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Con il patrocinio di:

AVVISO AL PUBBLICO

Si informa il gentile pubblico che il Concerto n. 7 del 12 e 
13 dicembre 2024 vedrà sul podio dell’OSN Rai il M° Kirill 
Karabits in sostituzione del M° Cristian Măcelaru; si comu-
nica inoltre che è stato aggiunto il Valzer dal balletto Le 
Sette Bellezze di Kara Karayev in apertura di concerto, il resto 
del programma rimane invariato.



4°

Il concerto di 
giovedì 7 novembre 
è trasmesso in diretta 
su Rai Radio 3 per 
Il Cartellone di 
Radio 3 Suite, in live 
streaming raicultura.it 
e in differita sul circuito 
Euroradio.

GIOVEDÌ 7 NOVEMBRE 2024 
ore 20.30		 	

VENERDÌ 8 NOVEMBRE 2024
ore 20.00

Constantinos Carydis direttore
Karen Gomyo violino

Periklis Koukos (1960) 
Adagio per orchestra d’archi (1993)
Durata: 5’ ca.

Prima esecuzione Rai a Torino

Leonard Bernstein (1918-1990) 
Serenade per violino, orchestra d’archi, arpa e 
percussioni dal Symposium di Platone (1951-1954) 

  I.	 Phaedrus, Pausanias (Lento - Allegro)
 II.	 Aristophanes (Allegretto)
III.	 Eryximachus (Presto - Fugato)
IV.	 Agathon (Adagio)
 V.	 Socrates, Alcibiades (Molto tenuto - Adagio - 

Allegro molto vivace)
Durata: 31’ ca.

Ultima esecuzione Rai a Torino: 
28 marzo 2013, John Axelrod, Rachel Kolly d’Alba

––––––––––––––––––––––––––––––––––––––––––––

Charles Ives (1874-1954) 
Hymn: Largo cantabile, S 84/1 (1904)
Durata: 3’ ca.

Prima esecuzione Rai a Torino

Robert Schumann (1810-1856) 
Sinfonia n. 3 in mi bemolle maggiore, op. 97
Renana (1850)

Vivace
Scherzo. Molto moderato
Non presto
Solenne
Vivace
Durata: 32’ ca.

Ultima esecuzione Rai a Torino: 
9 dicembre 2021, Daniele Gatti 



Periklis Koukos
Adagio per orchestra d’archi

Periklis Koukos, nato ad Atene nel 1960, è una figura di pri-
mo piano della musica greca d’oggi, non solo per l’ampia 
produzione musicale, che va dalla musica da camera all’o-
pera, ma anche per l’attività didattica e gli importanti incari-
chi ricoperti come organizzatore musicale. Allievo di Jannēs 
A. Papaiōannou, ma con studi di perfezionamento a Vienna 
e Londra, Koukos si è progressivamente emancipato dallo 
stile avanguardistico del maestro per cercare un’autonomia 
stilistica e un maggiore equilibrio tra il linguaggio tonale e 
una più libera articolazione della dimensione armonica. Tra 
i suoi lavori figura anche la cantata I Persiani, scritta nel 1993 
e tratta dalla tragedia di Eschilo, dalla quale Koukos ha rica-
vato un breve Adagio per orchestra d’archi che rappresenta 
in maniera eloquente, con il suo carattere lirico ed elegiaco, 
l’estetica neoromantica abbracciata negli anni Novanta. 

Leonard Bernstein
Serenade per violino, orchestra d’archi, arpa e percussioni 
dal Symposium di Platone

Se Leonard Bernstein avesse cercato da compositore il 
successo e la popolarità conquistata come direttore d’or-
chestra, non avrebbe probabilmente caricato sulla Serena-
de il fardello dell’arduo confronto con uno dei più comples-
si e ricercati dialoghi socratici di Platone. Forse il tema del 
Simposio, la natura dell’amore, poteva suonare familiare al 
raffinato pubblico della Biennale di Venezia, dove la Serena-
de fu eseguita per la prima volta il 12 settembre 1954 da Isa-
ac Stern come solista con la Israel Philharmonic Orchestra 
diretta dall’autore, ma per la maggior parte dei frequentatori 
delle sale da concerto il libro di Platone era un riferimento 
non meno oscuro della poesia contemporanea di Wystan 
H. Auden che aveva ispirato qualche anno prima la Secon-
da Sinfonia di Bernstein, intitolata The Age of Anxiety. Anche 
la scelta del titolo Serenade poteva sembrare capricciosa, 
dal momento che il lavoro non è una composizione leggera 



