TEMPORADA 30
SINFÓNICA DE GALICIA
Programa 09, viernes 14 de enero 2022 - 20h.
PROGRAMA 09
I
DMITRI SHOSTAKÓVICH (1906-1975) Concierto para violin nº 1 en la menor, op. 77 (39’) Nocturne (Moderato – Meno mosso – Tempo I) Scherzo (Allegro – Poco più mosso – Allegro più mosso) Passacaglia (Andante) - Cadenza Burlesque (Allegro con brio – Presto)
II
JEAN SIBELIUS (1865-1957) Suite Lemminkäinen op. 22 (48’) [Primera vez por la OSG]
Cuadro Primero Lemminkäinen y las doncellas de Saari Lemminkäinen en Tuonela El cisne de Tuonela El regreso de Lemminkäinen María Dueñas, violín Dima Slobodeniouk, director Palacio de la Ópera de A Coruña Viernes, 14 de enero de 2022 – 20h.
Notas EL CONCIERTO PARA VIOLÍN Nº 1: UNA OBRA DE RESISTENCIA Aunque sus sinfonías sean más populares, Dmitri Shostakóvich dejó un importante legado de seis conciertos para solista y orquesta que abarcan toda su carrera, desde el juvenil y optimista Concierto para piano, trompeta y orquesta de cuerda en do menor op. 35 (1933) hasta los crepusculares Concierto nº 2 para violonchelo y orquesta en sol mayor (1966) y Concierto nº 2 para violín y orquesta en do sostenido menor (1967), dedicados a los mismos solistas que habían estrenado los respectivos primeros conciertos, el violonchelista Mstislav Rostropóvich (1927-2007) y el violinista David Oistraj (1908-1974). Ambos solistas fueron para Shostakóvich más que unos simples colaboradores, llegando a convertirse en grandes ami-gos, que le apoyaron en momentos muy difíciles e incluso peligrosos, aunque —como pasa tan a menudo con los protagonistas de la música soviética— sigan existiendo episodios oscuros en sus biografías.
El Concierto para violín en la menor op. 77 (inicialmente opus 99) fue compuesto principal-mente en Moscú entre 1947-48, en una etapa muy difícil para Shostakóvich, quien tras la popularidad de las obras escritas durante la II Guerra Mundial pasaba por una nueva etapa de persecución política, que abarcó desde 1946 hasta la muerte de Stalin en 1953. En mú-sica esto se materializó principalmente en el decreto de Andrei Zhdanov de 1948 contra el «formalismo» estético acusando a prácticamente todos los compositores del momento de hacer una música que no atendía a las necesidades del pueblo sino a los intereses de los propios artistas. Si ya antes los compositores estaban muy marcados por las circunstancias políticas, desde ese momento se consideran valores totalmente negativos la creatividad o la innovación: la música soviética se convirtió en un arte ritual, una especie de religión estatal donde el tedio y el anonimato estilístico eran valores positivos (lo que la musicóloga Marina Frolova ha llamado «el arte del aburrimiento»). El Estado convirtió a los compositores en funcionarios que eran valorados en la medida en que cumplían correctamente sus funcio-nes, sin imaginación pero con efectividad.
No eran buenos tiempos para exhibir disidencias estéticas y Shostakóvich renunció a sus proyectos sinfónicos y a dar a conocer su Concierto para violín que, sin la menor duda, sería acusado de abstracto, elitista, formalista, pesimista, subjetivo, y otras calificaciones no me-nos peligrosas que podrían desembocar en la acusación de «enemigo del pueblo». Pruden-temente, Shostakóvich se refugió en la composición de música de cámara o destinada a sí mismo —Cantos judíos, Cuarteto de cuerda nº 4, o Preludios y fugas para piano— esperan-do hasta después de la muerte de Stalin antes de permitir que Oistraj y Eugeni Mravinski estrenasen el 22 de octubre de 1955 el Concierto para violín nº 1 con la Orquesta Filarmónica de Leningrado, dándole el número de opus 99 para disfrazar la fecha real de su composi-ción.
La acogida oficial al Concierto fue tan fría que equivalió a una condena estética, con todo lo que ello conllevaba. Valientemente, Oistraj publicó en la revista Música soviética una ar-diente defensa del Concierto, que logró amainar la animadversión oficial hacia la obra. Pero como ya le había pasado en otras ocasiones a Shostakóvich, la fortuna del Concierto en la menor comenzó en realidad con el estreno neoyorquino, dirigido por Dimitri Mitropoulos, el 29 de diciembre de 1955, en el Carnegie Hall. De regreso a la URSS, Oistraj lo estrenó en
Moscú el 4 de febrero de 1956, ya sin la menor oposición oficial. Acabados los problemas, el Concierto se publicó aquel mismo año en Moscú y pocos meses después en Londres, como opus 77 y con la fecha real de composición.
