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DOS MUNDOS EN EL MISMO SIGLO

El concierto de hoy propone dos mundos expresivos opuestos y, sin embargo, separados 
por sólo diez años. Elgar es el creador que empieza a despedirse mientras Stravinski 
abre una puerta que enseguida serán muchas puertas más y que le llevará a ejemplificar 
otro modo bien distinto de vivir la vida y la obra. Dos mundos, pues, dos estéticas tam-
bién, una muestra más de las muchas moradas que hay en la casa de la música.

IGOR STRAVINSKI: 
SINFONÍAS PARA INSTRUMENTOS DE VIENTO

Igor Stravinski escribió varias obras con el título de sinfonía: Sinfonía en mi bemol mayor, 
op. 1 (1907), Sinfonías para instrumentos de viento (1920), Sinfonía de los Salmos (1930), 
Sinfonía en do (1940) y Sinfonía en tres movimientos (1945). Y ese término de sinfonía 
aparece en su catálogo bajo diversos aspectos a veces fundidos en la misma pieza, des-
de el acuerdo pleno con el concepto que de la forma se implantara en el romanticismo 
nacionalista ruso —su Op.1 bebe de Chaikovski, pero más todavía de Rimski, de Glazunov 
y de Kalinnikov— hasta la plenitud del autor como epítome de sí mismo y sus diferentes 
estilos, aun en tiempo de crisis creadora como en la Sinfonía en do, pasando por los tics 
finales de su neoclasicismo en la Sinfonía en tres movimientos y llegando a esa declara-
ción de intenciones siempre por desentrañar del todo que es la Sinfonía de los Salmos, 
escrita para coro y orquesta.

Sinfonías para instrumentos de viento no es una sinfonía sino en el sentido etimológico 
del término: «sonar juntos», «voces unidas», y de ahí el plural de su título. Su origen está 
en la aportación de Stravinski —la reducción para piano de lo que luego sería el final de 
la partitura completa— al homenaje que La revue musicale de París hiciera en diciembre 
de 1920 a Claude Debussy —que había muerto dos años antes— y que incluía un suple-
mento con composiciones también dedicadas a su memoria por Falla, Dukas, Schmitt, 
Satie, Malipiero, Goosens, Bartók, Roussel y Ravel. Stravinski fue amigo muy cercano de 
Debussy, a quien había dedicado en 1912 su cantata Le roi des étoiles cuyo manuscrito se 
perdería tras la muerte del autor de Iberia y la subsiguiente venta de sus pertenencias. 
En Crónicas de mi vida, escribirá: 
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Al componer mis Sinfonías pensaba, naturalmente, en aquel a quien quería dedicarlas. Me pre-
guntaba qué impresión le habría causado mi música, cuáles habrían sido sus reacciones. Y tenía 
el sentimiento claro de que mi lenguaje musical tal vez le habría desconcertado… Pero esta 
suposición, diría yo certeza, de que mi música no le habría atraído, estaba muy lejos de descora-
zonarme. En mi idea, el homenaje que yo destinaba al gran músico que admiraba no debía estar 
inspirado por la misma naturaleza de sus ideas musicales: intentaba, por el contrario, emplear 
un lenguaje que fuera totalmente mío1. 

Ello parece significar que esta pieza, en principio de circunstancias, suponía mucho para 
un autor que buscaba tras el éxito de sus primeros ballets y, en ese punto, de Historia del 
soldado, una definitiva (auto)afirmación. 

La partitura se divide, sin solución de continuidad, en cuatro partes con sus correspon-
dientes temas: Dos canciones populares rusas, Pastoral, Danza salvaje y Coral separadas 
y unidas al mismo tiempo por un juego de interludios y recapitulaciones. Y todo eso en 
poco más de nueve minutos. El estreno tuvo lugar en Londres el 10 de junio de 1921 en un 
concierto dirigido por Koussevitsky con algo de disparate al que el propio autor se refiere 
en sus Crónicas. Esta versión original no se publicaría hasta 1933 en edición de Ernest 
Ansermet y, por así decir, definitivamente, en 2001. A petición de Robert Craft, Stravinski 
revisó la partitura en 1947, publicándose esta segunda versión en 1952, dando lugar a 
una cierta división de opiniones acerca de cuál de ellas es preferible.

IGOR STRAVINSKI: 
EL CANTO DEL RUISEÑOR 

En 1908, Stravinski comenzó a componer una ópera con libreto de Stéphane Mitousoff  
basada en el cuento de hadas El ruiseñor de Hans Christian Andersen. La muerte de su 
maestro Rimski-Kórsakov, la escritura de obras como Fuegos artificiales o su primer 
contacto con Diaghilev, que le proponía orquestar dos piezas de Chopin para Las sílfides 
le obligaron a ralentizar su trabajo aunque al final del verano de 1909 tenía concluido el 
primer acto. Un telegrama de Diaghilev en el que le proponía componer la música para El 
pájaro de fuego, que debían estrenar los Ballets Rusos al año siguiente en París, le obli-
gó a dejar el trabajo en su ópera y no retomarlo hasta el invierno de 1913 en que quedó 
concluido para estrenarse, en París, el 26 de mayo de 1914 bajo la dirección de Pierre 
Monteux, aunque su publicación no llegaría hasta 1923 en Edition Russe de Musique, 
curiosamente dos años después que la de este El Canto del ruiseñor que escucharemos 
hoy y que procede de aquella ópera de gestación y desarrollo algo tortuosos. 

