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Orquesta Sinfónica Nacional 

ENCARNADAS
Obras maestras españolas con la gran
Quinta sinfonía de Chaikovski

Ludwig Carrasco, director artístico
Rosa Torres-Pardo, piano

PROGRAMA
Pilar Jurado (1968)	
El coraje de la rosa (Estreno en México)   		                5’

Joaquín Turina (1882-1949)
La procesión del Rocío, op. 9                                                                           8’

I. Triana en fiesta
II. La procesión

Isaac Albéniz (1860-1909)
Rapsodia española para piano y orquesta, op.70             20’
(Orquestación de Cristóbal Halffter)

I. Introducción
II. Petenera de Mariani
III. Jota original
IV. Malagueña de Juan Breva
V. Estudiantina

INTERMEDIO 

Piotr Ilich Chaikovski (1840-1893)	
Sinfonía núm. 5, op. 64 en Mi menor  			           46’

I. Andante - Allegro con anima
II. Andante cantabile con alcuna licenza
III. Valse: Allegro moderato
IV. Finale: Andante maestoso - Allegro vivace

Clausura 14ª edición FIP Guadalquivir 
Por primera vez, el Festival Internacional de Piano Guadalquivir 
con sede en Córdoba (España) se une con la OSN y el 
INBAL para tejer puentes interculturales entre instituciones 
patrimoniales conectando la cultura española y mexicana  
bajo el título de “Encarnadas”: Mujeres - Patrimonio - Piano. 

DICIEMBRE - Viernes 1, 20:00 h y domingo 3, 12:15 h
Sala Principal del Palacio de Bellas Artes
Duración aproximada 1 hora, 30 minutos.



 Foto: ©Bernardo Arcos Mijailidis / Lorena Alcaraz Minor



ORQUESTA SINFÓNICA NACIONAL 

Es la agrupación musical más representativa de nuestro 
país. Su primer antecedente es la Orquesta Sinfónica de 
México, fundada por el maestro Carlos Chávez en 1928. A 
partir de la creación del Instituto Nacional de Bellas Artes 
y Literatura en 1947, la Sinfónica de México se convirtió, 
primero, en 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.

La han encabezado, entre otros, José Pablo Moncayo, Luis 
Herrera de la Fuente, Eduardo Mata, Sergio Cárdenas, 
José Guadalupe Flores, Francisco Savín, Enrique Arturo 
Diemecke, Carlos Miguel Prieto y Ludwig Carrasco. La han 
dirigido también figuras legendarias como Carlos Chávez, 
Silvestre Revueltas, Pierre Monteux, Leonard Bernstein, Igor 
Stravinski, Georg Solti, Aaron Copland, Krzysztof Penderecki, 
Otto Klemperer, Sergiu Celibidache, Heitor Villa-Lobos, 
Erich Kleiber 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, Claudio Arrau, 
Yo-Yo Ma, Mstislav Rostropovich, Itzhak Perlman, Jessye 
Norman, Frederica von Stade, Kiri Te Kanawa, Francisco 
Araiza, Plácido Domingo y Joshua Bell, por nombrar sólo 
algunos.

Su trayectoria internacional es muy amplia. Participa en 
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.

Fue designada para ofrecer el concierto por la “entrada del 
milenio” en compañía del tenor Ramón Vargas, en la Plaza 
de la Constitución. Ha realizado giras a diferentes países, 
donde ha obtenido siempre grandes éxitos. Sobresale 
su constante apoyo para difundir el repertorio sinfónico 
mexicano y latinoamericano. 



Entre sus giras internacionales destacan las realizadas a 
Europa en 1992, 2008 y 2016, generando las más entusiastas 
ovaciones del exigente público europeo.

La OSN inicia una nueva etapa en la que, además de su 
actividad artística, se replanteará su ámbito y alcance 
social. Ello conlleva no sólo un enfoque específico en 
su programación, sino también el diseño y aplicación 
progresiva de nuevas estrategias de enlace y colaboración 
con su entorno musical y general. A través de la excelencia 
artística y de sus actividades, al tiempo que se nutre de su 
gran tradición e historia, debe renovarse y convertirse en 
la agrupación que marque el pulso orquestal y musical de 
la nación, y ser una institución acorde con las necesidades 
sociales y culturales específicas del México actual.



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, nacido en Morelia (México), inició sus 
estudios musicales en su país natal a la edad de 5 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. 



ROSA TORRES - PARDO, PIANO

Premio Nacional de Música 2017, Rosa Torres-Pardo 
es una de las más renombradas pianistas españolas. 
Obtuvo el Premio Extraordinario Fin de carrera en el Real 
Conservatorio Superior de Música de Madrid. Tras estudiar 
en España con Joaquín Soriano y Gloria Olaya, amplió sus 
estudios con María Curcio en Londres, Adele Marcus en 
The Juilliard School of Music en Nueva York y Hans Graff en 
Viena.

Ha recibido diversas distinciones y premios a lo largo de su 
carrera, como el premio Masterplayers International Piano 
Competition en Lugano (Suiza), la Medalla Isaac Albéniz por 
la interpretación y difusión de Iberia (galardón que recibió 
junto a Alicia de Larrocha).