Aunque no se suele mencionar muy a menudo, Shostakóvich fue un destacado pianista en una generación de grandes pianistas soviéticos (Oborin, Ginzburg, Gilels, Richter, Sofronits-ky, Yudina, etc.) y a los 20 años participó en el I Concurso Internacional de Piano Chopin de Varsovia llegando a la final. Y precisamente la relación entre Shostakóvich y Oistraj se inició a partir de la colaboración de ambos en numerosos conciertos de repertorio para violín y piano, lo que les convirtió en buenos amigos y sobre todo amigos fieles, un valor muy apre-ciable en esos momentos. Por eso Shostakóvich proyectó una obra con unas exigencias técnicas a la altura de su destinatario y muy ambiciosa tanto formal como retóricamente, como corresponde a una obra de obvia estirpe mahleriana cuya plantilla es muy amplia, con maderas a tres, dos arpas y nutridas plantillas de metal y percusión. Como si fuese una sin-fonía, el Concierto está organizado en cuatro movimientos, unidos el tercero y el cuarto por una cadencia solista que sirve de puente. Las fanfarrias de Mahler, uno de los compositores favoritos de Shostakóvich, son parodiadas en un Scherzo sarcástico —escrito en forma so-nata— al que Oistraj atribuyó un carácter demoníaco; en medio de la algarabía se escucha reiteradamente el tema identitario de Shostakóvich, re-mi bemol-do-si (DSCH en notación alemana), que también es la célula melódica de la cadencia. El cuarto movimiento, Burles-que, es una nueva parodia de Mahler, en este caso de la Novena sinfonía y su caricatura de los intentos cotidianos de preservación de «la bondad, la belleza y la verdad». Aunque a me-nudo se resaltan los aspectos sombríos de la Burlesque, Oistraj comparó su ambiente con el de una fiesta popular, realzando sus evidentes similitudes con el último movimiento del Concierto para violín de Chaikovski.
LEMMIKÄINEN: ENTRE WAGNER Y LISZT
Aunque sus carreras se desarrollaron de un modo muy distinto y apenas compitieron entre sí, es más, aunque fueran suegro y yerno, sólo dos años separaban a Franz Liszt (1811-1886) y Richard Wagner (1813-1883) y no resulta extraño que Jean Sibelius se sintiera atraído por ambos como modelo para su propia carrera musical. Durante sus estudios en Berlín (1889-90) y Viena (1890-91), Sibelius había asistido entusiasmado a representaciones de óperas de Wagner y estrenos de Bruckner, mientras sus profesores le insistían en que se centrara más en los «clásicos», principalmente Beethoven, y en una carrera profesional al estilo de la de Liszt, quien tras ser uno de los principales virtuosos del piano se había establecido como un reputadísimo compositor. Pero a su vuelta a Finlandia, en 1892, la carrera de Sibelius tardó en arrancar y asentarse, entre otras cosas porque ni siquiera Helsinki tenía una vida musical suficientemente potente para sus necesidades, y un compositor sinfónico —u operístico— necesita una orquesta profesional y un público regular para poder estrenar su música.
Sólo cuando la Orquesta de la Sociedad Filarmónica de Helsinki —fundada en 1882 por el que fue su director durante 50 años, Robert Kajanus (1856-1933)— se asentó, tuvo ocasión Sibelius de estrenar sus primeras obras importantes: los poemas sinfónicos Kullervo (1892), En Saga (1893) y La ninfa del bosque (1894), basados todos ellos en el Kalevala u otras obras poéticas finesas, que obtuvieron un éxito musical moderado pero lo convirtieron en «el compositor finlandés» por excelencia. La referencia a temas literarios y musicales netamen-te finlandeses ya era habitual en la música de Sibelius desde sus años de estudiante y a su
vuelta le dieron la posibilidad de hacerse un hueco en el mundo musical, literario y artístico de Helsinki, una ciudad que entonces estaba especialmente sensible ante la política panes-lavista y conservadora del zar Alejandro III (Gran Duque de Finlandia entre 1881 y 1894) que había suprimido algunos de los privilegios que el Parlamento y la Constitución de Finlandia poseían, lo que había creado un marcado sentimiento nacionalista en la potente burguesía y la intelectualidad, y por supuesto en el mundo artístico.
La Suite Lemmikäinen op. 22, en realidad una colección de cuatro poemas sinfónicos rela-cionados temáticamente, pero independientes entre sí, basados también en el Kalevala, fueron la continuación natural de estos primeros poemas sinfónicos, aunque originalmente iban a formar parte de una ópera: Veneen luominen (La construcción del barco), que Sibe-lius había iniciado en 1893 tras leer el ensayo Oper und Drama de Wagner y asumir que la falta de un texto en su música era lo que estaba lastrando su carrera. En el verano de 1894, ya con la ópera algo avanzada, aunque con pocas posibilidades de estrenarla, viajó al Festival de Bayreuth donde nuevamente se quedó fascinado por la técnica compositiva de Wagner, que le hizo incluso dudar de su capacidad para ganarse la vida componiendo: «acabo de oír Parsifal. Nada en el mundo me había causado un impacto semejante antes. Simplemente me llegó a lo más profundo del corazón», escribió a su mujer Aino. Tras una breve crisis artís-tica, Sibelius se dio cuenta sin embargo de que Wagner no era su camino y nuevamente le escribe a su mujer: «creo que he encontrado mi propio camino en la música otra vez. Ahora me he enfrentado a los hechos. En realidad, soy un pintor musical y un poeta. Quiero decir que la postura musical de Liszt está más cercana a mí. Por eso el poema sinfónico (a eso me refiero con poeta) me resulta especialmente querido en este momento».