1 Igor Stravinski: Crónicas de mi vida. Alba, Barcelona, 2005
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Estamos, pues, en un momento crucial en la evolución del compositor que le llevará a 
plantearse la diferencia estilística que se produce entre el primero y los otros dos actos 
de una ópera que, como hemos visto, tienen por medio nada menos que El pájaro de 
fuego, La consagración de la primavera, Petrushka y El rey de las estrellas. A la vista de 
ello, Diaghilev le propone a Stravinski salvar ese desequilibrio con El canto del ruiseñor, 
un poema sinfónico basado en la ópera que él, a su vez, podría utilizar como ballet y que 
sería estrenado por Ernest Ansermet en Ginebra el 6 de diciembre de 1919. El ballet se 
dio por vez primera en París, dirigido por el mismo Ansermet, con coreografía de Massine 
y decorados y vestuario de Matisse, el 2 de febrero de 1920 en París. 

A lo largo de sus veinte minutos de duración, El canto del ruiseñor nos lleva, como la 
ópera —ni que decir tiene que en la partitura no hay nada del primer acto de esta— al 
palacio del emperador de China, empezando por el ir y venir de sus cortesanos. Sigue la 
marcha que acompaña a aquel en su entrada con protagonismo de trombones y fagot. En 
este primer episodio ya escucharemos la escala pentatónica relacionada con la música 
china y el igualmente evocador timbre de la celesta. El emperador, que vive hechizado 
por el canto de un ruiseñor, recibe en una fiesta, y como regalo del emperador de Japón, 
un pájaro mecánico hecho de oro y plata, capaz de cantar cuando se le da cuerda, que 
lo sorprende y lo seduce. Stravinski distingue muy bien, cromática y rítmicamente, la 
cualidad canora de cada una de las aves, la diferencia entre la ensoñación y lo que la 
suplanta: la flauta, inicialmente como una cadenza, representa al verdadero ruiseñor 
mientras el oboe hace lo propio con su réplica mecánica. Aquel, a la vista de lo que 
sucede —los presentes se preguntan qué canto es más hermoso de los dos—, decide 
huir para regresar, acunado en la melodía de la trompeta, junto a su amigo el pescador. 
El emperador enferma y ve a la muerte sentada en su propio lecho mientras pasan por 
su cabeza todas sus acciones y fagot, trombón y tuba evocan un ambiente fúnebre en el 
que no falta la evocación de una suerte de últimos estertores del volátil artificial que ha 
acabado por averiarse. Sorprendentemente regresa el ruiseñor verdadero, su canto —de 
nuevo la flauta— seduce a la muerte y el emperador cae en un sueño profundo mientras 
sus cortesanos lo creían muerto y preparaban su funeral. Cuando despierta —con una 
cita de la marcha inicial— les da los buenos días y el ruiseñor vuela junto al pescador 
acompañado por la serena figura de la trompeta. 
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EDWARD ELGAR:
CONCIERTO PARA VIOLÍN Y ORQUESTA EN SI MENOR, OP. 61

Según anotaba en una de las entradas de su diario de 1890 la escritora Caroline Alice 
Roberts, su marido, el compositor Edward Elgar, trabajaba entonces en un concierto 
para violín que después destruyó. W. H. Read, concertino de la Sinfónica de Londres, 
amigo y consejero del compositor, contaría luego cómo cuando aquel le enseñó el pri-
mer manuscrito le comentó que en el primer movimiento había ideas que provenían de 
esa intentona frustrada que, no sabemos en qué estado de desarrollo, había incluso 
interpretado privadamente Leonora von Stoch, célebre por el retrato que le hiciera en 
1907 John Singer Sargent2. 

Elgar había estudiado violín con Adolf Pollitzer en Londres, pero sin la colaboración de 
Read y, sobre todo, del gran Fritz Kreisler, con quien tuvo su primer encuentro en 1904, un 
año antes de empezar su redacción, su concierto, este que escucharemos hoy, no hubiera 
sido lo que es. Ambos ayudaron a Elgar en su escritura para el solista —aunque Kreisler 
quiso hacer lo mismo en lo que se refiere al acompañamiento parece ser que no se dejó— 
y los consejos de Read quedaron claros en los dos manuscritos que se conservan: el de la 
versión para violín y piano de junio de 1910 y la completa de agosto del mismo año.  En la 
edición definitiva, y publicada, la mano de Kreisler fue decisiva a efectos de darle al papel 
del solista al mismo tiempo brillantez y eficacia. Como no podía ser de otro modo, él lo 
estrenaría en el Queen’s Hall el 10 de noviembre de 1910 con el compositor dirigiendo la 
Orquesta Sinfónica de Londres. 

El Concierto está dedicado, como parecía natural, a Fritz Kreisler, pero en su partitura 
figura, en español, una frase extraída del Gil Blas de Alain-René Lesage. «Aquí está en-
cerrada el alma de…». Naturalmente, los puntos suspensivos han dado lugar a distintas 
suposiciones, pero casi todas se resuelven en el nombre de Alice Stuart Wortley, a pesar 
de que la esposa de Elgar les dijo a sus amigos que se trataba de una amiga estadouni-
dense de la familia: Julia H Worthington. Alice, hija del pintor prerrafaelita John Everett 
Millais y de Effie Gray —quien se divorciaría de John Ruskin en 1854—, casada con el 
político Charles Beilby Stuart Wortley y muy cercana a los Elgar, despertó en Edward 

2 En entrevista en la BBC, el 9 de noviembre de 1937, incluida por el violinista Phillipe Graffin en sus 
notas al programa del disco en el que es protagonista de la versión del manuscrito Elgar-Read con 
la Orquesta Filarmónica de Liverpool dirigida por Vernon Handley. Avie Records AV2091.  
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un sentimiento que seguramente no fue más allá de un amor platónico —él la llamaba 
Windflower, y así se referiría también a los temas principales del primer movimiento—, 
intenso también y que le llevó a hablar con ella de la obra como de «nuestro concierto»3. 

