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Auditorio Nacional del Sodre

Franz Schubert
(1797-1828)

Obertura en estilo italiano, D591			   7’

Ludwig van Beethoven
(1770-1827)

Concierto para violín y orquesta en re mayor, opus 61	 40’
I. Allegro ma non troppo
II. Larghetto
III. Rondo. Allegro

Intervalo 

Felix Mendelssohn Bartholdy
(1809-1847)

Sinfonía nº 4 en la mayor ‘Italienische’, opus 90	 	 27’
I. Allegro vivace
II. Andante con moto
III. Con moto moderato
IV. Saltarello. Presto



Franz Schubert 
(1797, Viena - 1828, Viena)

Ouverture im italienischen 
Style, D591 (1817)

Desde su infancia, Schubert 
participó en el cuarteto de cuerdas 
familiar, que contribuyó a convertir 
la modesta residencia de la 
familia en un punto de reunión de 
melómanos. Hacia 1814, sin embargo, 
una creciente cantidad de amigos 
músicos, profesionales o aficionados, 
empezó a sumarse activamente 
a las ejecuciones musicales, 
ampliando el cuarteto a un conjunto 
de cámara apto para diversos 
repertorios. Hacia 1815 el grupo 
había alcanzado las dimensiones 
de una pequeña orquesta y ya 
era imposible acomodarla en la 
residencia Schubert. El violinista 
Otto Hatwig, de la orquesta del 
Burgtheater de Viena, empezó a 
albergarla en su espaciosa vivienda 
y, de paso, ofició como director. 
En ese formato, la agrupación se 
mantuvo hasta aproximadamente 
1818. Para el joven Schubert fue un 
privilegio disponer de ese campo de 
experimentación, con el que pudo 
desarrollarse como orquestador 
y escuchar varias de sus propias 
composiciones tempranas. Fue para 
esa agrupación que escribió, en un 
período relativamente breve, sus dos 
Oberturas en estilo italiano (D590 y 
D591) y su Sexta sinfonía, tres obras 
marcadas por una fuerte influencia 

de Rossini, quien, con El barbero de 
Sevilla (1816) recién estrenado, se 
había convertido en el compositor 
más influyente de Europa y del 
mundo. La glosa estilística es bien 
reconocible en esta segunda Obertura 
italiana: luego de un breve preludio 
solemne, tenemos la melodía coqueta 
presentada en las maderas, luego la 
forma-sonata sin desarrollo basada 
en temas vivaces, con el inevitable 
crescendo y, hacia el final, la típica 
cadencia rossiniana que en Uruguay 
asociamos con el «sabremos cumplir» 
del Himno Nacional. La personalidad 
creativa cada vez más definida del 
joven Schubert se hace notar. El 
crescendo es mucho más discreto que 
en Rossini, el recorrido tonal es más 
complejo y sorpresivo, sin que nada de 
eso empañe la función de obertura, es 
decir, de abrir instancias como las del 
concierto de esta noche.

Ludwig van Beethoven 
(1770, Bonn, Arzobispado de 
Colonia - 1827, Viena)

Concierto para violín y orquesta 
en re mayor, opus 61 (1806, rev. 
1807)

Beethoven compuso este 
Concierto enorme en menos de un 
mes, mientras trabajaba, en forma 
simultánea, en sus Cuarta y Quinta 
sinfonías, su Cuarto concierto para 
piano y los Cuartetos «Razumovsky». 
Esa euforia creativa fue característica 
de su «fase heroica», en que sus 

Notas de programa



obras tendieron, como el presente 
Concierto para violín, a forzar 
límites en dimensiones que no 
solían ir asociadas unas con otras: 
monumentalidad, rigor estructural 
e innovación. La monumentalidad 
es ostensiva en la dificultad de la 
parte solista y en la duración de 
la obra, sobre todo su gigantesco 
primer movimiento (que en la 
producción de Beethoven solo 
sería superado por el finale de la 
Novena sinfonía). La innovación 
está dada, por ejemplo, por el 
inicio de cuatro golpes de timbal 
solo, añadido de un quinto golpe 
solapado con el inicio de la melodía 
principal en el oboe; y también por 
la aparición desconcertante de 
la nota napolitana (en el caso re 
sostenido) hacia el final del mismo 
tema; y por el inicio del proceso 
de desarrollo ya en el tutti central 
del movimiento. El rigor está en la 
unidad temática: esa serie de 4 + 1 
notas con que empieza el Concierto 
va a servir de fundamento para 
casi todos los temas musicales del 
primer movimiento (como parte de 
la melodía, o del acompañamiento, 
o como respuestas a la melodía, a 
veces en su forma original y otras 
veces subdividida en un ritmo 8 
+ 1). Y como Beethoven no dejaba 
cabos sin atar, va a haber una 
destacada incursión a la tonalidad 
de re sostenido mayor hacia el final 
del desarrollo (como proyectando 
a la forma global el efecto de esa 
nota napolitana incómoda que 

