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Serguéi Rachmaninov (1873-1943)
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Sylvain Gasancon

Originario de Metz, Francia, Sylvain Gasangon comenzé sus estudios de violin y dio
sus primeros conciertos desde temprana edad. Se formé en el Conservatorio Real de
Bruselas con Endre Kleve y mas tarde estudié direccion de orquesta con Jean-
Sébastien Béreau, Gerhard Markson, Gianluigi Gelmetti, Pinchas Zukerman y Jorma
Panula en ciudades como Salzburgo, Siena, Ottawa, Lausana y San Petersburgo.
Cuenta con un titulo del Conservatorio Nacional Superior de Musica de Paris y una
maestria en musicologia por la Universidad de Paris. Su vinculo con la Orquesta
Filarménica de la UNAM comenzé en 2005, al obtener el primer lugar en la segunda
edicién del Premio Internacional Eduardo Mata de Direccién de Orquesta. Desde
entonces ha dirigido al conjunto en diversas ocasiones y, en 2023, fue nombrado su
director titular. En 2006 obtuvo el segundo lugar en el Concurso Internacional Jorma
Panula en Finlandia. Ha dirigido orquestas como la Sinfénica Portuguesa, la
Filarménica de Magdeburgo, la Sinfonia Rotterdam, la Filarménica de Hong Kong, la
Filarménica de Buenos Aires, la Orquesta del Estado de S&o Paulo, y las orquestas
sinfénicas nacionales de Argentina, Chile, Colombia y México.

www.amigosofunam.org




Stephen Hough

Pianista, compositor y escritor britanico. Fue el primer intérprete de musica cldsica
en recibir la Beca MacArthur y obtuvo el titulo de Caballero bajo el reinado de Isabel
Il por sus servicios a la musica en 2022. A lo largo de mds de cuatro décadas ha
colaborado con orquestas como las filarmdnicas de Berlin, Londres, Nueva York,
China y Sell, asi como con la del Concertgebouw, la Sinfénica NHK y la del Festival
de Budapest. Se ha presentado en series y festivales internacionales como Carnegie
Hall, Royal Festival Hall, Salzburgo, Verbier, Aspen y Edimburgo, por mencionar
algunos. Recientemente participé en la inauguraciéon de la temporada de la
Orquesta Estatal de Hamburgo con el Concierto para piano nim. 3 de Beethoven,
para el cual escribié un nuevo segundo movimiento. También, estrené su Concierto
para piano The World of Yesterday con la Sinfénica de Singapur y su Quinteto para
piano Les Noces Rouges en Dublin y Londres. Cuenta con mds de setenta
grabaciones que han recibido numerosos reconocimientos, entre ellos el Diapason
d’Or en Francia, varias nominaciones al Grammy y ocho Premios Gramophone. Su
discografia incluye los conciertos completos para piano de Beethoven, Brahms, Liszt,
Rajmaninoy, Saint-Saéns y Chaikovski para el sello Hyperion. Como compositor, ha

recibido encargos de instituciones y concursos como la Competencia Internacional
de Piano Van Cliburn (2022), el Museo del Louvre, la National Gallery de Londres,
BBC Sounds y la Filarmdnica de Berlin.

www.amigosofunam.org




“VIRTUOSISMO, PROFUNDIDAD Y VERTIGO SINFONICO”

El Cuarto Programa de la Primera Temporada de la OFUNAM, en el marco
del VIII Festival Internacional de Piano, reune tres obras centrales del
repertorio del siglo XX bajo una misma idea: intensidad expresiva llevada
al limite.

La Orquesta Filarmodnica de la UNAM presenta, por primera vez junto a la
orquesta, al pianista Stephen Hough, una de las figuras mas influyentes y
respetadas del piano actual. Su presencia marca un acontecimiento
artistico de primer orden. Hough interpretara el Concierto para piano
num. 3 de Serguéi Rachmaninov, obra emblematica por su exigencia
técnica, su densidad emocional y su lugar privilegiado en la historia del
concierto romantico tardio.