Se abre la pieza en el Allegro con una amplia introducción orquestal —atención a la ful-
gurante figura de las trompas—, tras la que el violín presenta, marcado Nobilmente, lo 
que es, en realidad, una continuación natural de aquella. El segundo tema —el inequívo-
camente Windflower— es de un lirismo contenido, elegante e inequívocamente evocador 
de una felicidad serena. Nos encontraremos con él en diversa manera a todo lo largo 
de la obra. En el Andante orquesta y violín presentan dos diferentes motivos siendo el 
del solista el que Elgar manifestó que querría que figurara en su lápida. En el último 
movimiento destaca por encima de todo la larga cadenza acompañada en la que, como 
de manera concentrada, reaparecen todos los temas del concierto mientras se le ofrece 
al solista una impagable posibilidad de lucimiento. Tras ella, el postrer recuerdo a Win-
dflower nos llevará al motivo inicial del Allegro y, tras un intenso diálogo entre solista y 
orquesta, a un final de medida grandeza. Así concluye, donde empezaba, un recorrido no 
sólo por el alma encerrada de aquella a la que Elgar amó a su manera, sino también por 
la suya propia. 

Luis Suñén

3 Edward Elgar (ed. Jerrold Northrop Moore): The Windflower Letters: Correspondence with Alice 
Caroline Stuart Wortley and her Family. Oxford University Press, 1989. El citado Read añade a esa 
evocación personal otra paisajística al afirmar, en el texto citado en la nota anterior, que el Concierto 
tiene que ver con tres ríos: el primer movimiento sería el Severn, el segundo el Támesis y el tercero 
el Wye.
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DOUS MUNDOS NO MESMO SÉCULO

O concerto de hoxe propón dous mundos expresivos opostos e, no entanto, separados 
por só dez anos. Elgar é o creador que comeza a despedirse mentres Stravinski abre 
unha porta que enseguida han de ser moitas portas máis e que o levará a exemplificar 
outro modo ben distinto de vivir a vida e a obra. Dous mundos, xa que logo, dúas estéti-
cas tamén, unha mostra máis das moitas moradas que hai na casa da música.

IGOR STRAVINSKI: 
SINFONÍAS PARA INSTRUMENTOS DE VENTO

Igor Stravinski escribiu varias obras co título de sinfonía: Sinfonía en mi bemol maior, op. 
1 (1907), Sinfonías para instrumentos de vento (1920), Sinfonía dos Salmos (1930), Sinfonía 
en dó (1940) e Sinfonía en tres movementos (1945). E ese termo de sinfonía aparece no 
seu catálogo baixo diversos aspectos ás veces fundidos na mesma peza, desde o acordo 
pleno co concepto que da forma se implantara no romanticismo nacionalista ruso —a súa 
Op.1 bebe de Chaicóvsqui, pero máis aínda de Rimski, de Glazunov e de Kalinnikov— ata a 
plenitude do autor como epítome de si mesmo e os seus diferentes estilos, aínda en tem-
po de crise creadora como na Sinfonía en dó, pasando polos tics finais do seu neoclasicis-
mo na Sinfonía en tres movementos e chegando a esa declaración de intencións sempre 
por desentrañar totalmente o que é a Sinfonía dos Salmos, escrita para coro e orquestra.

Sinfonías para instrumentos de vento non é unha sinfonía senón no sentido etimolóxico do 
termo: «soar xuntos», «voces unidas», e de aí o plural do seu título. A súa orixe está na 
contribución de Stravinski —a redución para piano do que logo sería o final da partitura 
completa— á homenaxe que La revue musicale de París lle fixera en decembro de 1920 a 
Claude Debussy —que morrera dous anos antes— e que incluía un suplemento con com-
posicións tamén dedicadas á súa memoria por Falla, Dukas, Schmitt, Satie, Malipiero, 
Goosens, Bartók, Roussel e Ravel. Stravinski foi amigo moi próximo de Debussy, a quen 
lle dedicara en 1912 a súa cantata Le roi des étoiles cuxo manuscrito se perdería tras a 
morte do autor de Iberia e a subseguinte venda das súas pertenzas. En Crónicas da miña 
vida, escribirá: 
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Ao compoñer as miñas Sinfonías pensaba, naturalmente, naquel a quen llas quería dedicar. 
Preguntábame que impresión lle causara a miña música, cales terían sido as súas reaccións. 
E tiña o sentimento claro de que a miña linguaxe musical talvez o desconcertara… Pero esta 
suposición, diría eu certeza, de que a miña música non o atraera, estaba moi lonxe de me des-
alentar. Na miña idea, a homenaxe que eu destinaba ao gran músico que admiraba non debía 
estar inspirado pola mesma natureza das súas ideas musicais: intentaba, pola contra, empregar 
unha linguaxe que fose totalmente miña1. 

Isto semella significar que esta peza, en principio de circunstancias, supoñía moito para 
un autor que buscaba tras o éxito dos seus primeiros ballets e, nese punto, de Historia do 
soldado, unha definitiva (auto)afirmación. 

A partitura divídese, sen solución de continuidade, en catro partes cos seus correspon-
dentes temas: Dúas cancións populares rusas, Pastoral, Danza salvaxe e Coral separadas 
e unidas ao mesmo tempo por un xogo de interludios e recapitulacións. E todo iso en 
pouco máis de nove minutos. A estrea tivo lugar en Londres o 10 de xuño de 1921 nun 
concerto dirixido por Koussevitsky con algo de disparate ao que o propio autor se refire 
nas súas Crónicas. Esta versión orixinal non se publicaría ata 1933 en edición de Ernest 
Ansermet e, por así dicir, definitivamente, en 2001. Por petición de Robert Craft, Stra-
vinski revisou a partitura en 1947, e posteriormente se publicou esta segunda versión en 
1952, dando lugar a unha certa división de opinións sobre cal delas é preferible.