Daniel M. Grimley en Jean Sibelius. Life, music, silence, un apasionante estudio que ha sali-do al mercado en diciembre de 2021, analiza detalladamente la mezcla de elementos wag-nerianos y lisztianos en Lemmikäinen op. 22 y la ambivalencia de Sibelius hacia el estilo wagneriano, que sigue estando muy presente en la suite, iluminando así otra parte de la historia ya bien estudiada: el modo en que a lo largo de 1894 y 1895 Sibelius transforma los materiales de la ópera La construcción del barco en cuatro poemas sinfónicos —«leyendas» les llama Sibelius— que son estrenados el 13 de abril de 1896 por la Orquesta de la Sociedad Filarmónica de Helsinki bajo la dirección del propio Sibelius.
Como en sus obras anteriores, los ensayos con la orquesta son difíciles y tensos, la críti-ca musical —aún reconociendo que ha madurado— no le alaba francamente y el público tampoco queda entusiasmado. Inmediatamente Sibelius revisa la obra y el 1 de noviembre de 1897 estrena la nueva versión que obtiene un éxito mucho más amplio, sobre todo por parte de la crítica musical. El también compositor Oskar Merikanto escribe: «es como si la audiencia hubiera, por primera vez, estrechado la mano de nuestro más brillante composi-tor con auténtico calor, y le hubiera dicho: gracias por tu obra genial, ¡ahora te entendemos y estamos orgullosos de ti!
Pero no los cuatro poemas obtuvieron el mismo éxito y mientras El cisne de Tuonela y El regreso de Lemminkäinen se convirtieron en dos de los primeros éxitos internacionales de Sibelius, Lemminkäinen y las doncellas de Saari y Lemminkäinen en Tuonela desaparecie-ron del repertorio durante cuarenta años. A lo largo de la primavera y el verano de 1900, la Orquesta de Helsinki, dirigida por Kajanus y el propio Sibelius en algunos de los conciertos,
realizó su primera gira europea actuando en Estocolmo, Oslo, Copenhague, Berlín, Hambur-go, Ámsterdam y terminando en agosto con la presentación en la Exposición Universal de París. Los programas incluían Finlandia, El regreso de Lemminkäinen, El cisne de Tuonela y la Primera sinfonía, iniciándose así la sólida reputación internacional de Sibelius, que no haría sino crecer en los años sucesivos gracias a la incondicional admiración que le profe-saban directores tan diversos como Beecham, Kajanus, Koussevitzki, Stokowski o Toscanini.
Entretanto Lemminkäinen y las doncellas de Saari y Lemminkäinen en Tuonela nunca vol-vieron a ser dirigidas por Sibelius, quien se sentía más a gusto enfrentándose a las leyendas populares de Finlandia que a la propia realidad de su vida, donde los éxitos profesionales iban demasiado a menudo vinculados a fracasos personales provocados por su alcoholis-mo y su difícil carácter. Por eso en 1929 Sibelius tomó la decisión de retirarse a su finca de Ainola (en las afueras de Järvenpää), dedicado a la naturaleza y su familia, y prácticamente sin componer hasta su muerte en 1957, en lo que se ha llamado «el silencio de Sibelius». Es durante este retiro cuando en 1933 recibe el manuscrito de Lemminkäinen procedente de la liquidación de la herencia de Kajanus, y el 1 de marzo de 1935 permite la interpretación de las cuatro partes de la suite para las celebraciones del centenario del Kalevala, siendo bien recibidas. Se le propone entonces publicar la obra completa y Sibelius inicia una nueva revisión que prepara con gran lentitud hasta 1939, aunque el estallido de la Segunda Guerra Mundial hace que la edición se retrase hasta 1954. Actualmente la versión habitual de la Suite Lemmikäinen op. 22 es la que combina las versiones de 1939 para Lemminkäinen y las doncellas de Saari (primer número de la suite) y Lemminkäinen en Tuonela (actualmente nº 3, hasta 1947 nº 2) y las de 1900 para El cisne de Tuonela (nº 2, hasta 1947 nº 3) y El regreso de Lemminkäinen (nº 4, final de la suite). Como escribió Sibelius para explicar estos avatares y cambios: «pasó lo que pasó porque a ciertos caballeros no le gustaron mis leyendas».
Maruxa Baliñas
Notas (Galego) O CONCERTO PARA VIOLÍN Nº 1: UNHA OBRA DE RESISTENCIA
Aínda que as súas sinfonías sexan máis populares, Dmitri Xostacóvich deixou un importante legado de seis concertos para solista e orquestra que abranguen toda a súa carreira, desde o xuvenil e optimista Concerto para piano, trompeta e orquestra de corda en dó menor op. 35 (1933) ata os crepusculares Concerto nº 2 para violonchelo e orquestra en sol maior (1966) e Concerto nº 2 para violín e orquestra en dó díese menor (1967), dedicados aos mesmos solistas que estrearan os respectivos primeiros concertos, o violonchelista Mstislav Rostro-póvich (1927-2007) e mais o violinista David Oistraj (1908-1974). Ambos os dous solistas foron para Xostacóvich máis ca uns simples colaboradores, e chegaron a se converter en grandes amigos, que o apoiaron en momentos moi difíciles e mesmo perigosos, aínda que —como pasa tan a miúdo cos protagonistas da música soviética— sigan a existir episodios escuros nas súas biografías.