El programa empieza con Vocalise, también de Rachmaninov, una
pagina de lirismo contenido y profunda introspeccion, donde la melodia
se impone sin palabras y la orquesta respira con amplitud expresiva.

El cierre estara a cargo de la Sinfonia nium. 5 de Serguéi Prokofiev, una
obra de gran fuerza estructural, tensiéon ritmica y claridad formal. Escrita
en plena Segunda Guerra Mundial, esta sinfonia combina energia, ironia y
una vision moderna del discurso sinfonico, ofreciendo un final poderoso y
contundente.

La direccion musical estara a cargo del Maestro Sylvain Gasancgon,
Director Titular de la OFUNAM, quien articula este programa como un
recorrido por tres miradas distintas del espiritu ruso: el virtuosismo
extremo, la introspeccion lirica y la arquitectura sinfonica de gran escala.




SERGUEI RACHMANINOV (1873-1943)
VOCALISE

Rachmaninov: tradicion, memoria y una voz propia

Serguéi Rachmaninov fue compositor, pianista y director de orquesta. Su figura
representa el cierre del romanticismo ruso y su prolongacion en el siglo XX.
Frente a las rupturas de las vanguardias, su musica no buscé la novedad por si
misma. Defendié la continuidad de una tradicion, la expresion de una emocién
clara y directa, y una forma sélida y expansiva. Creia, por encima de todo, en el
oficio disciplinado y en la honestidad del sonido.

El lenguaje de Rachmaninov es tonal, expansivo y profundamente lirico. Sus
melodias cantan con una amplitud que parece no tener fin. El ritmo sostiene
ese canto, nunca lo interrumpe. Su armonia es rica y cromatica, pero siempre
legible, anclada en una sensibilidad romantica. El color orquestal que prefiere
es oscuro, compacto, sin brillos superfluos.

Vocalise: la voz sin palabras

La Vocalise, Op. 34, num. 14 de Serguéi Rachmaninov es, paraddjicamente, una
de sus obras mas famosas precisamente por lo que le falta: palabras.
Originalmente la ultima pieza de su ciclo Catorce Canciones, compuesta en 1912
para voz y piano, se ha convertido en un simbolo universal de nostalgia y
lirismo, adaptandose a casi cualquier instrumento imaginable.

La obra naci6 en 1912, dedicada a la soprano Antonina Nezhdanova, quien la
estrend. Pero fue la version orquestada por el propio Rachmaninov, presentada
en 1915 (o 1916, segun los registros) con la Orquesta del Teatro Bolshoi bajo su
direccion, la que le dio su dimensién definitiva. La orquesta no oscurece la linea
vocal; la envuelve en un color oscuro y estable, amplificando su emocionalidad
sin desplazarla como egje.

Musicalmente, Vocalise es un ejercicio de maxima concentracion. No tiene
divisiones formales ni secciones contrastantes; es un solo arco expresivo que se
sostiene de principio a fin.




La melodia es amplia, de respiracion larga. Su dificultad no reside en el
virtuosismo, sino en el control absoluto del fraseo, la afinacién y la continuidad
del sonido. Al no haber texto, toda la intencidén recae en el timbre y la direccién
de la linea.

La armonia es tonal, con un cromatismo suave que modula con lentitud
organica. El acompanamiento, ya sea pianistico u orquestal, actia como un
colchoén sonoro estable, que sostiene y nunca interrumpe.

El tempo es moderado, el pulso flexible. La musica avanza con una paciencia
gue invita a la introspeccion, sin urgencia ni énfasis dramatico.

Significado: pureza sonora y nostalgia universal

Al eliminar el texto, Rachmaninov eliminé también cualquier barrera linguistica
o narrativa. La pieza se convirtiéo en expresion humana directa, pura emocién
sonora comprensible en cualquier contexto cultural. En la Rusia pre-
revolucionaria, reflejaba un interés por la “pureza” del sonido. Tras el exilio del
compositor en 1917, adquirié una nueva capa: se transformdé en un himno de
nostalgia por la patria perdida, un sentimiento que resoné profundamente en la
diaspora rusa.