IGOR STRAVINSKI: 
O CANTO DO REISEÑOR 

En 1908, Stravinski comezou a compoñer unha ópera con libreto de Stéphane Mitouso-
ff   baseada no conto de fadas O reiseñor de Hans Christian Andersen. A morte do seu 
mestre Rimski-Kórsakov, a escritura de obras como Fogos artificiais ou o seu primeiro 
contacto con Diaghilev, que lle propoñía orquestrar dúas pezas de Chopin para As sílfides 
obrigárono a minorar o seu traballo aínda que ao final do verán de 1909 tiña concluído o 
primeiro acto. Un telegrama de Diaghilev no que lle propoñía compoñer a música para O 
paxaro de lume, que debían estrear os Ballets Rusos o ano seguinte en París, obrigouno 
a deixar o traballo na súa ópera e non retomalo ata o inverno de 1913 en que quedou con-
cluído para estrearse, en París, o 26 de maio de 1914 baixo a dirección de Pierre Monteux, 
aínda que a súa publicación non chegaría ata 1923 en Edition Russe de Musique, curio-
samente dous anos despois que a deste O Canto do reiseñor que haberemos de escoitar 
hoxe e que procede daquela ópera de xestación e desenvolvemento algo tortuosos. 

1 Igor Stravinski: Crónicas de mi vida. Alba, Barcelona, 2005
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Estamos, xa que logo, nun momento crucial na evolución do compositor que o levará a 
formular a diferenza estilística que se produce entre o primeiro e os outros dous actos 
dunha ópera que, como vimos, teñen por medio nada menos que O paxaro de lume, A con-
sagración da primavera, Petrushka e O rei das estrelas. Á vista disto, Diaghilev proponlle 
a Stravinski salvar ese desequilibrio coa obra O canto do reiseñor, un poema sinfónico 
baseado na ópera que el, á súa vez, podería utilizar como ballet e que sería estreado por 
Ernest Ansermet en Xenebra o 6 de decembro de 1919. O ballet deuse por vez primeira en 
París, dirixido polo mesmo Ansermet, con coreografía de Massine e decorados e vestiario 
de Matisse, o 2 de febreiro de 1920 en París. 

Ao longo dos seus vinte minutos de duración, O canto do reiseñor lévanos, como a ópe-
ra —nin que dicir ten que na partitura non hai nada do primeiro acto desta— ao palacio 
do emperador da China, comezando polo ir e vir dos seus cortesáns. Segue a marcha 
que acompaña a aquel na súa entrada con protagonismo de trombóns e fagot. Neste 
primeiro episodio xa escoitaremos a escala pentatónica relacionada coa música chinesa 
e o igualmente evocador timbre da celesta. O emperador, que vive enfeitizado polo canto 
dun reiseñor, recibe nunha festa, e como agasallo do emperador do Xapón, un paxaro 
mecánico feito de ouro e prata, capaz de cantar cando se lle dá corda, que o sorprende 
e o seduce. Stravinski distingue moi ben, cromática e ritmicamente, a calidade canora 
de cada unha das aves, a diferenza entre o soño e o que o suplanta: a frauta, inicialmen-
te como unha cadenza, representa o verdadeiro reiseñor mentres o óboe fai o propio 
coa súa réplica mecánica. Aquel, á vista do que sucede —os presentes pregúntanse que 
canto é o máis fermoso dos dous—, decide fuxir para regresar, arrolado na melodía da 
trompeta, xunto ao seu amigo o pescador. O emperador enferma e ve a morte sentada no 
seu propio leito mentres pasan pola súa cabeza todas as súas accións e fagot, trombón 
e tuba evocan un ambiente fúnebre no que non falta a evocación dunha sorte de últimos 
estertores do volátil artificial que acabou por se avariar. Sorprendentemente regresa o 
reiseñor verdadeiro, o seu canto —de novo a frauta— seduce a morte e o emperador cae 
nun soño fondo mentres os seus cortesáns o crían morto e preparaban o seu funeral. 
Cando esperta —cunha cita da marcha inicial— dálles os bos días e o reiseñor voa xunto 
ao pescador acompañado pola serena figura da trompeta. 
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EDWARD ELGAR: 
CONCERTO PARA VIOLÍN E ORQUESTRA EN SI MENOR, OP. 61

Segundo anotaba nunha das entradas do seu diario de 1890 a escritora Caroline Alice 
Roberts, o seu home, o compositor Edward Elgar, traballaba daquela nun concerto para 
violín que despois destruíu. W. H. Read, concertino da Sinfónica de Londres, amigo e 
conselleiro do compositor, contaría despois como cando aquel lle ensinou o primeiro 
manuscrito e lle comentou que no primeiro movemento había ideas que proviñan dese 
intento frustrado que, non sabemos en que estado de desenvolvemento, mesmo inter-
pretara privadamente Leonora von Stoch, célebre polo retrato que lle fixera en 1907 John 
Singer Sargent2. 

