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Enrique Soro (1884 - 1954)
Tres aires chilenos

 Allegro ma non troppo
 Moderato – Allegro – Moderato
 Allegro moderato

Joaquín Rodrigo (1901 - 1999)
Concierto de Aranjuez

 Allegro con spirito
 Adagio
 Allegro gentile 

Intermedio

Ludwig van Beethoven (1770 - 1827)
Sinfonía núm. 8, Op. 93, en fa mayor

 Allegro vivace e con brio
 Allegretto scherzando
 Tempo di menuetto
 Allegro vivace

Octubre
Viernes 3, 20:00 h y domingo 5, 12:15 h
Duración aproximada 80 minutos
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Es la agrupación musical más representativa de 
nuestro país. Su primer antecedente es la 
Orquesta Sinfónica de México, fundada por 
Carlos Chávez en 1928. A partir de la creación 
del Instituto Nacional de Bellas Artes en 1947, la 
Sinfónica de México se convirtió, primero, en la 
Sinfónica del Conservatorio Nacional de Música 
y, finalmente, en la Orquesta Sinfónica Nacional. 
Ha obtenido diversos reconocimientos, como la 
nominación al Grammy Latino 2002 al Mejor 
álbum clásico y el premio Lunas del Auditorio 
Nacional como Mejor espectáculo clásico en 
2004.

A lo largo de su historia, la han encabezado José 
Pablo Moncayo, Luis Herrera de la Fuente, 
Eduardo Mata, Sergio Cárdenas, José Guadalupe 
Flores, Francisco Savín, Enrique Arturo 
Diemecke, Carlos Miguel Prieto y, actualmente, 
Ludwig Carrasco. Figuras legendarias han 
dirigido la Sinfónica Nacional, tales como Pierre 
Monteux, Leonard Bernstein, Igor Stravinsky, 
Georg Solti, Aaron Copland, Krzysztof 
Penderecki, Otto Klemperer, Sergiu Celibidache, 
Heitor Villa-Lobos y Charles Dutoit. Entre los 
solistas que se han presentado con ella figuran 
varios de los más grandes músicos de nuestro 
tiempo, como Arthur Rubinstein, Henryk 
Szeryng, Yo-Yo Ma, Mstislav Rostropovich, Jessye 
Norman, Frederica von Stade, Itzhak Perlman, 
Kiri Te Kanawa, Francisco Araiza, Plácido 
Domingo, Ramón Vargas y Joshua Bell, por 
nombrar sólo algunos.

Desde su fundación, la Orquesta Sinfónica 
Nacional  ha impulsado el desarrollo del 
repertorio mexicano, a través de la colaboración 
cercana con compositores y realizando un gran 
número de estrenos mundiales. Así mismo, es 
notable su acervo discográfico, de varias  decenas 
de grabaciones, dedicado en su mayoría a obras 
nacionales.

Además de participar de forma continua en 
importantes  festivales  nacionales como el 
Festival del  Centro  Histórico  de  la Ciudad de 
México, el Festival Internacional Cervantino y el 
Festival de Música de Morelia “Miguel Bernal 
Jiménez”, su trayectoria   internacional   es  muy   
amplia: ha realizado giras  a  diferentes   países, 
donde  ha obtenido  siempre grandes éxitos. 
Destacan sus conciertos en  algunas  de  las salas 
más reconocidas de Europa como la Tonhalle en 
Düsseldorf, Gewandhaus de Leipzig, Konzerthaus 
en Berlín, Concertgebouw en Ámsterdam, 
Thèâtre  Du  Châtelet  en  París, Palais Des Beaux 
Arts en Bruselas, la Musikverein de Viena, la 
Grosses Festspielhaus de Salzburgo, la Alte Oper 
de Fráncfort y en la Philharmonie de Colonia.

Bajo la actual dirección artística del maestro 
Ludwig Carrasco, la Orquesta Sinfónica Nacional 
emprende una nueva etapa en la que, además de 
su actividad artística, se replantea su ámbito y 
alcance social, caracterizándose  por su constante 
apoyo y misión de difundir el repertorio sinfónico 
mexicano y latinoamericano.

Orquesta Sinfónica Nacional





Ludwig Carrasco 
director artístico

Ludwig Carrasco inicia su labor como director 
titular y artístico de la Orquesta Sinfónica 
Nacional de México en enero de 2023. 
Anteriormente, ha ocupado el mismo cargo al 
frente de la Orquesta de Cámara de Bellas Artes 
(México), la Orquesta Filarmónica de Querétaro 
(México) y la Sinfonietta Prometeo (Estados 
Unidos). A lo largo de su carrera, se ha 
distinguido por sus interpretaciones de las 
obras fundamentales del repertorio, así como 
por su compromiso con la diversidad y la 
inclusión en la programación musical.

