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			John Aigi Hurn

			(1967-2020)

			In memoriam

		

	
		
			Programa

			Abono Viernes 1 - Sábado 1

			GUSTAV MAHLER (1860-1911)

			Sinfonía nº 9, en re mayor

			Andante comodo
Im tempo eines gemächlichen Ländlers. Etwas täppisch und sehr derb
Rondo – Burleske: Allegro assai. Sehr trotzig
Adagio: Sehr langsam und noch zurückhaltend

			Orquesta Sinfónica de Galicia

			Dima Slobodeniouk, director

			Coliseum de A Coruña

			Viernes, 2 de octubre 2020 – 20-30h.

			Sábado, 3 de octubre de 2020 – 18h.

		

	
		
			Notas

			La Novena sinfonía de Mahler: Lo que me dice la muerte

			Composición: Verano de 1909 en Toblach, Tirol del Sur (actualmente Dobiacco, Italia).
Estreno absoluto: Póstumamente en Viena, el 26 de junio de 1912, dirigida por Bruno Walter.
Estreno en España: Madrid, 20 de marzo de 1927, dirigida por Bartolomé Pérez Casas.
Primera grabación: Bruno Walter con la Filarmónica de Viena, 16 de enero de 1938.

			Si bien la reflexión sobre la vida y la muerte es un elemento presente de forma constante, con mayor o menor protagonismo, en cada una de las sinfonías que conforman su ciclo sinfónico, Gustav Mahler sólo aborda esta cuestión de forma decidida en su Novena Sinfonía. En ella, el compositor mira cara a cara al destino trágico de la existencia humana. No es de extrañar que paladines de su música, como Leonard Bernstein, vieran en esta obra el testamento musical de un Mahler angustiado ante la presunta sentencia de muerte escrita en su estenosis mitral, detectada en el verano de 1907 por el Doctor Blumenthal. El documental del director americano sobre la Novena, «Cuatro formas de decir adiós», desarrolla esta hipótesis de forma tan subyugante como fantasiosa. Resulta sorprendente leer aún hoy en día, relatos sobre la obra que la describen como el capítulo final de una autobiografía musical; un Requiem escrito por el propio compositor ante la consciencia de la inevitabilidad de su propia muerte. Nada más lejos de la realidad pues de hecho Mahler iniciaría a finales de ese mismo año 1907 la etapa más estimulante, vitalista y fructífera de su vida, embarcado como director en una excitante aventura americana y como compositor viviendo intensísimamente los estrenos de las sinfonías Séptima y Octava y escribiendo una trilogía de obras, La canción de la tierra, la Novena y Décima sinfonía, que elevarán la forma sinfónica a cotas de modernidad y expresividad nunca alcanzadas ni nunca superadas. 

			Han tenido que pasar décadas para que la sistemática labor de investigación del Profesor Henry Louis de La Grange haya llegado a una hipótesis más plausible, pero no menos dolorosa, sobre la inspiración de la obra, que la funesta idea del auto-Requiem. Es la Novena el tributo póstumo de Gustav hacia su pequeña Marie, fallecida de escarlatina en el verano de 1907, a los cuatro añitos. Siendo la muerte de un hijo el acontecimiento más doloroso al que un padre debe enfrentarse, era inevitable que Mahler, más pronto o más tarde, se enfrentase a tan terrible pérdida desde lo más profundo de su vena creativa.

			Al margen de lo biográfico, la sinfonía encierra una despedida de una naturaleza estrictamente musical, pues la Novena marca el punto final a casi dos siglos de vida de la forma sinfónica tal como surgió en el clasicismo, tal como Beethoven la encumbró, Brahms la consolidó y tal como compositores como Berlioz, Bruckner y el propio Mahler la habían llevado a sus extremos formales. No es de extrañar que un progresista consumado como Theodor Adorno considerase a la Novena como la primera gran obra de la modernidad. La constante variación de los temas y su continua retroalimentación, la sofisticación tímbrica orquestal, el tratamiento extremo de la forma cíclica y la complejidad y riqueza de su narrativa, muestran a un Mahler liberado de cualquier prejuicio, desplegando con absoluta libertad la maestría musical acumulada a lo largo de su vida.