se escuchará varias veces en la 
pieza). El Larghetto es un tema con 
variaciones y va ligado al finale sin 
solución de continuidad (algo muy 
característico de Beethoven en ese 
período, y que también contribuye 
a la sensación de unidad general). 
Luego de empezar con el solista 
y con un acompañamiento muy 
discreto, el Rondo explota en euforia 
bailable enriquecida con evocaciones 
rurales (danza campesina, cornos 
de cacería). La habitual última 
reaparición del refrán está omitida, 
pero el tema es evocado una y otra 
vez en la extensa coda.

Felix Mendelssohn Bartholdy 
(1809, Hamburgo - 1847, Leipzig)

Sinfonía nº 4 en la mayor 
«Italienische», opus 90 (póst.) 
(1833, con muchas revisiones 
posteriores)

Escocia e Italia fueron los lugares 
de Europa que más movilizaron 
la fascinación romántica por lo 
exótico: preservaban vestigios de 
una historia agitada y se ubicaban, 
de cierta manera, en un «antes» 
de desarrollo civilizatorio. Escocia 
impresionaba por su cielo gris, sus 
aguas turbulentas y su campiña 
verde, Italia por su paisaje semi-árido, 
su calor mediterráneo, sus pinos y 
cipreses, y un pueblo cálido, pasional 
y extrovertido. Mendelssohn viajó 
expresamente a ambos lugares, y 
compuso una sinfonía basada en 



cada uno. Conoció Italia en 1831 
(allí se encontró con Berlioz, quien 
también compondría su sinfonía 
«italiana», Harold en Italie). La 
Sinfonía italiana de Mendelssohn se 
estrenó en 1833. Sin embargo, este 
compositor —que en su infancia se 
había hecho notar por su facilidad 
de escritura— cuando adulto 
tendió a una impiadosa autocrítica: 
nunca la dio por «terminada», y 
estuvo revisándola hasta el final 
de su vida. Por lo menos una de 
las versiones intermedias llegó a 
ejecutarse en público, dirigida por 
Moschelles en 1838, y fue el mismo 
Moschelles quien, tras la muerte del 
compositor, compiló todas las nuevas 
modificaciones realizadas y publicó 
en 1851, bajo el número de opus 90, 
la versión que puede considerarse 
definitiva. La obra empieza donde 
muchas sinfonías suelen concluir: 
con un clima de total entrega al 
festejo y a la alegría, con una melodía 
saltarina en los violines iluminada 
por unos acordes repetidos en 
los vientos agudos. Mendelssohn 
lidia esencialmente con dos 
figuras: el flujo de notas continuas 
emparentado con una tarantela, y la 
otra figura más distintiva puntillada 
(presentada en los violines pero 
que luego va a surgir en los vientos 
con un carácter rústico y pastoral). 
El desarrollo es el único momento 
más serio, en que esos materiales 
se arman en una sesuda fuga, que 
se multiplica y amenaza saturar la 
textura hasta que la figura puntillada 
funciona como atractor y trae la 
reexposición. El segundo movimiento 

está basado aparentemente en 
un coro de peregrinos, que sería la 
melodía entonada al inicio por el 
oboe y el fagot sobre una curiosa 
línea de bajo en moto perpetuo, y 
luego retomada con un elaborado 
contrapunto de flautas. El scherzo 
(Con moto moderato) es un casi 
vals escurridizo y elegante, quizá 
la melodía más famosa de toda la 
sinfonía, decorada con unos discretos 
«cantos de pájaros» de los vientos. 
El trío central para fagotes y cornos 
es contenidamente heroico y en la 
sección central se proyecta a una 
fanfarria de trompetas. Todos los 
elementos se juntan en la breve coda. 
Invirtiendo la lógica beethoveniana 
de la obra que empieza en el drama 
en menor y culmina con la victoria 
en mayor, la Sinfonía italiana 
compensa el inicio luminoso con 
un final en menor. Pero no se trata 
propiamente de tristeza o derrota: 
el menor simboliza aquí un cierto 
carácter bárbaro vinculado con el 
frenético ritmo de saltarello, como 
una primacía del instinto sobre la 
civilización. Mendelssohn trabaja 
aquí el tipo de virtuosismo orquestal 
propuesto por Schubert en su 
Sinfonía grande, poniendo a prueba 
la resistencia y la exactitud de las 
mejores orquestas. El desarrollo 
es casi susurrado (sin perder la 
constancia del ritmo obstinado) pero 
la reexposición vuelve a pisar fuerte, 
concluyendo inflexiblemente en la 
tónica menor.

