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Programa 18

ÉDOUARD LALO (1823-1892)
Sinfonía española, op. 21 (33’)
Allegro non troppo
Scherzando: Allegro molto
Intermezzo: Allegretto non troppo
Andante
Rondo: Allegro

PIOTR ILICH CHAIKOVSKI (1840-1893)
Sinfonía nº 5, en mi menor, op. 64 (50’)
Andante – Allegro con anima
Andante cantabile con alcuna licenza
Valse. Allegro moderato
Finale. Andante maestoso – Allegro vivace

Clara-Jumi Kang, violín
François López-Ferrer, director
Orquesta Sinfónica de Galicia

Coliseum de A Coruña
Viernes, 26 de marzo 2021 – 20h.



Notas

De lo exótico a lo privado: dos
mundos no tan distintos

Las dos obras que plantea la OSG en este concierto son ejemplos
claros de la dualidad que marca prácticamente toda la música —y el
arte en general— de la segunda mitad del siglo XIX y hasta 1914.
Por un lado el intimismo, el mundo privado del artista que busca en
sí mismo su inspiración, no porque aspire a convertir su música en
un diario personal, sino porque en esta individualidad encuentra la
grandeza y variedad del espíritu humano, siempre que sea capaz de
superar sus circunstancias y llegar a los sentimientos del público.
Por otro lado el exotismo, el acercarse a lo desconocido, en buena
medida también para conocernos mejor a nosotros mismos.

Y así la Sinfonía española de Lalo se acabó convirtiendo en una de
las principales fuentes del nacionalismo musical español, no sólo
desde el punto de vista francés, sino también para los músicos
españoles que se formaron en París en las últimas décadas del siglo
XIX e iniciaron un nuevo �orecimiento de la música española
(Albéniz, Granados, Viñes, etc.). Tanto la ópera Carmen de Bizet
como la Sinfonía española —ambas de 1874— tienen una enorme
importancia en la invención del imaginario del nacionalismo español
«�n de siglo» y en el «género chico». De hecho, algunos musicólogos
franceses como Henri Collet (1885-1951) escribieron que: «Fue
necesario que los extranjeros reveláramos a los españoles el valor
inestimable de sus tesoros musicales para que estos acabaran por
creer en ellos. […] Fueron los franceses quienes tuvieron el honor
de apoyar y animar los tímidos intentos de los jóvenes
compositores españoles para fundar una escuela nacional. Ellos no
contaban con ningún apoyo en su país natal. Todos los puestos en
los conservatorios estaban ocupados por maestros que se habían



formado en Italia y ese era el gusto que dominaba en el teatro
musical.»

Por su parte, la Quinta sinfonía de Chaikovski, la penúltima que
escribió, se suele enmarcar en una especie de ciclo «del destino»,
del fatum, que desarrolló en sus tres últimas sinfonías y en algunas
obras más de sus últimos años. De algún modo estas sinfonías, bajo
su grandiosidad y laborioso esfuerzo, cumplen una función
semejante a las piezas de piano tremendamente románticas de los
años centrales del siglo XIX como un re�ejo casi improvisado de los
sentimientos del artista, que van variando en cada uno de los temas
que se presentan, a menudo con una espontaneidad que choca
con el formalismo germánico. El propio Chaikovski era consciente
de esta sensibilidad exacerbada que ya empezaba a ser
considerada una exageración en esos años �nales del siglo XIX y
tras el estreno de la obra escribe sobre ella: «Hay algo muy
repelente en este exceso, falta de sinceridad y arti�cialidad.» Y en
otra carta: «La sinfonía es demasiado colorista, pesada, falta de
sinceridad, extensa y en general muy poco empática». Menos mal
que unos meses después, tras haberla dirigido ya en varias
ciudades, se reconcilió con ella: «La Quinta sinfonía fue interpretada
otra vez magní�camente, y he comenzado a amarla otra vez: mi
juicio anterior era inmerecidamente severo.»

Anecdóticamente se puede añadir que la Symphonie espagnole de
Lalo fue una obra importante para Chaikovski. Cuando tras su
desastroso matrimonio y su intento de suicidio se fue a reposar a
Suiza, allí se encontró (marzo de 1878) con un amigo violinista, Josif
Kotek, quien acababa de comprar partituras en París. Ambos
tocaron mucho la Symphonie espagnole —con la parte orquestal
reducida al piano— y Chaikovski decidió abandonar la Sonata para
piano que estaba escribiendo para componer un Concierto para
violín a la manera de esta Sinfonía española, que se ha convertido en
una de sus obras más famosas (y no es casualidad que ambas



piezas estén en re menor).

«Sólo el dominio de los sonidos»

Tras varias décadas en que la valía de un compositor se medía en
Francia por el éxito de sus óperas, las décadas �nales del siglo XIX
vieron un enorme �orecimiento de la música instrumental y
especialmente orquestal. A ello contribuyeron acontecimientos
externos, cambios en el gusto musical, pero sobre todo las
consecuencias de la Guerra Franco-Prusiana de 1870, donde los
franceses fueron derrotados y eso de algún modo provocó un
movimiento de regeneración y renuncia a glorias pasadas similar al
español tras la pérdida de las últimas colonias en 1898. Además
hubo motivos prácticos, la guerra y el establecimiento de la Comuna
de París provocaron el cierre de numerosos teatros de ópera —
demasiado concentrados en París— mientras que la música de
cámara apenas se vio afectada y la música orquestal se recuperó
pronto. En 1871 se fundó la Société nationale de musique (SNM),
con su lema de «Ars Gallica» y su objetivo declarado de favorecer a
los compositores franceses y enfrentarse al dominio germánico de
la música instrumental.