			 Mahler compone la sinfonía a los 49 años de edad, en el verano de 1909, probablemente partiendo de apuntes escritos a lo largo del año precedente. Aunque estamos a 18 meses de la muerte del compositor se trata de un período excitante, pues Mahler acaba de abandonar la dirección del Metropolitan y está a punto de iniciar su primera temporada sinfónica con la Filarmónica de Nueva York. El atractivo y prestigio de su figura será decisivo para resucitar de sus cenizas a la orquesta sumida en una fuerte crisis y necesitadísima de ingresos. Mahler dirigiría 46 conciertos en menos de seis meses, muchos de ellos en agotadoras giras de ciudad en ciudad, día tras día. Todo un desbordante alarde de energía y entusiasmo por parte de Mahler, que es absolutamente incompatible con la descripción de un hombre tan obsesionado por la idea de una muerte inevitable que se ve impelido a legar a la posteridad su canto del cisne musical. Es asombroso como la historiografía llegó a convertir a posteriori, —desde el conocimiento de la temprana muerte del compositor, cuya etiología fue una endocarditis valvular—, la hipótesis de la despedida en una verdad absoluta. Todavía hoy en día no pocos siguen identificando en el arranque de la obra la representación musical de los arrítmicos tonos cardiacos del compositor.

			Aunque en 1908 Mahler había rehuido conscientemente la escritura de la fatídica Novena, evitando nombrar como tal a su Canción de la tierra, ese tipo de supersticiones habían quedado relegadas y ya a finales del verano de 1909, en cartas a Guido Adler y Oskar Fried, utiliza el término de Novena para su nueva obra. Así, al final del verano parte para Estados Unidos con un primer borrador, en sus propias palabras casi indescifrable, que sólo terminará de completar y pulir justo antes de su regreso a Europa, en abril de 1910. 

			Tras la poderosa afirmación espiritual de la Octava, la Novena sumerge a Mahler en un abismo que en palabras de Alban Berg se refleja en la forma en que «el primer movimiento está recorrido por la premonición de la muerte».  Es inevitable pensar en el referente de la Sexta sinfonía de Chaikovski, obra que Mahler dirige incontables veces a lo largo de su carrera, pero muy especialmente en su etapa americana y con la que el compositor tenía una ambigua relación. 

			Mahler vuelve en la Novena a la forma tradicional en cuatros movimientos que, al igual que en la Patética, se organizan en dos episodios lentos extremos y dos efusivos movimientos centrales. En el caso de Mahler, los movimientos lentos son especialmente dilatados. Aunque sólo 15 años separan ambas obras, el lenguaje musical que despliega Mahler en su Novena alcanza unas dimensiones de vértigo. Desmarcándose del hedonismo de contemporáneos como Debussy o Richard Strauss, Mahler abandona la idea occidental de un discurso musical unificado y sistemático, dinamitando desde dentro la forma sinfónica, moldeándola en base a un discurso fragmentario, impredecible, en el que el oyente en ningún momento se puede aferrar a la seguridad de una experiencia sonora convencional, ni en lo formal ni en lo tonal. La Novena es la crónica de una trágica pérdida y su posterior superación, pero más allá de estas circunstancias personales, Mahler crea un monumento sinfónico que es un reflejo consciente del convulso conflicto estético que de forma incipiente se estaba apoderando de las artes de su tiempo.

			El Andante comodo inicial, nace de la nada con las sutiles sonoridades de contrabajos, arpa, trompa con sordina —de especial importancia porque su motivo ligará entre sí todas las secciones del movimiento—, y los palpitantes tremolos de las violas. Estos dan paso al primer tema enunciado por los violines: una marcha lírica, efusiva, plena de nostalgia y belleza. Sin embargo, ésta se ve prematuramente interrumpida por un dramático golpe de timbal y una atormentada exclamación de los trombones que culmina en un fortissimo clímax orquestal. A partir de este momento, el movimiento crece orgánicamente como un debate continuo entre ambos elementos: la fuerza de la gravedad que cae con todo su peso sobre el compositor y sobre el oyente, al que Mahler hace partícipe de su propia esencia, y la fuerza de la voluntad: el anhelo utópico de vivir la belleza de la vida eternamente. Pasajes, en palabras del propio Mahler, «apasionados» se ven interrumpidos por «airadas» disonancias subrayadas por trombones y timbales golpeados «con toda su fuerza». El conflicto se ve abocado a una lenta y pesante marcha fúnebre, la última que escribiría el compositor. Tras ella, resurgen efímeramente los dos temas fundamentales, para a continuación dar paso a una delicada y camerística coda que evoca una canción de cuna; una entrañable primera alusión a la pequeña Marie.