e di carattere settecentesco bensì un vero e proprio concer-
to per violino. Tuttavia non c’è niente di intellettualistico o di 
radical chic (espressione inventata da Tom Wolfe per de-
scrivere un party a base di droghe e Black Panthers nell’at-
tico di Bernstein a New York) nella scelta di un titolo così 
impegnativo, che nasconde in realtà un groviglio di emo-
zioni e sentimenti contraddittori legati a un preciso momen-
to della vita del compositore. Le origini del lavoro risalgono 
al 1951, quando la Koussevitzky Music Foundation chiese a 
Bernstein di comporre qualcosa in memoria del fondatore 
appena scomparso. Il grande direttore d’orchestra Serge 
Koussevitzky, infatti, era stato insieme ad Aaron Copland 
uno dei padri musicali di Bernstein, che sopra di loro met-
teva soltanto Beethoven e Mahler. Il lavoro progredì un po’ 
nel 1953 ma prese forma definitiva nell’estate successiva, 
nella splendida villa sull’isola di Martha’s Vineyard, davanti 
alle coste del Massachusetts, dove Bernstein si era trasfe-
rito insieme alla moglie Felicia, alla piccola figlia Alexandra 
e a uno stuolo di amici, parenti e visitatori al ritorno da Hol-
lywood, dove aveva lavorato alle musiche per il film di Elia 
Kazan On the Waterfront con protagonista Marlon Brando. A 
Martha’s Vineyard c’erano anche la scrittrice Lilian Hellman 
e il librettista John Latouche per lavorare con Bernstein al 
progetto di Candide, tutti e tre nomi presenti nella lista di 
artisti e operatori dello spettacolo accusati di comunismo 
nel famigerato rapporto Red Channels pubblicato dalla rivi-
sta «Counterattack». I primi anni di matrimonio con l’attrice 
Felicia Montealegre, sposata nel 1951, erano stati felici e in-
tensissimi per Bernstein, sia come compositore che come 
direttore d’orchestra, ma la difficoltà a vivere apertamente 
la propria condizione di omosessuale, e i sensi di colpa 
verso la moglie, gettavano costantemente un’ombra sul-
la propria coscienza che neppure la vita dorata costruita 
a Martha’s Vineyard riusciva a dissipare. La partitura della 
Serenade, pubblicata nel 1956 con la parte solistica curata 
e diteggiata da Stern, riporta un breve commento di Bern-
stein, scritto «l’8 agosto 1954, il giorno dopo aver terminato 
la partitura». In questa nota l’autore sottolinea che «la Se-
renade non ha un programma letterario, nonostante il fatto 
che essa sia il frutto di una rilettura dell’affascinante dialo-



go di Platone, Il simposio. La musica, come il dialogo, è una 
serie di dichiarazioni di lode all’amore collegate tra loro, e 
in linea generale segue la forma del dialogo platonico tra-
mite la successione di oratori al banchetto». Nel lavoro di 
Bernstein, gli oratori collegati a ciascun movimento sono: I. 
Fedro e Pausania, II. Aristofane, III. Erissimaco, IV. Agatone, 
V. Socrate e Alcibiade. Come al solito le contraddizioni di 
Bernstein sono sorprendenti e illuminanti, perché nel mo-
mento stesso in cui l’autore nega la natura descrittiva del 
suo lavoro si affretta anche a fornire delle tracce utili per 
leggere un percorso letterario. In realtà, Bernstein cerca di 
esprimere l’impressione lasciata dal libro di Platone su di sé 
piuttosto che illustrare in termini musicali il contenuto dei 
singoli discorsi. L’affermazione che si tratta di una «rilettu-
ra» non va semplicemente archiviata come una spacconata 
o un’esibizione di snobismo intellettuale, perché in effetti 
non era la prima volta che Bernstein dimostrava di avere 
ben presente il testo di Platone, e di esserne stato profon-
damente segnato. Per il corso di scrittura (English Compo-
sition) all’Università di Harvard nel 1938, Bernstein scrisse 
una sorta di racconto autobiografico intitolato The Occult. 
In questo breve testo si racconta lo sconvolgente incontro 
del protagonista, un giovane e talentuoso musicista, con 
il grande direttore d’orchestra greco Eros Mavro, dietro il 
quale è facile riconoscere la figura di Dimitri Mitropoulos, 
e la fortissima attrazione reciproca che si sviluppa tra i due. 
Più volte, nel corso del racconto, viene citata la frase «Pla-
tone mette Eros al centro di tutte le emozioni». Non è affatto 
sorprendente, nell’ambiente intellettuale di Harvard, questa 
particolare attenzione ai dialoghi del Simposio, un libro che 
parla apertamente di amore omosessuale, maschile e fem-
minile, della natura bisessuale originaria del genere umano 
(nel mito raccontato da Aristofane), di Eros come maestro 
di tutte le Muse. Bernstein, dunque, tornava a riflettere su 
un libro che aveva illuminato la sua coscienza in un periodo 
di grandi travagli personali e psicologici, dal rapporto col 
padre all’incontro con fondamentali figure di riferimento in-
tellettuale e sessuale come Mitropoulos, Auden, Marc Blitz-
stein. A distanza di anni, Eros era sempre al centro di tutte le 
sue emozioni, anche nel contesto di una relazione profonda 