O Concerto para violín en la menor op. 77 (inicialmente opus 99) foi composto principal-mente en Moscova entre 1947-48, nunha etapa moi difícil para Xostacóvich, quen logo da popularidade das obras escritas durante a II Guerra Mundial pasaba por unha nova etapa de persecución política, que abrangueu dende 1946 ata a morte de Stalin en 1953. En música isto materializouse principalmente no decreto de Andrei Zhdanov de 1948 contra o «forma-lismo» estético acusando a practicamente todos os compositores do momento de faceren unha música que non atendía as necesidades do pobo senón os intereses dos propios artis-tas. Se xa antes os compositores estaban moi marcados polas circunstancias políticas, des-de ese momento considéranse valores totalmente negativos a creatividade ou a innovación: a música soviética converteuse nunha arte ritual, unha especie de relixión estatal onde o te-dio e mais o anonimato estilístico eran valores positivos (o que a musicóloga Marina Frolova chamou «a arte do aburrimento»). O Estado converteu os compositores en funcionarios que eran valorados na medida en que cumprían correctamente as súas funcións, sen imaxina-ción pero con efectividade.
Non eran bos tempos para exhibir disidencias estéticas e Xostacóvich renunciou aos seus proxectos sinfónicos e a dar a coñecer o seu Concerto para violín que, sen a menor dúbida, sería acusado de abstracto, elitista, formalista, pesimista, subxectivo, e outras cualificacións non menos perigosas que poderían desembocar na acusación de «inimigo do pobo». De xei-to prudente, Xostacóvich refuxiouse na composición de música de cámara ou destinada a si mesmo —Cantos xudeus, Cuarteto de corda nº 4, ou Preludios e fugas para piano— espe-rando ata despois da morte de Stalin antes de permitir que Oistraj e mais Eugeni Mravinski estreasen o 22 de outubro de 1955 o Concerto para violín nº 1 coa Orquestra Filharmónica de Leningrado, dándolle o número de opus 99 para disfrazar a data real da súa composición.
A acollida oficial ao Concerto foi tan fría que equivaleu a unha condena estética, con todo o que iso supoñía. De modo valente, Oistraj publicou na revista Música soviética unha arden-te defensa do Concerto, que logrou amainar a animadversión oficial cara á obra. Pero como xa lle pasara noutras ocasións a Xostacóvich, a fortuna do Concerto en la menor comezou en realidade coa estrea neoiorquina, dirixida por Dimitri Mitropoulos, o 29 de decembro de
1955, no Carnegie Hall. De volta á URSS, Oistraj estreouno en Moscova o 4 de febreiro de 1956, xa sen a menor oposición oficial. Rematados os problemas, o Concerto publicouse aquel mesmo ano en Moscova e poucos meses despois en Londres, como opus 77 e coa data real de composición.
Aínda que non se adoita mencionar moi a miúdo, Xostacóvich foi un destacado pianista nunha xeración de grandes pianistas soviéticos (Oborin, Ginzburg, Gilels, Richter, Sofronits-ky, Yudina, etc.) e aos 20 anos participou no I Concurso Internacional de Piano Chopin de Varsovia onde chegou á final. E precisamente a relación entre Xostacóvich e Oistraj iniciou-se a partir da colaboración de ambos os dous en numerosos concertos de repertorio para violín e piano, o que os converteu en bos amigos e sobre todo amigos fieis, un valor moi apreciable neses momentos. Por iso Xostacóvich proxectou unha obra cunhas esixencias técnicas á altura do seu destinatario e moi ambiciosa tanto formal coma retoricamente, como corresponde a unha obra de obvia estirpe mahleriana cuxo cadro de músicos é moi amplo, con madeiras a tres, dúas arpas e nutridos cadros de metal e percusión. Como se fose unha sinfonía, o Concerto está organizado en catro movementos, unidos o terceiro e mais o cuarto por unha cadencia solista que serve de ponte. As fanfarras de Mahler, un dos compositores favoritos de Xostacóvich, son parodiadas nun Scherzo sarcástico —escrito en forma sonata— ao que Oistraj lle atribuíu un carácter demoníaco; no medio da algarabía escóitase de forma reiterada o tema identitario de Xostacóvich, re-mi bemol-dó-si (DSCH en notación alemá), que tamén é a célula melódica da cadencia. O cuarto movemento, Burles-que, é unha nova parodia de Mahler, neste caso da Novena sinfonía e a súa caricatura dos intentos cotiáns de preservación «da bondade, a beleza e a verdade». Aínda que a miúdo se resaltan os aspectos sombríos da Burlesque, Oistraj comparou o seu ambiente co dunha festa popular, realzando as súas evidentes similitudes co derradeiro movemento do Concer-to para violín de Chaicovsqui.