			El segundo movimiento es una caricaturesca fusión de tres danzas en diferentes tiempos. La primera de ellas es un Ländler, danza campesina austríaca, recreado en un tono grotesco e irónico, desprovisto de romanticismo. A él sigue un distorsionado vals, que en cada repetición resulta más paroxístico. Una repentina y estridente intervención de trombones, tuba y timbal sirven de transición a la tercera danza; un nuevo Ländler, más nostálgico, que representa un breve remanso de paz. Sucesivas transformaciones e interacciones de estos tres motivos y una expresionista coda, anunciada por un solo del contrafagot, cierran el movimiento.

			El Rondo -Burleske lleva a su máxima expresión el histrionismo del movimiento previo en un primer tema a base de un feroz y disonante contrapunto. La sensación de caos se multiplica con la aparición de enérgicos episodios construidos a base de mini-temas. Este pandemonio se ve interrumpido por una de las secciones más originales de Mahler, lenta y dilatada, que recupera el tema lírico del primer movimiento, pero teñido de un inquietante carácter onírico. Es especialmente relevante el solo de trompeta que entra en escena tras un tremolo en el registro agudo de los violines. Éste ya hizo su aparición en el primer movimiento y será el tema principal del Adagio final. Tras el episodio, la vorágine retorna para conducir al movimiento a una paroxística y vertiginosa coda; todo un tour de forcé orquestal.

			En el Adagio final, el horror previo se desvanece para dar paso a uno de los movimientos más elocuentes y conmovedores de Mahler. Desde la Tercera sinfonía no había vuelto a concluir una obra con un movimiento lento. Si el de la Tercera fue subtitulado por Gustav como «Lo que me dice el amor», el Adagio de la Novena podría perfectamente titularse «Lo que me dice la muerte». Pero se trata de una visión de la extinción muy diferente a la mostrada en los movimientos previos. Atrás quedan el conflicto entre el temor y el terror del Andante inicial y la ácida evocación de la vida terrenal, en sus vertientes rural e urbanita, de los movimientos centrales. Tras volcar de forma descarnada sobre el pentagrama sus filias y fobias, que no son otras más que las de cualquier ser humano, Mahler concluye la obra con una hermosísima declaración de fe y aceptación del destino del hombre.

			El movimiento no está sin embargo exento de conflictos, siendo de hecho un trasunto del primer movimiento. Tras la sublime frase inicial de las cuerdas, el oyente podrá nuevamente reconocer la lucha entre las fuerzas contrapuestas que a modo de Yin y Yang recorrieron el Andante. Esta dualidad adquiere en este caso un carácter mucho menos dramático y teatral. Asistimos a dos grandes clímax orquestales que coronan dos dilatadas secciones lentas, que sin embargo carecen de la pasión de las escuchadas en el primer movimiento —«sin expresión», indica Mahler en la partitura. Aunque ambos, muy especialmente el segundo, se acercan a las cotas de irracionalidad y desesperación de los del Andante, es evidente que en ellos subyace la semilla de la asunción. No se trata de resignación ante lo inevitable sino de una serena e intangible aceptación. Esta se apodera de la última sección del movimiento: el indescriptible Adagissimo final. 

			Es el Adagissimo una serena disolución musical en la que Mahler cita sus Canciones a los niños muertos en lo que es un nuevo adiós a su pequeña Marie. A lo largo de sus cinco minutos de duración, los sonidos de la orquesta se van apagando de forma gradual, intangible, llegando al umbral de lo audible. Estamos ante una conclusión bien distinta a la del Adagio lamentoso final de la Patética de Chaikovski, en la cual los acordes de la cuerda grave cierran la obra apagándose con la misma crudeza con la que la gráfica del electrocardiograma se aplana al final de la vida. En Mahler, la sensación de realización y plenitud triunfan. 

			Escuchando esta música es imposible pensar en un Mahler acobardado y atenazado por funestos presagios. Al contrario, la imagen que nos viene a la cabeza es la de un hombre maduro, disfrutando de su completa soledad veraniega en cualquiera de las incontables cimas dolomíticas que rodeaban a su hogar en Toblach, saboreando y respirando el aire purísimo de la montaña, libre de cualquier contaminación mundana, y disfrutando en absoluta plenitud de la inconmensurable belleza de la naturaleza y de la vida, y quién sabe… de la eternidad.

