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I. In kräfligem, nich zu schnellem tempo (Con ritmo enérgico, no demasiado rápido)
II. Langsam (Lento)

III. Lebhaft, doch nicht schnell (Animado, pero no rápido)
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GUSTAV MAHLER
(Kalischt, actualmente República Checa 1860 – Viena, Austria 1911)

SINFONÍA N.º 1 EN RE MAYOR, “TITÀ”
(1884-1889) – 50’

I. Langsam. Schleppen. Wie ein Naturlaut (Lento pesante. Como un sonido de la naturaleza)
II. Kräftig bewegt, doch nicht zu schnell (Poderosamente agitato, pero no demasiado rápido)

III. Feierlich und gemessen, ohne zu schleppen (Solemne y medida, pero sin pesantez)
IV. Stürmisch bewegt (Agitato)
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COMENTARIO

por Juan Carlos Moreno



El 1853 fue un año particularmente feliz para Robert Schumann. El hecho de verse rodeado por
jóvenes músicos que le admiraban sin reservas, como Johannes Brahms, Albert Dietrich y Joseph
Joachim, fue decisivo para alentarle a crear nuevas obras que, aunque fuera temporalmente, le
permitieran olvidar el deterioro de su salud f ísica y mental. Joachim fue especialmente
insistente al respecto al pedirle un concierto para su instrumento, el violín. La respuesta de
Schumann fue la Fantasía en Do, op.  131, página que entusiasmó al intérprete.

Animado por sus comentarios, el compositor escribió entre el 24 de septiembre y el 3 de octubre
una nueva obra, el Concierto en re m, WoO 23. Pero la reacción de Joachim fue ahora de total
insatisfacción: la parte solista, decía, era demasiado compleja y, a la vez, poco lucida, sobre
todo por el abuso del registro medio y bajo del instrumento y de unas figuraciones arpegiadas
que sonaban a antiguas. Pocos meses después, a raíz del intento de suicidio de Schumann y su
confinamiento en un sanatorio, el violinista se afianzó en su opinión crítica: el concierto era el
fruto de una mente ofuscada ya por la locura.

Este juicio negativo tuvo éxito. Así, la primera edición de las obras completas de Schumann no
incluía el concierto por voluntad expresa de su viuda Clara. La partitura quedó entonces en
manos de Joachim, quien, quizás llevado por el deseo de proteger la reputación artística del
maestro, prohibió en su testamento su interpretación o publicación, como mínimo, hasta
transcurrido un siglo de la muerte de Schumann. Es decir, hasta el 1956.

A partir de ahí, la historia del concierto entra en el campo paranormal. No es broma: en el 1933,
Jelly d’Arányi y Adila Fachiri, dos sobrinas nietas de Joachim, que eran también violinistas,
participaron en una sesión de espiritismo en Londres, en la que recibieron instrucciones del
propio Schumann de recuperar su concierto inédito. La partitura fue localizada en la Biblioteca
Nacional de Prusia, en Berlín, y, desde ese momento, empezó una carrera para estrenarla. Si Jelly
d’Arányi defendía que el espíritu de Schumann la había designado a ella como intérprete, la
editorial Schott ofreció la obra a Yehudi Menuhin. Sin embargo, los dirigentes de la Alemania nazi
fueron más rápidos y la dieron a conocer el 26 de noviembre del 1937, en Berlín, con Georg
Kulenkampff como solista.

Al margen de todas estas peripecias, el Concierto en re menor de Schumann es una obra
primordial del repertorio violinístico. Para Menuhin, se trata del eslabón perdido entre el
concierto de Ludwig van Beethoven y el de Johannes Brahms. Como rasgos originales cabe
mencionar la magistral fusión entre la forma sonata y el espíritu de la fantasía que presenta el
movimiento inicial, con un primer tema de carácter sombrío, cuando no directamente
amenazante (¿evocación, tal vez, de los trastornos psíquicos de Schumann?), y un segundo de un
sensual lirismo. El langsam central, bastante breve, presenta el carácter de un intermezzo
dominado de principio a fin por una melodía cuya belleza incluso Joachim alababa, mientras que
el finale que sigue sin solución de continuidad juega con las formas del rondó y la sonata para
bailar según el ritmo de una elegante polonesa.