Es en estas circunstancias un poco más favorables cuando Edouard
Lalo [Lille, 27.01.1823; París, 22.04.1892], para entonces ya con 51
años y pocas obras que hubieran alcanzado popularidad, compone
en 1874 su Symphonie espagnole op. 21, dedicada a Pablo Sarasate,
quien había estrenado el año anterior su Concierto para violín op. 20
(1873) y se había convertido en un importante apoyo para él.

El primer problema que plantea la obra es su propia de�nición.
Aunque se llame «sinfonía» es más bien un concierto para violín y
orquesta, pero tampoco responde totalmente a las características
de este género, porque incluye demasiados elementos de la suite
concertante y de la romanza alemana. La Sinfonía española cuenta
con cinco movimientos, aunque a veces el Intermezzo que ocupa la



parte central se omite para darle un carácter más cercano a la
forma concierto para solista. Y, al contrario que en la Quinta sinfonía
de Chaikovski, poco hay de programático o literario en esta obra.
Como explicó Lalo a un admirador en 1887: «¡Ah, voy a
escandalizarlo! No hay ningún pensamiento literario en el sentido
que usted pregunta. Cuando escribo una composición con texto,
me convierto en esclavo de lo que las convenciones marcan como
verdades de la expresión musical, de acuerdo con un texto dado.
Pero cuando escribo música sin un texto literario, tengo a mi
alrededor sólo el dominio de los sonidos, la melodía y la armonía.»

Y es precisamente en estos aspectos sonoros donde más se
trasluce el romanticismo de Lalo, quien conoce muy bien el modo
de orquestar de Berlioz —veinte años mayor que él— pero opta
por utilizar la orquesta de un modo más ligero aunque igualmente
brillante. O como escribió Chaikovski sobre esta obra: «Tiene un
montón de frescura, de ligereza en sus ritmos picantes, de belleza y
unas melodías excelentemente armonizadas. [Lalo], como Léo
Delibes y Bizet, no busca la profundidad, pero evita
cuidadosamente la rutina, investiga nuevas formas y piensa más en
la belleza musical que en ajustarse a las tradiciones establecidas,
como hacen los alemanes.»

Es inevitable referirse también al carácter español de la obra, que
casi siempre se asocia a los orígenes familiares de Lalo. Pero esto
es muy discutible, porque aunque Lalo era lejanamente de origen
español, pertenecía a una familia establecida en Flandes y norte de
Francia desde el siglo XVI. Por ello es mucho más probable que Lalo
buscara un tema exótico que lo acercara a España, el país de origen
de Sarasate, y no que existiera una tradición familiar que hubiera
dado lugar a su elección de temas melódicos —entre ellos la
Habanera del primer y tercer movimientos, o la Seguidilla del
segundo—. De hecho, Lalo compuso posteriormente —y no tenía
relaciones directas con esos países— una Rapsodia noruega (1879)



a partir de la Fantasía noruega para violín y orquesta (1878), y un
Concierto ruso para violín y orquesta (1879).

Sarasate fue quien estrenó la Symphonie espagnole en el Théâtre du
Châtelet de París el 7 de febrero de 1875 junto a la Orquesta de los
Conciertos Populares, luego llamada Orquesta Pasdeloup, bajo la
dirección de Édouard Colonne (1838-1910). El éxito de la obra fue
inmediato y prácticamente no ha decaído desde entonces, lo que
en cierta medida ha ensombrecido el resto del catálogo de Lalo –
apenas 45 obras–, todavía muy poco estudiado y escasamente
grabado. Sólo en los años posteriores a la 2ª Guerra Mundial,
cuando empezó a verse este tipo de ‘folklorismo’ como una
invención casi peyorativa y se impusieron en la música valores
mucho más abstractos y a menudo difíciles de valorar por el
público, se redujeron las interpretaciones de la Symphonie
espagnole, que vuelve sin embargo a encandilarnos cada vez que
tenemos ocasión de escucharla.

«Resignación total ante el fatum»

Es frecuente denominar a las tres últimas sinfonías de Piotr Ilich
Chaikovski (Votkinsk, Rusia, 25.04.1840; San Petersburgo,
25.10.1893) «la trilogía del fatum» porque presentan un programa
autobiográ�co —referido a sentimientos e ideas, no a hechos
concretos— que Chaikovski mantuvo en secreto. La Cuarta sinfonía
(1877) es propiamente la del fatum, ya que así la denominó
Chaikovski en una carta a su amiga y mecenas Nadezhda von Meck,
re�riéndose a ese «destino difícil» (su homosexualidad) que tanto
marcaba su vida, mientras se refería a la Sexta (1893) como «una
sinfonía programática, pero cuyo programa resulte misterioso para
todos», aunque su trágica muerte poco después del estreno la
convirtiera en «la Patética».

Respecto a la Quinta sinfonía en mi menor op. 64, también habla en
su correspondencia de un programa personal que no desea que se



conozca, aunque en uno de los borradores de la obra escribió:
«Introducción. Resignación total ante el fatum, o lo que es lo mismo,
ante los inescrutables designios de la Providencia. Allegro (I).
Murmullos, dudas, quejas, reproches contra XXX. (II) ¿Puedo
arrojarme igualmente en los brazos de la fe? ¡Qué maravilloso
programa si su realización fuera posible!»