Debutó en el Teatro Real de Madrid en 1987 con la orquesta 
alemana Philharmonia Hungarica bajo la batuta de Jean-
Bernard Pommier, interpretando el Tercer concierto de 
Prokofiev. A partir de entonces ha aparecido en los más 
importantes escenarios junto a prestigiosas orquestas, 
como Los Angeles Philharmonic en Hollywood Bowl, Royal 
Philharmonic de Londres, Orchestre Symphonique de 
Montréal, Philharmonisches Staatsorchester Hamburg, 
St. Petersburg Philharmonic, Rundfunk-Sinfonieorchester 



Berlin o los Virtuosos de Moscú, por citar sólo algunos. Ha 
trabajado con directores tan reconocidos como Charles 
Dutoit, Vladimir Spivakov, Tamás Vásáry, José Serebrier, 
Yuri Temirkanov o Jean Fournet, apareciendo en salas 
y teatros como el Carnegie Hall y Alice Tully Hall de 
Nueva York, Kennedy Center de Washington, Wigmore 
Hall de Londres, Konzerthaus de Berlín, Musikhalle de 
Hamburgo, Teatro Colón de Buenos Aires, Hong Kong 
City Hall, Sala de las Columnas de Moscú, etc. Asimismo, 
ha realizado actuaciones con Plácido Domingo en Estados 
Unidos y conciertos y recitales en España con las más 
importantes orquestas del país. Igualmente ha realizado 
giras de conciertos en América, Australia, Asia y Europa. 
Ha colaborado con grupos de cámara como los cuartetos 
Melos, Assai y Janáček y con cantantes como María Bayo, 
Marina Pardo o Isabel Rey.

Rosa Torres-Pardo ha grabado para sellosdiscográficos 
como Decca, Deutsche Grammophon, Calando, Naxos 
o Glossa. Destacan entre sus grabaciones Goyescas de 
Granados, Ballets Rusos (Prokofiev y Stravinsky), Concierto 
Breve de Montsalvatge y Rapsodia de Albéniz junto a la 
Orquesta Sinfónica de Tenerife, Concierto de Nin Culmell 
con la Real Orquesta Sinfónica de Sevilla o el Concierto 
no. 3 de Balada con la Orquestra Simfònica de Barcelona i 
Nacional de Catalunya. Recientemente ha grabado Tangos, 
habaneras y otras milongas para Deutsche Grammophon, 
Las horas vacías de Ricardo Llorca con la Manhattan Choral 
Ensamble  y los Quintetos de Antonio Soler para Columna 
Música con el cuarteto Breton. . Su última grabación 
“Flamencos” junto a la cantaora Rocio Márquez ha salido 
recientemente al mercado bajo elsello March Vivo.

En los últimos años, Rosa Torres-Pardo ha colaborado en 
diversos proyectos interdisciplinares, como la película 
musical “Iberia”, de Carlos Saura, “Albéniz, el color de 
la música” de López-Linares, “La vida rima”, junto a la 
cantante Ana Belén, o “Así que pasen 100 años” de Javier 
Rioyo. Además, ha producido y protagonizado las películas 
documentales “Una rosa para Soler” sobre el compositor 
Antonio Soler  y “El amor y la muerte”dedicada a Enrique 
Granados.

Entre sus próximos compromisos realizará “The Runaways” 
una gira que le llevará por Estados Unidos ( Nueva York, 
Alburquerque, Chicago y Los Ángeles)  y “Nosotros”, un 
proyecto junto al gran actor Mario Gas, que con guion de 
Luis Garcia Montero se estrenará en el teatro de la Abadía 
de Madrid en el mes de diciembre de 2023.

Rosa Torres-Pardo es artista residente en The New York 
Opera Society desde 2011.



PILAR JURADO

El coraje de la rosa 

La palabra “pionera” suele 
ser usada con mucha 
frecuencia para describir 
hitos en el trayecto de 
mujeres que, en efecto y 
contra los milenarios usos 
y costumbres, dejan una 
primera huella importante 
en el ámbito en el que se 
mueven. Tal es el caso de 
dos hechos importantes, 
entre muchos otros, que 
marcan la hoja de vida de 
la cantante, compositora, 

directora, promotora y divulgadora española Pilar Jurado: 
La página en blanco, que le fuera encargada por el Teatro 
Real de Madrid, fue la primera ópera compuesta por una 
mujer representada en esa casa de ópera, y también la 
primera mujer en la presidencia ejecutiva de la SGAE 
(Sociedad General de Autores y Editores). En La página en 
blanco, por cierto, también redactó el libreto y cantó uno 
de los roles principales.

De modo más general, Pilar Jurado es una artista (como 
creadora y como intérprete) cuya labor se caracteriza 
por una saludable amplitud de miras, que se refleja en 
la variedad de los proyectos que ha abordado. Canta por 
igual en el estreno de una obra de Luis de Pablo que en el 
reestreno de una ópera de José de Nebra. Canta con igual 
aplomo y excelencia la música de Gioachino Rossini que la 
de Manuel de Falla o la de José Luis Turina. Se involucra con 
igual pasión en la investigación de la seguidilla que en la 
producción de música electrónica. Todas estas, y muchas 
otras facetas de su vida profesional, están cimentadas en 
una sólida preparación académica en el Real Conservatorio 
Superior de Música de Madrid, donde se titula en canto, 
piano, composición, dirección de orquesta, musicología y 
pedagogía musical. A lo largo de los años, se ha involucrado 
con un amplio abanico de manifestaciones sonoras, entre 
las que se cuentan el jazz, la bossa nova, la zarzuela, la 



música de cine y el metal, por mencionar sólo algunas.  
Unas cuantas enumeraciones bien pueden dar cuenta de 
algunos aspectos relevantes de su trayectoria, misma que, 
por cierto, ha sido reconocida con una buena cantidad de 
premios nacionales e internacionales

•	 Tutores que han guiado su aprendizaje vocal: 
Ileana Cotrubas, Carlo Bergonzi, Plácido Domingo, 
Montserrat Caballé, Teresa Berganza, Mady Mesplé, 
Schuyler Hamilton e Isabel Penagos.

