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Nace en Madrid. Premio Extraordinario Fin de Carrera del Real 
Conservatorio Superior de Música de esta ciudad. Estudia con 
Joaquín Soriano y Gloria Olaya, con María Curcio en Londres, 
en la "Juilliard School" de Nueva York y con Hans Graff en 
Viena. 
 
Obtiene el premio Masterplayers de Lugano (Suiza) en 1986 y 
debuta con gran éxito en el Teatro Real de Madrid en 1987, 
interpretando en 3er concierto para piano de Prokofiev junto a 
la Filarmonía Hungárica y Jean-Bernard Pommier. 
 
Ha trabajado con grandes orquestas como la Filarmónica de 
Los Ángeles en el Hollywood Bowl y la Royal Philharmonic de 
Londres y directores como Spivakov, Dutoit, Fournet, Vásáry o 
Termikanov, en salas como el Carnegie Hall y Alice Tully Hall de 
Nueva York y Kennedy Center de Washington, Sala de las 
Columnas de Moscú y Philarmonie de San Petersburgo, 
Wigmore Hall o Sadler´s Wells de Londres, Konzerthaus de 
Berlín, Music Halle de Hamburgo y otros muchos teatros en 
Europa; además en el Colón de Buenos Aires o el City Hall de 
Hong Kong, otras ciudades de China y Australia. Ha 
colaborado con Plácido Domingo en Estados Unidos y ha dado 
conciertos y recitales en España con las mejores orquestas del 
país. 
 
Ha actuado con cuartetos como Melos, Assai o Janácek, con 
cantantes como María Bayo, Isabel Rey, Marina Pardo y 
Enrique Viana. Con actores como José Luis Gómez y con la 
bailarina Lola Greco. 
 
Participa con la Fundación Largo Caballero en su programa 
"Música en las Fábricas y en las Casas del Pueblo" para los 
trabajadores, en escenarios tales como los talleres de RENFE, 
los hangares de Iberia, Heineken de Sevilla, Metro, Aceralia, 
etc. 
 
Desde 1998 el pintor Eduardo Arroyo crea en Robles de 
Laciana (León) el festival de música Encuentros con Rosa  
 



  
 
Torres-Pardo en el que han colaborado importantes pintores y músicos. 
 
Ha grabado para DECCA, Calando, Naxos, Autor, Deustche Grammophon y Glossa. Destacadas  han sido 
sus versiones de Goyescas de Granados y de Petrouchka de Stravinsky, Romeo & Julieta de Prokofiev, El 
Amor Brujo de Falla, Concierto Breve de Montsalvatge y la Rapsodia de Albéniz con Víctor Pablo y la 
Sinfónica de Tenerife o el Concierto de Nin Culmell con Ros Marbá y la Sinfónica de Sevilla. Asimismo el 
Concierto nº 3 de Balada con la Orquesta Ciudad Barcelona o el estreno de las Canciones Asturianas de 
Antón García Abril, en versión para piano y canto junto al tenor Joaquín Pixán. 
 
Ha sido galardonada junto a Alicia de Larrocha con la medalla Isaac Albéniz en Camprodón, Gerona 
(ciudad natal del compositor) por la interpretación y difusión de Iberia, cuya grabación en directo el 14 
de agosto de 2004, fecha de la entrega de dicha medalla, se hizo para el sello Glossa. 
 
Desde 2005 Rosa Torres-Pardo es artista de YAMAHA. 
 
 

o www.rosatorres-pardo.com  

 

 

 

 

 

 

 

 

 

 

 

 

 

 

 



 

 

 

 

 
 
 
Compositor ruso, una de las principales figuras de la música del 
siglo XX. Nació el 23 de abril de 1891 en Sontzovka, cerca de 
Yekaterinoslav (actual Dnipropetrovsk, Ucrania). Estudió en el 
Conservatorio de San Petersburgo con los compositores rusos 
Reingold Glier, Nikolái Rimski-Kórsakov y Anatoli Liadov. De 1918 
a 1933 vivió en Europa, realizando giras como pianista en las que 
interpretaba obras propias como sus 5 conciertos para piano y sus 
5 primeras sonatas para ese instrumento. En 1934 regresó a su 
país natal. Sus primeras obras, como el Concierto para piano nº 1 
(1911) y la Suite escrita para orquesta (1914), le valieron fama de 
músico iconoclasta.  