Aparecen además, salpicando los primeros bocetos de la obra,
diversas indicaciones sueltas: «consuelo», «no, no hay esperanza»,
«un rayo de luz», etc. Sin embargo Chaikovski descartó muchos de
estos bocetos y en algunas cartas posteriores a�rma taxativamente
que «estoy trabajando diligentemente en una sinfonía, que no tiene
programa», por lo que algunos musicólogos niegan este concepto
de la ‘trilogía del fatum’ y consideran esta una obra abstracta.

Las primeras referencias a la Quinta sinfonía datan de marzo de
1888, aunque en un primer momento sólo son comentarios en
cartas a sus amigos y algunas anotaciones en su cuaderno de
bocetos. Chaikovski es ya un hombre ocupado, que viaja bastante y
tiene que atender compromisos tanto en San Petersburgo como en
Moscú, por lo que no es hasta el verano cuando realmente se pone
con la composición. Y tras estar casi tres meses planeando la obra,
cuando por �n tiene tiempo y tranquilidad para componer se le
pasa la inspiración y aparecen las dudas, algo que le solía ocurrir
con frecuencia. En mayo y junio, cuando ya se ha trasladado a su
casa de campo de Frolovskoe, cerca de Klin, a medio camino entre
Moscú y San Petersburgo, la obra avanza di�cultosamente.
Simultáneamente estaba componiendo la Obertura Hamlet op. 67, y
Chaikovski se queja abundantemente en su correspondencia de la
falta de ideas, de la di�cultad del trabajo, de los viajes que le
interrumpen, etc., pero �nalmente a partir de julio el trabajo se
volvió sencillo y terminó en unas pocas semanas. El 26 de agosto le
escribió a una amiga: «Mi sinfonía está lista y creo que no me
equivoco, que ha salido bastante bien.» Y en septiembre a von



Meck: «Gracias a Dios que aún tengo ganas de trabajar, pero mi
urgencia por componer es tan grande que ni siquiera dos vidas
alcanzarían para llevar a cabo todos mis planes.»

El 25 de octubre de 1888 los pianistas y también destacados
compositores Serguei Taneyev (1856-1915) y Alexander Ziloti (1863-
1945, primo de Serguei Rachmaninov) tocaron en la Sociedad de
Nobles Rusos el segundo y tercer movimientos de la sinfonía, en un
arreglo para dos pianos realizado por Taneyev. El estreno completo,
con orquesta, tuvo lugar —bajo la dirección del propio Chaikovski—
en la Sociedad Filarmónica de San Petersburgo (5.11.1888) y en los
meses siguientes este la volvió a dirigir en San Petersburgo, Moscú,
Praga y Hamburgo. Las críticas fueron muy buenas, pero Chaikovski
no estaba convencido y se planteó revisarla incluso tras su
publicación ( Jurgenson, 1888), si bien sus ocupaciones en los años
siguientes no le permitieron más que unos pocos cambios
menores. La Quinta sinfonía está dedicada a Theodor Avé-Lallemant,
el director de la Sociedad Filarmónica de Hamburgo, a quien
Chaikovski había conocido en enero de 1888. Precisamente para la
interpretación en Hamburgo el 15 de marzo de 1889, que dirigió el
propio Chaikovski, este hizo algunos cortes en el último movimiento,
acortándolo, y corrigió algunos detalles concretos en las partes
instrumentales.

En general, la Quinta sinfonía ha sido siempre una sinfonía difícil de
analizar para los musicólogos porque su estilo es muy personal:
está abarrotada de contrastes agógicos, dinámicos, expresivos e
instrumentales que quedan fuera de la lógica de la «gran música
alemana» y ha provocado que algunos hayan etiquetado de
«histérica» a una sinfonía que sin embargo nunca ha creado
problemas de entendimiento ni en los intérpretes ni en el público.
El siempre irónico Gerald Abraham, responsable de una edición
(1979) de las sinfonías de Chaikovski, describe así la obra: «está
dominada por el tema recurrente que la abre, que destroza los



suspiros de amor del andante cantabile, que arroja su sombra
sobre el vals y es aceptado triunfalmente en el �nale.»

Maruxa Baliñas



Notas (Galego)

Do exótico ao privado: dous mundos
non tan distintos

As dúas obras que presenta a OSG neste concerto son exemplos
claros da dualidade que marca practicamente toda a música —e a
arte en xeral— da segunda metade do século XIX e ata 1914. Dunha
banda o intimismo, o mundo privado do artista que procura en si
mesmo a súa inspiración, non porque aspire a converter a súa
música nun diario persoal, senón porque nesta individualidade
atopa a grandeza e mais a variedade do espírito humano, sempre
que sexa quen de superar as súas circunstancias e chegar aos
sentimentos do público. Doutra banda o exotismo, o feito de se
achegar ao descoñecido, en boa medida tamén para nos
coñecermos mellor a nós mesmos.

E así a Sinfonía española de Lalo acabouse convertendo nunha das
principais fontes do nacionalismo musical español, non unicamente
desde o punto de vista francés, senón tamén para os músicos
españois que se formaron en París nas últimas décadas do século
XIX e iniciaron un novo �orecemento da música española (Albéniz,
Granados, Viñes, etc.). Tanto a ópera Carmen de Bizet como a
Sinfonía española —ambas as dúas de 1874— teñen unha enorme
importancia na invención do imaxinario do nacionalismo español
«�n de século» e no denominado «xénero chico». De feito, algúns
musicólogos franceses como Henri Collet (1885-1951) escribiron
que: «Foi necesario que os estranxeiros lles revelásemos aos
españois o valor inestimable dos seus tesouros musicais para que
estes acabasen por crer neles. […] Foron os franceses os que
tiveron o honor de apoiar e animar os tímidos intentos dos mozos
compositores españois para fundar unha escola nacional. Eles non
contaban con apoio ningún no seu país natal. Todos os postos nos



conservatorios estaban ocupados por mestres que se formaran en
Italia e ese era o gusto que dominaba no teatro musical.»