•	 Compositores cuyas obras ha estrenado: Luis 
de Pablo, Tomás Marco, Cristóbal Halffter, José 
Luis Turina, James Macmillan, Unsuk Chin, Brian 
Ferneyhough, Beat Furrer, Marlos Nobre y Franco 
Donatoni.

•	 Directores con los que ha trabajado: Giuseppe 
Sinopoli, Michael Schønwandt, Gianandrea Noseda, 
Arturo Tamayo, Rafael Frühbeck de Burgos, Giuliano 
Carella, Enrique García Asensio, Pedro Halffter, Luca 
Pfaff, Riccardo Frizza, Jurjen Hempel y Beat Furrer.

Además de su intensa labor como compositora, cantante 
y directora, Pilar Jurado ha desarrollado numerosas 
actividades de interés social, teniendo en este ámbito como 
uno de sus intereses básicos la abolición  de la violencia 
contra las mujeres y del trabajo infantil.  

La revista Forbes la ha situado entre las 20 mujeres 
españolas más influyentes.

Pilar Bueno Ibáñez (1912-1939) fue una humilde modista 
española que, habiendo cobrado conciencia de las terribles 
circunstancias de la Guerra Civil, se volvió una dedicada 
activista política. Perteneció al Partido Comunista de 
España siendo Coordinadora de organización y unificando 
los ocho distritos de Madrid y realizó diversas labores, 
no sólo políticas y de militancia, sino también sociales y 
humanitarias. Fue detenida, tan sólo por formar parte del 
Comité Provincial del PCE y fusilada el 5 de agosto de 1939 
contra la barda del cementerio madrileño de La Almudena. 
Pilar Bueno Ibáñez fue sólo una de las víctimas de ese 
acto de barbarie: con ella murieron otras doce mujeres 
españolas, conocidas colectivamente como Las trece rosas, 
y  cuarenta y tres varones (sí, exactamente 43), recordados 
como Los cuarenta y tres claveles. Estas ejecuciones, una de 
tantísimas muestras de la barbarie del franquismo, fueron 



consideradas no sólo un castigo contra las y los activistas, 
acusados de ser “rojos” (pertenecían a la JSU, Juventud 
Socialista Unificada), sino también una cruel venganza 
por un atentado llevado a cabo unos días antes contra un 
oficial de la Guardia Civil, su hija y su chofer. Sin embargo, 
Pilar nunca fue acusada de ello, al no haber tenido ninguna 
de “las rosas” relación con dicho hecho, ya que estaban 
encarceladas al momento de suceder.
 
El coraje de la rosa es una obra para orquesta sinfónica 
que Pilar Jurado compuso a la memoria de su tía abuela 
Pilar Bueno Ibáñez.  El coraje de la rosa es una obra breve y 
compacta, escrita en un lenguaje cabalmente moderno, de 
expresión robusta y dramática, que hacia su parte media 
contiene un fugaz episodio en el que la compositora incluye 
(o cita) fragmentos de materiales sonoros populares, cantos 
que se convirtieron en verdaderos himnos de la República.
Para profundizar en el tema, hay una película documental 
co-dirigida por Verónica Vigil Ortiz y José María Almela, 
titulada Que mi nombre no se borre de la historia (2005), que 
versa sobre Las trece rosas y sobre algunas sobrevivientes 
de aquel trágico episodio.  



JOAQUÍN TURINA

La procesión del Rocío, 
op. 9
   I. Triana en fiesta
   II. La procesión

No contento con acudir 
a los lenguajes sonoros 
populares como materia 
prima para su música, 
Joaquín Turina enfatizó su 
intención nacionalista en 
los títulos de la mayoría 
de sus composiciones 
importantes. Citar unas 
cuantas, de entre sus 
obras más conocidas, es 
buena prueba de ello: 
La procesión del Rocío, 

Sinfonía sevillana, Escena andaluza, La oración del torero, 
Sevilla, Mujeres españolas, Cuentos de España, Jardines de 
Andalucía, Mallorca, Verbena madrileña, La leyenda de la 
Giralda, El castillo de Almodóvar, Canto a Sevilla, Homenaje 
a Lope de Vega. Sin apartarse nunca de su vena de expresión 
nacional, Turina supo también integrar en sus obras otros 
elementos musicales, para dar a su lenguaje sonoro una 
dimensión más amplia, que pudiera trascender el simple 
folklorismo. Así, es posible hallar en la música de Turina una 
inteligente combinación de los elementos estrictamente 
españoles con interesantes apuntes impresionistas y una 
vena romántica orientada básicamente hacia lo descriptivo 
y, en ocasiones, hacia lo contemplativo.