Durante los años en que vivió fuera de su país compuso para el 
empresario de ballet ruso Sergei Diaguilev los ballets Chout 
(1915) y El paso de acero (1926), apoteosis de la industrialización 
que estaba produciéndose en ese momento en Rusia. De este 
mismo periodo son las óperas El amor de las tres naranjas (1921), 
basada en una fábula de Carlo Gozzi, y El ángel de fuego (1919, 
esc. 1955), aunque su obra más destacada es la Sinfonía clásica 
(1918), obra concisa e irreverente con armonías modernas y 
ritmos tradicionales del siglo XVIII que preconizaba el estilo 
neoclásico que dominaría gran parte del siglo XX. En 1923 se casó 
con la cantante de origen español Lina Lluvera. A su vuelta a Rusia 
en 1936 Prokófiev siguió componiendo con el mismo lenguaje 
musical y sus obras demuestran una extraordinaria integridad si se 
tiene en cuenta la presión impuesta por el dogma soviético del 
realismo socialista. Entre estas obras cabe destacar Pedro y el 
lobo (1934) para narrador y orquesta, el ballet Romeo y Julieta 
(1936, esc. 1940), la ópera Guerra y paz (1946, rev. 1952), la 
enérgica Sinfonía nº 5 (1945), la suite El teniente Kijé (1933) y la 
cantata Alejandro Nevski (1938, para la película del director 
soviético Serguéi Eisenstein).  

Aunque hasta ese momento había gozado del favor del gobierno, 
en 1948 fue censurado por utilizar un "excesivo formalismo" y 
armonías cacofónicas. Prometió componer con mayor lirismo, pero 
su ópera Cuento de un hombre auténtico (1948) fue de nuevo 
censurada. Su Sinfonía nº 7 (1952, premio Stalin) le devolvió el 
favor del gobierno. Prokófiev falleció el 5 de marzo de 1953 en 
Moscú (el mismo día que Stalin) cuando acababan de comenzar  
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los ensayos para su ballet La flor de piedra (1950, escenificado en 
1954).  

 

 

 

 

 

 

 

 

 

 

 

 

 

 

 

 

 

 

 

 

 

 

 

 

 

 

 

 

 

 

 

 

 

 

 

 

 

 

 

 

 

 

 

 

 

 

 

 



 

Compositor ruso, una de las figuras más influyentes de la música 
del siglo XX. Nació el 17 de junio de 1882 en Oranienbaum 
(actualmente Lomonosov), hijo de un bajo de la Ópera Imperial de 
San Petersburgo, estudió derecho en la Universidad de esta 
ciudad. Allí conoció al hijo del compositor ruso Nikolái Rimski-
Kórsakov, músico que le dirigió sus primeras composiciones 
musicales.  

En 1908 el empresario ruso Sergei Diáguilev, impresionado por sus 
obras orquestales Scherzo fantástico (1908) y Fuegos artificiales 
(1910), le propuso que compusiera para sus Ballets Rusos, 
iniciando así una colaboración que duró muchos años. Sus 
primeros ballets para Diáguilev, El pájaro de fuego (1910) y 
Petrushka (1911), tuvieron un éxito rotundo y fueron muy 
admirados por su impacto dramático, su rica orquestación y sus 
melodías que evocaban la música tradicional rusa. Sin embargo, 
en el estreno de La consagración de la primavera (1913) la 
coreografía informal de Nijinski, las intensas disonancias y los 
fuertes ritmos asimétricos provocaron una reacción del público tan 
fuerte que ni siquiera los bailarines podían oír la orquesta. Las 
actuaciones posteriores tuvieron una mejor acogida por parte del 
público. Al año siguiente, al estallar la I Guerra Mundial, Stravinski 
se trasladó a Suiza. Allí, en parte debido a que las difíciles 
condiciones sociales y económicas no permitían la representación 
de proyectos mayores, compuso Historia del soldado (1918) para 7 
instrumentistas, 3 actores y una bailarina, donde se advierte su 
desilusión por los años de guerra y el impacto del jazz, al igual que 
en Rag-time (1918) para 11 instrumentos y en Piano ragmusic 
(1919). En 1920 se trasladó a París. De esta época datan sus 
célebres Sinfonías de instrumentos de viento (1920), la ópera 
cómica Mavra (1922) y el ballet-cantata La boda, notablemente 
influido por la música tradicional rusa e interpretada por primera 
vez por los Ballets Rusos en 1923. En esta última obra, compuesta 
para 4 pianos, percusión y voz y con influencia de las melodías 
tradicionales rusas, se advierte una liberación de las tensiones del 
diálogo que posteriormente caracterizó el resto de su obra. 
Durante su etapa en París, también trabajó como pianista y 
director para ayudar a mantener a su familia. Así empezó a 
componer obras que se ajustaban a su habilidad pianística, como 
el Concierto para piano e instrumentos de viento (1924). A 
comienzos de la década de 1920 se enamoró de la actriz Vera de 
Bosset Soudeikine, con quien contrajo matrimonio en 1940, 
después de la muerte de su primera mujer.  