En su carrera como director y violinista, ha 
ofrecido conciertos en 31 países de América, Asia 
y Europa, dirigiendo agrupaciones como la 
Orchestra del Palazzo Ricci, Ensemble 
Laboratorium, Gstaad Festival Orchestra, 
Sinfónica de Heredia, Orquesta Filarmónica de la 
Ciudad de México, Orquesta Sinfónica de Xalapa, 
Orquesta Filarmónica de la UNAM, y la Orquesta 
del Teatro de Bellas Artes, entre muchas otras. 

Se ha presentado en escenarios que incluyen la 
Sala Dorada del Musikverein (Austria), Wiener 
Konzerthaus (Austria), Salzburger Festspielhaus 
(Austria), Tonhalle Zürich (Suiza), Berliner 
Philharmonie (Alemania), Gewandhaus Leipzig 
(Alemania), Konzerthaus Berlin (Alemania), 
KKL-Luzern (Suiza), Rudolphinum (República 
Checa), Parco della Musica (Italia), Carnegie Hall 
(EEUU), Kennedy Center for the Arts (EEUU), 
Lincoln Center (EEUU), National Arts Center 
(Canadá), Shizuoka Hall (Japón), Auditorio 
Nacional de Música (España), Sala Nezahualcóyotl 
(México), Teatro Teresa Carreño (Venezuela), y 
Palacio de Bellas Artes (México), así como en los 
importantes festivales internacionales de 
Salzburg, Lucerne, Davos, Ultraschall, Gstaad, 
Alicante, Granada, Santander, June in Buffalo, 
IMPULS, Bayreuth, Spoleto, Cervantino, y Tage 
für Neue Musik Zürich.

Cultiva por igual el repertorio sinfónico y escénico 
(ópera y ballet), así como proyectos 
multidisciplinarios, además de ser un activo 
promotor de la música contemporánea, 
dirigiendo el estreno mundial de más de 120 
obras e interpretando cerca de 80 estrenos 
nacionales.

Ludwig Carrasco, nació en Morelia (México), 
inició sus estudios musicales en su país natal a la 
edad de cinco años, ampliando su formación en 
Alemania, Austria, España, Estados Unidos, 
Francia, Italia y Suiza. Obtuvo la licenciatura y la 
maestría en Música en las especialidades de 
Violín y Dirección de Orquesta, así como títulos de 
posgrado en Musicología y Gestión Cultural. Se 
doctoró en Dirección Orquestal por la 
Northwestern University bajo la tutela de Victor 
Yampolsky.



Rafael Aguirre
guitarra

Rafael Aguirre es uno de los guitarristas más solicitados a nivel internacional, 
habiendo recibido 13 Primeros Premios de máxima referencia para su 
instrumento como el Concurso Tárrega y además obteniendo relevantes 
premios dentro de todas las categorías instrumentales como el Pro Musicis de 
Nueva York. Fue nombrado Associate of the Royal Academy of Music de Londres 
(ARAM), como reconocimiento a su carrera internacional y recibió el Premio 
Nacional “Cultura Viva” en Madrid. Ha actuado en 46 países hasta la fecha. 

En la temporada 2024/25 ha realizado una gira por EE.UU con participaciones 
con la San José Symphony de California, además de conciertos en Sao Paulo, 
debuts con las Orquestas de Murcia y Tenerife retransmitido por TVE, debuts 
en Colombia en el Festival de Cartagena de Indias así como en Puerto Rico en 
el Festival Casals con la Sinfónica de Puerto Rico. 

Anteriormente ha actuado en marcos como el Carnegie Hall de Nueva York 
(donde ha actuado 4 veces, siendo el primer guitarrista en tocar el Concierto de 
Aranjuez en 23 años en el Stern Auditorium), y un concierto agotado en el 
Concertgebouw de Ámsterdam interpretando Aranjuez junto a la Orquesta 
Sinfónica de Castilla y León bajo la dirección de Thierry Fischer. Además ha 
tocado en el Festival de Verbier, Konzerthaus de Viena, Sala Tchaikovsky de 
Moscú, Filarmónica de San Petersburgo, Philharmonie am Gasteig de Munich, 
Elbphilharmonie y Laeiszhalle de Hamburgo, King's Place de Londres, 
Filarmónica de San Petersburgo, Hyogo Performing Arts Center, Toppan Hall de 
Tokyo, Muza Kawasaki de Japón, Seoul Arts Center, así como en muchas de las 
salas referentes en España, como el Teatro Real, Auditorio Nacional, Palacio 
Euskalduna, Auditorio de Zaragoza, Palau de la Música Catalana y de Valencia, 
etc. Con una sólida formación clásica, fruto de la herencia de la tradición de 
Andrés Segovia y Narciso Yepes, Rafael Aguirre tiene múltiples intereses 
musicales más allá de los recitales y las actuaciones con orquesta, actuando 
junto a un ensemble de músicos de la Filarmónica de Berlín, el pianista Lang 
Lang, las sopranos Fatma Said y Hera Hyesang Park, asiduamente con la cellista 
Nadège Rochat y muchos otros. Además apuesta por expandir el repertorio de 
su instrumento, trabajando con múltiples compositores actuales y además 
incluyendo en sus actuaciones flamenco, música popular latinoamericana y 
española e incluso llegando hasta el pop y la música de cine.