Elgar estudara violín con Adolf Pollitzer en Londres, pero sen a colaboración de Read e, 
sobre todo, do gran Fritz Kreisler, con quen tivo o seu primeiro encontro en 1904, un ano 
antes de comezar a súa redacción, o seu concerto, este que haberemos de escoitar hoxe, 
non tería sido o que é. Ambos os dous axudaron a Elgar na súa escritura para o solista 
—aínda que Kreisler quixo facer o mesmo no que se refire ao acompañamento parece ser 
que non se deixou— e os consellos de Read quedaron claros nos dous manuscritos que 
se conservan: o da versión para violín e piano de xuño de 1910 e a completa de agosto 
do mesmo ano. Na edición definitiva, e publicada, a man de Kreisler foi decisiva para os 
efectos de lle dar ao papel do solista ao mesmo tempo brillantez e eficacia. Como non 
podía ser doutro xeito, el estrearíao no Queen’s Hall o 10 de novembro de 1910 co com-
positor dirixindo a Orquestra Sinfónica de Londres. 

O Concerto está dedicado, como parecía natural, a Fritz Kreisler, pero na súa partitura 
figura, en español, unha frase tirada do Gil Blas de Alain-René Lesage. «Aquí está ence-
rrada a alma de…» (trad.). Naturalmente, os puntos suspensivos deron lugar a distintas 
suposicións, pero case todas se resolven no nome de Alice Stuart Wortley, malia que a 
dona de Elgar lles dixo aos seus amigos que se trataba dunha amiga estadounidense 
da familia: Julia H Worthington. Alice, filla do pintor prerrafaelita John Everett Millais e 
de Effie Gray —que se divorciaría de John Ruskin en 1854—, casada co político Charles 
Beilby Stuart Wortley e moi próxima aos Elgar, espertou en Edward un sentimento que 

2 En entrevista na BBC, o 9 de novembro de 1937, incluída polo violinista Phillipe Graffin nas súas no-
tas ao programa do disco no que é protagonista da versión do manuscrito Elgar-Read coa Orquestra 
Filharmónica de Liverpool dirixida por Vernon Handley. Avie Records AV2091.  
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seguramente non foi máis alá dun amor platónico —el chamábaa Windflower, e así se 
habería de referir tamén aos temas principais do primeiro movemento—, intenso tamén 
e que o levou a falar con ela da obra como do «noso concerto»3. 

Ábrese a peza no Allegro cunha ampla introdución orquestral —atención á fulgurante 
figura das trompas—, tras a que o violín presenta, marcado Nobilmente, o que é, en rea-
lidade, unha continuación natural daquela. O segundo tema —o inequivocamente Win-
dflower— é dun lirismo contido, elegante e inequivocamente evocador dunha felicidade 
serena. Atoparémonos con el en diversa maneira a todo o longo da obra. No Andan-
te orquestra e violín presentan dous diferentes motivos sendo o do solista o que Elgar 
manifestou que querería que figurase na súa lápida. No derradeiro movemento destaca 
por enriba de todo a longa cadenza acompañada na que, como de forma concentrada, 
reaparecen todos os temas do concerto mentres se lle ofrece ao solista unha impagable 
posibilidade de lucimento. Tras ela, o postremeiro recordo a Windflower levaranos ao 
motivo inicial do Allegro e, tras un intenso diálogo entre solista e orquestra, a un final de 
medida grandeza. Así conclúe, onde comezaba, un percorrido non só pola alma encerra-
da daquela á que Elgar amou ao seu xeito, senón tamén pola súa propia. 

Luis Suñén

3 Edward Elgar (ed. Jerrold Northrop Moore): The Windflower Letters: Correspondence with Alice 
Caroline Stuart Wortley and her Family. Oxford University Press, 1989. O citado Read engádelle a esa 
evocación persoal outra paisaxística ao afirmar, no texto citado na nota anterior, que o Concerto ten 
que ver con tres ríos: o primeiro movemento sería o Severn, o segundo o Támesis e o terceiro o Wye.
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Frank Peter Zimmermann es uno de los violinistas más destacados de su generación. 
Elogiado por su musicalidad, su brillantez y su aguda inteligencia, ha actuado con las 
principales orquestas del mundo durante más de tres décadas, colaborando en estas 
ocasiones con los directores más renombrados del mundo. Sus numerosos compromi-
sos de conciertos lo llevan a todas las salas de conciertos importantes y festivales in-
ternacionales de música en Europa, Estados Unidos, Asia, América del Sur y Australia.

Lo más destacado durante la temporada 2022/23 incluye compromisos con la Filarmónica 
de Múnich y Mikko Franck, Orquesta de la Gewandhaus de Leipzig y Daniele Gatti, Sinfónica 
de Viena y Thomas Guggeis, Orquesta Nacional de Francia y Philippe Jordan, Tonhalle-Or-
chester de Zúrich y Paavo Järvi, Rundfunksinfonieorchester de Berlín y Vladimir Jurowski 
, Bamberger Symphoniker y Jakub Hrůša, Orquesta Sinfónica de la RAI y Pablo Heras-Ca-
sado, Sinfónica Nacional Danesa y Dima Slobodeniouk, Filarmónica de Estocolmo y Ryan 
Bancroft, una gira con el Berliner Barock Solisten, así como una gira de recitales con el 
pianista Martin Helmchen en un programa con obras de Bartók y Brahms.

En 2010 formó el Trío Zimmermann con el viola Antoine Tamestit y el violonchelista 
Christian Poltéra; el trío actuó en todos los principales centros de música y festivales de 
Europa. BIS Records lanzó grabaciones en cedé de obras para trío de cuerdas de Bach, 
Beethoven, Mozart, Schubert, Schoenberg y Hindemith.