Hacia 1923 empezó a componer sus primeras obras neoclásicas, 
marcadas por su interés en el estilo de los siglos XVII y XVIII. Estas 
obras también se caracterizan por un ideal de objetividad que en 
parte era una reacción contra el emocionalismo de finales del 
romanticismo. 
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Este ideal se refleja posteriormente en su Autobiografía (1935), 
donde escribió: "La música no tiene, por naturaleza… poder para 
expresar nada" y opinaba que los intérpretes debían seguir las 
intenciones del compositor sin complementarlo con sus propias 
ideas-posición estética con un fuerte impacto en la música 
moderna. Algunas obras de este periodo son la ópera-oratorio 
Edipo rey (1927) con un texto en latín, versión de J. Danielou de un 
texto de Jean Cocteau inspirado en Sófocles y el melodrama 
Perséfone (1934), para recitantes, cantantes y orquesta, con texto 
de André Gide, inspirado en el mito griego así como el ballet Apolo 
Musageta (1928, titulada posteriormente Apolo) entre otras obras 
escritas para el coreógrafo ruso George Balanchine. A mediados 
de la década de 1920 Stravinski atravesó una época de crisis 
espiritual y en 1926 se convirtió a la religión ortodoxa rusa (que 
había abandonado a los 18 años). Poco después, en 1930, 
compuso la Sinfonía de los salmos, para coro y orquesta. En 1939 
Stravinski dejó Europa para trasladarse a Hollywood, California 
(Estados Unidos). Allí se mantuvo gracias a diversos encargos 
como Circus Polka (1942) compuesta para ser bailada por 
elefantes de circo; Danzas concertantes (1942) para orquesta y 
Escenas de ballet (1944) para una revista de Broadway, la 
Sinfonía en tres movimientos (1945), Misa (1948) y la ópera de 
gran éxito El progreso del libertino (1951, con libreto de W. H. 
Auden y Chester Kallman), obra que puede ser calificada como la 
culminación de su periodo neoclásico.  

En 1948 Stravinski entabló amistad con el joven director 
estadounidense Robert Craft, quien pasó a ser su asistente 
musical. Craft le animó a escuchar la música de los serialistas, 
que trataban la melodía atonal como una serie de tonos sin 
relaciones armónicas o melódicas y cuyas técnicas se basan en el 
sistema dodecafónico del compositor vienés Arnold Schönberg. 
Aunque Stravinski había rechazado anteriormente las teorías de 
Schönberg, se interesó por la música de su discípulo, el 
compositor austriaco Anton Webern. Poco a poco Stravinsky 
empezó a utilizar las técnicas seriales, integrándolas a su manera  
(como había hecho con todas las anteriores influencias musicales) 
en composiciones como la cantata Threni (1958), Movimientos 
para piano y orquesta (1959) y su última gran composición, 
Requiem canticles (1966). En 1967, con 80 años y con una salud 
débil, dirigió su última grabación. Falleció el 6 de abril de 1971 en 
Nueva York y fue enterrado en Venecia, cerca de la tumba de 
Diáguilev. Durante su vida, Stravinski utilizó muchos estilos de 
música; un estilo fecundo con influencias de la música tradicional 
rusa, el primitivismo, el jazz, el neoclasicismo, la bitonalidad, la 
atonalidad y el serialismo. Su gran habilidad como compositor 
residía, en parte, en su capacidad para seguir evolucionando y en 
hacer suyas las técnicas nuevas. Según sus palabras, seguir un 
sólo camino era retroceder. Las obras de Stranvinski por su 
originalidad, fuerza y racionalidad reflejaron y a la vez influyeron 
las corrientes más importantes de la música del siglo XX. 

 

 

 

 

 

 

 

 

 

 

 

 

 

 

 

 

 

 

 

 

 

 

 

 

 

 



 

 
 
 
 
 
 
 
 
 
 
 
 
 
 
 
 
 
 
 
 
 
 
 
 
 
 
 
 
 
 
 
 
 
 
 
 
 
 
 
 
 
 
 
 
 
 
 
 

 
 
 
 
 
 
 
 
 
 
 
 
 
 
 
 
 
 
 
 
 
 
 
 
 
EL CORTE INGLÉS 


