ese «destino difícil» —su homosexualidad— 
que tanto marcaba su vida. Pero en el caso de la Quinta, también menciona en su co-
rrespondencia un programa personal que no desea que se conozca, mientras explica su 
Sexta sinfonía como «una sinfonía programática, pero cuyo programa resulte misterioso 
para todos: que piensen lo que quieran, pero la sinfonía será denominada simplemente 
Sinfonía con programa. El propio programa es esencialmente subjetivo». 

Los primeros apuntes de la Quinta sinfonía en mi menor op. 64 datan de marzo de 1888 
cuando escribe a su hermano Modest: «en verano pretendo escribir una nueva sinfonía». 
Y fue un largo verano, porque al regreso de una de sus agotadoras giras europeas como 
compositor y director de orquesta, Chaikovski se instaló durante seis meses —abril a no-
viembre de 1888— en su casa de campo de Frolovscoe (cerca de Klin), aunque con varias 
interrupciones por pequeños viajes. La composición fue poco fluida, se puso enfermo, 
dudaba de sí mismo, se atascaba, y en varias ocasiones se quejó: «Honestamente debo 
decir que la urgencia por “crear” me ha abandonado. ¿Qué significa esto?, ¿estoy acaba-
do? ¡Ya no tengo ideas ni inspiración! Pero espero ir reuniendo materiales para la sinfonía 
poco a poco». Y unas semanas después: «Estoy trabajando bastante regularmente en una 
sinfonía que, si no me equivoco, no será peor que las anteriores. Pero quizás esta es sólo 
mi opinión actual. Puede que más tarde sienta que lo que escribí no tiene sentido, que mi 
cabeza está vacía de ideas, que mi época ha pasado, etc.». No fue sin embargo un verano 
tan baldío como se lamentaba Chaikovski, puesto que además de la Quinta sinfonía, que 
finalizó el 26 de agosto, escribió y orquestó también la obertura-fantasía Hamlet op. 67. 
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El estreno de la Quinta sinfonía —dedicada a Theodor Avé-Lallemant, el director de la So-
ciedad Filarmónica de Hamburgo con quien Chaicovski  había trabado relación en enero 
de ese 1888— tuvo lugar el 17 de noviembre de ese mismo año en la Sociedad Filarmóni-
ca de San Petersburgo, bajo su propia dirección, con bastante éxito por parte del público 
y de la crítica, pero no resultó un estreno apoteósico por lo que el siempre escrupuloso 
Chaikovski se planteó revisarla antes de la publicación, y para su estreno en Hamburgo 
en marzo de 1889, nuevamente bajo su dirección, acortó el último movimiento. Sin em-
bargo no llegó a realizar una revisión radical, seguramente porque pocos días después 
del estreno inició la composición del ballet La bella durmiente que ocupó todo su tiempo 
hasta que en enero de 1889 se fue nuevamente de gira a Alemania, Italia y Gran Breta-
ña. Y desde entonces apenas tuvo descanso, lo cual sin duda contribuyó a su temprana 
muerte en octubre de 1893. 

En una carta a la señora von Meck, Chaikovski escribió que no había encontrado nada 
ni en la religión ni en la filosofía que le aliviara: «Sólo la música ilumina, reconcilia y 
consuela. Pero no es un clavo ardiente al que aferrarse. Es una amiga fiel, protectora, 
y reconfortante, y sólo por ella merece la pena vivir en este mundo. Quien sabe, tal vez 
en el cielo no haya música. De modo que vivamos en la tierra mientras tengamos vida».

Maruxa Baliñas
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UN TRABALLO DE VERÁN:  
O CONCERTO PARA VIOLÍN DE BRAHMS

A literatura do século XIX está chea de reflexións sobre a dureza da vida do artista, o seu 
sufrimento interior, a súa dificultade para se adaptar a un mundo que se está volvendo 
tan afastado do espiritual. Isto ten máis de tópico que de feito obxectivo, os artistas polo 
xeral nunca terían sido tan valorados como nesta época, pero ademais algúns semellan 
fuxir aínda máis vehementemente desta visión pesimista do quefacer artístico. Un deles 
é sen dúbida ningunha Johannes Brahms (Hamburgo, 7 de maio de 1833; Viena, 3 de abril 
de 1897), quen, independentemente das dificultades que como a case toda persoa se lle 
presentaron ao longo da súa vida, soubo atopar un modus vivendi que lle proporcionaba 
unha razoable cota non sei se de felicidade, pero cando menos de comodidade, como 
fica patente na máis recente bibliografía sobre Brahms, especialmente no espléndido 
Brahms in context editado por Natasha Loges e Katy Hamilton (Cambridge University 
Press: 2019).  