FRANK PETER  
ZIMMERMANN
VIOLÍN
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A lo largo de los años, Frank Peter Zimmermann ha grabado prácticamente todo el re-
pertorio de conciertos importantes, desde Bach a Ligeti, así como repertorio de recitales. 
Muchas de estas aclamadas grabaciones han recibido prestigiosos galardones y premios 
en todo el mundo. Los lanzamientos más recientes incluyen los dos conciertos para violín 
de Martinů con la Bamberger Symphoniker y Jakub Hrůša, junto con la Sonata para violín 
de Bartók (BIS); las sonatas completas para violín y piano de Beethoven con Martin Hel-
mchen (BIS); una sonata y dos partitas de J.S. Bach (BIS); los dos conciertos para violín 
de Shostakóvich con la NDR Elbphilharmonie Orchester y Alan Gilbert (BIS; nominado 
a un premio Grammy); y los conciertos para violín de J.S. Bach con el Berliner Barock 
Solisten (Hänssler CLASSIC). En septiembre de 2021, la Filarmónica de Berlín lanzó un 
cedé especial en su propio sello con las interpretaciones de Zimmermann con los con-
ciertos de Bartók, Beethoven y Berg bajo la dirección de Alan Gilbert, Daniel Harding y 
Kirill Petrenko respectivamente. En 2022 recibió el Premio Gramophone y el Jahrespreis 
der Deutschen Schallplattenkritik.

Zimmermann ha recibido numerosos premios y reconocimientos especiales entre los 
que se encuentran el premio de la Accademia Musicale Chigiana, Siena (1990), el Rhei-
nischer Kulturpreis (1994), el Musikpreis de la ciudad de Duisburg (2002), el Bundesver-
dienstkreuz 1. Klasse der Bundesrepublik Deutschland (2008) y el Paul-Hindemith-Preis 
der Stadt Hanau (2010).

Zimmermann ha realizado cuatro estrenos mundiales, como con la Orques-
ta Filarmónica de Londres y Jaap van Zweden (2015) con actuaciones adiciona-
les con la Filarmónica de Berlín y la Orquesta Sinfónica de la Radio Sueca, am-
bas bajo la dirección de Daniel Harding y con la Filarmónica de Nueva York y la 
Orquesta Filarmónica de Radio Francia, ambas bajo la dirección de Alan Gilbert.  
También estrenó el Concierto para violín «en sourdine» de Matthias Pintscher con la Fi-
larmónica de Berlín y Peter Eötvös (2003), el concierto The Lost Art of Letter Writing de 
Brett Dean —quien recibió el Premio Grawemeyer 2009 por esta composición— con la 
Orquesta del Concertgebouw de Ámsterdam dirigida por el compositor (2007) y el Con-
cierto para violín núm. 3 «Juggler in Paradise» de Augusta Read Thomas con la Orquesta 
Filarmónica de Radio France y Andrey Boreyko (2009).

Nacido en 1965 en Duisburg, Alemania, Zimmermann comenzó a tocar el violín cuando 
tenía cinco años. Dio su primer concierto con orquesta con diez años. Estudió con Valery 
Gradov, Saschko Gawriloff y Herman Krebbers.

Zimmermann toca el violín «Lady Inchiquin» de Antonio Stradivari de 1711, cedido por el 
Kunstsammlung Nordrhein-Westfalen, Düsseldorf, Kunst im Landesbesitz.
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Frank Peter Zimmermann é un dos violinistas máis destacados da súa xeración. Elo-
xiado pola súa musicalidade, a súa brillantez e mais a súa aguda intelixencia, actuou 
coas principais orquestras do mundo durante máis de tres décadas, colaborando nestas 
ocasións cos directores máis nomeados do mundo. Os seus numerosos compromisos de 
concertos lévano a todas as salas de concertos importantes e festivais internacionais de 
música en Europa, Estados Unidos, Asia, América do Sur e Australia.

O máis destacado durante a temporada 2022/23 inclúe compromisos coa Filharmónica 
de Múnic e Mikko Franck, coa Orquestra da Gewandhaus de Leipzig e Daniele Gatti, coa 
Sinfónica de Viena e Thomas Guggeis, coa Orquestra Nacional de Francia e Philippe Jor-
dan, coa Tonhalle-Orchester de Zúric e Paavo Järvi, coa Rundfunksinfonieorchester de 
Berlín e Vladimir Jurowski, coa Bamberger Symphoniker e Jakub Hrůša, coa Orquestra 
Sinfónica da RAI e Pablo Heras-Casado, coa Sinfónica Nacional Danesa e Dima Slobo-
deniouk, coa Filharmónica de Estocolmo e Ryan Bancroft, unha xira co Berliner Barock 
Solisten, así como unha xira de recitais co pianista Martin Helmchen nun programa con 
obras de Bartók e Brahms.

En 2010 formou o Trío Zimmermann co viola Antoine Tamestit e o violonchelista Christian 
Poltéra; o trío actuou en todos os principais centros de música e festivais de Europa. BIS 
Records lanzou gravacións en CD de obras para trío de cordas de Bach, Beethoven, Mo-
zart, Schubert, Schoenberg e Hindemith.

FRANK PETER  
ZIMMERMANN
VIOLÍN
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Ao longo dos anos, Frank Peter Zimmermann gravou practicamente todo o repertorio de 
concertos importantes, desde Bach a Ligeti, así como repertorio de recitais. Moitas destas 
aclamadas gravacións recibiron prestixiosos galardóns e premios en todo o mundo. Os 
lanzamentos máis recentes inclúen os dous concertos para violín de Martinů coa Bamber-
ger Symphoniker e Jakub Hrůša, xunto coa Sonata para violín de Bartók (BIS); as sonatas 
completas para violín e piano de Beethoven con Martin Helmchen (BIS); unha sonata e dúas 
partitas de J. S. Bach (BIS); os dous concertos para violín de Xostacóvich coa NDR Elbphil-
harmonie Orchester e Alan Gilbert (BIS; proposto para un premio Grammy); e os concertos 
para violín de J. S. Bach co Berliner Barock Solisten (Hänssler CLASSIC). En setembro de 
2021, a Filharmónica de Berlín lanzou un CD especial no seu propio selo discográfico coas 
interpretacións de Zimmermann cos concertos de Bartók, Beethoven e Berg baixo a direc-
ción de Alan Gilbert, Daniel Harding e Kirill Petrenko respectivamente. En 2022 recibiu o 
Premio Gramophone e mais o Jahrespreis der Deutschen Schallplattenkritik.