Histéricamente, la pieza es un acto de continuidad. En una época de
vanguardias y rupturas tonales, Rachmaninov reafirmé el poder de la melodia y
la emocion clara. Esta decision le granjedé un éxito popular inmenso, aunque
algunas criticas académicas la tildaron de conservadora.

La estructura: un solo aliento musical

Aunqgue no tiene movimientos, su discurso puede describirse asi:

Inicia con un acompanamiento sereno que establece el clima. La melodia entra
de forma natural, sin dramatismo. Se expande mediante ampliaciones
graduales del registro y la intensidad. Su punto culminante es contenido, no
explosivo. Finaliza con un descenso de la linea meldédica y una disolucion lenta
del sonido, sin un cierre enfatico, sino con una sensacion de suspension y
reminiscencia.

La aportacion mas perdurable de Vocalise es su versatilidad radical.
Rachmaninov autorizo y realizé arreglos para violin, violonchelo, saxofén y coro,
y desde entonces ha sido adaptada a innumerables instrumentos. Esto no es un
accidente: demuestra que la calidad de la obra reside en la solidez de su
estructura melédica y armoénica, no en el timbre original.




Hoy, la pieza es ubicua. Se escucha en salas de concierto sinfonicas, recitales de
camaray aulas de conservatorio, donde se estudia como el ejemplo perfecto de
economia de medios y expresidn pura. Vocalise ensena que, con una sola idea
bien construida, se puede crear una obra maestra que trasciende géneros,
instrumentos y épocas. Es la prueba de que la musica, cuando es esencial, no
necesita palabras para decir todo.

PRIMERA INTERPRETACION CON OFUNAM: 21 de junio de 2014 en la Sala
Nezahualcoyotl con la direccidén de Bojan Sudjic.

Esta sera la SEGUNDA ocasidon en que esta obra forme parte del repertorio de la
orquesta.




SERGUEI RACHMANINOV (1873-1943)
CONCIERTO PARA PIANO NUM. 3 EN RE MENOR, OP. 30

Rachmaninov: tradicion, memoria y una voz propia

Rachmaninov consolidé el piano moderno como un instrumento de poder
sinfonico, ampliando sus posibilidades sin traicionar sus raices. Defendio la
expresion directa en una época de experimentacion radical. Su obra demuestra
que la continuidad y la integridad estilistica también pueden ser una forma de
resistencia.

Hoy, lejos de ser una reliquia nostalgica, su musica es central en las salas de
conciertos y los estudios académicos. Sobrevivié a la critica de la modernidad
no por apego al pasado, sino por su solidez estructural y su honestidad
emocional. Rachmaninov fue, en esencia, el ultimo gran poeta del alma rusa,
gue encontroé en las teclas del piano y en los pentagramas un lenguaje para el
dolor, la anoranzay, finalmente, una belleza perdurable.

Concierto para piano num. 3: virtuosismo sin espectaculo

El Concierto para piano num. 3 en re menor, op. 30 de Serguéi Rachmaninov,
compuesto en 1909, es conocido entre los pianistas simplemente como el
"Rach 3". Es la cumbre del concierto romantico: una obra que combina una
exigencia técnica extrema con una profundidad emocional y estructural que
pocas piezas del repertorio igualan. No se trata de un despliegue de virtuosismo
vacio, sino de un didalogo monumental y sostenido entre el solista y la orquesta.

Un estreno transatlantico y el elogio de Mahler

Rachmaninov escribio la obra durante una estancia en Dresde, pensando en su
primera gira por Estados Unidos. La estrend el 28 de noviembre de 1909 en
Nueva York, tocando él mismo la parte solista con la New York Symphony
Orchestra bajo la direccion de Walter Damrosch. La preparoé en el viaje en barco,
practicando en un teclado mudo.