LEMMIKÄINEN: ENTRE WAGNER E LISZT
Aínda que as súas carreiras se desenvolveron dun xeito moi distinto e apenas competiron entre eles, é máis, aínda que fosen sogro e xenro, só dous anos separaban a Franz Liszt (1811-1886) e Richard Wagner (1813-1883) e non resulta estraño que Jean Sibelius se sentise atraído por ambos os dous como modelo para a súa propia carreira musical. Durante os seus estu-dos en Berlín (1889-90) e Viena (1890-91), Sibelius asistira entusiasmado a representacións de óperas de Wagner e estreas de Bruckner, mentres que os seus profesores lle insistían en que se centrase máis nos «clásicos», principalmente Beethoven, e nunha carreira profesio-nal ao estilo da de Liszt, quen tras ser un dos principais virtuosos do piano se establecera coma un moi reputado compositor. Pero á súa volta a Finlandia, en 1892, a carreira de Sibe-lius tardou en arrancar e asentarse, entre outras cousas porque nin sequera Helsinqui tiña unha vida musical suficientemente potente para as súas necesidades, e un compositor sin-fónico —ou operístico— precisa unha orquestra profesional e mais un público regular para poder estrear a súa música.
Só cando a Orquestra da Sociedade Filharmónica de Helsinqui —fundada en 1882 polo que foi o seu director durante 50 anos, Robert Kajanus (1856-1933)— se asentou, tivo ocasión Si-belius de estrear as súas primeiras obras importantes: os poemas sinfónicos Kullervo (1892), En Saga (1893) e A ninfa do bosque (1894), baseados todos eles no Kalevala ou noutras obras poéticas finesas, que obtiveron un éxito musical moderado pero o converteron no
«compositor finlandés» por excelencia. A referencia a temas literarios e musicais netamente fineses xa era habitual na música de Sibelius desde os seus anos de estudante e á súa volta déronlle a posibilidade de se facer un oco no mundo musical, literario e artístico de Helsin-qui, unha cidade que daquela estaba especialmente sensible diante da política paneslavista e conservadora do tsar Alexandre III (Gran Duque de Finlandia entre os anos 1881 e 1894) que suprimira algúns dos privilexios que o Parlamento e mais a Constitución de Finlandia posuían, o que creara un marcado sentimento nacionalista na potente burguesía e na inte-lectualidade, e por suposto no mundo artístico.
A Suite Lemmikäinen op. 22, en realidade unha colección de catro poemas sinfónicos re-lacionados tematicamente, pero independentes entre eles, baseados tamén no Kalevala, foron a continuación natural destes primeiros poemas sinfónicos, aínda que orixinalmente ían formar parte dunha ópera: Veneen luominen (A construción do barco), que Sibelius ini-ciara en 1893 logo de ler o ensaio Oper und Drama de Wagner e asumir que a falta dun texto na súa música era o que estaba a lastrar a súa carreira. No verán de 1894, xa coa ópera algo avanzada, aínda que con poucas posibilidades de estreala, viaxou ao Festival de Bayreuth onde novamente quedou fascinado pola técnica compositiva de Wagner, que fixo mesmo que dubidase da súa capacidade para gañar a vida compoñendo: «acabo de oír Parsifal. Nada no mundo me causara un impacto semellante antes. Simplemente chegoume ao máis fondo do corazón», escribiulle á súa muller Aino. Logo dunha breve crise artística, Sibe-lius decatouse no entanto de que Wagner non era o seu camiño e novamente lle escribe á súa dona: «coido que atopei o meu propio camiño na música outra vez. Agora enfronteime aos feitos. En realidade, son un pintor musical e un poeta. Quero dicir que a postura musical de Liszt está máis próxima a min. Por iso o poema sinfónico (a iso refírome con poeta) resúl-tame especialmente querido neste momento».
Daniel M. Grimley en Jean Sibelius. Life, music, silence, un apaixonante estudo que saíu ao mercado en decembro de 2021, analiza polo miúdo a mestura de elementos wagnerianos e lisztianos en Lemmikäinen op. 22 e a ambivalencia de Sibelius cara ao estilo wagneriano, que segue a estar moi presente na suite, iluminando así outra parte da historia xa ben es-tudada: o modo en que ao longo de 1894 e 1895 Sibelius transforma os materiais da ópera A construción do barco en catro poemas sinfónicos —«lendas» chámalles Sibelius— que son estreados o 13 de abril de 1896 pola Orquestra da Sociedade Filharmónica de Helsinqui baixo a dirección do propio Sibelius.
Como nas súas obras anteriores, os ensaios coa orquestra son difíciles e tensos, a crítica musical —aínda recoñecendo que madurou— non o loa francamente e o público tampou-co queda entusiasmado. Inmediatamente Sibelius revisa a obra e o 1 de novembro de 1897 estrea a nova versión que obtén un éxito moito máis amplo, sobre todo por parte da crítica musical. O tamén compositor Oskar Merikanto escribe: «é como se a audiencia, por primei-ra vez, estreitase a man do noso máis brillante compositor con auténtica calor, e lle dixese: grazas pola túa obra xenial, agora entendémoste e estamos orgullosos de ti!