El hecho de que Turina haya logrado crear un número 
notable de obras de inconfundible sabor español no debe 
oscurecer el hecho de que durante sus años de estudio 
en París (1905-1913) tuvo amplia oportunidad de asimilar 
diversos elementos franceses, particularmente a través de 
su maestro Vincent D’Indy (1851-1931). 

Sin embargo, a su regreso a España, Turina supo dejar 
atrás cualquier influencia afrancesante para concentrarse 
de lleno en el espíritu musical español. (Como posible 
comparación, pueden mencionarse numerosos 
compositores contemporáneos de Turina, incluyendo a 
algunos mexicanos, que se afrancesaron plenamente 
después de la indispensable jornada de estudios en París.)



Justo es señalar, también, que durante sus años parisinos 
Turina se mantuvo en contacto con otros compositores 
y artistas españoles residentes en la capital francesa. De 
hecho, el perfil de sus contactos fue bastante cosmopolita, 
ya que llegó a tomar lecciones de música con el compositor 
y pianista alemán de origen judío Moritz Moszkowski (1854-
1925). Y  como tantos otros músicos que pasaron por París y 
otras localidades francesas durante sus años de aprendizaje, 
Turina también cayó bajo el influjo irresistible de Claude 
Debussy (1862-1918), pero sin perder nunca de vista su 
cercanía con Manuel de Falla (1876-1946). En un artículo 
sobre la vida y la música de Joaquín Turina, el musicólogo 
Carlos Gómez Amat comenta que uno de sus colegas más 
ilustres, Isaac Albéniz (1860-1909), animó a Turina a buscar 
inspiración y materia prima en el rico folklore sonoro de 
España. Más adelante, Gómez Amat afirma:

Turina aceptó el consejo, componiendo, como era su 
costumbre, un poco cada día. Varias de sus piezas fueron 
bien recibidas, y algunas fueron interpretadas en Madrid. 
Poco después de la graduación de Turina de la Schola 
Cantorum de París en 1913, tuvo lugar el primer evento 
importante de su carrera como compositor, con el estreno 
de La procesión del Rocío en Madrid con la Orquesta 
Sinfónica de Madrid dirigida por Enrique Fernández Arbós. 
El gran éxito de la pieza fue repetido en París.

Turina compuso La procesión del Rocío en 1912, inspirado 
en un ritual religioso realizado anualmente en su natal 
Sevilla, una procesión en la que se lleva la imagen de la 
Virgen en un carro tirado por bueyes. He aquí las palabras 
del compositor respecto a esta obra suya, consignadas en 
la partitura:

Todos los años, en el mes de junio, la Procesión del Rocío, 
en la cual toman parte todas las familias más grandes de 
la ciudad, hace su entrada en Triana en honor de la Virgen, 
cuyo estandarte desfila con música de bandas en medio 
de una brillante cabalgata, sobre un carro de plata tirado 
por bueyes. Toda Triana está de fiesta: las soleás se suceden 
por seguidillas, pero los aires de danza son perturbados 
por un borracho que enciende petardos causando 
confusión. Pero pronto llega la procesión, anunciada por 
un flautista y un tambor: el tema religioso, expuesto varias 
veces, estalla triunfantemente, mezclado con los acentos 
de la Marcha Real y el ruido de las campanas sonando con 
mucha fuerza. Se retoman los cantos y las danzas, pero su 
rumor no tarda en decrecer hasta apagarse por completo.



Para aquellos que estén atrasados en su agenda turístico-
cultural, Triana es uno de los barrios más tradicionales de 
Sevilla.

El estreno de La procesión del Rocío al que se refiere 
Gómez Amat líneas arriba ocurrió el 30 de marzo de 1913 en 
el Teatro Real de Madrid. El compositor dedicó la partitura 
al director de orquesta (y también violinista y compositor) 
Enrique Fernández Arbós (1863-1939). Tres meses después, 
el propio Turina realizó la versión para piano de la obra, y 
al año siguiente se estrenó la versión para banda de La 
procesión del Rocío, realizada por Ricardo Villa. 



ISAAC ALBÉNIZ

Rapsodia española 
para piano y orquesta, 
op. 70
(Orquestación de Cristóbal 
Halffter)

   I. Introducción
   II. Petenera de Mariani
   III. Jota original
   IV. Malagueña
   de Juan   Breva
   V. Estudiantina

El musicólogo Antonio 
Iglesias, siguiendo a otros 
estudiosos de la obra para 
piano de Isaac Albéniz, se 
refiere a una producción 

para el teclado dividida con cierta claridad en tres épocas. 
Respecto a la segunda época, dice Iglesias:

Con las obras inscritas dentro de esta época comienzan 
los verdaderos éxitos de Isaac Albéniz como compositor, 
hasta el punto de que, todavía en fecha recientes, algunos 
tratadistas renombrados siguen prefiriéndole en ella. Son 
páginas adscritas a un nacionalismo  musical español –
inclinado hacia Andalucía, pero no excluyente del dato 
folclórico de otras regiones- que asumió, con convicción 
y entusiasmo, quizá a partir de las lecciones recibidas de 
Pedrell. Páginas llenas de encanto, seductoras. “Es aquí 
–escribe Henri Collet- donde se realiza el gran hecho de 
importancia mundial: Albéniz funda la escuela española 
desde 1880, mediante algunos trozos de piano escritos 
como jugando”. El mundo comenzó a aplaudirle con 
creciente entusiasmo ante la audición de unas obras 
que, por vez primera se sienten como auténticamente 
españolas. Aquí comenzó verdaderamente el camino del 
piano de Albéniz hacia horizontes únicos; el que evolucionó 
a medida que el tiempo transcurría.