Pocas semanas después, dio una segunda interpretacion, esta vez dirigida por
Gustav Mahler. Rachmaninov siempre recordé con admiracion la meticulosidad
y el rigor con que Mahler preparé los ensayos, respetando cada detalle de la
partitura. Este hecho subraya la complejidad no solo pianistica, sino también
orquestal de la obra.

Un monumento en un mundo que cambia

El concierto pertenece a un momento de estabilidad creativa de Rachmaninov,
justo después del éxito arrollador de su Segundo Concierto. Sin embargo, el
contexto musical europeo era de efervescencia y ruptura: el impresionismo, el
expresionismo y las primeras incursiones atonales estaban redefiniendo el
lenguaje.

Frente a esto, Rachmaninov no buscé la novedad radical. El "Rach 3" es una
obra de concentracion y culminacion. No rompe con la tradicion tonal; la lleva a
su maxima expresion, densificando la armonia, alargando los desarrollos
tematicos y exigiendo una integraciéon absoluta entre el piano y la orquesta. En
las aulas, se estudia como un acto de resistencia estética: la afirmacion de que
la melodia, la emocion clara y la forma grande aun tenian algo poderoso que
decir.

La arquitectura de un desafio integrado
La dificultad del concierto es legendaria, pero no es gratuita. El virtuosismo esta
totalmente al servicio del discurso musical.

El primer movimiento (Allegro ma non tanto) comienza de forma inusual: el
piano presenta el tema principal solo, una melodia sencilla y desnuda. La
orquesta entra después. El desarrollo es extenso y la escritura es fisicamente
abrumadora, con acordes amplios y pasajes que exigen resistencia
sobrehumana. Rachmaninov escribié dos cadencias; la mas larga es una
montana rusa técnica que se ha convertido en un rito de paso para todo
pianista.

El segundo movimiento (Intermezzo. Adagio) funciona como un espacio de
introspeccion. El clima es contenido, casi austero. La orquesta lleva la iniciativa
y el piano comenta con variaciones. No hay sentimentalismo facil.

El finale (Alla breve) retoma la energia con un impulso ritmico inmediato. La
dificultad aqui reside en la claridad y la continuidad, no en el brillo superficial.
Hacia el final, Rachmaninov reintroduce temas de movimientos anteriores,
tejiendo la obra en un todo coherente. La conclusion es decidida, pero no
triunfalista; es la resolucion firme de una tension largamente sostenida.




El equilibrio imposible: solista y orquesta

Uno de los logros fundamentales del concierto es la relacion de igualdad entre
el piano y la orquesta. El solista no es un protagonista sobre un fondo
decorativo; es una voz que dialoga, y a veces compite, con una masa orquestal
gue tiene peso y caracter propios. Esto exige un director excepcionalmente
atento, capaz de mantener la claridad entre planos sonoros densos.

Legado: la prueba de fuego

Tras su estreno, la obra fue recibida con respeto, pero cierta perplejidad por su
extension y demanda. Con el tiempo, se convirtiéo en el estandar definitivo de
maestria pianistica. Intérpretes como Vladimir Horowitz, Martha Argerich y
Sviatoslav Richter forjaron su leyenda en torno a ella.

Su aportacion ultima va mas alla del mero desafio. Rachmaninov expandié los
limites fisicos y expresivos del piano, llevando la escritura de octavas, acordes
de décima y texturas contrapuntisticas a un nivel sin precedentes. Para el
pianista, es una prueba de resistencia fisica y arquitectura mental. Para el
oyente, es un viaje emocional de una coherencia abrumadora.

El "Rach 3" no deslumbra con fuegos artificiales. Exige, cansa y recompensa. Es
una catedral sonora donde cada nota, por dificil que sea, esta ahi para construir
algo mas grande que el espectaculo: un monumento durable al pensamiento
romantico en su hora mas tardia y mas consciente.

PRIMERA INTERPRETACION CON OFUNAM: 28 de julio de 1957 en el Palacio de
Bellas Artes, con la direccidon de Gika Zdravkovi¢ y Ann Schein como solista

INTERPRETACION MAS RECIENTE: 3 y 4 de junio de 2023 en Sala
Nezahualcoyotl, bajo la direccion de Constantine Orbelain y Daniil Trifonov
como solista..

PERSONALIDADES QUE HAN INTERPRETADO EL TERCER CONCIERTO DE
RACHMANINOV: Ann Schein, Bernard Rinissen, Sequeira Costa, James Stafford,
Rafael Orozco, Gerhard Oppitz, Santiago Rodriguez, Horacio Gutiérrez, Boris
Petrushanskj, Mark Zeltser, Lilya Zilberstein, Lukas Vondracek, Daniil Trifonov

Esta serd la DECIMA CUARTA ocasidén en que esta obra forme parte del
repertorio de la orquesta.




SERGUEI PROKOFIEV (1891-1953)
SINFONIA NUM. 5 EN S| BEMOL MAYOR, OP. 100

Serguéi Prokofiev: claridad, ironia y conflicto en el siglo XX

Prokofiev vivid entre dos mundos. Se formd en la Rusia prerrevolucionaria y
desarrolldé gran parte de su carrera entre Estados Unidos y Europa occidental.
Su regreso a la Unidn Soviética en 1936 lo colocdé bajo presion ideoldgica
constante.

Su musica dialoga con la modernidad urbana y con el aparato cultural
soviético. Aceptd encargos oficiales, pero mantuvo un lenguaje personal. Esta
tension define su produccion tardia. No fue un compositor de consignas; fue un
negociador estético en un sistema restrictivo.

Serguéi Prokofiev construyd un lenguaje claro, ritmico e ironico en medio de
profundas tensiones histéricas. Su obra equilibra modernidad y tradicién, con
aportes decisivos al ballet, al piano y a la musica sinfénica. Es una figura central
del siglo XX por su rigor formal y su capacidad de adaptacioén sin renuncia
estética.

Prokéfiev y la Sinfonia del tiempo histérico

La Sinfonia num. 5 en si bemol mayor, op. 100, de Serguéi Prokofiev, fue
compuesta en el verano de 1944, en plena Segunda Guerra Mundial. Prokofiev
vivia entonces en la Union Soviética y era una figura central de la vida musical
oficial. La obra surge en un momento critico: el avance del Ejército Rojo hacia
visible una posible victoria, pero el costo humano era inmenso.

La sinfonia fue estrenada el 13 de enero de 1945, en Moscu, por la Orquesta del
Teatro Bolshoi, bajo la direccidon del propio compositor. El estreno coincidio, de
forma casi simbdlica, con una salva de artilleria en honor a los avances militares
soviéticos. El contexto politico influyé en la recepcion: fue entendida como una
afirmacion de fuerza y resistencia, aunque su contenido musical es mas
complejo que un simple mensaje triunfal.




La obra se organiza en cuatro movimientos y responde a un lenguaje tonal
ampliado. Prokoéfiev combina claridad formal con una escritura ritmica precisa
y una orquestacion robusta.

Predominan los contrastes. Las melodias amplias conviven con gestos irénicos y
episodios de tension. El compositor evita el exceso retdrico. La fuerza expresiva
surge del control estructural y del manejo del color orquestal.

La orquesta se emplea de manera directa. Los metales tienen un papel central,
pero no opacan a las cuerdas. La percusion se usa con economia. Todo esta
medido.

La obra refleja una sociedad marcada por la guerra, el sacrificio colectivo y la
vigilancia ideoldgica. Sin embargo, no es un panfleto. La ambiguedad
emocional es evidente. Hay momentos de solemnidad, pero también de
inquietud y dureza. Esa tensidn conecta con la experiencia cotidiana del oyente
soviético de la época.

La Quinta Sinfonia marca el punto culminante del llamado ‘“retorno” de
Prokofiev a la Unidn Soviética. A diferencia de obras anteriores, aqui logra un
equilibrio entre exigencias oficiales y coherencia artistica.

Después del estreno, la sinfonia fue celebrada por las autoridades culturales. Sin
embargo, pocos anos mas tarde, el compositor seria nuevamente criticado
durante las campanas contra el “formalismo”. La obra quedé como testimonio
de un breve momento de reconocimiento institucional.

Descripcion de los movimientos

I. Andante

El primer movimiento establece el caracter general de la sinfonia. Comienza
con una melodia amplia en las cuerdas, de perfil noble y contenido. El tempo es
moderado. No hay prisa. El desarrollo introduce tensiones ritmicas y armonicas.
Aparecen episodios mas agresivos, con intervenciones marcadas de metales. La
forma es clara, cercana al esquema sonata, pero flexible. El cierre recupera el
tono inicial, aunque con una sensacion menos estable.

Il. Allegro marcato

Este movimiento funciona como un scherzo, aunque de caracter aspero. El
ritmo es incisivo. Las acentuaciones son secas. La ironia, rasgo habitual en
Prokofiev, aparece aqui de forma explicita. Las cuerdas tocan figuras cortantes.
Los vientos dialogan con sarcasmo. No hay ligereza. Es un humor duro, casi
mecanico. El trio central ofrece un contraste momentaneo, pero sin verdadera
relajacion.




lll. Adagio

El tercer movimiento es el nucleo expresivo de la obra. El tempo lento permite
un desarrollo amplio del material melédico. La atmésfera es sombria. Las lineas
de las cuerdas son largas y tensas. Los climax se construyen con paciencia. No
hay sentimentalismo. La emocion surge de la acumulacion sonora. Este
movimiento suele interpretarse como una reflexiéon sobre la pérdida y el
desgaste humano causado por la guerra.

IV. Allegro giocoso

El final comienza con un tono casi ligero. El ritmo es animado. Sin embargo, esa
energia pronto se vuelve obsesiva.La musica avanza hacia un cierre brillante,
pero con giros armonicos inesperados y acentos forzados. El final es ruidoso,
casi excesivo. Algunos oyentes perciben triunfo; otros, una risa tensa. Prokoéfiev
no ofrece una conclusién univoca.

La Sinfonia nim. 5 es la obra sinfonica mas interpretada del compositor.
Resume su estilo tardio: claridad formal, energia ritmica y ambiguedad
emocional.
A diferencia de la Sinfonia “Clasica”, aqui no hay juego neoclasico. Tampoco hay
experimentalismo radical. Es una obra de sintesis. Su eficacia reside en su
equilibrio.

Desde su estreno, la sinfonia se incorporoé al repertorio internacional. Directores
como Mravinski, Rostropovich y Gergiev la consideraron central en el canon del
siglo XX. Hoy se estudia como ejemplo de codmo un compositor moderno
dialoga con la tradicion sinfénica bajo condiciones politicas restrictivas. Su
vigencia se mantiene porque plantea preguntas, no respuestas cerradas.

PRIMERA INTERPRETACION CON OFUNAM: 18 de abril de 1980 en la Sala
Nezahualcoyotl con la direcciéon de Armando Zayas.

INTERPRETACION MAS RECIENTE: 14 y 15 de febrero de 2009 en Sala
Nezahualcoyotl, bajo la direccion de Raul Garcia..

PERSONALIDADES QUE HAN DIRIGIDO LA SINFONIA 5: Armando Zayas,
Eduardo Diazmunoz, Enrique Diemecke, José Guadalupe Flores, Chistopher

Wilkins, Gabriel Chimura, Donald Schleicher.

Esta sera la NOVENA ocasion en que esta obra forme parte del repertorio de la
orquesta.

Notas por Roberto Smith
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