Con un repertorio de más de 30 conciertos para guitarra y orquesta, ha actuado bajo las batutas de Jesús 
López Cobos, Leonard Slatkin, Ludovic Morlot, Lorenzo Viotti, Thierry Fischer, Alondra de la Parra, Karina 
Canellakis, José Serebrier, Roberto González Monjas, Manuel Hernandez Silva, François López - Ferrer, 
Clemens Schuldt, Domingo Hindoyán, Gábor Káli, Guillermo García Calvo, Pablo Mielgo, Pavel Baleff, Clark 
Rundell, Miguel Ángel Gómez Martínez, Helmuth Reichel Silva, Yoel Levi y Gabriel Bebeselea, entre 
muchos otros. También actúa con la Sinfónica de Tokio, Kyushu, KBS, Daejeon, Sinfónica del Estado de Sao 
Paulo (OSESP), China NCPA Orchestra, Prague Philharmonia, Orchestre Philharmonique de Monte Carlo, 
Symphony of the Americas, Orchestra della Svizzera Italiana, Nacional de Lyon, Orquesta Nacional de 
España, Filarmónica de Lieja, Bruckner de Linz, Norddeutsche Philharmonie Rostock, Theater Orchester 
Biel Solothurn, Pannon Philharmonic, Orquesta del Ulster, Billings Symphony (EE.UU), Filarmónica de 
Baden-Baden, Thüringen, Cámara de Pforzheim, Filarmónica de Westfalia, Nueva Rusia de Moscú, Radio 
Búlgara, Radio Serbia, Sinfónica de la Ópera de Toulon, Filarmónica de Málaga, Franz Schubert 
Philharmonia, Orquesta de Extremadura, entre otras. En Diciembre de 2022 estrenó mundialmente con 
la Orquestra de les Illes Ballears y Pablo Mielgo, el Concierto de Joan Valent. 

Lanzó su primer álbum con un recital publicado por RTVE Música, al cual le siguieron dos recitales más 
para Naxos. Con el sello alemán KSGExaudio publicó “Transcriptions”, con un programa con música de 
Bach, Scarlatti, Mendelssohn, Schumann, Debussy, Ravel y Gershwin transcrita para guitarra a partir de 
obras originales para piano. Su asidua colaboración con la violoncellista Nadège Rochat dio lugar a “La 
Vida Breve” publicado por Ars Produktion. Otros dos proyectos le presentaron con música brasileña (junto 
al ensemble de Anette Maiburg para el sello alemán MDG) y el fado (junto a la cantante Filipa Tavares). 
Hizo la primera grabación mundial de la obra “Fulgores” de Lorenzo Palomo junto a la Orquesta Sinfónica 
de Castilla y León, la violinista Ana Valderrama y el Maestro Jesús López Cobos, para el sello Naxos. 
Recientemente ha grabado junto a la soprano Fatma Said para el sello Warner Classics, disco que fue 
premiado con los BBC Music Magazine Awards, Gramophone Awards y Opus Klassik de Alemania. 

Como resultado de esta labor discográfica, ha sido prenominado al Latin Grammy y ha recibido críticas 
entusiastas de las revistas Gramophone, The Strad y Crescendo Magazine, además de figurar en la 
programación de radios internacionales como la BBC, NPR, CBS, NHK de Japón y KBS de Corea, CCTV de 
China, PBS de EE UU, Radio Stephansdom de Viena, Radio Berlin Brandenburg, HR Hessische Rundfunk, 
la Bayerische Rundfunk, NDR, MDR, Radio Nacional de España y The New Classical FM de Toronto. 

A la edad de 16 años realizó su debut orquestal con la Joven Orquesta de Málaga en una gira por España 
y Marruecos. Fue becado por la Junta de Andalucía y la Fundación Alexander von Humboldt de Bonn para 
realizar sus estudios en Alemania con el profesor Joaquín Clerch en la Hochschule Robert Schumann de 
Düsseldorf, donde se graduó con honores. Más tarde estudió con el profesor Michael Lewin en la Royal 
Academy of Music de Londres. Actualmente reside en la Ciudad de México.