Si bien estas palabras de Iglesias se refieren básicamente a 
la producción de Albéniz para piano solo, son perfectamente 
aplicables también a obras suyas como la Rapsodia 
española Op. 70 para piano y orquesta, en la que ese espíritu 
auténticamente español está impreso con particular fuerza 
y claridad. 



Es de suponerse que en la larga y vasta historia de la música 
existan numerosas rapsodias españolas, ya sea que estén 
oficialmente así designadas, o que lo sean en su forma 
y espíritu, aunque lleven otros títulos. Y como corolario a 
esta sencilla reflexión, va otra: no deja de ser interesante (y 
perfectamente explicable a la luz de la historia de la música 
en el tránsito del siglo XIX al XX) que la más famosa de todas 
ellas sea la Rapsodia española (1907-1908) de Maurice Ravel 
(1875-1937), compositor francés por cuyas venas corría, de 
hecho, un poco de sangre española, específicamente vasca. 
Tan rico como es el catálogo de música para piano solo de 
Albéniz, así de parca es su producción orquestal original.
En este rubro de su música se encuentra su Rapsodia 
cubana Op. 66 (1887), su Concierto para piano Op. 78 (1887), 
las Escenas sinfónicas catalanas (1889) y la inconclusa suite 
Cataluña (1899). Cabe señalar que algunas de las fechas aquí 
citadas se refieren a la primera ejecución de las obras, y no 
necesariamente al año de su composición. Es en esa región 
del catálogo de Albéniz que se encuentra su Rapsodia 
española para piano y orquesta Op. 70. En la entrada del 
Diccionario Grove sobre Albéniz, en el apartado dedicado a 
la lista de sus obras, se menciona que es de 1887, que existe 
en un arreglo para piano solo (presumiblemente realizado 
por el propio Albéniz) y que en el año de 1911 fue orquestada 
por el compositor rumano Georges Enescu (1881-1955). El 
carácter rapsódico de esta obra de Albéniz está claramente 
marcado por su estructura en cinco secciones claramente 
definidas, que se tocan sin interrupción.

A propósito de la fecha de creación de la Rapsodia española, 
varias fuentes indican que la obra en realidad data de 1886, 
y que 1887 fue el año de su estreno: específicamente, en 
el Salón Romero de Madrid, el 21 de marzo, con Albéniz 
al piano y Tomás Bretón dirigiendo a la Orquesta de la 
Sociedad de Conciertos. Resulta que Tomás Bretón (1850-
1923) era más compositor que director de orquesta, y Albéniz 
recurrió a su experiencia en la materia para ayudarle en la 
orquestación de la Rapsodia española. Al paso del tiempo, 
la obra fue sometida a una orquestación posterior a la de 
Enescu, realizada en 1960 por Cristóbal Halffter (1930-2021). 
Por lo general, cuando la Rapsodia española se presenta 
en concierto o se graba, se trata de una de estas dos 
orquestaciones, ya que los intérpretes suelen fijarse muy 
poco en la orquestación original, que fue prontamente 
olvidada cuando apareció la de Enescu, y no fue recuperada 
sino hasta 1994 por el musicólogo Jacinto Torres.



En cuanto a las designaciones de dos de las secciones de 
la Rapsodia española de Isaac Albéniz, se puede suponer 
que en la Petenera de Mariani hace referencia al organista 
y compositor español Luis Leandro Mariani (1864-1925).

Por otra parte, la Malagueña de Juan Breva alude a Antonio 
Ortega Escalona (1844-1918), famosísimo cantaor flamenco 
de Málaga cuyo seudónimo artístico fue precisamente el 
de Juan Breva.



PIOTR ILICH 
CHAIKOVSKI

Sinfonía núm. 5, op. 64 
en Mi menor    
                                              
   I. Andante -
   Allegro con anima
   II. Andante cantabile  
   con alcuna licenza
   III. Valse: Allegro 
   moderato
   IV. Finale: Andante 
   maestoso - Allegro vivace

No deja de ser curioso el 
hecho de que a medida 
que pasa el tiempo las 
obras musicales más 
duramente criticadas con 

motivo de su estreno resultan ser las más gustadas por el 
público y, a la larga, incluso por la crítica. Desde que la crítica 
musical comenzó a ser ejercida en forma sistemática allá 
por los tiempos de Ludwig van Beethoven (1770-1827), uno 
de los compositores más atacados por los críticos ha sido 
Piotr Ilyich Chaikovski. Esto no deja de ser muy significativo 
si se considera que en la actualidad la música de Chaikovski 
es casi universalmente apreciada dondequiera que se hace 
música de concierto. Hoy, la Quinta sinfonía de Chaikovski 
es considerada como una de sus obras maestras, superior 
incluso a la a veces incomprendida Patética y, sin embargo, 
en su tiempo, la obra fue duramente castigada por los 
críticos, como casi toda la producción de Chaikovski.