Notas de 
Guilherme de Alencar Pinto
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Una de las orquestas más 
prestigiosas del mundo que 

cautiva al público con su estilo único 
de interpretación musical. Desde su 
fundación en 1980 ha actuado en las 
salas de conciertos de mayor renombre 
del mundo. 

El conductor estonio Paavo 
Järvi es su director artístico desde 
2004 y conjuntamente han llevado 
adelante el Proyecto Beethoven, 
en el que trabajaron por 10 años, 
con interpretaciones que han sido 
aclamadas por el público y la crítica 
como performances de referencia. 

Posteriormente se centraron en las 
obras sinfónicas de Robert Schumann 
y de Brahms con igual éxito. El 
punto culminante de este proyecto fue la 
interpretación de «Un réquiem alemán» 
en 2018 en la catedral de Bremen, 150 años 
después de su estreno.

Luego la orquesta se volcó a otro 
compositor, Joseph Haydn, de quien 
interpretan las doce sinfonías londinenses. 
Los primeros conciertos fueron en Viena y, 
según el Wiener Zeitung, el público vienés 
«los apreció con bravos y largos aplausos...». 
En 2022 junto a Järvi realizaron una gira por 
Asia con las sinfonías londinenses. En 2023 
se publicó el primer CD con dos de las doce 
sinfonías, que recibió cinco estrellas de BBC 
Radio 3 y de Gramophone. La orquesta 
recibió el premio Orquesta del Año de 
Gramophone en 2023 y el Opus Klassik 
2024 en la categoría «Orquesta del Año».

En 2024 se estrenó el documental 
de NDR y Deutsche Welle titulado «The 

Haydn Expedition» y se 
publicó el segundo CD con cuatro sinfonías 
londinenses más.

La Kammerphilharmonie ha recibido 
numerosos premios por su singular 
Laboratorio del futuro, proyecto 
educacional y social que desarrolla con 
vecinos de las comunidades con mayores 
retos sociales.

Ha tocado con solistas como Lang Lang, 
Igor Levit, Maria João Pires, Janine Jansen, 
Hilary Hahn y Christian Tetzlaff. 

Es una de las orquestas residentes de la 
Elbphilharmonie de Hamburgo y también 
de la Kölner Philharmonie. En 2019 fue la 
primera orquesta residente en el Festival 
de Música de Rheingau y recibió el Premio 
de Música de Rheingau por sus proyectos 
pioneros y por hacer historia en el ámbito 
de la interpretación.

La Embajada de la República Federal de Alemania  
apoya al Centro Cultural de Música y saluda la venida  
de The Deutsche Kammerphilharmonie Bremen
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Director y violinista italiano, es uno 
de los talentos más apasionantes 

del panorama europeo de la música 
clásica. Desde 2022 es el principal director 
invitado del Ensemble Resonanz de la 
Elbphilharmonie de Hamburgo, director 
artístico de la Orquesta La Scintilla de la 
Ópera de Zúrich y director musical del 
Teatro Carlo Felice de Génova. De 2012 
a 2015 cofundó y dirigió el conjunto Il 
Pomo d'Oro, y de 2017 a 2022 fue Director 
Titular de la Orquesta del Mozarteum de 
Salzburgo.

De vastísima trayectoria, sus 
compromisos más recientes incluyen un 
exitoso debut con la Filarmónica de Berlín, 
así como conciertos con la Orquesta de 
la Academia Nacional de Santa Cecilia, la 
Orquesta Sinfónica de la RFA, la Orquesta 
Gürzenich de Colonia, la Orquesta Sinfónica 
de la Ciudad de Birmingham, la Orquesta 
Sinfónica de la Radio Sueca y la Orquesta 
Sinfónica Metropolitana de Tokio.