Pola súa banda, a Quinta sinfonía de Chaicovsqui, a penúltima que
escribiu, adóitase enmarcar nunha especie de ciclo «do destino», do
fatum, que desenvolveu nas súas tres últimas sinfonías e nalgunhas
obras máis dos seus últimos anos. Dalgún xeito estas sinfonías,
baixo a súa grandiosidade e laborioso esforzo, cumpren unha
función semellante ás pezas de piano tremendamente románticas
dos anos centrais do século XIX como un re�exo case improvisado
dos sentimentos do artista, que van variando en cada un dos temas
que se presentan, a miúdo cunha espontaneidade que bate co
formalismo xermánico. O propio Chaicovsqui era consciente desta
sensibilidade exacerbada que xa empezaba a ser considerada unha
esaxeración neses anos �nais do século XIX e tras a súa estrea da
obra escribe sobre ela: «Hai algo moi repelente neste exceso, falta
de sinceridade e arti�cialidade.» E noutra carta: «A sinfonía é
demasiado colorista, pesada, falta de sinceridade, extensa e polo
xeral moi pouco empática». Menos mal que uns meses despois,
logo de a ter dirixido xa en varias cidades, reconciliouse con ela: «A
Quinta sinfonía foi interpretada outra vez de xeito magní�co, e
comecei a amala outra vez: o meu xuízo anterior era
inmerecidamente severo.»

De modo anecdótico pódese engadir que a Symphonie espagnole de
Lalo foi unha obra importante para Chaicovsqui. Cando tras o seu
desastroso matrimonio e o seu intento de suicidio marchou para
Suíza a repousar, alí atopouse (marzo de 1878) cun amigo violinista,
Josif Kotek, quen acababa de mercar partituras en París. Ambos os
dous tocaron moito a Symphonie espagnole —coa parte orquestral
reducida ao piano— e Chaicovsqui decidiu abandonar a Sonata
para piano que estaba a escribir para compoñer un Concerto para
violín ao xeito desta Sinfonía española, que se converteu nunha das
súas obras máis famosas (e non é casualidade que ambas as dúas



pezas estean en re menor).

«Só o dominio dos sons»

Tras varias décadas en que a valía dun compositor se medía en
Francia polo éxito das súas óperas, as décadas �nais do século XIX
viron un enorme �orecemento da música instrumental e
especialmente orquestral. A isto contribuíron acontecementos
externos, cambios no gusto musical, pero sobre todo as
consecuencias da Guerra Franco-Prusiana de 1870, onde os
franceses foron derrotados e iso dalgún modo provocou un
movemento de rexeneración e renuncia a glorias pasadas
semellante ao español tras a perda das últimas colonias en 1898.
Ademais houbo motivos prácticos, a guerra e o establecemento da
Comuna de París provocaron o cerre de numerosos teatros de
ópera —demasiado concentrados en París— mentres que a música
de cámara apenas se viu afectada e, asemade, a música orquestral
recuperouse axiña. En 1871 fundouse a Société Nationale de
Musique (SNM), co seu lema de «Ars Gallica» e o seu obxectivo
declarado de favorecer os compositores franceses e enfrontarse ao
dominio xermánico da música instrumental.

É nestas circunstancias un pouco máis favorables cando Edouard
Lalo [Lille, 27.01.1823; París, 22.04.1892], para daquela xa con 51
anos e poucas obras que tivesen acadado popularidade, compón
en 1874 a súa Symphonie espagnole op. 21, dedicada a Pablo
Sarasate, quen estreara o ano anterior o seu Concerto para violín op.
20 (1873) e se convertera nun importante apoio para el.

O primeiro problema que formula a obra é a súa propia de�nición.
Aínda que se chame «sinfonía» é máis ben un concerto para violín e
orquestra, pero tampouco responde totalmente ás características
deste xénero, porque inclúe demasiados elementos da suite
concertante e da romanza alemá. A Sinfonía española conta con
cinco movementos, aínda que ás veces o Intermezzo que ocupa a



parte central se omite para lle dar un carácter máis próximo á
forma concerto para solista. E, ao contrario que na Quinta sinfonía
de Chaicovsqui, pouco hai de programático ou literario nesta obra.
Como lle explicou Lalo a un admirador en 1887: «Ah, vouno
escandalizar! Non hai ningún pensamento literario no sentido que
vostede pregunta. Cando escribo unha composición con texto,
convértome en escravo do que as convencións marcan como
verdades da expresión musical, de acordo cun texto dado. Pero
cando escribo música sen un texto literario, teño ao meu arredor só
o dominio dos sons, da melodía e mais da harmonía.»

E é precisamente nestes aspectos sonoros onde máis se transloce
o romanticismo de Lalo, quen coñece moi ben o modo de
orquestrar de Berlioz —vinte anos máis vello ca el— pero opta por
utilizar a orquestra dun modo máis lixeiro aínda que igualmente
brillante. Ou como escribiu Chaicovsqui sobre esta obra: «Ten moita
frescura, de lixeireza nos seus ritmos picantes, de beleza e unhas
melodías excelentemente harmonizadas. [Lalo], igual ca Léo Delibes
e Bizet, non busca a profundidade, pero evita de xeito moi
coidadoso a rutina, investiga novas formas e pensa máis na beleza
musical ca en se axustar ás tradicións establecidas, como fan os
alemáns.»

É inevitable referirse tamén ao carácter español da obra, que case
sempre se asocia ás orixes familiares de Lalo. Pero isto é moi
discutible, porque aínda que Lalo era, aínda que remotamente, de
orixe española, pertencía a unha familia establecida en Flandres e
mais no norte de Francia desde o século XVI. Por iso é moito máis
probable que Lalo procurase un tema exótico que o achegase a
España, o país de orixe de Sarasate, e non que existise unha
tradición familiar que tivese dado lugar á súa elección de temas
melódicos —entre eles a Habanera do primeiro e terceiro
movementos, ou a Seguidilla do segundo—. De feito, Lalo compuxo
posteriormente —e non tiña relacións directas con eses países—



unha Rapsodia norueguesa (1879) a partir da Fantasía norueguesa
para violín e orquestra (1878), e un Concerto ruso para violín e
orquestra (1879).

Sarasate foi quen estreou a Symphonie espagnole no Théâtre du
Châtelet de París o 7 de febreiro de 1875 xunto á Orquestra dos
Concertos Populares, logo chamada Orquestra Pasdeloup, baixo a
dirección de Édouard Colonne (1838-1910). O éxito da obra foi
inmediato e practicamente non decaeu desde aquela, o que en
certa medida ensombreceu o resto do catálogo de Lalo –apenas 45
obras–, aínda moi pouco estudado e escasamente gravado. Só nos
anos posteriores á 2ª Guerra Mundial, cando comezou a verse este
tipo de ‘folclorismo’ como unha invención case pexorativa e se
impuxeron na música valores moito máis abstractos e a miúdo
difíciles de valorar polo público, reducíronse as interpretacións da
Symphonie espagnole, que volve no entanto a nos marabillar cada
vez que temos ocasión de escoitala.

«Resignación total ante o fatum»

É frecuente denominar as tres derradeiras sinfonías de Piotr Ilich
Chaicovsqui (Votkinsk, Rusia, 25.04.1840; San Petersburgo,
25.10.1893) «a triloxía do fatum» porque presentan un programa
autobiográ�co —referido a sentimentos e ideas, non a feitos
concretos— que Chaicovsqui mantivo como un segredo. A Cuarta
sinfonía (1877) é propiamente a do fatum, xa que así a denominou
Chaicovsqui nunha carta á súa amiga e mecenas Nadezhda von
Meck, referíndose a ese «destino difícil» (a súa homosexualidade)
que tanto marcaba a súa vida, mentres se refería á Sexta (1893)
como «unha sinfonía programática, pero cuxo programa resulte
misterioso para todos», aínda que a súa tráxica morte pouco
despois da estrea a convertese na «Patética».

Respecto da Quinta sinfonía en mi menor op. 64, tamén fala na súa
correspondencia dun programa persoal que non desexa que se



coñeza, aínda que nun dos borradores da obra escribiu:
«Introdución. Resignación total ante o fatum, ou o que é o mesmo,
ante os inescrutables designios da Providencia. Allegro (I).
Murmurios, dúbidas, queixas, reproches contra XXX. (II) Podo
tirarme do mesmo xeito aos brazos da fe? Que marabilloso
programa se a súa realización fose posible!»

Aparecen ademais, zarrapicando os primeiros bosquexos da obra,
diversas indicacións soltas: «consolo», «non, non hai esperanza»,
«un raio de luz», etc. Así e todo Chaicovsqui descartou moitos
destes bosquexos e nalgunhas cartas posteriores a�rma de modo
taxativo que «estou a traballar dilixentemente nunha sinfonía, que
non ten programa», polo que algúns musicólogos negan este
concepto da ‘triloxía do fatum’ e consideran esta unha obra
abstracta.

As primeiras referencias á Quinta sinfonía datan de marzo de 1888,
aínda que nun primeiro momento só son comentarios en cartas
aos seus amigos e algunhas anotacións no seu caderno de
bosquexos. Chaicovsqui é xa un home ocupado, que viaxa bastante
e ten que atender compromisos tanto en San Petersburgo coma en
Moscova, polo que non é ata o verán cando realmente se pon coa
composición. E tras estar case tres meses planeando a obra, cando
por �n ten tempo e tranquilidade para compoñer pásaselle a
inspiración e aparecen as dúbidas, algo que lle adoitaba ocorrer
con frecuencia. En maio e xuño, cando xa se trasladara á súa casa
de campo de Frolovskoe, preto de Klin, a medio camiño entre
Moscova e San Petersburgo, a obra avanza di�cultosamente. De
maneira simultánea estaba a compoñer a Abertura Hamlet op. 67, e
Chaicovsqui quéixase moito na súa correspondencia da falta de
ideas, da di�cultade do traballo, das viaxes que o interrompen, etc.,
pero �nalmente a partir de xullo o traballo volveuse sinxelo e
rematou nunhas poucas semanas. O 26 de agosto escribiulle a
unha amiga: «A miña sinfonía está lista e creo que non me equivoco,



que saíu bastante ben.» E en setembro a von Meck: «Grazas a Deus
que aínda teño ganas de traballar, pero a miña urxencia por
compoñer é tan grande que nin sequera dúas vidas abondarían
para levar a cabo todos os meus plans.»

O 25 de outubro de 1888 os pianistas e tamén destacados
compositores Serguei Taneyev (1856-1915) e Alexander Ziloti (1863-
1945, curmán de Serguei Rachmaninov) tocaron na Sociedade de
Nobres Rusos o segundo e terceiro movementos da sinfonía, nun
arranxo para dous pianos realizado por Taneyev. A estrea completa,
con orquestra, tivo lugar —baixo a dirección do propio Chaicovsqui
— na Sociedade Filharmónica de San Petersburgo (5.11.1888) e nos
meses seguintes este volveuna dirixir en San Petersburgo, Moscova,
Praga e Hamburgo. As críticas foron moi boas, pero Chaicovsqui
non estaba convencido e propúxose revisala mesmo logo da súa
publicación ( Jurgenson, 1888), se ben as súas ocupacións nos anos
seguintes non lle permitiron máis ca uns poucos cambios menores.
A Quinta sinfonía está dedicada a Theodor Avé-Lallemant, o director
da Sociedade Filharmónica de Hamburgo, a quen Chaicovsqui
coñecera en xaneiro de 1888. Precisamente para a interpretación
en Hamburgo o 15 de marzo de 1889, que dirixiu o propio
Chaicovsqui, este �xo algúns cortes no último movemento,
acurtándoo, e corrixiu algúns detalles concretos nas partes
instrumentais.

Polo xeral, a Quinta sinfonía foi sempre unha sinfonía difícil de
analizar para os musicólogos porque o seu estilo é moi persoal:
está acugulada de contrastes agóxicos, dinámicos, expresivos e
instrumentais que �can fóra da lóxica da «gran música alemá» e
provocou que algúns etiquetasen de «histérica» unha sinfonía que
así e todo nunca creou problemas de entendemento nin nos
intérpretes nin tampouco no público. O sempre irónico Gerald
Abraham, responsable dunha edición (1979) das sinfonías de
Chaicovsqui, describe deste xeito a obra: «está dominada polo tema



recorrente que a abre, que esnaquiza os suspiros de amor do
andante cantabile, que tira a súa sombra sobre o valse e é aceptado
triunfalmente no �nale.»

Maruxa Baliñas



Biografía

François López-Ferrer, director

François López-Ferrer es uno de los jóvenes directores más
prometedores de la escena sinfónica actual. El artista hispano-
estadounidense es actualmente director asistente de la Orquesta
Sinfónica de Cincinnati.

Son numerosas las orquestas que López-Ferrer ha dirigido y entre
las que destacan la Tonhalle-Orchester de Zúrich, Gstaad Festival
Orchestra, Sinfónica de Hamburgo, Berner Symphonieorchester,
Sinfónica Nacional de Chile, Sinfónica de RTVE, Sinfónica de Castilla
y León, Joven Orquesta Sinfónica de Galicia, Musikkollegium
Winterthur, Südwestdeutsche Philharmonie, Orquestra Sinfónica de



Porto Alegre, Orchester der Musikalische Komödie Leipzig,
Meininger Hofkapelle, Estonian National Youth Orchestra,
Karlsbader Symphonieorchester, Plovdiv Philharmonic Orchestra,
Berliner Camerata, Pärnu City Orchestra, Guildhall School of Music
Symphony Orchestra, Estonian National Youth Symphony Orchestra,
Orquesta de Córdoba, Orchestre de la Haute École de Musique de
Lausanne, VU-Orchestra, Ensemble Vita y Queen City Chamber
Opera Orchestra.

López-Ferrer es fundador y director musical del Ensemble Vita,
formado por estudiantes de la University of Cincinnati College-
Conservatory, con el que ha ofrecido numerosos conciertos en al
área de Cincinnati interpretando programas innovadores y variados
que abarcan desde el periodo Barroco al siglo XXI. Es también
cofundador de la Queen City Chamber Opera en Cincinnati. Como
ferviente intérprete de música contemporánea, ha estrenado obras
del compositor norteamericano Charles Rudig.

Formado primero como compositor en la Universidad de Cincinnati,
continuó sus estudios en dirección de orquesta con Leonid Grin en
Philadelphia y en la Zürcher Hochshule der Künste (Suiza). Realizó
un máster en dirección de orquesta en la Haute École de Musique
de Lausanne, donde estudió bajo la tutela del profesor Aurélien
Azan Zielinski, además de su participación en diversas clases y
academias de perfeccionamiento con los maestros Neeme Järvi,
Paavo Järvi, Gennady Rozhdestvensky, Bernard Haitink y Mario
Venzago.

López-Ferrer ha obtenido diversos premios, entre los que destacan
el Premio del Público en la Operettenworkshop de la Musikalische
Komödie Leipzig o su elección como director favorito por la Pärnu
City Orchestra.



Biografía (Galego)

François López-Ferrer, director

François López-Ferrer é un dos directores novos máis
prometedores da escena sinfónica actual. O artista hispano-
estadounidense é actualmente director asistente da Orquestra
Sinfónica de Cincinnati.