Y de un compositor cuya carrera y vida acababan, a uno que apenas empezaba. El 20 de
noviembre del 1889, en Budapest, un Gustav Mahler que todavía no llegaba a la treintena dirigió
su primera gran obra para orquesta: “Titán”, poema sinfónico en forma de sinfonía en dos partes
y cinco movimientos. La acogida por parte de un público para el que la escucha de todo lo que
no fuera ópera italiana le suponía un esfuerzo ímprobo, fue glacial. La crítica, por su parte, se
mostró feroz, incidiendo en lo que consideraba incoherencias formales y pura banalidad
temática y estilística.



Que el propio compositor tampoco quedó satisfecho lo prueba el hecho de que, en el 1897,
llevara a cabo una profunda revisión de su obra. El segundo tiempo, una especie de intermezzo
titulado “Blumine”, fue eliminado, así como también los títulos y explicaciones programáticas
del resto de movimientos. Surgió así la Sinfonía n.  1 en Re. Sin embargo, Mahler conservó como
subtítulo la referencia a “Titán”, la novela del romántico alemán Jean Paul que inspiró su
composición.

Todo lo que será Mahler está ya aquí presente. Así, el primer movimiento, titulado originalmente
“Primavera que no termina”, es un canto a la naturaleza que sorprende por el extraño y al mismo
tiempo mágico inicio conseguido gracias a una nota de pedal en la cuerda que llega a suspender
el tiempo. Sobre este fondo estático comienzan a sonar el canto del cuco y, en los violonchelos,
una cita de la canción “Ging heute Morgen übers Feld”, del ciclo Lieder eines fahrenden Gesellen
(Canciones de un compañero de viaje), escrito entre el 1884 y el 1885.

Este tipo de autocitaciones será una constante en las sinfonías del compositor, al igual que la
evocación de la música popular presente en el controvertido segundo movimiento, “A toda vela”
en la versión original. Controvertido, en este caso, por la similitud de su tema principal con el del
scherzo de la Sinfonía en Mi de Hans Rott, un malogrado compositor que, en el 1881, cuando
contaba sólo 21 años, fue internado en un psiquiátrico tras detener el tren en el que viajaba al
grito de que Brahms lo había llenado de dinamita… ¿Plagio? Más bien habría que hablar de
influencias compartidas, conscientes o no, entre dos músicos que habían sido amigos y
compañeros de estudio en Viena.

Mahler fue un compositor obsesionado con la muerte, como demuestran las marchas fúnebres
que, más o menos evidentes, aparecen en sus sinfonías. Esta no es una excepción, aunque la
“Marcha fúnebre a la manera de Callot” (título que hace referencia a un célebre grabador del
siglo XVII) es excepcional por su carácter paródico y por estar construida a partir de una popular
canción infantil, “Frère Jacques, ¿dormez-vouz?”. Es también la única vez en toda la producción
mahleriana que el compositor utiliza una melodía que no es suya. El resultado es un movimiento
absolutamente original, con una segunda sección que evoca una charanga deliberadamente
vulgar con toques bohemios y judíos, y otra mucho más lírica, basada de nuevo en una canción
de las Lieder eines fahrenden Gesellen.

El movimiento muere en pianísimo, de forma que el contraste con la violenta introducción del
finale no puede ser más impactante. Subtitulado en la versión original “Desde el infierno al
paraíso”, supone un cambio radical hacia el resto de la sinfonía por su carácter dramático,
incluso épico. Representa una lucha, y no una cualquiera, sino la de un héroe que no es otro que
el propio compositor. Su triunfal conclusión celebra su victoria. Esta, sin embargo, será sólo un
espejo: en las siguientes sinfonías de Mahler el tono trágico acabará imponiéndose y, en la
Sexta, el propio héroe morirá aplastado a martillazos.