Un dos piares fundamentais desta adaptación foi a intelixente decisión de se instalar en 
Viena en 1862-63, non tanto pola gloriosa tradición de Haydn, Mozart e Beethoven —aínda 
que sen dúbida non o prexudicou ser considerado o seu continuador— como por se tratar 
dunha cidade grande que lle permitía unha liberdade nos seus costumes e unha renuncia 
a certos convencionalismos que noutras cidades alemás lle tería sido moito máis difícil. 
Viena estaba chea de tabernas e tiña unha poboación estudantil importante polo que os 
costumes eran máis relaxados, un aspecto fundamental na súa vida ao que Brahms non 
estaba disposto a renunciar. 

No entanto, os seus primeiros anos en Viena non sempre foron doados, xa que alí a 
competencia musical era moi grande e a Brahms custoulle atopar un posto de traballo 
satisfactorio (comezou dirixindo coros e compoñendo para eles). Só en 1872, case dez 
anos despois, conseguiu por fin un posto importante, e ben pago, como director musical 
e artístico da Gesellschaft der Musikfreunde, aínda que quizais o máis importante para 
el foi que por fin tivo ao seu alcance un coro excepcional e unha orquestra boa —que 
el mesmo contribuíu en parte a formar—, ademais da liberdade para programar a súa 
propia música con eles. Non é raro, xa que logo, que este fose o momento en que por fin 
comezou a compoñer música orquestral con regularidade. 
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E un fachendoso vienés será Brahms ata a súa morte, o que non obsta para que se afas-
tase con regularidade de Viena todos os veráns para se dedicar a unha actividade que 
daquela se puxo moi de moda, o veraneo, que no seu caso non significaba tanto un pe-
ríodo de descanso como afastarse do trasfego urbano para levar unha vida máis sinxela 
e próxima á natureza. Compositores como Beethoven ou Schubert xa consideraban que 
Viena era un lugar moi pouco apropiado no verán e adoitaban ir «ao campo», pero, nor-
malmente, facíano buscando lugares de moda ou relacións sociais que dalgún xeito eran 
continuación das súas vidas invernais. Pola contra, Brahms marchaba sistematicamente 
ata catro ou cinco meses no verán e mais no outono, para seguir a traballar dun xeito 
apenas máis relaxado, e isto mesmo fará o seu colega e bo amigo Chaicóvsqui. 

Pero ao contrario que Chaicóvsqui, Mahler, ou Xostacóvich, que practicamente non varia-
ban os seus lugares de descanso, Brahms cambiaba cada dos ou tres anos de lugar de 
vacacións e escollía sitios bastante distintos entre eles: normalmente só lles esixía que 
fosen aptos para camiñar —gustáballe moito pasear, tamén no inverno, e ademais os 
seus médicos esixíanlle que o fixese— e que houbese algúns amigos a pouca distancia, 
xa que era persoa sociable. Visitou así o Mar do Norte, Suíza, os Alpes, as proximidades 
de Viena, etc. 

Foi precisamente durante o verán de 1878 cando Brahms compuxo o seu Concerto para 
violín en re maior op. 77. Ese ano instalouse á beira do Lago Wörthersee en Carintia, ao 
sur de Viena (existía un tren directo) e traballou case simultaneamente neste Concerto 
para violín e unha Sonata para violín e piano op. 78, ambas as dúas destinadas ao seu co-
lega e amigo, o violinista Joseph Joachim (1831-1907), quen colaborou estreitamente na 
composición desde o mesmo momento en que Brahms lle enviou por correo a finais de 
agosto —de xeito inesperado— o primeiro movemento (para que así Joachim compuxese 
a súa propia cadencia), e ademais parte do Allegro giocoso final. Nas seguintes semanas 
a correspondencia entrambos os dous foi abundante e a miúdo tensa, porque, aínda que 
Joachim só era dous anos máis vello que Brahms sempre —desde que se coñeceran 
en 1853— o considerara unha especie de «protexido» seu e custáballe aceptar que o 
Brahms de 1878 xa non era o adolescente tímido ao que el introduciu na elite do mundo 
musical cando o contratou como o seu pianista acompañante. 
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O manuscrito pon de manifesto as numerosas correccións suxeridas por Joachim, non só 
na parte do solista senón tamén na orquestración, dado que non era un gran virtuoso do 
violín aínda que si moi expresivo tocando, aínda que Brahms só aceptou algunhas delas 
na versión final. Tamén se relacionou o Concerto co estilo interpretativo de Eduard Re-
ményi (1830-1898) un violinista húngaro formado en Viena que entre 1850 e 1852 formou 
un grupo «zigano» en Hamburgo que tiña como pianista a Brahms. Máis interesante é 
a débeda deste Concerto con Bach, un autor que Brahms estudara polo miúdo o ano 
anterior cando realizou a súa afortunada transcrición pianística para a man esquerda 
da Chacona da Partita en re menor de Bach (que sete anos máis tarde será o modelo do 
prodixioso Allegro energico da Cuarta sinfonía de Brahms). O propio Joachim era un en-
tusiasta das obras para violín de Bach que se comezaban a coñecer naqueles momentos 
(dedicoulle en 1903 dúas das súas moi escasas gravacións fonográficas). E finalmente a 
influencia de Beethoven, claramente o modelo para o Concerto de Brahms, comezando 
pola tonalidade de re maior que ambas as dúas obras comparten e o modo de expoñer 
inicialmente o tema no primeiro movemento. De feito, a estrea o 1 de xaneiro de 1879 en 
Leipzig do Concerto para violín de Brahms —con Joachim como solista e Brahms como 
director— fue antecedido pola interpretación do de Beethoven. 