En el verano de 1888, después de casi diez años de no producir 
ninguna obra sinfónica importante, Chaikovski se decidió 
de nuevo a abordar la empresa de componer una sinfonía. 
En una carta dirigida a su benefactora Nadezhda von 
Meck el compositor afirmaba que el impulso de componer 
su Quinta sinfonía nacía, ante todo, de la necesidad de 
probarse a sí mismo que aún no estaba agotado y acabado 
como compositor. Como en el caso de muchas otras de sus 
obras, Chaikovski acometió la composición de esta sinfonía 
lleno de dudas y cuestionamientos. A pesar de ello, trabajó 
rápidamente en la nueva sinfonía y la terminó en el breve 
lapso de tres meses; el compositor dedicó la partitura al 
músico y profesor alemán Theodor Avé-Lallemant.



La Quinta sinfonía fue estrenada en el Teatro Mariinsky de 
San Petersburgo el 17 de noviembre de 1888, bajo la batuta 
de Chaikovski; poco después, fue repetida en la misma 
ciudad y luego fue estrenada en Praga. Desde entonces 
los críticos volcaron su ira en contra de la obra. ¿Y quién 
fue el primer crítico feroz de esta sinfonía que hoy es tan 
popular? Nada menos que Piotr Ilyich Chaikovski. Después 
de la ejecución de la obra en Praga, el compositor escribió 
a la señora Von Meck:

He llegado a la conclusión de que mi Quinta sinfonía es 
un fracaso. Hay algo repelente, superfluo, irregular y poco 
sincero, y el público lo reconoce instintivamente. Fue obvio 
para mí que las ovaciones que recibí fueron debidas más a 
mis anteriores obras, y que la sinfonía no agradó realmente 
al público.

El paso del tiempo probó que esta vez Chaikovski se 
equivocaba respecto a su propia obra. Muchos analistas 
han comparado esta Quinta sinfonía con la más famosa de 
las quintas, la Quinta sinfonía de Ludwig van Beethoven 
(1770-1827), por el hecho de que en ambas es perceptible el 
mismo concepto estético y humano de la victoria a través 
de la lucha. Así como la Quinta sinfonía de Beethoven 
nace y crece, se reproduce y permanece, a partir de su 
fogoso tema inicial, la Quinta sinfonía de Chaikovski está 
caracterizada por el tema con que comienza el primer 
movimiento, expresado por los clarinetes en forma solemne 
y reflexiva. Este tema vuelve al primer plano una y otra vez 
a lo largo de la sinfonía, como una idea fija a través de la 
cual el compositor trató, quizá, de reafirmar sólidamente su 
presencia en el mundo de la música. Este tema inicial cobra 
particular importancia estructural y expresiva en el último 
movimiento de la sinfonía. Como en otras obras suyas, 
Chaikovski pareció dar gran importancia al elemento fatal 
en esta obra. En uno de sus comentarios sobre la sinfonía, 
el compositor dijo que su Quinta sinfonía representaba “la 
total sumisión ante el destino, o lo que es lo mismo, ante los 
insondables decretos de la Providencia.”

Respecto a las críticas dedicadas a la obra, hay que señalar 
como dato interesante que durante las últimas décadas 
del siglo XIX y las primeras del XX, una gran parte de los 
textos escritos sobre las obras de los compositores rusos 
incluían comentarios de tipo claramente étnico, cuando no 
francamente racista; es evidente que la Europa Occidental 
y los Estados Unidos no estaban preparados en ese 
entonces para aceptar el temperamento eslavo claramente 
expresado en la música. En 1889 apareció en el periódico 
Musical Courier de Nueva York una crítica sobre la Quinta 
sinfonía de Chaikovski, en estos términos:



La Quinta sinfonía de Chaikovski fue una desilusión. Busqué 
en ella, inútilmente, la coherencia y la homogeneidad. El 
segundo movimiento mostró lo mejor de este excéntrico 
ruso, pero el Valse fue una farsa, un trozo de papilla musical, 
un lugar común, mientras que en el último movimiento 
el compositor fue traicionado por su sangre de origen 
kalmuko: una masacre, terrible y sangrienta, se apropió de 
la tormentosa partitura.

Este tipo de referencias al origen eslavo de Chaikovski 
son, en perspectiva histórica, sumamente interesantes, 
si recordamos que, para horror de sus colegas, él fue el 
compositor ruso de su generación más orientado hacia 
la música occidental. Es decir que, a pesar de los insultos 
racistas de los críticos, es claro que la sangre rusa de 
Chaikovski estuvo siempre diluida con un poco de sangre 
francesa heredada de su madre, cuyo apellido de soltera era 
Assier. Para la trivia etnográfica, queda el dato de que los 
kalmukos son miembros de un  pueblo de origen mongol 
que quedó concentrado básicamente en la ex – república 
soviética de Kalmykia.

Juan Arturo Brennan



CLAUSURA DEL 14 FESTIVAL INTERNACIONAL
DE PIANO GUADALQUIVIR

UNA UNIÓN MUSICAL TRANSFRONTERIZA
Córdoba (España) – CDMX (México)

El Festival Internacional de Piano (FIP) Guadalquivir, 
que celebra este año su 14ª edición, es reconocido por 
ser el primer festival de música clásica en abrir los Cuatro 
Patrimonios de la Unesco de Córdoba (España) como 
sedes de conciertos y es un referente a nivel nacional por 
tener una identidad propia y de raíz que conecta pueblos e 
historias comunes uniendo Córdoba con el mundo a través 
del piano y la excelencia musical. 