e autentica come quella con la moglie, con la quale condivi-
deva anche il dramma di vivere l’ebraismo in un mondo che 
aveva conosciuto la shoah, ironicamente espresso in una 
delle arie più significative di Candide, “I Am Easily Assimila-
ted”, scritta proprio con la collaborazione di Felicia. 
Il materiale della Serenade viene in buona parte da un ci-
clo per pianoforte del 1949-1951, Five Anniversaries, cinque 
omaggi di compleanno per altrettanti amici o per le loro 
madri o figlie. Il fatto che quattro movimenti su cinque della 
Serenade, a eccezione di Agatone, peschino temi o idee mu-
sicali da questi piccoli lavori pianistici indicano da una par-
te come i vari cicli di Anniversaries rappresentino una porta 
d’accesso privilegiata alla sfera intima di Bernstein, e dall’al-
tra che la lettura del Simposio ha ispirato l’autore a collegare 
insieme in una forma più ampia e complessa temi che già 
esistevano, e in un certo senso facevano già parte della sua 
storia. Il movimento veramente nuovo della Serenade, e si-
curamente il centro espressivo dell’intero lavoro, è il penul-
timo oratore, Agatone, il giovane poeta di bell’aspetto e raf-
finate maniere che ha offerto il banchetto, amante del poeta 
Pausania che ha parlato all’inizio della differenza tra l’amore 
carnale e spirituale, uno volgare e l’altro celeste. Agatone, 
un intenso ed espressivo Adagio che ruota nell’orbita della 
tonalità di re minore, contiene la musica più intima e senti-
ta non solo della Serenade, ma forse dell’intera produzione 
non teatrale di Bernstein. Nell’introduzione, l’autore sottoli-
nea che il panegirico di Agatone «abbraccia tutti gli aspetti 
della potenza, del fascino e delle attitudini dell’amore». Qui 
Bernstein offre un’immagine lirica e struggente di Eros e del-
la sua capacità di imporsi su ogni altra emozione, ma anche 
della disperata solitudine a cui è condannato chi ne soffre 
la mancanza, per esempio nella appassionata cadenza del 
violino che collega la parte centrale al ritorno del tema prin-
cipale, una maschera tragica che contrasta con il resto del 
lavoro, tendenzialmente sereno e positivo, e soprattutto con 
i discorsi finali di Socrate e Alcibiade, dove si scatena lo stile 
più idiomatico dell’autore di Candide e West Side Story, con 
il suo linguaggio venato di vocaboli jazz, di ritmi spezzati e 
irregolari, di suoni prodotti da una batteria di percussioni 
che richiede ben cinque professori d’orchestra.                  