			Pablo Sánchez Quinteiro

		

	
		
			Notas (Galego)

			A Novena Sinfonía de Mahler: O que me di a morte

			Composición: Verán de 1909 en Toblach, Tirol do Sur (actualmente Dobiacco, Italia).
Estrea absoluta: Postumamente en Viena, o 26 de xuño de 1912, dirixida por Bruno Walter.
Estrea en España: Madrid, 20 de marzo de 1927, dirixida por Bartolomé Pérez Casas.
Primeira gravación: Bruno Walter coa Filharmónica de Viena, 16 de xaneiro de 1938.

			Se ben a reflexión sobre a vida e a morte é un elemento presente de xeito constante, con maior ou menor protagonismo, en cada unha das sinfonías que conforman o seu ciclo sinfónico, Gustav Mahler só trata esta cuestión de forma decidida na súa Novena Sinfonía. Nela, o compositor mira cara a cara ao destino tráxico da existencia humana. Non é de estrañar que paladíns da súa música, como Leonard Bernstein, visen nesta obra o testamento musical dun Mahler angustiado ante a presunta sentenza de morte escrita na súa estenose mitral, detectada no verán de 1907 polo doutor Blumenthal. O documental do director americano sobre a Novena, «Catro formas de dicir adeus», desenvolve esta hipótese de modo tan subxugante como fantasioso. Resulta sorprendente ler aínda na actualidade, relatos sobre a obra que a describen como o capítulo final dunha autobiografía musical; un Réquiem escrito polo propio compositor ante a consciencia da inevitabilidade da súa propia morte. Nada máis lonxe da realidade pois de feito Mahler iniciaría a finais dese mesmo ano 1907 a etapa más estimulante, vitalista e frutífera da súa vida, embarcado como director nunha excitante aventura americana e como compositor vivindo de xeito moi intenso as estreas das sinfonías Sétima e Oitava e escribindo unha triloxía de obras, A canción da terra, a Novena e Décima sinfonía, que elevarán a forma sinfónica a cotas de modernidade e expresividade nunca acadadas nin nunca superadas. 

			Tiveron que pasar décadas para que o sistemático labor de investigación do profesor Henry Louis de La Grange chegase a unha hipótese máis plausible, pero non menos dolorosa, sobre a inspiración da obra, que a funesta idea do auto-Réquiem. É a Novena o tributo póstumo de Gustav cara á súa pequena Marie, finada de escarlatina no verán de 1907, aos catro aniños. Sendo a morte dun fillo o acontecemento máis doloroso ao que un pai se debe enfrontar, era inevitable que Mahler, máis cedo ou máis tarde, se enfrontase a tan terrible perda desde o máis fondo da súa vea creativa.

			Á marxe do biográfico, a sinfonía encerra unha despedida dunha natureza estritamente musical, pois a Novena marca o punto final a case dous séculos de vida da forma sinfónica tal como xurdiu no clasicismo, tal como Beethoven a enxalzou, Brahms a consolidou e tal como compositores como Berlioz, Bruckner e o propio Mahler a levaran aos seus extremos formais. Non é de estrañar que un progresista consumado como Theodor Adorno considerase a Novena como a primeira grande obra da modernidade. A constante variación dos temas e a súa continua retroalimentación, a sofisticación de timbre orquestral, o tratamento extremo da forma cíclica e mais a complexidade e riqueza da súa narrativa, amosan un Mahler liberado de calquera prexuízo, despregando con absoluta liberdade a mestría musical acumulada ao longo da súa vida.

			 Mahler compón a sinfonía aos 49 anos de idade, no verán de 1909, probablemente partindo de apuntamentos escritos ao longo do ano precedente. Aínda que estamos a 18 meses da morte do compositor trátase dun período excitante, pois Mahler acaba de abandonar a dirección do Metropolitan e está a piques de iniciar a súa primeira temporada sinfónica coa Filharmónica de Nova York. O atractivo e prestixio da súa figura ha de ser decisivo para resucitar das súas cinzas a orquestra sumida nunha forte crise e moi necesitada de ingresos. Mahler dirixiría 46 concertos en menos de seis meses, moitos deles en esgotadoras xiras de cidade en cidade, día tras día. Todo un desbordante alarde de enerxía e entusiasmo por parte de Mahler, que é absolutamente incompatible coa descrición dun home tan obsesionado pola idea dunha morte inevitable que se ve impelido a legar á posteridade o seu canto do cisne musical. É abraiante como a historiografía chegou a converter a posteriori, —desde o coñecemento da temperá morte do compositor, cuxa etioloxía foi unha endocardite valvular—, a hipótese da despedida nunha verdade absoluta. Aínda hoxe en día non poucos seguen a identificar no arranque da obra a representación musical dos arrítmicos tons cardíacos do compositor.

			Aínda que en 1908 Mahler evitara conscientemente a escritura da fatídica Novena, evitando nomear como tal a súa Canción da terra, ese tipo de supersticións ficaran relegadas e xa a finais do verán de 1909, en cartas a Guido Adler e Oskar Fried, utiliza o termo de Novena para a súa nova obra. Así, ao final do verán parte para Estados Unidos cun primeiro borrador, nas súas propias palabras case indescifrable, que só terminará de completar e puír xusto antes do seu regreso a Europa, en abril de 1910. 

			Logo da poderosa afirmación espiritual da Oitava, a Novena mergulla a Mahler nun abismo que en palabras de Alban Berg se reflicte na forma en que «o primeiro movemento está percorrido pola premonición da morte».  É inevitable pensar no referente da Sexta sinfonía de Chaikovsqui, obra que Mahler dirixe incontables veces ao longo da súa carreira, pero moi especialmente na súa etapa americana e coa que o compositor tiña unha ambigua relación. 

			Mahler volve na Novena á forma tradicional en catro movementos que, o mesmo que na Patética, se organizan en dous episodios lentos extremos e dous efusivos movementos centrais. No caso de Mahler, os movementos lentos son especialmente dilatados. Aínda que só 15 anos separan ambas as dúas obras, a linguaxe musical que desprega Mahler na súa Novena acada unhas dimensións de vertixe. Desmarcándose do hedonismo de contemporáneos como Debussy ou Richard Strauss, Mahler abandona a idea occidental dun discurso musical unificado e sistemático, dinamitando desde dentro a forma sinfónica, moldeándoa con base nun discurso fragmentario, impredicible, no que o oínte en ningún momento se pode aferrar á seguridade dunha experiencia sonora convencional, nin no formal nin no tonal. A Novena é a crónica dunha tráxica perda e a súa posterior superación, pero máis alá destas circunstancias persoais, Mahler crea un monumento sinfónico que é un reflexo consciente do convulso conflito estético que de forma incipiente se estaba a apoderar das artes do seu tempo.

			O Andante comodo inicial, nace da nada coas sutís sonoridades de contrabaixos, arpa, trompa con sordina —de especial importancia porque o seu motivo ligará entre si todas as seccións do movemento—, e os palpitantes tremolos das violas. Estes danlle paso ao primeiro tema enunciado polos violíns: unha marcha lírica, efusiva, plena de nostalxia e beleza. No entanto, esta vese prematuramente interrompida por un dramático golpe de timbal e unha atormentada exclamación dos trombóns que culmina nun fortissimo clímax orquestral. A partir deste momento, o movemento medra de xeito orgánico como un debate continuo entrambos os dous elementos: a forza da gravidade que cae con todo o seu peso sobre o compositor e sobre o oínte, ao que Mahler fai partícipe da súa propia esencia, e a forza da vontade: o anhelo utópico de vivir a beleza da vida eternamente. Pasaxes, en palabras do propio Mahler, «apaixonadas» vense interrompidas por «airadas» disonancias subliñadas por trombóns e timbais golpeados «con toda a súa forza». O conflito vese abocado a unha lenta e pesante marcha fúnebre, a derradeira que escribiría o compositor. Tras ela, rexorden de forma efémera os dous temas fundamentais, para a continuación darlle paso a unha delicada e camerística coda que evoca unha canción de berce; unha entrañable primeira alusión á pequena Marie.

			O segundo movemento é unha caricaturesca fusión de tres danzas en diferentes tempos. A primeira delas é un Ländler, danza campesiña austríaca, recreado nun ton grotesco e irónico, desprovisto de romanticismo. A el séguelle un distorsionado valse, que en cada repetición resulta máis paroxístico. Unha repentina e estridente intervención de trombóns, tuba e timbal serven de transición á terceira danza; un novo Ländler, máis nostálxico, que representa un breve remanso de paz. Sucesivas transformacións e interaccións destes tres motivos e unha expresionista coda, anunciada por un solo do contrafagot, cerran o movemento.

			O Rondo-Burleske leva á súa máxima expresión o histrionismo do movemento previo nun primeiro tema a base dun feroz e disonante contrapunto. A sensación de caos multiplícase coa aparición de enérxicos episodios construídos a base de mini-temas. Este pandemonio vese interrompido por unha das seccións máis orixinais de Mahler, lenta e dilatada, que recupera o tema lírico do primeiro movemento, pero tinguido dun inquietante carácter onírico. É especialmente relevante o solo de trompeta que entra en escena tras un tremolo no rexistro agudo dos violíns. Este xa fixo a súa aparición no primeiro movemento e será o tema principal do Adagio final. Tras o episodio, o vórtice retorna para conducir o movemento a unha paroxística e vertixinosa coda; todo un tour de forcé orquestral.

			No Adagio final, o horror previo desvanécese para dar paso a un dos movementos máis elocuentes e conmovedores de Mahler. Desde a Terceira sinfonía non volvera a concluír unha obra cun movemento lento. Se o da Terceira foi subtitulado por Gustav como «O que me di o amor», o Adagio da Novena podería perfectamente titularse «O que me di a morte». Pero trátase dunha visión da extinción moi diferente á mostrada nos movementos previos. Atrás quedan o conflito entre o temor e o terror do Andante inicial e a ácida evocación da vida terreal, nas súas vertentes rural e urbanita, dos movementos centrais. Tras expresar de forma descarnada sobre o pentagrama as súas filias e fobias, que non son outras máis que as de calquera ser humano, Mahler conclúe a obra cunha fermosísima declaración de fe e aceptación do destino do home.

			O movemento non está así e todo exento de conflitos, sendo de feito unha transcrición do primeiro movemento. Tras a sublime frase inicial das cordas, o oínte poderá novamente recoñecer a loita entre as forzas contrapostas que a modo de Yin e Yang percorreron o Andante. Esta dualidade adquire neste caso un carácter moito menos dramático e teatral. Asistimos a dous grandes clímax orquestrais que coroan dúas dilatadas seccións lentas, que porén carecen da paixón das escoitadas no primeiro movemento —«sen expresión», indica Mahler na partitura. Aínda que ambos os dous, moi especialmente o segundo, se achegan ás cotas de irracionalidade e desesperación dos do Andante, é evidente que neles subxace a semente da asunción. Non se trata de resignación ante o inevitable senón dunha serena e intanxible aceptación. Esta apodérase da última sección do movemento: o indescritible Adagissimo final. 

			É o Adagissimo unha serena disolución musical na que Mahler cita as súas Cancións aos nenos mortos no que é un novo adeus á súa pequena Marie. Ao longo dos seus cinco minutos de duración, os sons da orquestra vanse apagando de forma gradual, intanxible, chegando ao límite do audible. Estamos ante unha conclusión ben distinta á do Adagio lamentoso final da Patética de Chaikovsqui, na cal os acordes da corda grave cerran a obra apagándose coa mesma crueza coa que a gráfica do electrocardiograma se aplana ao final da vida. En Mahler, a sensación de realización e plenitude triunfan. 

			Escoitando esta música é imposible pensar nun Mahler acovardado e atenazado por funestos agoiros. Ao contrario, a imaxe que nos vén á cabeza é a dun home maduro, gozando da súa completa soidade de verán en calquera dos incontables cumes dolomíticos que rodeaban o seu fogar en Toblach, saboreando e respirando o aire purísimo da montaña, libre de calquera contaminación mundana, e gozando en absoluta plenitude da inconmensurable beleza da natureza e da vida, e quen sabe… da eternidade.

			Pablo Sánchez Quinteiro

		

	
		
			Biografía

			Dima Slobodeniouk, director
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			Alabado por su inteligente liderazgo artístico, Dima Slobodeniouk ocupa el cargo de director titular de la Orquesta Sinfónica de Galicia desde 2013, puesto que combina con sus más recientes compromisos como director de la Orquesta Sinfónica de Lahti y director artístico del Festival de Sibelius tras su nombramiento en 2016. Vinculando sus raíces rusas nativas con la influencia cultural de su tierra natal —Finlandia—, se apoya en el poderoso patrimonio musical de ambos países.

			La temporada pasada debutó con la Orquesta del Concertgebouw de Ámsterdam, haciendo con ellos una gira por Copenhague, Gotemburgo y Tallin. Trabaja además con orquestas como la Filarmónica de Berlín, Gewandhausorchester de Leipzig, Symphonieorchester des Bayerischen Rundfunks, Rundfunk-Sinfonieorchester de Berlín, ORF Radio-Symphonieorchester de Viena, Orquesta Filarmónica de Londres, Orquesta Sinfónica de Londres, Orquesta Sinfónica de la Radio Finlandesa, Orquesta Filarmónica de Rotterdam, Orquestas Sinfónicas de Chicago, Houston y Baltimore, así como la Orquesta Sinfónica de Sídney. 

			En el verano de 2019 Slobodeniouk regresó al Festival de Música de Tanglewood, con la de Orquesta Sinfónica de Boston y Yefim Bronfman, antes su debut en la temporada de la orquesta en Boston, en octubre de este mismo año. Otros momentos destacados son sus debuts con la NHK Symphony Orchestra, la Orquesta Filarmónica de Seúl, la Tonhalle Orchester de Zúrich con Simon Trpčeski, la Sinfónica de San Francisco y Sergey Khachatryan y la Orquesta de Cleveland. También regresa a la Orquesta Filarmónica de Londres, Orquesta Filarmónica de la Radio de los Países Bajos y la Sinfónica de Houston con Kirill Gerstein. Abre la temporada 19/20 de la Orquesta Sinfónica de Galicia con la Sinfonía de los Salmos de Stravinski y en gira con dicha orquesta actuará para el Centro Nacional de Difusión Musical en Madrid con Isabelle Faust como solista. Con la Orquesta Sinfónica de Lahti celebrará el 20 aniversario del Festival Sibelius con solistas como Karita Mattila. Otros solistas con los que trabaja incluyen a Leif Ove Andsnes, Joshua Bell, Khatia Buniatishvili, Vilde Frang, Håkan Hardenberger, Johannes Moser, Truls Mørk, Baiba Skride, Yuja Wang y Frank Peter Zimmermann.

			La discografía de Slobodeniouk se amplió recientemente con grabaciones de obras de Stravinski con Ilya Gringolts y la Orquesta Sinfónica de Galicia (BIS) y obras de Kalevi Aho con la Sinfónica de Lahti (BIS), recibiendo este último el premio BBC Music Magazine 2018. Anteriormente ha grabado obras de Lotta Wennäkoski con la Orquesta Sinfónica de la Radio Finlandesa (Ondine) y obras de Sebastian Fagerlund con la Orquesta Sinfónica de Gotemburgo (BIS).

			Dima Slobodeniouk, nacido en Moscú, estudió violín en la Escuela Central de Música de Moscú con Zinaida Gilels y Jevgenia Chugajev en el Conservatorio de Finlandia Central, así como en la Academia Sibelius con Olga Parhomenko. Sus estudios de dirección continuaron con Atso Almila bajo la guía de Leif Segerstam y Jorma Panula en la Academia Sibelius, y también estudió con Ilya Musin y Esa-Pekka Salonen. En su afán de inspirar a los jóvenes músicos del futuro, Slobodeniouk ha trabajado en los últimos años con estudiantes en la Academia del Festival Verbier y, además, comenzó una iniciativa de dirección de orquesta con la Sinfónica de Galicia, brindando una oportunidad para que los estudiantes trabajen en el podio con una orquesta profesional.

		

	
		
			Biografía (Galego)

			Dima Slobodeniouk, director (Galego)
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			Loado polo seu intelixente liderado artístico, Dima Slobodeniouk ocupa o cargo de director titular da Orquestra Sinfónica de Galicia desde 2013, posto que combina cos seus máis recentes compromisos como director da Orquestra Sinfónica de Lahti e director artístico do Festival de Sibelius logo do seu nomeamento en 2016. Vinculando as súas raíces rusas nativas coa influencia cultural da súa terra natal —Finlandia—, apóiase no poderoso patrimonio musical de ambos os dous países.

			A temporada pasada debutou coa Orquestra do Concertgebouw de Amsterdam, e fixo con eles unha xira por Copenhague, Gotemburgo e Tallin. Traballa ademais con orquestras como a Filharmónica de Berlín, a Gewandhausorchester de Leipzig, a Symphonieorchester des Bayerischen Rundfunks, a Rundfunk-Sinfonieorchester de Berlín, a ORF Radio-Symphonieorchester de Viena, a Orquestra Filharmónica de Londres, a Orquestra Sinfónica de Londres, a Orquestra Sinfónica da Radio Finlandesa, a Orquestra Filharmónica de Rotterdam, as Orquestras Sinfónicas de Chicago, Houston e Baltimore, así como a Orquestra Sinfónica de Sidney. 

			No verán de 2019 Slobodeniouk regresou ao Festival de Música de Tanglewood, coa Orquestra Sinfónica de Boston e Yefim Bronfman, antes do seu debut na temporada da orquestra en Boston, en outubro deste mesmo ano. Outros momentos destacados son os seus debuts coa NHK Symphony Orchestra, coa Orquestra Filharmónica de Seúl, coa Tonhalle Orchester de Zúrich con Simon Trpčeski, coa Sinfónica de San Francisco e Sergey Khachatryan e mais coa Orquestra de Cleveland. Tamén regresa á Orquestra Filharmónica de Londres, á Orquestra Filharmónica da Radio dos Países Baixos e á Sinfónica de Houston con Kirill Gerstein. Abre a temporada 19/20 da Orquestra Sinfónica de Galicia coa Sinfonía dos Salmos de Stravinski e en xira coa devandita orquestra actuará para o Centro Nacional de Difusión Musical en Madrid con Isabelle Faust como solista. Coa Orquestra Sinfónica de Lahti celebrará o 20 aniversario do Festival Sibelius con solistas como Karita Mattila. Outros solistas cos que traballa inclúen a Leif Ove Andsnes, Joshua Bell, Khatia Buniatishvili, Vilde Frang, Håkan Hardenberger, Johannes Moser, Truls Mørk, Baiba Skride, Yuja Wang e Frank Peter Zimmermann.

			A discografía de Slobodeniouk ampliouse recentemente con gravacións de obras de Stravinski con Ilya Gringolts e a Orquestra Sinfónica de Galicia (BIS) e obras de Kalevi Aho coa Sinfónica de Lahti (BIS), o último dos cales recibiu o premio BBC Music Magazine 2018. Anteriormente gravou obras de Lotta Wennäkoski coa Orquestra Sinfónica da Radio Finlandesa (Ondine) e obras de Sebastian Fagerlund coa Orquestra Sinfónica de Gotemburgo (BIS).

			Dima Slobodeniouk, nado en Moscova, estudou violín na Escola Central de Música de Moscova con Zinaida Gilels e Jevgenia Chugajev no Conservatorio de Finlandia Central, así como na Academia Sibelius con Olga Parhomenko. Os seus estudos de dirección continuaron con Atso Almila baixo a guía de Leif Segerstam e Jorma Panula na Academia Sibelius, e tamén estudou con Ilya Musin e Esa-Pekka Salonen. No seu afán de inspirar os mozos músicos do futuro, Slobodeniouk traballou nos últimos anos con estudantes na Academia do Festival Verbier e, ademais, comezou unha iniciativa de dirección de orquestra coa Sinfónica de Galicia, coa que brinda unha oportunidade para que os estudantes traballen no podio cunha orquestra profesional.
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A la venta en coliseum.sacatuentrada.es, en la taquilla de la Plaza de Ourense de A Coruña de lunes a viernes de 9.30 a 13h. y de 16.30 a 19.30h. y en la taquilla del Coliseum desde las 17h. el día del concierto.

		

	
		
			Próximos conciertos

			Abono Viernes 4

			Coliseum A Coruña
Viernes, 30 octubre 2020 – 20.30h

			RICHARD WAGNER
Tristán e Isolda (arr. de Henk de Vlieger)

			Orquesta Sinfónica de Galicia
Dima Slobodeniouk director

			[image: ]
Entradas: 14, 18, 23 y 30 €
A la venta en coliseum.sacatuentrada.es, en la taquilla de la Plaza de Ourense de A Coruña de lunes a viernes de 9.30 a 13h. y de 16.30 a 19.30h. y en la taquilla del Coliseum desde las 17h. el día del concierto.
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