Son numerosas as orquestras que López-Ferrer dirixiu e entre as
que destacan a Tonhalle-Orchester de Zurich, a Gstaad Festival
Orchestra, a Sinfónica de Hamburgo, a Berner Symphonieorchester,
a Sinfónica Nacional de Chile, a Sinfónica de RTVE, a Sinfónica de
Castela e León, a Orquestra Nova da Sinfónica de Galicia, a
Musikkollegium Winterthur, a Südwestdeutsche Philharmonie, a



Orquestra Sinfónica de Porto Alegre, a Orchester der Musikalische
Komödie Leipzig, a Meininger Hofkapelle, a Estonian National Youth
Orchestra, a Karlsbader Symphonieorchester, a Plovdiv
Philharmonic Orchestra, a Berliner Camerata, a Pärnu City
Orchestra, a Guildhall School of Music Symphony Orchestra, a
Estonian National Youth Symphony Orchestra, a Orquesta de
Córdoba, a Orchestre de la Haute École de Musique de Lausanne, a
VU-Orchestra, a Ensemble Vita e mais a Queen City Chamber Opera
Orchestra.

López-Ferrer é fundador e director musical do Ensemble Vita,
formado por estudantes da University of Cincinnati College-
Conservatory, co que ofreceu numerosos concertos na área de
Cincinnati nos que interpretou programas innovadores e variados
que abranguen dende o período Barroco ao século XXI. É tamén
cofundador da Queen City Chamber Opera en Cincinnati. Como
fervente intérprete de música contemporánea, estreou obras do
compositor norteamericano Charles Rudig.

Formado primeiro como compositor na Universidade de Cincinnati,
continuou os seus estudos en dirección de orquestra con Leonid
Grin en Philadelphia e na Zürcher Hochshule der Künste (Suíza).
Realizou un mestrado en dirección de orquestra na Haute École de
Musique de Lausanne, onde estudou baixo a tutela do profesor
Aurélien Azan Zielinski, ademais da súa participación en diversas
clases e academias de perfeccionamento cos mestres Neeme Järvi,
Paavo Järvi, Gennady Rozhdestvensky, Bernard Haitink e Mario
Venzago.

López-Ferrer obtivo diversos premios, entre os que destacan o
Premio do Público na Operettenworkshop da Musikalische Komödie
Leipzig ou a súa elección como director favorito pola Pärnu City
Orchestra.



Biografía

Clara-Jumi Kang, violín

Artista de impecable elegancia y equilibrio, ha forjado una carrera
internacional actuando con las principales orquestas y directores de
Asia y Europa. Ganadora del Concurso Internacional de Violín de
Indianápolis 2010, también ha sido galardonada con  primeros
premios en el Concurso de violín de Seúl (2009) y el Concurso de
Violín Sendai (2010).

Tras debutar con cinco años con la Orquesta Sinfónica de
Hamburgo, Kang ha actuado con orquestas europeas de primer
nivel,  como la Leipzig Gewandhaus, Orquesta de Cámara de
Colonia, Kremerata Baltica, Filarmónica de Rotterdam, Orquesta



Nacional de Bélgica y Orquesta de la Suisse Romande.

En Estados Unidos ha actuado con las orquestas sinfónicas
de  Atlanta, Nueva Jersey e Indianápolis, así como con la  Mariinsky
Orchestra, NHK Symphony Orchestra, Tokyo Metropolitan
Symphony Orchestra, New Japan Philharmonic, Hong Kong
Sinfonietta, NCPA Beijing Orchestra, Macao Philharmonic y Taipei
Symphony.

Figura muy valorada en Corea, donde regresa anualmente para
giras, Clara-Jumi Kang ha tocado con las principales orquestas de su
país. En 2012 fue seleccionada por el importante periódico coreano
Dong-A Times como una de las «cien personas más prometedoras e
in�uyentes de Corea», y fue distinguida con el Daewon Music Award
2012 por sus sobresalientes logros internacionales, además de ser
nombrada Músico del Año de Kumho en 2015.

Ha colaborado con directores de la talla de Valery Gergiev, Vladimir
Fedoseyev, Andrey Boreyko, Christoph Poppen, Vladimir Spivakov,
Yuri Temirkanov, Gidon Kremer, Gilbert Varga, Lü Jia, Myun-Whun
Chung, Heinz Holliger y Kazuki Yamada, entre otros.



Biografía (Galego)

Clara-Jumi Kang, violín

Artista de impecable elegancia e equilibrio, forxou unha carreira
internacional ao actuar coas principais orquestras e directores de
Asia e Europa. Gañadora do Concurso Internacional de Violín de
Indianápolis 2010, tamén foi galardoada con primeiros premios no
Concurso de violín de Seúl (2009) e o Concurso de Violín Sendai
(2010).

Logo de debutar con cinco anos coa Orquestra Sinfónica de
Hamburgo, Kang actuou con orquestras europeas de primeiro
nivel,  como por exemplo a Leipzig Gewandhaus, a Orquestra de
Cámara de Colonia, a Kremerata Baltica, a Filharmónica de



Rotterdam, a Orquestra Nacional de Bélxica e mais a Orquestra de
la Suisse Romande.

En Estados Unidos actuou coas orquestras sinfónicas de  Atlanta,
Nova Jersey e Indianápolis, así como coa Mariinsky Orchestra, a NHK
Symphony Orchestra, a Tokyo Metropolitan Symphony Orchestra, a
New Japan Philharmonic, a Hong Kong Sinfonietta, a NCPA Beijing
Orchestra, a Macao Philharmonic e mais a Taipei Symphony.

Figura moi valorada en Corea, onde regresa anualmente para xiras,
Clara-Jumi Kang tocou coas principais orquestras do seu país.  En
2012 foi seleccionada polo importante xornal coreano Dong-A
Times como unha das «cen persoas máis prometedoras e in�uentes
de Corea», e foi distinguida co Daewon Music Award 2012 polos
seus sobresalientes logros internacionais, ademais de ser nomeada
Músico do Ano de Kumho en 2015.