OUTRO TRABALLO DE VERÁN:  
A QUINTA SINFONÍA DE CHAICÓVSQUI

Resulta difícil crelo, pero só en 2018 —logo dun intento frustrado en 1991— comezaron 
a saír á venda os primeiros volumes da primeira edición da obra completa de Piotr Ilich 
Chaicóvsqui (Votkinsk, Rusia, 25 de abril de 1840; San Petersburgo, 25 de outubro de 
1893) publicada con criterios académicos, unindo os traballos de varios centros de inves-
tigación rusos, norteamericanos e europeos. Calcúlase que esta edición completa abran-
guerá uns 120 volumes e non se deu a coñecer aínda o calendario definitivo de publica-
ción. Os motivos para este atraso son sinxelos, pero levan moitas décadas lastrando os 
estudos sobre a obra de Chaicóvsqui: a musicoloxía soviética e rusa sempre desconfiou 
dos estudosos occidentais, e a musicoloxía occidental non se preocupou apenas do que 
se facía en Rusia ou directamente o desprezou. Por suposto que houbo algúns estudosos 
que si se esforzaron en reunir ambas as dúas correntes de investigación, como é o caso 
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do británico David Brown, cuxa enorme biografía de Chaicóvsqui (1980-91, máis de mil 
cincocentas páxinas) foi moi cuestionada pola súa visión nesgada sobre nacionalismo 
versus europeísmo na súa obra. Só hai uns días que apareceu no mercado a tradución 
española de Tchaikovsky: A Life (2023) de Alexander Poznansky, que corrixe moitos dos 
erros de Brown e sitúa a Chaicóvsqui no seu contexto nacional e europeo xunto a Brahms 
ou Dvorák, dous autores que posúen marcadas semellanzas estilísticas con el. 

Dos tres compositores, é de seguro Chaicóvsqui o que amosa máis interese pola música 
programática e polas sinfonías con programa, ata o punto de que as súas tres últimas 
sinfonías, da cuarta á sexta, poden ter —de xulgar pola súa abundantísima correspon-
dencia (clasificáronse unhas cinco mil cartas e coñécense máis de trescentos cincuenta 
destinatarios)— un carácter biográfico, non tanto desde un punto de vista narrativo canto 
de expresión de sentimentos. 

Oficialmente a Cuarta sinfonía é a do fatum, como lle explica Chaicóvsqui á súa amiga 
e mecenas Nadezhda von Meck, referíndose a ese «destino difícil» —a súa homosexua-
lidade— que tanto lle marcaba a vida. Pero no caso da Quinta, tamén menciona na súa 
correspondencia un programa persoal que non desexa que se coñeza, mentres explica a 
súa Sexta sinfonía como «unha sinfonía programática, pero cuxo programa resulte mis-
terioso para todos: que pensen o que queiran, pero a sinfonía será denominada simple-
mente Sinfonía con programa. O propio programa é esencialmente subxectivo». 

Os primeiros apuntamentos da Quinta sinfonía en mi menor op. 64 datan de marzo de 
1888 cando lle escribe ao seu irmán Modest: «no verán pretendo escribir unha nova sin-
fonía». E foi un longo verán, porque ao regreso dunha das súas esgotadoras xiras eu-
ropeas como compositor e director de orquestra, Chaicóvsqui instalouse durante seis 
meses —abril a novembro de 1888— na súa casa de campo de Frolovscoe (preto de Klin), 
aínda que con varias interrupcións por pequenas viaxes. A composición foi pouco fluída, 
púxose enfermo, dubidaba de si mesmo, atascábase, e en varias ocasións queixouse: 
«Honestamente debo dicir que a urxencia por “crear” me abandonou. Que significa isto?, 
estou acabado? Xa non teño ideas nin inspiración! Pero espero ir reunindo materiais para 
a sinfonía aos poucos». E unhas semanas despois: «Estou a traballar con bastante regu-
laridade nunha sinfonía que, se non me trabuco, non ha de ser peor que as anteriores. 
Pero quizais esta é só a miña opinión actual. Pode que máis tarde sinta que o que escribín 
non ten sentido, que a miña cabeza está baleira de ideas, que a miña época pasou, etc.». 