Pero non os catro poemas obtiveron o mesmo éxito e mentres O cisne de Tuonela e O regreso de Lemminkäinen se converteron en dous dos primeiros éxitos internacionais de Sibelius, Lemminkäinen e as doncelas de Saari e Lemminkäinen en Tuonela desapareceron
do repertorio durante corenta anos. Ao longo da primavera e do verán de 1900, a Orquestra de Helsinqui, dirixida por Kajanus e mais o propio Sibelius nalgúns dos concertos, realizou a súa primeira xira europea con actuacións en Estocolmo, Oslo, Copenhaguen, Berlín, Ham-burgo, Amsterdam, xira que rematou en agosto coa presentación na Exposición Universal de París. Os programas incluían Finlandia, O regreso de Lemminkäinen, O cisne de Tuonela e a Primera sinfonía, iniciándose así a sólida reputación internacional de Sibelius, que non habería de facer senón medrar nos anos sucesivos grazas á incondicional admiración que lle profesaban directores tan diversos como Beecham, Kajanus, Koussevitzki, Stokowski ou Toscanini.
Entre tanto Lemminkäinen e as doncelas de Saari e Lemminkäinen en Tuonela nunca volveron a ser dirixidas por Sibelius, quen se sentía máis a gusto enfrontándose ás lendas populares de Finlandia que á propia realidade da súa vida, onde os éxitos profesionais ían demasiado a miúdo vinculados a fracasos persoais provocados polo seu alcoholismo e mais o seu difícil carácter. Por iso en 1929 Sibelius tomou a decisión de se retirar ao seu predio de Ainola (nas aforas de Järvenpää), dedicado á natureza e á súa familia, e practicamente sen compoñer ata a súa morte en 1957, no que se chamou «o silencio de Sibelius». É durante este retiro cando en 1933 recibe o manuscrito de Lemminkäinen procedente da liquidación da herdanza de Kajanus, e o 1 de marzo de 1935 permite a interpretación das catro partes da suite para as celebracións do centenario do Kalevala, que foron ben recibidas. Propón-selle daquela publicar a obra completa e Sibelius inicia unha nova revisión que prepara con gran lentitude ata 1939, aínda que o estalido da Segunda Guerra Mundial fai que a edición se atrase ata 1954. Actualmente a versión habitual da Suite Lemmikäinen op. 22 é a que combina as versións de 1939 para Lemminkäinen e as doncelas de Saari (primeiro número da suite) e Lemminkäinen en Tuonela (actualmente nº 3, ata 1947 nº 2) e as de 1900 para O cisne de Tuonela (nº 2, ata 1947 nº 3) e O regreso de Lemminkäinen (nº 4, final da suite). Como escribiu Sibelius para explicar estes avatares e cambios: «pasou o que pasou porque a certos cabaleiros non lles gustaron as miñas lendas».
Maruxa Baliñas
MARÍA DUEÑAS
Violín Alabada por su expresividad musical y perfección técnica, María Dueñas se ha convertido, con solo 18 años, en una de las artistas más solicitadas de su generación. Galardonada con el primer premio junto con el premio de la audiencia en el Concurso Internacional Yehudi Menuhin 2021, la violinista española se consolida en el panorama internacional como solista y músico de cámara.
En la temporada 2021/2022, María Dueñas debutará con orquestas como la Sinfónica de Pittsburgh, la Staatskapelle de Berlín, la Filarmónica de Dresde, la Mozarteum de Salzburgo, la Nacional Danesa, Filarmónica de Oslo, Royal Liverpool Philharmonic, la NHK Symphony de Tokio Tokyo así como en el Festival de Grafenegg, en el Konzerthaus de Viena y el Car-negie Hall en Nueva York. Junto a la Deutsche Kammerphilharmonie de Bremen recorrerá los principales auditorios de España y en calidad de «BBC New Generation Artist 2021-2023» colaborará con las principales formaciones del Reino Unido y en las salas de conciertos bri-tánicas de mayor prestigio. Otro hito en su carrera vendrá de la mano de Gustavo Dudamel y la Filarmónica de los Ángeles, que acompañarán a María Dueñas en el estreno mundial del concierto para violín que la compositora Gabriela Ortiiz le ha dedicado.
Dueñas ha actuado con algunas de las formaciones orquestales más relevantes, como la Or-questa Sinfónica de San Francisco, la Filarmónica de los Ángeles, la Orquesta de la NDR Elb-philharmonie, la Deutsche Radiophilharmonie, la Filarmónica de Luxemburgo, la Orquesta Nacional de España, la Orquesta Nacional de Estonia, la Sinfónica de RTVE, la Orquesta Na-cional de Rusia o la Orquesta Sinfónica de Lucerna, bajo batutas destacadas como Vladi-mir Spivakov, Gustavo Dudamel, Marek Janowski, Manfred Honeck, Vassily Sinaiski, Pietari
inkinen, Gustavo Gimeno, Michael Sanderling, Dima Slobodeniouk, Mihhail Gerts y Jaime Martín entre otros.
María Dueñas es una artista polifacética muy interesada en el mundo de la composición, donde ha hecho varias incursiones, y en la música de cámara. Entre sus compañeros mu-sicales de viaje destacan Matthias Görne, Itamar Golan, Evgeny Sinaiski y Robert Kulek en algunos de los Festivales más prestigiosos como el Rheingau Music Festival, Festspiele Mecklenburg-Vorpommern, la Schubertiada, Schleswig-Holstein, el Festival Internacional de Colmar, el Festival de Música y Danza de Granada, Verbier y el Festival de Invierno de San Petersburgo. Jordi Cervelló le ha dedicado varias piezas para violín solo, siendo de mención especial el Milstein Caprice, cuyo estreno tuvo lugar recientemente en Barcelona.