Ha sido pionero en la creación de espectáculos innovadores 
y ha llevado sus propuestas musicales a ciudades como 
Milán, Jaén, Madrid y ahora Ciudad de México con escenarios 
patrimoniales como la Mezquita Catedral, Yacimiento 
arqueológico de Medina Azahara, Teatro Axerquia, Gran 
Teatro de Córdoba, Teatro Monumental de Madrid o el 
Auditorium La Verdi de Milán. 

Por el FIP Guadalquivir han pasado más de 1.000 artistas, 
entre ellos, personalidades de la talla de la Orquesta de 
Viena, la Orquesta de Córdoba, la Orquesta de Granada o 
la Sinfónica de Madrid entre otras y solistas como Leslie 
Howard, Luis Fernando Pérez, Juan Pérez Floristán, Marta 
Zabaleta, Alba Ventura, Jonathan Fournel, Andrea Baccheti 
y Pasión Vega, entre muchos otros.  

Es un privilegio que instituciones del prestigio y la relevancia 
del Instituto Nacional de Bellas Artes (INBAL), la Orquesta 
Sinfónica Nacional (OSN) y el FIP Guadalquivir, compartan 
la visión transfronteriza de la cultura y aúnen esfuerzos 
para dar a conocer un acervo cultural común con apuestas 
de excelencia como este concierto que forma parte de 
la 14ª edición bajo el sugerente título de “Encarnadas: 
Patrimonio- Mujeres- Piano” donde se intenta rescatar la 
huella sonora custodiada por la mujer y darle voz a través 
de conciertos en enclaves patrimoniales. 

No hay mejor ocasión que el 95º aniversario de la OSN, 
para estrenar en México la obra “El coraje de la rosa” de la 
compositora española Pilar Jurado, una de esas mujeres 
“Encarnadas” a la que se ha dedicado esta edición del 
FIP Guadalquivir, que se ha convertido en uno de los 



eventos más importantes de música clásica de España y 
a nivel internacional con una audiencia potencial de más 
de 30 millones de personas y con varios reconocimientos 
de prestigio como el VIIIº Premio Hasday Ibn Shaprut,   
embajador de la música española distinguido por Marca 
España y evento oficial de la celebración del Día Nacional 
de España en Italia. 

Una propuesta musical transatlántica que nace gracias a 
su directora María Dolores Gaitán originaria de Córdoba 
(España) y su gerente Humberto M. Flores natural de Fortín 
de las Flores, región de Córdoba (México). 



ORQUESTA SINFÓNICA NACIONAL

CONCERTINO Shari Mason, William R. Harvey VIOLINES I Mykyta 
Klochkov*, Isabel Arriaga, Karina Cortés, Nancy Cortés, Rogelio 
Guerrero, Moisés Laudino, Pablo Martínez, Cuauhtémoc Morales, 
Elisa Nivón, Francisco Pereda, Olga Pogodina, Abel Romero, Igor 
Ryndine VIOLINES II Marta Olvera*, Omar Guevara**, Enriqueta 
Arellanes, Andrés Castillo R., Emilio Cornejo, Mario Escoto, Ana María 
Ezaine, Gabriel Olguín, Laura Ramírez, David Anthony Ramos, Luis 
Enrique Ramos, Arturo Rodríguez, Alejandra Reyes*** VIOLAS Paul 
Abbott**, Emilio Ahedo, César Bustamante, Luis Antonio Castillo, 
Mauricio Chabaud, Francisco Chavero, Jorge Delezé, Laura Loranca, 
Judith Reyes, Alejandro Torres, Bogdan Zawistowski VIOLONCHELOS 
Vitali Roumanov*, Miguel Ángel Villeda**Alma Rosa Bernal, Alejandra 
Galarza, Gustavo González, Salomón Guerrero, Iván Koulikov, Sona 
Poshotyan, Pablo Rainier Reyes, María Valle, Jairo Ortiz, Iván Levi 
Fernández CONTRABAJOS Jesús Bustamante*, 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** 
OBOES Alejandro Tello*, Luis Delgado*, Norma Puerto de Dios 
OBOE Y CORNO INGLÉS Rolando Cantú**, Carlos Felipe Rosas** 
CLARINETES Eleanor Weingartner*, Luis Arturo Cornejo*, José 
Martínez CLARINETE Y CLARINETE REQUINTO Rodolfo Mojica** 
FAGOTES Wendy Holdaway*, Cecilia Rodríguez*, Carolina Lagunes 
FAGOT Y CONTRAFAGOT Ernesto Martínez** CORNOS Carlos 
Torres*, Gerardo Díaz Arango * Javier León**, Artemio Núñez, David 
Antonio Velásquez P., Martín Durán TROMPETAS Francisco López*, 
Juan Ramón Sandoval*, Edmundo Romero**, Josué Olivier Sánchez 
TROMBONES Fernando Islas*, Alejandro López Velarde* TROMBÓN 
BAJO Misael Clavería** TUBAS 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 Emilio Aranda, 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, DEPARTAMENTO DE BIBLIOTECA Rodrigo Villaseñor.