14

Non foi porén un verán tan baldío como se lamentaba Chaicóvsqui, posto que ademais 
da Quinta sinfonía, que finalizou o 26 de agosto, escribiu e orquestrou tamén a abertu-
ra-fantasía Hamlet op. 67. 

A estrea da Quinta sinfonía —dedicada a Theodor Avé-Lallemant, o director da Socieda-
de Filharmónica de Hamburgo con quen Chaicóvsqui trabara relación en xaneiro dese 
1888— tivo lugar o 17 de novembro dese mesmo ano na Sociedade Filharmónica de San 
Petersburgo, baixo a súa propia dirección, con bastante éxito por parte do público e da 
crítica, pero non resultou unha estrea apoteósica polo que o sempre escrupuloso Chaicó-
vsqui pensou en revisala antes da publicación, e para a súa estrea en Hamburgo en mar-
zo de 1889, novamente baixo a súa dirección, acurtou o derradeiro movemento. Porén, 
non chegou a realizar unha revisión radical, seguramente porque poucos días despois da 
estrea iniciou a composición do ballet A bela adormecida que ocupou todo o seu tempo 
ata que en xaneiro de 1889 foi novamente de xira a Alemaña, Italia e Gran Bretaña. E 
desde aquela apenas tivo descanso, o cal sen dúbida contribuíu á súa temperá morte en 
outubro de 1893. 

Nunha carta á señora von Meck, Chaicóvsqui escribiu que non atopara nada, nin na reli-
xión nin na filosofía, que o aliviase: «Só a música ilumina, reconcilia e consola. Pero non 
é un cravo ardente ao que se aferrar. É unha amiga fiel, protectora, e reconfortante, e só 
por ela merece a pena vivir neste mundo. Quen sabe, talvez no ceo non haxa música. De 
modo que vivamos na terra mentres teñamos vida».

Maruxa Baliñas
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Un italiano con una gran afinidad por el repertorio alemán. Un «melodista natural» 
(Der Tagesspiegel), que sobresale en transferir la complejidad de sus interpretaciones 
estilísticamente informadas al gran aparato orquestal. Más aún, un verdadero artista 
que fusiona la fuerza creativa con un estilo de actuación altamente colaborativo. La 
versatilidad de Antonello Manacorda como director de orquesta tiene sus raíces en la 
riqueza de sus antecedentes musicales y culturales: nacido en una familia franco-ita-
liana en Turín, educado en Ámsterdam y residente de Berlín desde hace mucho tiempo, 
Manacorda fue miembro fundador y durante mucho tiempo concertino en la Mahler 
Chamber Orchestra de Claudio Abbado antes de estudiar con el legendario director de 
orquesta finés Jorma Panula. Hoy Antonello Manacorda actúa tanto en los teatros de 
ópera más reconocidos del mundo como al frente de orquestas sinfónicas de renombre 
mundial. En el corazón de su trabajo está la Kammerakademie Potsdam, un conjunto 
que ha formado como su director artístico desde 2010 y con la que ha producido una 
serie de premiadas grabaciones.

En la temporada 2022/23, las producciones de ópera llevarán a Antonello Manacorda 
a la Ópera Nacional de París (La flauta mágica), a la Ópera Estatal de Berlín (Jenufa), 
a la Ópera Estatal de Viena (Don Giovanni y Madame Butterfly) y a la Ópera de Dresde 
(Der Freischütz).

ANTONELLO  
MANACORDA 
DIRECTOR 
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Los aspectos más destacados de su calendario sinfónico en la temporada 2022/23 inclu-
yen apariciones como invitado con la Rundfunk-Sinfonieorchester de Berlín, la Orquesta 
Sinfónica de Bamberg, la Orquesta de la Academia Nacional de Santa Cecilia de Roma, la 
Sinfónica de la Radio de Baviera, la Orquesta Sinfónica de Viena y la Orquesta Sinfónica 
de Galicia.

En las últimas temporadas, Antonello Manacorda ha tenido éxito, entre otros, en sus 
debuts con la Filarmónica de Berlín, la Sächsische Staatskapelle de Dresde y la Filarmó-
nica de Estocolmo, así como con su debut en el Metropolitan de Nueva York (Las bodas 
de Fígaro) y una nueva producción de Der Freischütz de Dmitri Tcherniakov en la Ópera 
de Baviera.