Entre la prolífica sucesión de primeros premios y galardones que destacan en la trayectoria de María Dueñas, cabe mencionar el reciente premio en el Concurso Getting to Carnegie Hall, el Concurso Internacional de Vladimir Spivakov, el Zhuhai Mozart International Com-petition, el Premio Yankelevitch y el Tretyakov Competition Grand Prix, así como numerosas distinciones como el Ojo Crítico 2020 de Radio Nacional, el premio Prince von Hessen de Kronberg o el Lotto Förderpreis del Festival de Rheingau 2021.
Nacida en Granada, María Dueñas fue admitida con once años en la Hochschule für Musik Carl Maria von Weber de Dresde, continuando sus estudios desde 2016 con el distinguido pedagogo Boris Kuschnir en la Universidad de Música y Arte de Viena y en Graz, formación que cuenta con el apoyo de AIE.
María Dueñas toca el Guarneri del Gesù «Muntz» 1736, generosamente cedido por la Nippon Music Foundation y el violín Nicoló Gagliano de 17?4 de la Deutsche Stiftung Musikleben.
MARÍA DUEÑAS
Violín Loada pola súa expresividade musical e perfección técnica, María Dueñas converteuse, con só 18 anos, nunha das artistas máis solicitadas da súa xeración. Galardoada co primeiro pre-mio xunto co premio da audiencia no Concurso Internacional Yehudi Menuhin 2021, a vio-linista española consolídase no panorama internacional como solista e música de cámara.
Na temporada 2021/2022, María Dueñas debutará con orquestras como a Sinfónica de Pi-ttsburgh, a Staatskapelle de Berlín, a Filharmónica de Dresde, a Mozarteum de Salzburgo, a Nacional Danesa, a Filharmónica de Oslo, a Royal Liverpool Philharmonic, a NHK Symphony de Tokio así como no Festival de Grafenegg, no Konzerthaus de Viena e no Carnegie Hall en Nova York. Xunto á Deutsche Kammerphilharmonie de Bremen percorrerá os principais auditorios de España e en calidade de «BBC New Generation Artist 2021-2023» colaborará coas principais formacións do Reino Unido e nas salas de concertos británicas de maior prestixio. Outro fito na súa carreira virá da man de Gustavo Dudamel e a Filharmónica de Los Ángeles, que acompañarán a María Dueñas na estrea mundial do concerto para violín que a compositora Gabriela Ortiiz lle dedicou.
Dueñas actuou con algunhas das formacións orquestrais máis salientables, como a Orques-tra Sinfónica de San Francisco, a Filharmónica de Los Ángeles, a Orquestra da NDR Elb-philharmonie, a Deutsche Radiophilharmonie, a Filharmónica de Luxemburgo, a Orquestra Nacional de España, a Orquestra Nacional de Estonia, a Sinfónica de RTVE, a Orquestra Na-cional de Rusia ou a Orquestra Sinfónica de Lucerna, baixo batutas destacadas como Vladi-mir Spivakov, Gustavo Dudamel, Marek Janowski, Manfred Honeck, Vassily Sinaiski, Pietari inkinen, Gustavo Gimeno, Michael Sanderling, Dima Slobodeniouk, Mihhail Gerts e Jaime Martín entre outros.
María Dueñas é unha artista polifacética moi interesada no mundo da composición, onde fixo varias incursións, e na música de cámara. Entre os seus compañeiros musicais de viaxe destacan Matthias Görne, Itamar Golan, Evgeny Sinaiski e Robert Kulek nalgúns dos festi-vais máis prestixiosos como o Rheingau Music Festival, o Festspiele Mecklenburg-Vorpom-mern, a Schubertiada, o Schleswig-Holstein, o Festival Internacional de Colmar, o Festival de Música e Danza de Granada, o Verbier e mais o Festival de Inverno de San Petersburgo. Jordi Cervelló dedicoulle varias pezas para violín só, entre as que é de mención especial o Milstein Caprice, cuxa estrea tivo lugar recentemente en Barcelona.
Entre a prolífica sucesión de primeiros premios e galardóns que destacan na traxectoria de María Dueñas, cabe mencionar o recente premio no Concurso Getting to Carnegie Hall, o Concurso Internacional de Vladimir Spivakov, o Zhuhai Mozart International Competition, o Premio Yankelevitch e o Tretyakov Competition Grand Prix, así como numerosas distincións como o Ojo Crítico 2020 de Radio Nacional, o premio Prince von Hessen de Kronberg ou o Lotto Förderpreis do Festival de Rheingau 2021.
Nada en Granada, María Dueñas foi admitida con once anos na Hochschule für Musik Carl Maria von Weber de Dresde, e continuou os seus estudos desde 2016 co distinguido peda-gogo Boris Kuschnir na Universidade de Música e Arte de Viena e en Graz, formación que conta co apoio de AIE.
María Dueñas toca o Guarneri del Gesù «Muntz» 1736, xenerosamente cedido pola Nippon Music Foundation e o violín Nicoló Gagliano de 17?4 da Deutsche Stiftung Musikleben.