PERSONAL ADMINISTRATIVO Dora Sosa, Guadalupe de la Rosa, 
Jessika García, Juan Manuel Fuentes, Laura Hernández, Silvia Arriaga, 
Yolanda Torres, Gabriela León Fuentes, Joanna Ortega, Víctor Uribe, 

Karla González, Luis Gabriel Chávez.

PERSONAL DE APOYO Emanuel Bórquez, Georgina Muñoz, Apolonia 
López, Sandra Razo, Mariana Salas, Carol Lodela.

ASISTENTES TEATRALES Arturo Sosa, Misael Torres, Arturo Serrano, 
Sergio Ángeles.



FESTIVAL INTERNACIONAL
DE PIANO GUADALQUIVIR

FUNDADORA Y DIRECTORA María Dolores Gaitán, GERENTE 
GENERAL Humberto M. Flores, SECRETARIA GENERAL Estrella López 
Vera, ASESORÍA Y CONTABILIDAD Irene Mesones, COMUNICACIÓN 
Y PRENSA Lucia Abad, WEB Plan A/B MARKETING DIGITAL Y REDES 
SOCIALES Sempatiza, CONTENIDO AUDIOVISUAL Y DISEÑO 
EDICIÓN MÉXICO BF Producciones, PRODUCCIÓN Asociación 

Cultural Guadalquivir Pianístico.



CONCIERTO NAVIDEÑO
Un viaje sinfónico y festivo a través de música 

y villancicos internacionales

Ludwig Carrasco, director artístico
Solistas y coros de las Escuelas profesionales del INBAL

Engelbert Humperdinck
Obertura de la ópera Hansel y Gretel

Leroy Anderson
Paseo en trineo

Sergei Prokofiev
Troika

Piotr Ilyich Chaikovski
Suite del Cascanueces (Versión de Ellington y StrayHorn)

Viernes 8, 20:00 h. y domingo 10, 12:15 h

PRÓXIMOS CONCIERTOS • DICIEMBRE
Sala Principal de Palacio de Bellas Artes



GERENCIA DEL PALACIO DE BELLAS ARTES

Jesús José Sánchez Herrera, coordinador de administración | Mariana 
Hernández Hernández, coordinación de programación y proyectos 
especiales | José Rojas Patiño, coordinador editorial y de difusión 
| Federico Emery Othón, coordinador técnico | Silvia Gil Rivera, 
coordinadora de control de espectáculos | José López Quintero, 
coordinador de conservación y obras | Martha Marlenne Chávez 
Brizuela, coordinadora de relaciones públicas | Arturo Ricardo Murguía 
García, coordinador de seguridad y vigilancia. 

COORDINACIÓN TÉCNICA DEL PALACIO DE BELLAS ARTES

Jorge Peláez y Esparza, jefe de foro | TALLER DE TRASPUNTE Cristopher 
Arturo González Flores, jefe de taller. Sinohé Martínez Paredes | TALLER 
DE TRAMOYA Juan Pedro Peña Márquez, jefe de taller. Felipe Sosa 
Montes, Julio César Guerra Picazo, Jesús Dionisio Salinas del Castillo, 
Gabriel García Hernández, Sergio Meléndez Ensástiga, Luis Alejandro 
García Herrera, Daniel Samaniego Alvarado, Giselle Michelle Enzástiga 
Almaraz, Karla Magali Gutiérrez Cervantes, Carlos Flores López, Héctor 
Reyes Montero, Carlos Jafeth Campos Lara, Ricardo Lugo Acevedo, 
Jesús Mateo Sánchez | 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, Rodolfo Ponce Durán, Alfredo Chávez Gómez | 
TALLER DE ILUMINACIÓN Roberto Carlos Arellano Ramos, jefe de taller. 
José Aníbal Castro Reyes, David Méndez Cruz, Julián Gerardo González 
Contreras, 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, 
Luis Alfredo Alejandro Durán Alvarado, Rubén Martín Sánchez Reyes, 
Federico Flores Fuentes | ATENCIÓN ARTÍSTICA Elena del Carmen 
Briseño Gómez de la Llata, jefa de área. José Joel García Maldonado, 
Guadalupe Cejudo Sánchez, Sandra Rodríguez Maturano, Janeth López 
Rosado, Martín Antonio Alarcón Hernández, Jorge Mejía Nieto, Patricia 
Sandoval Sotelo.

Diseño de programa: DDRP / Carolina Delgado



SECRETARÍA DE CULTURA 

Alejandra Frausto Guerrero 
Secretaria de Cultura 

Marina Núñez Bespalova 
Subsecretaria de Desarrollo Cultural 

Omar Monroy Rodríguez 
Titular de la Unidad de Administración y Finanzas 

Manuel Zepeda Mata 
Director General de Comunicación Social 

INSTITUTO NACIONAL DE BELLAS ARTES Y LITERATURA 

Lucina Jiménez 
Directora General 

Héctor Romero Lecanda 
Subdirector General de Bellas Artes 

Lilia Torrentera Gómez 
Directora de Difusión y Relaciones Públicas 

Silvia Carreño y Figueras 
Gerente del Palacio de Bellas Artes 


	I