Con la Kammerakademie Potsdam, Antonello Manacorda ha grabado tanto un ciclo de 
Mendelssohn como un ciclo de Schubert para Sony Classical con los que obtuvo exce-
lentes elogios de la prensa. Por su grabación de todas las sinfonías de Schubert el con-
junto ha sido galardonado con el ECHO Klassik 2015 en la categoría Orquesta del Año. 
En octubre de 2022 Antonello Manacorda y la Kammerakademie Potsdam obtuvieron el 
Opos Klassik en idéntica categoría por su grabación de las últimas sinfonías de Mozart, 
de nuevo para Sony Classical.
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Un italiano cunha grande afinidade polo repertorio alemán. Un «melodista natural» (Der 
Tagesspiegel), que salienta en transferir a complexidade das súas interpretacións estilis-
ticamente informadas ao gran aparato orquestral. Máis aínda, un verdadeiro artista que 
fusiona a forza creativa cun estilo de actuación altamente colaborativo. A versatilidade de 
Antonello Manacorda como director de orquestra ten as súas raíces na riqueza dos seus 
antecedentes musicais e culturais: nado nunha familia franco-italiana en Turín, educado 
en Amsterdam e residente de Berlín desde hai moito tempo, Manacorda foi membro 
fundador e durante moito tempo concertino na Mahler Chamber Orchestra de Claudio 
Abbado antes de estudar co lendario director de orquestra finés Jorma Panula. Hoxe 
Antonello Manacorda actúa tanto nos teatros de ópera máis recoñecidos do mundo como 
á fronte de orquestras sinfónicas de renome mundial. No corazón do seu traballo está a 
Kammerakademie Potsdam, un conxunto que formou como o seu director artístico desde 
2010 e coa que produciu unha serie de premiadas gravacións.

Na temporada 2022/23, as producións de ópera levarán a Antonello Manacorda á Ópera 
Nacional de París (A frauta máxica), á Ópera Estatal de Berlín (Jenufa), á Ópera Estatal de 
Viena (Don Giovanni e Madame Butterfly) e á Ópera de Dresde (Der Freischütz).

ANTONELLO  
MANACORDA 
DIRECTOR 
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Os aspectos máis destacados do seu calendario sinfónico na temporada 2022/23 inclúen 
aparicións como invitado coa Rundfunk-Sinfonieorchester de Berlín, a Orquestra Sinfónica 
de Bamberg, a Orquestra da Academia Nacional de Santa Cecilia de Roma, a Sinfónica da 
Radio de Baviera, a Orquestra Sinfónica de Viena e mais a Orquestra Sinfónica de Galicia.

Nas últimas temporadas, Antonello Manacorda tivo éxitos, entre outros, nos seus debuts 
coa Filharmónica de Berlín, a Sächsische Staatskapelle de Dresde e a Filharmónica de 
Estocolmo, así como co seu debut no Metropolitan de Nova York (As vodas de Fígaro) e 
unha nova produción de Der Freischütz de Dmitri Tcherniakov na Ópera de Baviera.

Coa Kammerakademie Potsdam, Antonello Manacorda gravou tanto un ciclo de Mendel-
ssohn como un ciclo de Schubert para Sony Classical cos que obtivo excelentes eloxios da 
prensa. Pola súa gravación de todas as sinfonías de Schubert o conxunto foi galardoado 
co ECHO Klassik 2015 na categoría Orquestra do Ano. En outubro de 2022 Antonello Ma-
nacorda e a Kammerakademie Potsdam obtiveron o Opos Klassik en idéntica categoría 
pola súa gravación das últimas sinfonías de Mozart, de novo para Sony Classical.
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Amar profundamente la música y compartir ese amor con su público constituyen la razón 
de ser de Liza Ferschtman. Esta «narradora» musical, implicada en el lenguaje emocio-
nal de cada compositor que interpreta, erige una carrera internacional cuyo horizonte, 
cada vez más amplio, es tan variado como las obras que interpreta. Para un camaleón 
musical como Liza, la base del repertorio romántico es tan importante como el hecho de 
tocar o colaborar con grandes figuras de nuestro tiempo, por ejemplo, Sebastian Fager-
lund, Robert Zuidam, Giya Kancheli, Vanessa Lann, Mark Simpson o Julia Wolfe. Su gran 
afinidad por Schubert y Beethoven convive con una pasión por el mundo expresionista de 
los compositores de principios del siglo XX. La extensa discografía de Liza, con músicas 
compuestas entre 1676 y 2014, da muestra de esta polivalencia.