Charles Ives
Hymn: Largo cantabile, S 84/1

La musica di Charles Ives è intessuta di citazioni tratte da 
svariate fonti, inni, canzoni patriottiche, marce militari, canti 
studenteschi e di strada, musica colta. La prassi di compor-
re sfruttando musica già esistente è antica quanto la storia 
della musica, naturalmente, ma il caso di Ives è per certi ver-
si unico, perché la sua arte è interamente basata sulla riela-
borazione della memoria e dell’esperienza personale. Vale 
per Ives quanto sosteneva il filosofo Ralph Waldo Emerson, 
suo punto di riferimento ideale: «Un grande uomo cita con 
coraggio, e non inventa se la sua memoria gli fornisce una 
parola altrettanto buona. Quello che cita, lo riempie della 
propria voce e del proprio carattere». 
Hymn, un breve pezzo per orchestra d’archi indicato come 
Largo cantabile, è basato su un paio di inni presbiteriani, 
More Love to Thee e Olivet, usati come temi per sviluppare un 
libero contrappunto a cinque voci. In origine, le poco più di 
trenta battute del pezzo erano state scritte nel 1904 per un 
quartetto d’archi rimasto incompiuto, per essere poi trascrit-

Nell’immagine: Leonard Bernstein con il violinista Isaac Stern (1966 ca.) 



te per orchestra d’archi e inserite in una composizione intito-
lata A Set of Three Short Pieces. Non è chiaro quando sia stata 
raggruppata questa suite, ma la sua prima esecuzione do-
cumentata, all’University of Syracuse, risale soltanto al 1965, 
oltre dieci anni dopo la morte dell’autore. Hymn è l’unico dei 
tre pezzi che può essere eseguito anche separatamente.
Fin dall’inizio della sua attività creativa Ives usò gli inni pre-
sbiteriani, che conosceva molto bene da organista in ser-
vizio di varie congregazioni, per le proprie sperimentazioni 
musicali, non solo per ricordare la propria infanzia ma an-
che per avvolgere attorno alla musica un velo di decoro e di 
serietà, e per infondere uno spirito comunitario nel ricordo 
della preghiera, caratteristiche che si ritrovano nella mag-
gior parte dei lavori di Ives indipendentemente dal loro ge-
nere e dalle loro dimensioni.     

Robert Schumann
Sinfonia n. 3 in mi bemolle maggiore, op. 97
Renana

Nel 1850, alla soglia dei quarant’anni, Schumann accettò 
l’incarico di direttore musicale a Düsseldorf. Il trasferimento 
nella città renana era una svolta importante per il composi-
tore sassone, e la proposta fu esaminata a lungo in famiglia 
per valutarne tutti gli aspetti. Negli anni precedenti, l’esito 
disastroso delle insurrezioni del 1848-1849 aveva messo in 
crisi il movimento liberale e riformista tedesco. Schumann 
aveva assistito a Dresda alla feroce repressione dell’insur-
rezione del 1849, con le efferate violenze dei militari sulla 
popolazione civile, cosa che aveva fatto vacillare ma non 
cancellare la sua fede nell’azione positiva dell’educazione 
musicale e della coscienza culturale. Giunto alle soglie del-
la maturità, Schumann aveva accettato di separarsi dalla 
Sassonia anche per una forma d’impegno culturale nei con-
fronti della società tedesca in senso più ampio. Il naziona-
lismo liberale degli anni Quaranta, infatti, era di segno ben 
diverso da quello identitario e sciovinista della nuova destra 
sorta in Germania dopo l’unificazione voluta dal Cancellie-
re Bismark. Nietzsche, in un aforisma di Al di là del bene e 