De vuelta en su país natal, Soro fue nombrado 
supervisor de educación musical en las escuelas 
públicas. En 1906 fue designado profesor de 
piano y composición en el Conservatorio 
Nacional de Santiago, institución de la que llegó 
a ser subdirector (1907-1919) y más tarde director 
(1919-1928). También fue maestro de armonía y 
contrapunto en esta escuela superior de música. 
Desde 1942 y hasta su muerte fue director del 
Instituto de Extensión Musical. Como compositor, 
Soro se distinguió por una técnica impecable, por 
la sólida asimilación de la herencia romántica y 
por un estilo ecléctico y variado. En el año de 1908 
ganó el concurso de composición para elegir el 
Himno Panamericano (himno oficial del Cuarto 
Congreso Científico en Santiago de Chile) y en 
1912 recibió el primer premio en el Concurso 
Panamericano de Composición por su Himno a los 
Estudiantes Americanos. En 1909 le fue concedida 
a Soro la Medalla de Oro por su Himno a la Bandera 
Chilena, adoptado oficialmente por el Ministerio 
de Defensa. En 1920, Soro escribió su Sinfonía 
romántica, considerada como la primera sinfonía 
completa compuesta en Chile.   En 1931 le fue 
otorgada la orden de Oficial de la Corona del Rey 
de Italia, y en 1948 recibió el Premio Nacional de 
Artes en Chile. En distintas etapas de su carrera, 
Soro se presentó como pianista y director de 
orquesta en importantes escenarios de Nueva 
York, Buenos Aires, La Habana, Berlín y la Ciudad 
de México. A todas estas actividades y 
reconocimientos, Soro añadió la herencia 
didáctica, al publicar su Nuevo método de lectura 
rítmica y solfeo. Una buena muestra del aprecio 
internacional que generó la obra de Enrique Soro 
está en el hecho de que sus composiciones han 
sido publicadas por prestigiosas casas editoras 
de música, como Schirmer de Nueva York y 
Ricordi de Milán.

Enrique Soro
Tres aires chilenos

 Allegro ma non troppo
 Moderato – Allegro – Moderato
 Allegro moderato

El compositor chileno Enrique Soro Barriga, 
nacido en la ciudad de Concepción, hizo sus 
primeros estudios de piano y de teoría con su 
padre, José Soro Sforza, un compositor italiano 
que se estableció en Chile hacia finales del siglo 
XIX.   A los cinco años de edad se presentó en 
público como pianista, con éxito notable. La 
noticia de su talento llegó hasta la esfera 
gubernamental, lo que le permitió obtener una 
beca para estudiar en el extranjero. Gracias a esta 
beca, entre 1898 y 1904 Soro continuó sus 
estudios musicales en el Conservatorio de Milán, 
donde sus principales maestros fueron Luigi 
Mapelli y Gaetano Coronaro. En la institución 
musical italiana estudió piano, órgano, 
violoncello, armonía, contrapunto, fuga, historia 
de la música y literatura dramática. Al graduarse, 
el músico chileno recibió el Gran Premio del 
conservatorio en composición. Realizó después 
una extensa gira de conciertos por Italia y 
Francia, en la que además de cosechar 
numerosos éxitos fue aplaudido y admirado por 
músicos como Saint-Saëns, Mascagni, Boito y 
Dubois.





Su catálogo de composiciones indica con claridad que Enrique 
Soro fue un creador apegado fielmente a la herencia clásica y 
romántica. Sonatas, suites, tríos, cuartetos y quintetos forman lo 
fundamental de su producción de música de cámara; en el campo 
de la música orquestal, compuso varias suites sinfónicas, la ya 
mencionada Sinfonía romántica, unas Variaciones sinfónicas, 
algunos valses y una serie de preludios para orquesta. Compuso, 
además, un Concierto para piano y orquesta y, para la misma 
dotación, las Impresiones líricas. A un buen número de piezas para 
piano solo (básicamente piezas características y algunos 
movimientos de danza) pueden añadirse algunas canciones para 
voz y piano, en las que Soro mostró una notable preferencia por 
los poemas de Angelo Bignotti. Dada la ubicación cronológica de 
Soro en el ámbito de la música de América Latina, no sería 
descabellado intentar localizar afanes nacionalistas en su 
producción; y si bien es cierto que en algunas de sus obras es 
posible detectar sombras de músicas populares y folklóricas, la 
suya no fue una vocación nacional profunda; entre los títulos de 
las obras de su catálogo pueden hallarse apenas los Tres aires 
chilenos para orquesta, los Recuerdos de Concepción para piano, Dos 
tonadas chilenas para piano y la Pieza sobre un aire chileno para 
piano. 

Soro compuso los Tres aires chilenos bajo la inspiración del paisaje 
y la tradición cultural y musical de la Región de los Lagos, una de 
las dieciséis que conforman la división política de Chile. Se 
menciona en algunas fuentes que Soro escribió la obra 
específicamente en Puerto Montt, la capital regional. Al escuchar 
la obra, algunos conocedores de las músicas populares de aquella 
zona podrán reconocer algunas referencias claras a la cueca. 
Dado el origen folklórico de estas piezas, es curioso el hecho de 
que no están designadas con los nombres de piezas, canciones o 
danzas regionales sino, simplemente, con sus respectivas 
indicaciones de tempo. La audición de las piezas permitirá 
descubrir una interesante combinación de nacionalismo, 
romanticismo, música de salón y un sinfonismo sólido y expresivo. 

Fue el propio Enrique Soro el encargado de dirigir el estreno de 
sus Tres aires chilenos, al frente de la Orquesta Sinfónica de Chile, 
el 10 de abril de 1942.



Joaquín Rodrigo
Concierto de Aranjuez

 Allegro con spirito
 Adagio
 Allegro gentile

Cuando el compositor francés Hector Berlioz (1803-1869) afirmó que la guitarra es como una pequeña 
orquesta, dijo una gran verdad en cuanto a las posibilidades tímbricas y expresivas del instrumento. Pero 
sin saberlo, también se metió de lleno en el ojo de una añeja tormenta, una crisis no resuelta de la que la 
guitarra y la orquesta han sido protagonistas durante varios siglos.