Zimmermann recibiu numerosos premios e recoñecementos especiais entre os que 
se atopan o premio da Accademia Musicale Chigiana, Siena (1990), o Rheinischer Kul-
turpreis (1994), o Musikpreis da cidade de Duisburg (2002), o Bundesverdienstkreuz 1. 
Klasse der Bundesrepublik Deutschland (2008) e mais o Paul-Hindemith-Preis der Stadt 
Hanau (2010).

Zimmermann realizou catro estreas mundiais, como coa Orquestra Filharmóni-
ca de Londres e Jaap van Zweden (2015) con actuacións adicionais coa Filhar-
mónica de Berlín e a Orquestra Sinfónica da Radio Sueca, ambas as dúas baixo a 
dirección de Daniel Harding e coa Filharmónica de Nova York e a Orquestra Fil-
harmónica de Radio Francia, ambas as dúas baixo a dirección de Alan Gilbert.  
Tamén estreou o Concerto para violín «en sourdine» de Matthias Pintscher coa Filhar-
mónica de Berlín e Peter Eötvös (2003), o concerto The Lost Art of Letter Writing de Brett 
Dean —quen recibiu o Premio Grawemeyer 2009 por esta composición— coa Orquestra 
do Concertgebouw de Amsterdam dirixida polo compositor (2007) e o Concerto para violín 
núm. 3 «Juggler in Paradise» de Augusta Read Thomas coa Orquestra Filharmónica de 
Radio France e Andrey Boreyko (2009).

Nado en 1965 en Duisburg, Alemaña, Zimmermann comezou a tocar o violín cando tiña 
cinco anos. Deu o seu primeiro concerto con orquestra con dez anos. Estudou con Valery 
Gradov, Saschko Gawriloff e Herman Krebbers.

Zimmermann toca o violín «Lady Inchiquin» de Antonio Stradivari de 1711, cedido polo 
Kunstsammlung Nordrhein-Westfalen, Düsseldorf, Kunst im Landesbesitz.
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Alabado por su inteligente liderazgo artístico, Dima Slobodeniouk ha ocupado el cargo 
de director titular de la Orquesta Sinfónica de Galicia de 2013 a 2022, de director de la 
Orquesta Sinfónica de Lahti de 2017 a 2021 y es director Artístico del Festival Sibelius tras 
su nombramiento en 2016.

Ha trabajado con orquestas como la Filarmónica de Berlín, Gewandhausorchester de 
Leipzig, Symphonieorchester des Bayerischen Rundfunks, Orquesta del Concertgebouw 
de Ámsterdam, Orquesta Sinfónica de Londres, Orquesta Sinfónica de la Radio de Fin-
landia, Rotterdam Orquesta Filarmónica, Chicago, Baltimore, las orquestas sinfónicas 
de Sídney y NHK, la Filarmónica de Estocolmo y la Orquesta Sinfónica de Pittsburgh, 
Sinfónica de Boston, la Orquesta de Minnesota, HR-Sinfonieorchester Frankfurt, Run-
dfunk-Sinfonieorchester de Berlín o la Radio-Symphonieorchester Wien, y con  solistas 
de la talla de Leif Ove Andsnes, Joshua Bell, Khatia Buniatishvili, Vadim Gluzman, Håkan 
Hardenberger, Johannes Moser, Truls Mørk, Baiba Skride, Beatrice Rana, Isabelle Faust, 
Yuja Wang o Frank Peter Zimmermann.

Dima Slobodeniouk, nacido en Moscú, estudió violín en la Central Music School de Moscú 
con Zinaida Gilels y Jevgenia Chugajev, y en la Academia Sibelius con Olga Parhomenko, 
donde estudió también dirección de orquesta con Atso Almila, Leif Segerstam, Jorma 
Panula, Ilya Musin y Esa-Pekka Salonen.

DIMA  
SLOBODENIOUK
DIRECTOR
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Loado polo seu intelixente liderado artístico, Dima Slobodeniouk ocupou o cargo de di-
rector titular da Orquestra Sinfónica de Galicia de 2013 a 2022, de director da Orquestra 
Sinfónica de Lahti de 2017 a 2021 e é director Artístico do Festival Sibelius logo do seu 
nomeamento en 2016.

Traballou con orquestras como a Filharmónica de Berlín, a Gewandhausorchester de 
Leipzig, a Symphonieorchester des Bayerischen Rundfunks, a Orquestra do Concertge-
bouw de Amsterdam, a Orquestra Sinfónica de Londres, a Orquestra Sinfónica da Radio 
de Finlandia, a Rotterdam Orquestra Filharmónica, Chicago, Baltimore, as orquestras 
sinfónicas de Sidney e NHK, a Filharmónica de Estocolmo e a Orquestra Sinfónica de 
Pittsburgh, a Sinfónica de Boston, a Orquestra de Minnesota, a HR-Sinfonieorchester 
Frankfurt, a Rundfunk-Sinfonieorchester de Berlín ou a Radio-Symphonieorchester 
Wien, e con  solistas do prestixio de Leif Ove Andsnes, Joshua Bell, Khatia Buniatishvili, 
Vadim Gluzman, Håkan Hardenberger, Johannes Moser, Truls Mørk, Baiba Skride, Bea-
trice Rana, Isabelle Faust, Yuja Wang ou Frank Peter Zimmermann.

Dima Slobodeniouk, nado en Moscova, estudou violín na Central Music School de Mosco-
va con Zinaida Gilels e Jevgenia Chugajev, e na Academia Sibelius con Olga Parhomenko, 
onde estudou tamén dirección de orquestra con Atso Almila, Leif Segerstam, Jorma Pa-
nula, Ilya Musin e Esa-Pekka Salonen.

DIMA  
SLOBODENIOUK
DIRECTOR
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VIOLINES I

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

VIOLINES II

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

VIOLAS

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

VIOLONCHELOS

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

CONTRABAJOS

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

ORQUESTA  
SINFÓNICA DE 
GALICIA
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FLAUTAS

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

OBOES

Casey Hill***
David Villa Escribano**

CLARINETES

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

FAGOTES

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

TROMPAS

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

TROMPETAS

Manuel Fernández Alvárez***
Thomas Purdie**

TROMBONES

Jon Etterbeek***
Óscar Vázquez Valiño***

TUBA

Jesper Boile Nielsen***

PERCUSIÓN

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

ARPA

Celine C. Landelle***

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

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

Carolina Rodríguez Canosa**

TROMPETA

Alejandro Vázquez Lamela **

MÚSICOS INVITADOS  
PARA ESTE PROGRAMA
VIOLÍN I

Ángel Enrique Sánchez Marote

VIOLÍN II

Paloma Diago Busto
Rebeca Maseda Longarela

VIOLONCHELO

Alexandre Llano Díaz
Zaida Pena Monstes

CONTRABAJO

Adrián Rescalvo García
Enrique Jesús Rodríguez Yebra

OBOE

Tania Ramos Morado***

FAGOT

Tania Otero Blanco*

TROMPETA

David Aguilar Troyano*

TROMBÓN TENOR

Iago Ríos Martínez*

PERCUSIÓN

Irene Rodríguez Rodríguez***
Lola Olmo Martínez*
Marta Prado Gesto*

ARPA

Alba Barreiro Mariño*

PIANO

Alicia González Permuy***
Simona Kantcheva Velikova***
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CONSORCIO  
PARA LA PROMOCIÓN  
DE LA MÚSICA
Inés Rey
Presidenta

Anxo M. Lorenzo
Vicepresidente

EQUIPO TÉCNICO - ADMINISTRATIVO

Andrés Lacasa Nikiforov
Gerente

Olga Dourado González
Secretaria-interventora

María Salgado Porto
Jefa de gestión económica

Ángeles Cucarella López
Coordinadora general

José Manuel Queijo
Jefe de producción

Javier Vizoso
Jefe de prensa y comunicación

Alberto García Buño
Contable

Zita Kadar
Archivo musical

Iván Portela López
Programas didácticos

José Antonio Anido Rodríguez
Angelina Déniz García
Noelia Roberedo Secades
Administración

Inmaculada Sánchez Canosa
Gerencia y coordinación

Nerea Varela
Secretaría de producción

Lucía Sández Sanmartín
Prensa y comunicación

José Manuel Ageitos Calvo
Daniel Rey Campaña
Regidores

Diana Romero Vila
Auxiliar de archivo



PRÓ 
XIMOS  
PROGRAMAS



MORRIS ALBERT 
Feelings 
Arr. Grep Gilpin 
The Wayfaring Stranger

FRANCISCO IBÁÑEZ IRRIBARRIA 
Ave María

LEONARD COHEN /arr. Jonathabn Wikelely 
Hallelujah

HIMNO TRADICIONAL IRLANDÉS /  
Arr. Dan Forrest 
Be thoug my Vision

IVING BERLIN / arr. Kirby Shaw 
Puttin on the Ritz

JOHN RUTTER 
The Heavenly Aeroplane

CY COLEMAN / arr. Richard Barnes 
The Rhythm of Life

Coro Infantil de La Sinfónica de Galicia

Isabel Romero, piano

José Luis Vázquez, director DIETRIX 

SA 17.06.23

19h

Teatro Colón 
- A Coruña

DO 25.06.23

19h

Igrexa de San 
Xosé - Ares

CORO INFANTIL Y  
CORO JOVEN DE LA OSG   
CONCIERTO FIN DE CURSO



BUXTEHUDE 
Alleluia

LEIGHT HARLINE / arr. Daniel Artés 
When you Wish

ALAN MENKEN/ arr. Daniel Artés 
Qué festín

ELTON JOHN / arr. Daniel Artés 
Preparaos

RANDY NEWMAN / arr. Daniel Artés

GERMAINE FRANCO / arr. Daniel Artés 
La familia madrigal

Coro Joven de La Sinfónica de Galicia

Daniel G. Artés, director



GEORG PHILIPP TELEMANN /  
arr.  Soós András 
Suite de danzas

EDWARD GRIEG / arr. de Zempléni László 
Danzas y canciones noruegas 

Orquesta Infantil de La Osg - Grupo 
Pizzicato

Enrique Iglesias, director 

LEONARD BERSTEIN 
West Side Story (selección)

GEORGE GERSHWIN 
Lullaby for String Orchestra

ERNANI AGUIAR 
Quatro Momentos, nº 3 

Orquesta Infantil de La Osg - Grupo Arcos

Jorge Montes, director

SA 17.06.23

18h

Auditorio 
Municipal Cine 
Alovi- As Ponte

DO 18.06.23

19h

Teatro Colón 
- ACoruña

ORQUESTA INFANTIL  
DE LA OSG  
CRUZANDO EL ATLÁNTICO