del male (1885), imputa a Schumann l’origine delle nefaste 
tendenze nazionaliste del suo tempo: «Con lui incombeva 
minaccioso sulla musica tedesca il suo più grande pericolo, 
quello cioè di non essere più una voce per l’anima dell’Euro-
pa e di degradarsi a fatto puramente nazionale». Schumann, 
in realtà, continuava a nutrire la convinzione, malgrado il di-
sastro di Dresda, che la grande voce della cultura tedesca 
fosse la strada maestra dell’unità nazionale, come aveva 
propugnato a lungo nel periodo del suo giornalismo mili-
tante. La battaglia proseguiva ora come artista, alla testa 
dell’orchestra sinfonica di una città rinata grazie alla rivo-
luzione industriale, affacciata sulle rive del Reno, un fiume 
carico di significati simbolici per la storia tedesca. Il perio-
do di Düsseldorf, in realtà, si rivelò un completo fallimento 
artistico e personale. Protestato dall’orchestra, minacciato 
da una malattia spaventosa, in crisi con la moglie Clara, 
Schumann colò a picco rapidamente, nonostante la calo-
rosa accoglienza della città e un periodo iniziale di grande 
fertilità creativa. Appena arrivato, infatti, nell’ottobre 1850, 
Schumann scrisse di getto in due settimane il Concerto per 
violoncello, che rimase ineseguito durante la vita dell’auto-
re, e subito dopo i primi abbozzi della Sinfonia in mi bemolle 
maggiore n. 3, che invece fu eseguita con enorme successo 
a Düsseldorf il 6 febbraio 1851. 
Il titolo di Renana, in realtà, non fu coniato da Schumann, ma 
rispecchia l’intenzione dell’autore di conferire al lavoro un 
messaggio spirituale rivolto alla nuova nazione. Secondo il 
violinista e primo biografo di Schumann Wilhelm von Wa-
sielewski, l’origine della Sinfonia risale alla vista della Catte-
drale di Colonia durante una gita sul Reno. Inoltre, durante la 
composizione, la notizia della porpora cardinalizia conferita 
al Vescovo di Colonia indusse Schumann ad aggiungere, 
prima del Lebhaft finale, un nuovo movimento, che in origine 
recava l’iscrizione “Im charakter der Begleitung einer feier-
lichen Ceremonie” (Nel carattere dell’accompagnamento di 
una solenne cerimonia). Alla fine è rimasta solo la parola “so-
lenne”, ma la selva di voci intrecciate in un austero e toccante 
stile contrappuntistico e immerse nella penombra della to-
nalità di mi bemolle minore evoca in maniera potente gli spa-
zi dell’architettura sacra e i riti del cerimoniale religioso. Que-



sto superbo esempio di misticismo musicale coincide con il 
risveglio di una fede assopita, come testimonia una lettera 
all’amico August Strackerjan del 13 gennaio 1851: «Dedicare 
le proprie forze alla musica sacra resta il più alto scopo di un 
artista. Ma in gioventù siamo ancora troppo radicati alla terra, 
con le sue gioie e i suoi dolori; con la maturità si aspira bene 
anche a obiettivi più alti. E dunque spero che anche per me il 
tempo di questo anelito non sia lontano».   
Il fulcro della scrittura, nel resto del lavoro, è invece l’inne-
sto della musica popolare nel linguaggio dello stile classi-
co. Schumann sosteneva, sempre secondo Wasielewski, 
che in questa Sinfonia si dovessero trasferire gli elementi 
popolareschi [volksthümliche Elemente] nella cornice di un 
linguaggio artistico elevato, e pensava di esserci riuscito. Il 
primo tema del movimento iniziale, per esempio, si sviluppa 
in due segmenti distinti, che riecheggiano lo stile della mu-
sica popolare. Il primo è una melodia basata sul rapporto 
emiolio di tre contro due, il secondo è un motivo danzante 
in 3/4. Ridotti al loro scheletro melodico e armonico, si tratta 
di una triade ascendente di mi bemolle maggiore e di un 
tetracordo discendente la b – sol – fa – mi b. L’arte di ricavare 
dal più banale dei motivi un mondo intero d’impressioni e di 
ricordi raggiunge qui un vertice. Schumann ammanta que-
sto inizio di una fulvida luce per evocare non solo il mae-
stoso scenario del fiume, ma anche quello spirito laborioso 
e positivo tradizionalmente associato al mondo del Reno. 
Il gusto di una musica associata alle tradizioni popolari è 
assai più evidente, invece, nello Scherzo e nel movimento 
conclusivo, dove il connubio con la musica d’arte si mani-
festa nella forma del linguaggio contrappuntistico. Il vasto 
“poema epico popolare” della Terza Sinfonia, secondo una 
calzante definizione di John Daverio, racchiude però al suo 
interno un delicato scrigno di raffinata poesia nel movimen-
to centrale, Nicht schnell, avvolto nella penombra di un’or-
chestra raccolta e intima, priva di trombe e tromboni. La tin-
ta bruna di clarinetti, fagotti e viole divise in due parti colora 
all’inizio quest’ora notturna di meditazione e compassione, 
mentre il dialogo tra gli strumenti, frammentato in fraseggi 
di breve respiro, non oltrepassa mai la soglia del sussurro.

Oreste Bossini



Nell’immagine: Robert Schumann (1850 ca.).



Constantinos CarydisConstantinos Carydis
Si è recentemente esibito ai BBC Proms presso la Royal Al-
bert Hall di Londra con la Deutsche Kammerphilharmonie 
Bremen ed è stato invitato dai Wiener Symphoniker, dalla 
Royal Concertgebouw Orchestra di Amsterdam, dall’Or-
chestra Filarmonica del Teatro alla Scala e dalla Filarmo-
nica di Oslo, oltre che per una nuova produzione di Idome-
neo al Munich Opera Festival della Bayerische Staatsoper.
La stagione 2024/2025 porta Constantinos Carydis a esi-
birsi con orchestre quali l’Orchestra Sinfonica della Radio 
Finlandese di Helsinki, la Gürzenich-Orchester di Colonia, 
l’Orchestra del Teatro San Carlo di Napoli e l’Orquesta Fi-
larmonica de Gran Canaria. Tornerà inoltre a collaborare 
con l’Orchestra del Mozarteum di Salisburgo e la Chamber 
Orchestra of Europe.
Constantinos Carydis ha già collaborato con orchestre del 
calibro dei Wiener Philharmoniker, i Berliner Philharmoniker, 
la NDR Elbphilharmonie Orchester, la WDR Sinfonieorche-
ster di Colonia, la Deutsche Symphonie-Orchester di Berli-
no, la Konzerthausorchester di Berlino, i Münchner Philharmo-
niker, i Bamberger Symphoniker, l’Orchestra dell’Accademia 
Nazionale di Santa Cecilia, la Mahler Chamber Orchestra, 
la Tonhalle-Orchestre di Zurigo e la City of Birmingham 
Symphony Orchestra.
In campo operistico, Constantinos Carydis collabora non 
solo con istituzioni quali la Bayerische Staatsoper e l’Ope-
ra di Francoforte, ma anche la Royal Opera House Covent 
Garden, la Wiener Staatsoper, la Staatsoper di Berlino, 
la De Nationale Opera di Amsterdam, la Komische Oper 
di Berlino, l’Opéra de Lyon e con i più importanti festival, 
quali il Festspiele di Salisburgo, il Festival Internazionale 
di Edimburgo, il Musikfestspiele di Dresda, il Festival Elle-
nico di Atene, il Festival Enescu di Bucarest e le Settimane 
Musicali di Ascona.



Constantinos Carydis è nato ad Atene. Ha studiato pia-
noforte e teoria musicale al Conservatorio di Atene ed ha 
completato gli studi di direzione d’orchestra alla Hoch-
schule für Musik und Theater di Monaco. Nel 2011 ha ri-
cevuto il ‘Carlos Kleiber Prize’ dalla Bayerische Staatsoper. 

Foto di Thomas Brill



Karen GomyoKaren Gomyo
Possiede una rara capacità di catturare e stabilire un lega-
me intimo con il pubblico attraverso le sue performance 
profondamente emozionanti e sentite. Con un impeccabile 
controllo dello strumento e un’eleganza di espressione, è 
una delle principali violiniste di oggi. Dopo una stagione 
2023/2024 di grande successo che ha visto Karen debutta-
re con la Chicago Symphony Orchestra, la Gewandhausor-
chester di Lipsia, la National Symphony Orchestra di Dubli-
no e la KBS Symphony Orchestra di Seoul, oltre ai ritorni alla 
Mozarteum Orchester di Salisburgo, alla Gulbenkian Orche-
stra, alla Los Angeles Philharmonic all’Hollywood Bowl, alla 
Dallas Symphony e alla Tokyo Metropolitan Symphony Or-
chestra, prosegue il suo tour in Australia con concerti con 
le orchestre sinfoniche di Singapore, Melbourne, Sydney, 
Tasmania e con la West Australian Symphony Orchestra. 
La stagione 2024/2025 di Karen Gomyo porta altri debutti 
molto attesi con la NDR Elbphilharmonie Orchestra e con 
le orchestre filarmoniche di Helsinki, Oslo e Varsavia. Ka-
ren torna anche alle orchestre sinfoniche di Indianapolis, 
Baltimora, Colorado, Kansas City e in Canada alla Montreal 
Symphony, alla Toronto Symphony, alla NAC Orchestra di 
Ottawa e alla Calgary Philharmonic. Altri recenti momenti 
salienti includono i debutti con la New York Philharmonic, 
la Pittsburgh Symphony, l’Orquesta Nacional de España, la 
Czech Philharmonic e l’Accademia Nazionale di Santa Ceci-
lia, così come i ritorni all’Orchestre Philharmonique de Ra-
dio France e alla WDR Sinfonieorchester di Colonia. 
Come appassionata musicista da camera, Karen Gomyo ha 
avuto il piacere di esibirsi con artisti come Olli Mustonen, 
Leif Ove Andsnes, Enrico Pace, James Ehnes, Noah Ben-
dix-Balgley, Daishin Kashimoto, Emmanuel Pahud, Julian 
Steckel, il defunto Heinrich Schiff, il mezzosoprano Susan 
Graham e il chitarrista Ismo Eskelinen con cui ha registrato 



l’album Carnivalon (BIS Records). È anche una sostenitrice 
della musica Nuevo Tango di Astor Piazzolla. Ha collabo-
rato con il pianista di lunga data e leggenda del tango di 
Piazzolla, Pablo Ziegler, così come con i suonatori di ban-
doneon, Hector del Curto, JP Jofre e Marcelo Nisinman. Nel 
2021 Karen ha pubblicato A Piazzolla Triology (BIS Records), 
registrato con gli archi dell’Orchestre National des Pays de 
la Loire e la chitarrista Stephanie Jones. 
Rinomata per il suo impegno nel commissionare nuovi re-
pertori, Karen Gomyo ha eseguito le prime negli Stati Uniti 
del Concerto per violino Adrano di Samy Moussa con la Pit-
tsburgh Symphony, il Concerto n. 2 Mar’eh di Matthias Pin-
tscher con la National Symphony Orchestra a Washington 
sotto la direzione del compositore, e il Concerto per violi-
no, tromba e orchestra di Xi Wang ANNO 2020 con la Dallas 
Symphony Orchestra e il trombettista Tine Thing Helseth, 
diretto da Fabio Luisi. Nel 2018, ha eseguito la prima mon-
diale del Concerto da camera di Samuel Adams con membri 
della Chicago Symphony Orchestra ed Esa-Pekka Salonen, 
scritto per lei e commissionato per la serie del 20° anniver-
sario della CSO Music Now. 
Nata a Tokyo, Karen Gomyo ha iniziato la sua carriera mu-
sicale a Montréal e New York; ha studiato con la leggenda-
ria pedagoga Dorothy DeLay alla Juilliard School prima di 
continuare i suoi studi presso la Jacobs School of Music 
dell’Università dell’Indiana e il New England Conservatory, 
rispettivamente con Mauricio Fuks e Donald Weilerstein. 
Ha anche studiato privatamente per un periodo formativo 
a Vienna con Heinrich Schiff. Karen Gomyo ha partecipato 
come violinista, conduttrice e narratrice a un documenta-
rio prodotto dalla NHK Japan su Antonio Stradivari intitola-
to The Mysteries of the Supreme Violin, trasmesso in tutto il 
mondo su NHK WORLD.
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Violini primi
*Roberto Ranfaldi 
(di spalla)
°Giuseppe Lercara
Lorenzo Brufatto
Irene Cardo
Raffaele Fuccilli
Valerio Iaccio
Sawa Kuninobu
Giulia Marzani
Martina Mazzon
Alice Milan
Enxhi Nini
Matteo Ruffo
Giorgia Burdizzo
Michela Puca

Violini secondi
*Roberto Righetti
°Elisa Schack
Pietro Bernardin
Roberta Caternuolo
Alice Costamagna
Antonella D’Andrea
Michal Ďuriš
Arianna Luzzani
Isabella Tarchetti
Magdalena Valcheva
Tina Vercellino
Carola Zosi

Viole
*Ula Ulijona
°Margherita Sarchini
Giovanni Matteo Brasciolu
Nicola Calzolari
Giorgia Cervini
Federico Maria Fabbris

Davide Ortalli
Lizabeta Soppi
Clara Trullen Saez
Chiara Tomassetti

Violoncelli
*Luca Magariello
°Marco Dell’Acqua
Stefano Blanc
Eduardo dell’Oglio
Pietro Di Somma
Amedeo Fenoglio
Michelangiolo Mafucci
Carlo Pezzati