Una de las señas de identidad de Liza es su gran audacia perceptible en sus recitales de 
violín solo. Ampliamente aclamada por sus interpretaciones de las obras de Bach para 
violín solo, a menudo en conciertos maratonianos, es también una de las pocas violi-
nistas que se atreve a tocar todas las Sonatas del Rosario de Biber en una sola sesión, 
utilizando al menos siete violines diferentes, necesarios para este ciclo.

Como solista actúa con orquestas como la Filarmónica de la BBC, Sinfónica de Montreal, 
Sinfónica de San Francisco, Filarmónica de Helsinki o Orquesta del Festival de Budapest 

LIZA  
FERSCHTMAN
VIOLÍN 
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entre otras, bajo la batuta de directores como Ivan Fischer, Antonello Manacorda, John 
Storgards, Juraj Valcuha y Stephane Denève. Muy solicitada para dirigir desde el violín, 
Liza colabora con la Sinfonietta de Ámsterdam, la Kammerakademie de Potsdam, la Or-
questa de Cámara de Laponia, la Orquesta de Cámara Franz Liszt y la ORCAM de Madrid.

Con 27 años se convirtió en la directora artística del Festival de Música de Cámara de 
Delft y durante catorce años como su responsable convirtió el festival en un evento anual 
multidisciplinar que ocupa un lugar único en el panorama cultural holandés. Liza encargó 
numerosas obras, la mayoría de las cuales encontraron un lugar duradero en el repertorio. 

Crecer en una familia de músicos profesionales fue muy importante para su formación. 
Sus primeros recuerdos musicales son los de una niña sentada con sus juguetes debajo 
del piano mientras sus padres, inmigrantes de Rusia a los Países Bajos, estudiaban las 
Sonatas para violonchelo de Beethoven y, más tarde, los de una chiquilla bailando delante 
de su hermana que practicaba los Estudios de Chopin. Gracias al atento apoyo de sus 
profesores Alla Kim y Herman Krebbers, pudo combinar el entusiasmo musical con la 
expresividad instrumental, lo que la llevó a ganar el Concurso Nacional de Violín de los 
Países Bajos con diecisiete años.

Tras algunos años en el Curtis Institute of Music de Filadelfia, donde conoció a muchos 
músicos que se convirtieron en colaboradores de por vida, su profesor más importante 
fue David Takeno en Londres. Muchos mentores musicales fueron guías inestimables en 
el desarrollo de su identidad creativa. El violinista Philippe Hirsschorn, para el que tocó 
regularmente hasta la prematura muerte de este amigo íntimo de la familia, le propor-
cionó una comprensión y un conocimiento esenciales sobre lo que se puede buscar en 
la música. Sus primeros encuentros con Nobuko Imai le dieron una orientación y un es-
pectro de posibilidades más amplias. Walter van Hauwe, Frans Bruggen y Anner Bylsma 
le abrieron las puertas del rico mundo de la música barroca y de la interpretación histo-
ricista, y Elisabeth Leonskaja sigue brillando como un ejemplo de intérprete abnegada.

Además de su ajetreada vida en el escenario, Liza está muy solicitada como profesora.

En 2006 Liza recibió el Premio Neerlandés de la Música. Previamente, en 2021 había sido 
nombrada Oficial de la Orden de Orange-Nassau, un reconocimiento real por su contri-
bución a la escena cultural neerlandesa.
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Amar fondamente a música e compartir ese amor co seu público constitúen a razón de 
ser de Liza Ferschtman. Esta «narradora» musical, implicada na linguaxe emocional de 
cada compositor que interpreta, erixe unha carreira internacional cuxo horizonte, cada 
vez máis amplo, é tan variado como as obras que interpreta. Para un camaleón musical 
como Liza, a base do repertorio romántico é tan importante como o feito de tocar ou 
colaborar con grandes figuras do noso tempo, por exemplo, Sebastian Fagerlund, Ro-
bert Zuidam, Giya Kancheli, Vanessa Lann, Mark Simpson ou Julia Wolfe. A súa grande 
afinidade por Schubert e Beethoven convive cunha paixón polo mundo expresionista dos 
compositores de comezos do século XX. A extensa discografía de Liza, con músicas com-
postas entre 1676 e 2014, dá mostra desta polivalencia.

Un dos sinais de identidade de Liza é a súa grande audacia perceptible nos seus recitais 
de violín solo. Amplamente aclamada polas súas interpretacións das obras de Bach para 
violín solo, a miúdo en concertos maratonianos, é tamén unha das poucas violinistas 
que se atreve a tocar todas as Sonatas do Rosario de Biber nunha soa sesión, utilizando 
cando menos sete violíns diferentes, necesarios para este ciclo.