Desde Antonio Vivaldi (1678-1741), autor de los conciertos más antiguos del repertorio guitarrístico, y 
hasta nuestros días, el combinar una guitarra solista con una orquesta ha producido serios dolores de 
cabeza a los compositores, los guitarristas, los directores de orquesta y el público. Tales dolores de cabeza 
deben su origen al hecho de que, si bien la riqueza expresiva de la guitarra no está en duda, sí lo está el 
alcance de su poder dinámico, de su capacidad sonora para dialogar de igual a igual con una orquesta en 
la misma medida en que lo pueden hacer un violín, un piano, una flauta o una trompeta. A partir de Vivaldi, 
numerosos compositores han tratado de conciliar las dinámicas diversas de la guitarra y la orquesta: 
Ferdinando Carulli, Mauro Giuliani, Federico Moreno Torroba, Mario Castelnuovo-Tedesco, Leo Brouwer, 
Richard Rodney Bennett, Manuel M. Ponce, Armando Lavalle, y muchísimos otros. En algunos de estos 
casos, los resultados musicales han sido muy sólidos, pero el problema central se ha seguido 
manifestando: ¿cómo evitar que la sonoridad de la orquesta domine totalmente a la guitarra, al grado de 
hacerla desaparecer? Evidentemente, la solución ideal se ha dado en el campo de las grabaciones: 
micrófonos y consolas permiten lograr balances perfectos, pero eso deja sin solución al problema de los 
conciertos en vivo. A criterio de guitarristas y directores, se suele recurrir a un elemento útil pero que debe 
ser manejado con discreción: la amplificación electrónica, que, si bien ha resultado muy positiva en 
muchos casos, no ha dejado de alarmar a los puristas. Después de todo, el mismo Andrés Segovia afirmó 
que el sólo pensar en una guitarra amplificada electrónicamente era una abominación. Otra posible 
solución es la de reducir la dotación orquestal. En este campo, los compositores tienen la palabra, porque 
los intérpretes difícilmente pueden determinar reducciones arbitrarias sobre partituras terminadas. En 
todo caso, esto es factible si se trata de conciertos barrocos, en los que el complemento de cuerdas y bajo 
continuo puede reducirse a su mínima expresión casi sin alterar el fundamento de la partitura. En una 
espléndida gira de conciertos que realizó por México hace unos años, la Orquesta de Cámara de 
Heidelberg dio una excelente muestra de esta opción, justamente en su interpretación de uno de los 
conciertos para guitarra de Vivaldi.





El caso es que el famoso Concierto de Aranjuez es la más notoria de las obras 
enfrentadas a este problema, y es de mínima justicia decir que es una de las que 
mejor lo resuelven. Más que las dimensiones moderadas de la orquesta, es el 
tino de Joaquín Rodrigo en usarla a través de pinceladas sutiles y discretas lo 
que permite a la guitarra un buen diálogo con el conjunto orquestal. A estas 
alturas de la historia y de la fama de este concierto, quizá parecería un lugar 
común repetir que, sobre todo en su segundo movimiento, es una obra 
sumamente evocativa. 

Pero ¿qué es lo que evoca este buen concierto para guitarra y pequeña 
orquesta? Aranjuez es una ciudad situada a unos cuarenta kilómetros al sur de 
Madrid, en el fértil valle formado por la confluencia de los ríos Tajo y Jarama. 
Relativamente nueva, la ciudad fue construida a mediados del siglo XVIII, y 
ostenta varias residencias reales. Entre ellas, el Palacio, que alberga 
innumerables tesoros, y la Casita del Labrador construida por Carlos IV, quien 
en el año de 1808 abdicó el trono, precisamente en Aranjuez. Espárragos y 
fresas, conservas, caballos de pura sangre, productos químicos, metalúrgicos 
y textiles forman la moderna dinámica de Aranjuez. Pero no fueron estos 
elementos, sino sus parques, fuentes y jardines, los que inspiraron a Rodrigo 
para la composición de su concierto. Parques, fuentes y jardines que existieron 
sólo en su imaginación, y que el compositor nunca vio: la ceguera que padeció 
desde los tres años de edad le impidió conocerlos.

Así, a través de la evocación de origen no-sensorial, Joaquín Rodrigo logró en 
este concierto la más española de las músicas españolas, una pintura tonal de 
rara belleza y equilibrio. El Concierto de Aranjuez fue estrenado en Barcelona el 
9 de noviembre de 1940 por el guitarrista Regino Sainz de la Maza (quien había 
encargado a Rodrigo la obra) y de inmediato se hizo muy popular. Años más 
tarde, el mismo Rodrigo realizó una versión de la obra para arpa y orquesta, 
dedicándola a Nicanor Zabaleta, el gran arpista español. Para nadie es un 
secreto el hecho de que la popularidad del Adagio de este concierto le ha hecho 
víctima de muchos arreglos y versiones, la mayoría de ellos inútiles y vacíos, 
llegando al deleznable extremo de utilizarlo en la incesante y repetitiva 
promoción de muebles y enseres baratos, o haciéndolo pasar como algo 
espurio llamado Aranjuez, mi amor. Sorprendentemente, la única otra versión 
musicalmente interesante de este Adagio, además de la original, se debe a un 
músico improbable en este contexto clásico: el gran trompetista Miles Davis, 
figura indispensable de la historia moderna del jazz, quien incluyó un soberbio 
arreglo de la pieza en su notable álbum Sketches of Spain (‘Bosquejos de España’) 
de 1960. El arreglo es de Gil Evans y el propio Davis.



Ludwig van Beethoven
Sinfonía núm. 8, op. 93, en Fa mayor

 Allegro vivace e con brio
 Allegretto scherzando
 Tempo di menuetto
 Allegro vivace

Entre las nueve sinfonías de Ludwig van Beethoven, quizá ninguna haya nacido en circunstancias más 
curiosas que la Octava. De acuerdo con la teoría que dice que Beethoven alternaba grandes, poderosas 
sinfonías (primera, tercera, quinta, séptima, novena) con obras sinfónicas de menor dimensión y alcance 
(segunda, cuarta, sexta, octava), podría suponerse que su Octava sinfonía es una obra menor, y sin 
embargo no es así, a pesar de que el propio Beethoven, todavía emocionado con el éxito de su Séptima 
sinfonía, la llamó “mi pequeña sinfonía en fa”.

En el otoño de 1812, Beethoven no andaba muy bien de salud, y para remediar el triste estado de su cuerpo 
se la pasó viajando entre un balneario y otro y visitando diversos centros de salud. Así, tomó las aguas en 
Karlsbad, en Franzensbrunn y en Töplitz, y fue durante esa gira curativa que inició la composición de su 
Octava sinfonía. Al parecer, las aguas termales no le hicieron ningún bien, por lo que Beethoven decidió 
ir a pasar una temporada a casa de su hermano Johann, que vivía en Linz. Esta idea puso a Beethoven en 
una situación que pronto se convirtió en una extraña y novelesca comedia de enredos. Al parecer, Johann 
rentaba parte de su casa a un médico que tenía una cuñada llamada Teresa Obermeyer. En un principio, 
Johann tomó a Teresa como ama de llaves y, más tarde, la hizo su amante. Dio la casualidad de que 
Beethoven no aprobaba del carácter de la mujer en cuestión, y así se lo hizo saber a su hermano. Johann 
hizo caso omiso de las admoniciones del compositor y continuó su relación con Teresa. Sin embargo, 
Beethoven decidió meterse de lleno en la vida privada de su pobre hermano y denunció la pecaminosa 
relación ante el obispo de Linz y ante la policía misma. El escándalo fue tal que las autoridades de Linz 
decidieron expulsar de la ciudad a Teresa para salvaguardar la moral y las buenas costumbres, todo ello bajo 
la severa y vigilante mirada de Beethoven. Sin embargo, la expulsión de Teresa no prosperó porque 
Johann decidió casarse con ella, y el matrimonio tuvo lugar el 8 de noviembre de 1812. La historia dice, sin 
embargo, que el matrimonio de Johann Beethoven con Teresa Obermeyer fue un matrimonio infeliz y mal 
avenido, y el pobre hombre tuvo que soportarlo estoicamente durante largos años. Fue en medio de la 
problemática convivencia con su hermano (y mientras se entrometía en lo que no le importaba) que 
Beethoven concluyó su Octava sinfonía, la cual quedó terminada apenas cuatro meses después de la 
exitosa Séptima sinfonía.





Respecto a la relación entre ambas obras, que han sido comparadas con frecuencia, el 
musicólogo inglés Donald Francis Tovey afirmó lo siguiente:

La Octava sinfonía de Beethoven refleja el sentimiento de poder que inspira a un hombre para una 
tarea delicada cuando acaba de triunfar en una tarea colosal.

Si en su Quinta sinfonía Beethoven había construido un gran edificio musical a partir del 
famoso motivo de cuatro notas, en la octava dio algunas pinceladas en el mismo sentido. El 
breve motivo de seis notas con que se inicia la Octava sinfonía (y que es la primera parte del 
tema principal de la obra) cierra de manera tranquila y optimista el primer movimiento, en 
una muestra del pensamiento musical cíclico que, si bien Beethoven supo aplicar en ciertas 
ocasiones, fue más típico de compositores como Richard Wagner (1813-1883), Franz Liszt 
(1811-1886) y Héctor Berlioz (1803-1869). Respecto al segundo movimiento de la sinfonía hay 
una interesante anécdota. En el verano de ese mismo año de 1812 Beethoven asistió a una 
cena en la que uno de los invitados era Johann Nepomuk Maelzel (1772-1838), inventor del 
metrónomo. Después de la cena, Beethoven improvisó al piano un canon en honor de 
Maelzel y su invento, y de ese canon surgió la idea principal del Allegretto scherzando de la 
Octava sinfonía. Se dice que las semicorcheas que caracterizan a este movimiento 
representan el rápido tic-tac del metrónomo de Maelzel.

La Octava sinfonía de Beethoven fue estrenada en la Redoutensaal de Viena en febrero de 
1814, bajo la dirección del compositor. En ese concierto se interpretaron también 
fragmentos de la música incidental que Beethoven había compuesto para la obra teatral Las 
ruinas de Atenas, de August von Kotzebue, la Séptima sinfonía, y la Sinfonía de la batalla, 
conocida también como La victoria de Wellington o La batalla de Vitoria. Sobre la fresca y 
vigorosa Octava sinfonía, Richard Wagner afirmó:

No hay mayor franqueza, ni un poder más libre, que en la Séptima sinfonía. Es una loca explosión 
de energía sobrehumana sin otro objetivo que el placer de desatar esa energía como la de un río 
que desborda su cauce e invade el campo que le rodea. En la Octava sinfonía, el poder no es tan 
sublime, aunque siga siendo típico de Beethoven por cuanto combina la tragedia y la fuerza, y un 
vigor hercúleo, con los juegos y caprichos de un niño.

No deja de ser interesante recordar que, ante la fría recepción que el público vienés dedicó 
a su Octava sinfonía, Beethoven afirmó, en un arranque de excesivo orgullo, que la Octava 
era mejor que la Séptima. ¿Conservaría Beethoven esa opinión al cabo de los años?

Juan Arturo Brennan



O R Q U E S T A  S I N F Ó N I C A  N A C I O N A L

Concertino: Shari Mason, William R. Harvey | Violines I: Mykyta Klochkov*, Isabel Arriaga, Karina 
Cortés, Nancy Cortés, Mario Escoto, Moisés Laudino, Pablo Martínez, Cuauhtémoc Morales, Elisa Nivón, 
Francisco Pereda, Olga Pogodina, Abel Romero, Igor Ryndine, Isaac Martínez del Ángel*** | Violines II: 
Marta Olvera*, Omar Guevara**, Enriqueta Arellanes, Andrés Castillo R., Emilio Cornejo, Ana María 
Ezaine, Frangel López, Maria Camila Florez, Alberto Gamboa, Lina Vázquez, Laura Ramírez, David 
Anthony Ramos, Arturo Rodríguez, Alejandra Reyes | Violas: Alena Stryuchkova*, Nikolay Dimitrov***, 
Emilio Ahedo, César Bustamante, Luis Antonio Castillo, Mauricio Chabaud, Jorge Delezé, Laura Loranca, 
Judith Reyes, Bogdan Zawistowski, Jorge A, Sabino***, Mauricio Alvarado | Violonchelos: Vitali 
Roumanov*, Miguel Ángel Villeda**, Alejandra Galarza, Gustavo González, Salomón Guerrero, Iván 
Koulikov, Sona Poshotyan, Pablo Rainier Reyes, María Valle, Jairo Ortiz, Iván Levi Fernández | 
Contrabajos: Jesús Bustamante*, Eugenio Machetto***, Víctor Arámburu, Vicente Castro, Alejandro 
Hernández, Mario Hernández, Enrique Palma, Álvaro Porras, Armando Rangel, Fredy Hernández | 
Flautas: Julieta Cedillo*, Evangelina Reyes*, Luis Ernesto Diez De Sollano**, Horacio Puchet | Flauta y 
piccolo: Luis Ernesto Diez de Sollano**, Rodrigo Cortez López** | Oboes: Alejandro Tello*, Luis 
Delgado*, Norma Puerto de Dios | Oboe y corno inglés: Rolando Cantú**, Carlos Felipe Rosas** | 
Clarinetes: Eleanor Weingartner*, Luis Arturo Cornejo*    | Clarinete y clarinete requinto: Rodolfo 
Mojica** | Clarinete y clarinete bajo: Jorge J. Domínguez** | Fagotes: Cecilia Rodríguez*, Rocío 
Yllescas Jacobo*, Carolina Lagunes | Fagot y contrafagot: Ernesto Martínez** | Cornos: Carlos 
Torres*, Gerardo Díaz Arango*, Javier León**, Artemio Núñez, David Antonio Velásquez P., Martín 
Durán | Trompetas:  Edmundo Romero*, Josué Olivier Sánchez** | Trombones: Fernando Islas*, 
Alejandro López Velarde* | Trombón bajo: Misael Clavería** | Tuba: Roberto Garamendi* | Timbales: 
Julián Romero* | Percusiones: Esteban Solano Casillas**, Alejandro Reyes, José Eduardo Chávez | 
Piano y celesta: Argentina Durán* | Arpa: Baltazar Juárez*.