Las interpretaciones de Minasi 
se caracterizan por su integridad 
musicológica. Ha sido asesor histórico de 
la Orchestre Symphonique de Montréal. 
Minasi fue curador y editor con Maurizio 
Biondi de la edición crítica Bärenreiter 
de 2016 de Norma de Bellini, obra que 
interpretó con Ensemble Resonanz y en el 
Teatro Carlo Felice, tras su gran éxito en el 
Festival d'Aix-en-Provence de 2022.



James Ehnes, violín solista

Dotado de una rara combinación 
de virtuosismo y musicalidad 

deslumbrantes, carisma y serena elegancia, 
Ehnes es un invitado distinguido en las salas 
de conciertos más célebres del mundo.

Ha tocado recientemente con la Royal 
Concertgebouw Orchestra, Tonhalle-
Orchester Zürich, London Philharmonic 
Orchestra, NHK Symphony, Boston 
Symphony, Chicago Symphony Orchestra 
y Cleveland Orchestra. En esta temporada 
24/25 es Artista en Residencia de la Sinfónica 
de Melbourne y realizará una gira por Asia 
con la integral de las sonatas de Beethoven.

Su extensa discografía ha ganado 
numerosos premios, entre ellos dos 
Grammy, tres Gramophone Awards y 
doce Juno Awards. En 2021 recibió el 
título de Artista del Año en los Premios 
Gramophone 2021.

Empezó a estudiar violín a los cinco 
años y a los trece debutó con la Orquesta 
Sinfónica de Montreal. Continuó sus 

estudios en la Meadowmount School of 
Music y en la Juilliard School, y obtuvo el 
Premio Peter Mennin al Mérito y Liderazgo 
Sobresalientes en Música al graduarse en 
1997.

Es miembro de la Orden de Canadá y de 
la Orden de Manitoba, miembro de la Real 
Sociedad de Canadá y miembro honorario 
de la Real Academia de Música. Ehnes toca 
el Stradivarius «Marsick» de 1715.



Violín I
Laura Lutzke,  
concertmaster
Timofei Bekassov
Stefan Latzko
Katherine Routley
Jeffrey Armstrong
Rebecca Beyer
Saskia Niehl
Johannes Haase

Violín II
Filip Zaykov, principal
Matthias Cordes
Barbara Hummer-
Buchberger
Zuzana Schmitz-Kulanova
Çiğdem Tunçelli	
Lisa Ferguson

Viola
Friederike Latzko,  
principal
Anja Manthey
Jürgen Winkler
Julia Pałęcka
Grace Leehan

Violonchelo
Marc Froncoux,  
principal
Ulrike Rüben
Raphael Zinner
Rebecca Falk
	
Contrabajo
Matthias Beltinger,  
principal
Johann Warzecha
Niklas Sprenger

Flauta
Bettina Wild, 
primera flauta
Ulrike Höfs, 
segunda flauta

Oboe
Rodrigo Blumenstock
Ulrich König

Clarinete
Julius Kircher,  
primer clarinete
Philipp Hertkorn,  
segundo clarinete

Fagot
Hanno Dönneweg,  
primer fagot
Eduardo Calzada,  
segundo fagot

Corno
Sibylle Mahni,  
primer corno
Markus Künzig,  
segundo corno

Trompeta
Christopher Dicken, 
primera trompeta
Sam Beagley,  
segunda trompeta

Timbales
Jonas Krause

The Deutsche Kammerphilharmonie Bremen



 

Fauré Quartett

Miércoles 7 de mayo
Teatro Solís

The West-Eastern 
Divan Ensemble
Michael Barenboim, primer violín

Miércoles 4 de junio
Teatro Solís

Concertgebouw
Chamber Orchestra
Antje Weithaas, violín solista

Miércoles 30 de julio
Teatro Solís

Les Arts Florissants
Emmanuel Resche-Caserta, 
dirección musical

Domingo 21 de setiembre
Auditorio Nacional del Sodre

Isata & Sheku Kanneh-
Mason, piano y cello

Miércoles 22 de octubre
Teatro Solís

Salzburg 
Chamber Soloists
Lavard Skou-Larsen, director
Constanze Quartet, solistas

Miércoles 5 de noviembre
Teatro Solís

The Deutsche 
Kammerphilharmonie
Bremen
Riccardo Minasi, director
James Ehnes, violín solista

Martes 7 de octubre
Auditorio Nacional del Sodre

Festival Strings Lucerne
Daniel Dodds, director
Nelson Goerner, piano

Domingo 25 de mayo
Auditorio Nacional del Sodre

Yuja Wang & Mahler
Chamber Orchestra

Domingo 15 de junio
Auditorio Nacional del Sodre