Contrabbassi
*Silvio Albesiano
°Alessandro Belli
Pamela Massa
Cecilia Perfetti
Vincenzo Antonio Venneri
Andrea Cocco

Flauti
*Alberto Barletta
Niccolò Susanna

Oboi
*Francesco Pomarico
Franco Tangari

Clarinetti
*Enrico Maria Baroni
Graziano Mancini

Fagotti
*Francesco Giussani
Cristian Crevena

Partecipano al concerto



Corni
*Ettore Bongiovanni
Gabriele Amarù 
Chiara Taddei
Mattia Venturi

Trombe
*Marco Braito
Ercole Ceretta

Tromboni
*Alessandro Maria 
Pogliani
Devid Ceste
Antonello Mazzucco

Timpani
*Gabriele Bartezzati

Percussioni
Matteo Flori
Carmelo Giuliano Gullotto
Emiliano Rossi
Michele Annoni
Roberto Di Marzo

Arpa
*Margherita Bassani

*prime parti
°concertini



CONVENZIONE OSN RAI – VITTORIO PARK
Tutti gli abbonati, i possessori di Carnet e gli acquirenti dei singoli concerti della 
“Stagione Sinfonica 2024/2025” dell’OSN Rai che utilizzeranno il VITTORIO PARK di 
PIAZZA VITTORIO VENETO nelle serate previste dal cartellone, vidimando il bigliet-
to del parcheggio nell’obliteratrice presente nella biglietteria dell’Auditorium Rai “A. 
Toscanini”, avranno diritto alla riduzione del 25% sulla tariffa oraria ordinaria all’atto del 
pagamento del parcheggio presso la cassa automatica.

Per informazioni rivolgersi al personale di sala o in biglietteria

www.sistemamusica.it è il nuovo portale della mu-
sica classica a Torino nel quale troverete notizie, 
appuntamenti e approfondimenti su concerti, spet-
tacoli ed eventi realizzati in città. Dal sito è inoltre 
possibile acquistare on line i biglietti delle principali 
stagioni torinesi.

www.sistemamusica.it è il nuovo portale della 
musica classica a Torino nel quale troverete notizie, 
appuntamenti e approfondimenti su concerti, 
spettacoli ed eventi realizzati in città. Dal sito è 
inoltre possibile acquistare on line i biglietti delle 
principali stagioni torinesi.

                 CONVENZIONE OSN RAI – VITTORIO PARK
Tutti gli abbonati, i possessori di Carnet e gli acquirenti dei singoli Concerti per  
la Stagione Sinfonica OSN Rai 2018-2019 che utilizzeranno il VITTORIO PARK di 
PIAZZA VITTORIO VENETO nelle serate previste dal cartellone, ritirando il tagliando 
di sconto presso la biglietteria dell’Auditorium Rai “A. Toscanini”, avranno diritto alla 
riduzione del 25% sulla tariffa oraria ordinaria.
 
Per informazioni rivolgersi al personale di sala o in biglietteria
 
Le varie convenzioni sono consultabili sul sito www.osn.rai.it alla sezione “riduzioni”.



25/09
CONCERTO PER I 30 ANNI DELL’OSN RAI 
Mercoledì 25 settembre 2024, 20.30

ANDRÉS OROZCO-ESTRADA  
direttore

Richard Strauss 
Igor Stravinskij 
Maurice Ravel

Il prossimo concerto

5 21-22/11

BIGLIETTERIA: 
Auditorium Rai “A. Toscanini”
Via Rossini, 15
Tel: 011/8104653 - 8104961
biglietteria.osn@rai.it
www.bigliettionline.rai.it

Giovedì 21 novembre 2024, 20.30
Venerdì 22 novembre 2024, 20.00

GIUSEPPE MENGOLI direttore
BRUCE LIU pianoforte
LEONOR BONILLA soprano

Ludwig van Beethoven 
Concerto n. 5 per pianoforte e orchestra 
in mi bemolle maggiore, op. 73 
Imperatore 

Gustav Mahler
Sinfonia n. 4 in sol maggiore
in quattro tempi per orchestra e soprano solo 
La vita celestiale 

CONCERTO DI STAGIONE:
Poltrona numerata: Platea 30€
Balconata 28€ - Galleria 26€
Abbonati 20€ - Under35 15€ 
Ingresso (in biglietteria la sera dei concerti): 
Intero 20€ - Under35 9€