Principal*   Principal Adjunto**   Periodo meritorio***



Director ejecutivo: Oscar Arévalo | Subdirector de producción y operación: 
Benito Alcocer | Jefa del departamento de enlace artístico: Roxana Acosta | 
Jefa del departamento de personal: María del Carmen Juárez | Jefe del 
departamento de difusión: Izkrah Pinto | Jefe del departamento de recursos 
financieros y materiales: Horacio Téllez | Responsable del área de biblioteca: 
Rodrigo Villaseñor

A P O Y O  A D M I N I S T R A T I V O

Dirección ejecutiva: Guadalupe de la Rosa | Departamento de enlace artístico: 
Emanuel Bórquez, Silvia Arriaga, Víctor Uribe | Departamento de personal: Dora 
Sosa, Luis Gabriel Chávez | Departamento de difusión: Georgina Muñoz, 
Fernanda Mondragón | Departamento de recursos financieros y materiales: 
Laura Hernández, Yolanda Torres, Karla González, Bryann José Carlos Quiroz, 
Mariana Salas | Departamento de biblioteca: Jessika García, Apolonia López | 
Archivo: Joanna Ortega | Comisión sindical: Gabriela León Fuentes, Roberto 
Lescas Sumano | Asistentes teatrales: Arturo Sosa, Misael Torres, Arturo 
Serrano, Sergio Ángeles 



G E R E N C I A  D E L  P A L A C I O  D E  B E L L A S  A R T E S

Coordinador de administración: Jesús José Sánchez Herrera | Coordinadora de programación y 
proyectos especiales: Mariana Hernández Hernández | Coordinador editorial y de difusión: José 
Rojas Patiño | Coordinador técnico: Federico Emery Othón | Coordinadora de control de 
espectáculos: Silvia Gil Rivera | Coordinador de conservación y obras: José López Quintero | 
Coordinadora de relaciones públicas: Martha Marlenne Chávez Brizuela | Coordinadora de acervo 
histórico: Beatriz Maupomé Corona | Coordinador de seguridad y vigilancia: Arturo Ricardo Murguía 
García

C O O R D I N A C I Ó N  T É C N I C A  D E L  P A L A C I O  D E  B E L L A S  A R T E S

Jorge Peláez y Esparza, jefe de foro | Taller de traspunte: Cristopher Arturo González Flores, jefe de 
taller. Sinohé Martínez Paredes | Taller de tramoya: Julio César Guerra Picazo, jefe de taller. Jesús 
Dionisio Salinas del Castillo, Gabriel García Hernández, Sergio Meléndez Ensástiga, Luis Alejandro 
García Herrera, Daniel Samaniego Alvarado, Karla Magali Gutiérrez Cervantes, Carlos Flores López, 
Héctor Reyes Montero, Carlos Jafeth Campos Lara, Ricardo Lugo Acevedo, Felipe Sosa Rodríguez, 
Emerson Escander Guerrero Peña | Taller de maquillaje: Dolores Amparo Vargas Ayala, jefe de taller. 
Azalea Martínez López, Bibiana Eva Vázquez Rivera | Taller de vestuario: Ernesto Farías Pérez, 
encargado de taller. Elvia Patricia Aceves García, Ricardo Castro Carrasco, María de los Ángeles Vargas 
Arellano, Fortino Pinzón Herácleo, Erik Daniel Ramírez Aceves, Laura Cedeño Castro, Fernando Aguilar 
Gutiérrez, Miriam Regina Legorreta Soria, Elvia Paola Andrade Márquez | Taller mecánico: José Amado 
Castillo Barreto, jefe de taller. Javier Márquez Bernabé, José Luis Olivares Aguirre, Luis Alfredo 
Alejandro Durán Alvarado, Julián Gerardo González Contreras, Sergio Armando Pérez Velazco | Taller 
de iluminación: Roberto Carlos Arellano Ramos, jefe de taller. José Aníbal Castro Reyes, David Méndez 
Cruz, Juvenal Orozco Medina, Félix Jesús Galván Alonso, César Jesús Salinas Hernández, Joseline 
Hurtado Olivera | Taller de audio: Martín Fernando Jiménez Páramo, jefe de taller. Julio Cárdenas 
García, José Luis Román Pedraza, Saúl Martínez Cadena | Multimedia: Viridiana González Vázquez | 
Taller de utilería: Luciano Noé Alarcón Estrada, jefe de taller. Miguel Gustavo Andrade Márquez, 
Mariana Fernández Sánchez, Rubén Martín Sánchez Reyes, Federico Flores Fuentes | Atención 
artística: José Joel García Maldonado, encargado de área. Jorge Mejía Nieto, Guadalupe Cejudo 
Sánchez, Martín Antonio Alarcón Hernández, Patricia Sandoval Sotelo, Elena del Carmen Briseño Gómez 
de la Llata, Sandra Rodríguez Maturano, Janeth López Rosado.



Octubre
Sala Principal de Palacio de Bellas Artes

“ F R O N T E R A S ”
Colores orquestales

Martin Lebel, director huésped

• María Granillo (1962), Breathing Music
• Anton Bruckner (1824-1896), Sinfonía núm. 6 en la mayor

Viernes 10 de octubre, 20:00 h
Domingo 12 de octubre, 12:15 h 
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