Como solista actúa con orquestras como a Filharmónica da BBC, a Sinfónica de Mon-
treal, a Sinfónica de San Francisco, a Filharmónica de Helsinqui ou a Orquestra do Fes-

LIZA  
FERSCHTMAN
VIOLÍN 
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tival de Budapest entre outras, baixo a batuta de directores como Ivan Fischer, Antonello 
Manacorda, John Storgards, Juraj Valcuha e Stephane Denève. Moi solicitada para dirixir 
desde o violín, Liza colabora coa Sinfonietta de Amsterdam, a Kammerakademie de Pots-
dam, a Orquestra de Cámara de Laponia, a Orquestra de Cámara Franz Liszt e a ORCAM 
de Madrid.

Con 27 anos converteuse na directora artística do Festival de Música de Cámara de Delft 
e durante catorce anos como a súa responsable converteu o festival nun evento anual 
multidisciplinar que ocupa un lugar único no panorama cultural holandés. Liza encargou 
numerosas obras, a maioría das cales atoparon un lugar duradeiro no repertorio. 

Medrar nunha familia de músicos profesionais foi moi importante para a súa formación. 
Os seus primeiros recordos musicais son os dunha nena sentada cos seus xoguetes de-
baixo do piano mentres os seus pais, inmigrantes de Rusia aos Países Baixos, estudaban 
as Sonatas para violonchelo de Beethoven e, máis tarde, os dunha rapariga bailando 
diante da súa irmá que practicaba os Estudos de Chopin. Grazas ao atento apoio dos 
seus profesores Alla Kim e Herman Krebbers, puido combinar o entusiasmo musical 
coa expresividade instrumental, o que a levou a gañar o Concurso Nacional de Violín dos 
Países Baixos con dezasete anos.

Tras algúns anos no Curtis Institute of Music de Filadelfia, onde coñeceu moitos músicos 
que se converteron en colaboradores de por vida, o seu profesor máis importante foi 
David Takeno en Londres. Moitos mentores musicais foron guías inestimables no des-
envolvemento da súa identidade creativa. O violinista Philippe Hirsschorn, para o que to-
cou regularmente ata a prematura morte deste amigo íntimo da familia, proporcionoulle 
unha comprensión e un coñecemento esenciais sobre o que se pode buscar na música. 
Os seus primeiros encontros con Nobuko Imai déronlle unha orientación e un espectro de 
posibilidades máis amplas. Walter van Hauwe, Frans Bruggen e Anner Bylsma abríronlle 
as portas do rico mundo da música barroca e da interpretación historicista, e Elisabeth 
Leonskaja segue a brillar como un exemplo de intérprete abnegada.

Ademais da súa trasfegada vida no escenario, Liza está moi solicitada como profesora.

En 2006 Liza recibiu o Premio Neerlandés da Música. Previamente, en 2021 fora nomea-
da Oficial da Orde de Orange-Nassau, un recoñecemento real pola súa contribución á 
escena cultural neerlandesa.
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VIOLINES I

Massimo Spadano***** 
Ludwig Dürichen****
Vladimir Prjevalski****
Iana Antonyan
Sara Areal Martínez
Ruslan Asanov
Caroline Bournaud
Gabriel Bussi
Carolina Mª Cygan Witoslawska
Regina Laza Pérez-Blanco
Dominica Malec Andruszkiewicz
Dorothea Nicholas
Mihai Andrei Tanasescu Kadar
Florian Vlashi
Roman Wojtowicz

VIOLINES II

Fumika Yamamura***
Adrián Linares Reyes***
Gertraud Brilmayer
Lylia Chirilov
Marcelo González Kriguer
Deborah Hamburger
Enrique Iglesias Precedo
Helle Karlsson
Gregory Klass
Stefan Marinescu
Diana Poghosyan Mirzoyan
Petre Abraham Smeu

VIOLAS

Eugenia Petrova***
Francisco Miguens Regozo***
Andrei Kevorkov*
Raymond Arteaga Morales
Alison Dalglish
Despina Ionescu
Jeffrey Johnson
Jozef Kramar
Luigi Mazzucato
Karen Poghosyan
Wladimir Rosinskij

VIOLONCHELOS

Rouslana Prokopenko***
Raúl Mirás López***
Gabriel Tanasescu*
Mª Antonieta Carrasco Leiton
Andrea Fernández Ponce
Berthold Hamburger
Scott M. Hardy
Florence Ronfort
Ramón Solsona Massana

CONTRABAJOS

Diego Zecharies***
Todd Williamson*
Mario J. Alexandre Rodrigues
Douglas Gwynn
Jose F. Rodrigues Alexandre

ORQUESTA  
SINFÓNICA DE 
GALICIA
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FLAUTAS

Claudia Walker Moore***
Mª José Ortuño Benito**
Juan Ibáñez Briz*

OBOES

Casey Hill***
David Villa Escribano**

CLARINETES

Juan Antonio Ferrer Cerveró***
Iván Marín García**
Pere Anguera Camós*

FAGOTES

Steve Harriswangler***
Mary Ellen Harriswangler**
Alex Salgueiro *

TROMPAS

Nicolás Gómez Naval***
David Bushnell**
Manuel Moya Canós*
Amy Schimelmann*

TROMPETAS

Manuel Fernández Alvárez***
Thomas Purdie**

TROMBONES

Jon Etterbeek***
Óscar Vázquez Valiño***

TUBA

Jesper Boile Nielsen***

PERCUSIÓN

José A. Trigueros Segarra***
José Belmonte Monar**
Alejandro Sanz Redondo*

ARPA

Celine C. Landelle***

***** Concertino  
**** Ayuda de Concertino 
*** Principal  

** Principal-Asistente 
*Coprincipal
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MÚSICOS INVITADOS  
TEMPORADA 22-23
OBOE 

Carolina Rodríguez Canosa**

TROMPETA

Alejandro Vázquez Lamela **

MÚSICOS INVITADOS  
PARA ESTE PROGRAMA
VIOLÍN I

Paloma Diago Busto
Emma Ortega Richarte

VIOLÍN II

Rebeca Maseda Longarela
Adriaan Alexander Rinjhout Diaz
Ángel Enrique Sánchez Marote

VIOLONCHELO

Raquel Rivera Novillo

CONTRABAJO

Tiago Paulo Carneiro Rocha***
Roman Henryk Mosler
Enrique Jesús Rodríguez Yebra

FLAUTA

Sara Vázquez Sanz*

OBOE

Carlos del Ser Guillén***

TROMPA

Roi Guzmán Gómez***

TROMBÓN TENOR

David Manuel Rodríguez Alvárez*

PERCUSIÓN

Irene Rodríguez Rodríguez***
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CONSORCIO  
PARA LA PROMOCIÓN  
DE LA MÚSICA
Inés Rey
Presidenta

Anxo M. Lorenzo
Vicepresidente

EQUIPO TÉCNICO - ADMINISTRATIVO

Andrés Lacasa Nikiforov
Gerente

Olga Dourado González
Secretaria-interventora

María Salgado Porto
Jefa de gestión económica

Ángeles Cucarella López
Coordinadora general

José Manuel Queijo
Jefe de producción

Javier Vizoso
Jefe de prensa y comunicación

Alberto García Buño
Contable

Zita Kadar
Archivo musical

Iván Portela López
Programas didácticos

José Antonio Anido Rodríguez
Angelina Déniz García
Noelia Roberedo Secades
Administración

Inmaculada Sánchez Canosa
Gerencia y coordinación

Nerea Varela
Secretaría de producción

Lucía Sández Sanmartín
Prensa y comunicación

José Manuel Ageitos Calvo
Daniel Rey Campaña
Regidores

Diana Romero Vila
Auxiliar de archivo



PRÓ 
XIMOS  
PROGRAMAS



JOÃO DOMINGOS BOMTEMPO

Requiem «En memoria de Luis Camoens»

Carlos Mena 
director

Ana Quintans 
soprano

Alberto Miguélez Rouco 
alto

Manuel Gómez 
tenor

Ferran Albrich 
barítono

Coro de la OSG

Javier Fajardo 
director del coro

VI 26.05.23

20h

Palacio de la 
Ópera - A Coruña

PROGRAMA 22
FERROL

SA 27.05.23

20.30h

Auditorio - Ferrol



FRANZ SCHUBERT 
Sinfonía incompleta, D. 759

STEVE REICH 
Triple Quartet (versión para orquesta de 
cuerda)

WOLFGANG AMADEUS MOZART 
Sinfonía nº 29 en la mayor, K. 201 (186a)

Dima Slobodeniouk 
director

MI 07.06.23

20.30h

Auditorio - Ferrol

FERROL 
VIGO 
LUGO

JU 08.06.23

20h

Teatro Afundación 
- Vigo

VI 09.06.23

20h

Círculo de las 
Artes- Lugo



IGOR STRAVINSKI

Sinfonía de los vientos (revisión 1947)

El canto del ruiseñor

EDWARD ELGAR

Concierto para violín en si menor

Dima Slobodeniouk 
director

Frank Peter Zimmerman 
violín

VI 16.06.23

20h

Palacio de la 
Ópera - A Coruña

PROGRAMA 23

SA 17.06.23

20h

Palacio de la 
Ópera - A Coruña