Colaborou con directores do prestixio de  Valery Gergiev, Vladimir
Fedoseyev, Andrey Boreyko, Christoph Poppen, Vladimir Spivakov,
Yuri Temirkanov, Gidon Kremer, Gilbert Varga, Lü Jia, Myun-Whun
Chung, Heinz Holliger e Kazuki Yamada, entre outros.



Miembros de la OSG

Orquesta Sinfónica de Galicia
VIOLINES I
Massimo Spadano*****
Ludwig Dürichen****
Vladimir Prjevalski****
Iana Antonyan
Ruslan Asanov
Caroline Bournaud
Gabriel Bussi
Carolina Mª Cygan Witoslawska
Dominica Malec Andruszkiewicz
Dorothea Nicholas
Mihai Andrei Tanasescu Kadar
Stefan Utanu
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

VIOLAS
Eugenia Petrova***



Francisco Miguens Regozo***
Andrei Kevorkov*
Raymond Arteaga Morales
Alison Dalglish
Despina Ionescu
Je�rey Johnson
Jozef Kramar
Luigi Mazzucato
Karen Poghosyan
Wladimir Rosinskij

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

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

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
Thomas Purdie**
Michael Halpern*

TROMBONES
Jon Etterbeek***
Eyvind Sommerfelt*
Óscar Vázquez Vilariño***

TUBA
Jesper Boile Nielsen***

PERCUSIÓN
José A. Trigueros Segarra***
José Belmonte Monar**



Alejandro Sanz Redondo*

ARPA
Celine C. Landelle***

MÚSICOS INVITADOS TEMPORADA 20-21

VIOLIN I
Angel Enrique Sánchez Marote

VIOLINES II
Natalia Cid Iriarte
Elena Pérez Velasco
Clara Vázquez Ledesma

VIOLONCHELO
Mª Victoria Pedrero Pérez

OBOE
Tania Ramos Morado*

TROMPETA
Alejandro Vázquez Lamela***
Manuel Fernández Alvárez*

Notas:

***** Concertino

**** Ayuda de Concertino

*** Principal

** Principal-Asistente

* Coprincipal



Músicos invitados

Músicos invitados para este
programa
VIOLÍN I
Pedro Rodríguez Rodríguez****
Ioan Ha�ner

VIOLÍN II
Rebeca Maseda Longarela
Virginia González Leondhart

VIOLONCHELO
Virginia del Cura Miranda

CONTRABAJO
Daniel López Giménez

OBOE
Carolina Rodríguez Canosa*

TROMPA
Luis Duarte Dias Moreira***



Personal OSG

Consorcio para la Promoción de la
Música

Inés Rey
Presidenta

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

Montse Bonhome
Auxiliar de regidor



Próximos conciertos

Concierto Orquesta Joven de la
Sinfónica de Galicia
Palacio de la Ópera de A Coruña, A Coruña
Domingo, 4 de abril 2021 – 20h.

GUSTAV HOLST
Suite St. Paul, op. 29 nº 2

ANTONÍN DVORÁK
Serenata para cuerdas, en mi mayor, op. 22

ORQUESTA JOVEN DE LA OSG
DIMA SLOBODENIOUK, director

Programa 19
Auditorio - Ferrol 
Jueves, 8 de abril 2021 – 20h.

Coliseum de A Coruña 
Viernes, 9 de abril 2021 – 20h.

FRÉDÉRIC CHOPIN
Concierto para piano y orquesta nº 1 en mi menor, op. 11

DMITRI SHOSTAKÓVICH
Sinfonía nº 9, en mi bemol mayor, op. 70

RAFAL BLECHACZ, piano
VÍCTOR PABLO PÉREZ, director



Próximos conciertos

Programa 20
Coliseum de A Coruña 
Viernes, 16 de abril 2021 – 20h

SERGUÉI PROKÓFIEV
Concierto para piano y orquesta nº 3, en do mayor, op. 26

IGOR STRAVINSKI
Petroushka (versión 1947)

DANIEL CIOBANU, piano
GIANCARLO GUERRERO, director

Programa 21
Coliseum de A Coruña 
Viernes, 23 de abril 2021 – 20h.

ÁLVARO NÚÑEZ CARBULLANCA
Vía para orquesta 
[Obra ganadora del XIII Premio Andrés Gaos de Composición Musical de la Deputación

da Coruña]

RICHARD STRAUSS
Vida de héroe, op. 40

ANDREW LITTON, director



Próximos conciertos

Programa 22
Auditorio de Ferrol 
Jueves, 29 de abril 2021 – 20h

Coliseum de A Coruña 
Viernes, 30 de abril 2021 – 20h.

ERNEST CHAUSSON
Poème de l’amour et de la mer, op. 19

DMITRI SHOSTAKÓVICH
Sinfonía nº 1, en fa menor, op. 10

SOPHIE KOCH, mezzosoprano
ROBERTO GONZÁLEZ-MONJAS, director



Contacto

sinfonicadegalicia.com 
sonfuturo.com

facebook.com/sinfonicadegalicia

twitter.com/OSGgalicia

youtube.com/sinfonicadegalicia

instagram.com/osggalicia

El Consorcio para la Promoción de la Música cuenta con la financiación de:

http://sinfonicadegalicia.com/
http://sonfuturo.com/
http://facebook.com/sinfonicadegalicia
http://twitter.com/OSGgalicia
http://youtube.com/sinfonicadegalicia
http://instagram.com/osggalicia
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