DIMA SLOBODENIOUK
Director Alabado por su inteligente liderazgo artístico, Dima Slobodeniouk ocupa el cargo de direc-tor 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 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.
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, Or-questa Sinfónica de Londres, Orquesta Sinfónica de la Radio Finlandesa, Orquesta Filarmó-nica de Rotterdam, las orquestas sinfónicas de Chicago, Houston y Baltimore, así como la Orquesta Sinfónica de Sídney.
La discografía de Slobodeniouk se amplió recientemente con grabaciones de las suites de Prokófiev con la Orquesta Sinfónica de Lahti, con la que previamente había grabado las obras de Kalevi Aho (BIS), recibiendo este último trabajo el premio BBC Music Magazine 2018. Ha grabado obras de Stravinski con la Orquesta Sinfónica de Galicia (BIS), Perttu Haa-panen y 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 continua-ron 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 por 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.
DIMA SLOBODENIOUK
Director 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 re-centes compromisos como director da Orquestra Sinfónica de Lahti e director artístico do Festival Sibelius tras o 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.
Traballa ademais con orquestras como a Filharmónica de Berlín, a Gewandhausorchester de Leipzig, a Symphonieorchester des Bayerischen Rundfunks, a Rundfunk-Sinfonieor-chester 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.
A discografía de Slobodeniouk ampliouse recentemente con gravacións das suites de Prokófiev coa Orquestra Sinfónica de Lahti, coa que previamente gravara as obras de Kalevi Aho (BIS), traballo que recibiu o premio BBC Music Magazine 2018. Gravou obras de Stra-vinsqui coa Orquestra Sinfónica de Galicia (BIS), Perttu Haapanen e Lotta Wennäkoski coa Orquestra Sinfónica da Radio Finlandesa (Ondine) e obras de Sebastian Fagerlund coa Or-questra Sinfónica de Gotemburgo (BIS).
Dima Slobodeniouk, nado en Moscova, estudou violín na Escola Central de Música de Mos-cova 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 por inspirar os mozos músicos do futuro, Slobodeniouk traballou nos últimos anos con estudantes na Academia do Festi-val Verbier e, ademais, comezou unha iniciativa de dirección de orquestra coa Sinfónica de Galicia, que brinda unha oportunidade para que os estudantes traballen no podio cunha orquestra profesional.
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 Jeffrey 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 Valiño***
TUBA
Jesper Boile Nielsen***
PERCUSIÓN
José A. Trigueros Segarra***
José Belmonte Monar**
Alejandro Sanz Redondo*
ARPA
Celine C. Landelle***
MÚSICOS INVITADOS TEMPORADA 21-22
VIOLINES I Ángel Enrique Sánchez Marote VIOLINES II Natalia Cid Iriarte Rebeca Maseda Longarela Elena Pérez Velasco
VIOLONCHELO
Mª Victoria Pedrero Pérez
OBOE
Carolina Rodríguez Canosa*
TROMPETA
Alejandro Vázquez Lamela***
Notas: ***** Concertino **** Ayuda de Concertino *** Principal ** Principal-Asistente * Coprincipal MÚSICOS INVITADOS PARA ESTE PROGRAMA VIOLIN I Virgina González Leondhart Anca Smeu
VIOLA
Inés Picado Molares
VIOLONCHELO
Virginia del Cura Miranda
CONTRABAJO
Tiago Paulo Carneiro Rocha Raquel Miguélez Iglesias Enrique Jesús Rodríguez Yebra
OBOE
Tania Ramos Morado***
Avelino Ferreira López*
CLARINETE
Manuel Gómez Rodríguez*
TROMPETA
Manuel Fernández Alvárez**
Pedro Antonio Martínez López*
PERCUSIÓN
Gonzalo Zandundo Jiménez***
ARPA
Bleuenn Le Friec*
PIANO
Alicia González Permuy***
Consorcio para la Promoción de la Música Inés Rey Presidenta Anxo M. Lorenzo Vicepresidente EQUIPO TÉCNICO - ADMINISTRATIVO
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Lucía Sández Sanmartín
Prensa y comunicación
José Manuel Ageitos Calvo
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Regidores
Diana Romero Vila
Auxiliar de archivo
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PRÓXIMOS CONCIERTOS
Viernes 21 y sábado 22 enero 2022 - 20hPalacio de la Ópera de A Coruña LOUIS AUBERTHabanera HENRI FREDIEN TOMASIConcierto para trompeta RICHARD STRAUSSSalomé: Danza de los siete velos FLORENT SCHMITTLa tragèdie de Salome, op. 50
HANS HARDENBERGER trompeta FABIEL GABEL director Viernes 28 y sábado 29 enero 2022 - 20hPalacio de la Ópera de A Coruña FERNANDO BUIDE
Tropos ANTONÍN DVORÁKConcierto para violonchelo en si menor, op. 104
DMITRI SHOSTAKÓVICHLady Macbeth von Mzensk (Suite de James Conlon) EDGAR MOREAU violonchelo KEREM HASAN director Sábado 29 enero 2022 - 12hPalacio de la Ópera de A Coruña Concierto en familia VAIA CIRCO!
CON MÚSICA DE: BIZET – RAVEL – MOZART – OFFENBACH
ODAIKO
Entradas a la venta en entradas.abanca.com
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: