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Scott Yoo

Director titular y artistico de la Orquesta Filarménica de la Ciudad de México desde
2016. Ademds, desde 2004, funge como director musical del Festival Mozaic,
dedicado a la musica orquestal y de cdmara en California. Es anfitrién y productor
ejecutivo de la serie Now Hear This de PBS, nominada al Emmy en 2021, la primera
produccidn sobre musica clasica transmitida en horario estelar en Estados Unidos en
cinco décadas. Ha dirigido orquestas como las sinfénicas de Colorado, Dallas,
Indiandpolis, Minnesota, New World, San Francisco y Utah, asi como la St. Paul
Chamber Orchestra, con la que debuté en el Carnegie Hall. En Europa ha
colaborado con la London Symphony Orchestra, la Orchestre Philharmonique de
Radio France, la Royal Scottish National Orchestra, la Britten Sinfonia, la English
Chamber Orchestra, la City of London Sinfonia, el Ensemble Orchestral de Paris y la
Orquesta Sinfénica Nacional de Estonia. En Asia ha trabajado con la Yomiuri Nippon
Symphony Orchestra y con las filarménicas de Sedl y Busan. Es fundador del
Festicdmara de Medellin, proyecto que reine a musicos profesionales con jévenes
instrumentistas, e impulsé un programa similar en México en 2020. Nacié en Tokio,
crecié en Connecticut y estudié en la Universidad de Harvard. En 2021 recibié un
doctorado Honoris causa por el Colorado College. Ha estrenado mds de 70 obras de
38 compositores y cuenta con més de 20 grabaciones para los sellos Bridge, Naxos,
New World y Sony Classical.

www.amigosofunam.org



Suzana Bartal

La pianista franco-hingara Suzana Bartal nacié en TimiSoara, Rumania, donde
comenzé su formaciéon musical. En 2005 continué sus estudios en Francia, en Paris y
Lyon, en el Conservatorio Nacional Superior de Musica y Danza. Entre 2011 y 2014
cursé un doctorado en Artes Musicales en la Yale School of Music. En 2013 obtuvo el
primer lugar en el New York Concert Artists Concerto Competition. Se ha presentado
en escenarios como la Philharmonie de Paris, Salle Pleyel, Auditorium Radio France,
La Seine Musicale, Auditorium du Louvre y Musée d'Orsay en Paris, el Concertgebouw
de Amsterdam, Beethoven-Haus de Bonn, Merkin Hall de Nueva York, Milton Court de
Londres y el Palazetto Bru Zane de Venecia, entre otros. Su trabajo ha sido
transmitido por diversas emisoras de Europa y América. Se ha presentado con
orquestas como la Orchestre Philharmonique de Radio France, la Basel Chamber
Orchestra, la Mannheim Nationaltheater Orchestra y la Orchestre Royal de Chambre
de Wallonie, bajo la direcciéon de Marc Minkowski, Eivind Aadland, Christian Vasquez
y Adrien Perruchon. Ha colaborado con compositores como Thomas Adés, Eric
Tanguy y Gabriel Yared. Su grabacién los Afios de peregrinaje de Franz Liszt fue
publicada en 2020 por el sello Naive y fue reconocida por la Sociedad Liszt de
Budapest. Desde 2020 es directora artistica del Festival Piano & Riom vy, desde
2024, es profesora de piano en la Ecole Normale de Musique de Paris.

www.amigosofunam.org



“VIRTUOSISMO, RIESGO Y EMOCION: UNA NOCHE IMPRESCINDIBLE CON
LA OFUNAM”

El Segundo programa de la Primera Temporada de la OFUNAM, inscrito
en el VIl Festival Internacional de Piano, propone un recorrido intenso
por tres obras fundamentales del repertorio sinfonico del siglo XX y el
clasicismo tardio, reunidas en un mismo concierto por su fuerza expresiva
y su exigencia artistica.

Por primera vez con la orquesta, la destacada pianista Suzana Bartal se
presenta como solista en el Concierto para piano num. 3 de Béla Bartok,
una obra de gran rigor técnico y claridad estructural. Escrita en los
ultimos anos del compositor, exige un dominio absoluto del instrumento,
precision ritmica y una comprension profunda de su lenguaje moderno y
humano a la vez.

El programa continua con Petrushka de Igor Stravinsky, una de las
partituras mas influyentes del siglo XX.

Como cierre, la Obertura Leonora num. 3 de Ludwig van Beethoven
aporta un momento de alta carga emocional. Esta obra concentra
conflicto, esperanza y liberacion en un discurso sinféonico de gran
densidad expresiva, y sigue siendo una de las paginas mas intensas del
repertorio orquestal.

La direccion estara a cargo del Maestro Scott Yoo, quien regresa por
segunda ocasion al podio de la OFUNAM, aportando una lectura clara y
comprometida a un programa que combina virtuosismo solista,
modernidad orquestal y profundidad histérica.

Gracias por acompanarnos. Gracias por hacer posible a la OFUNAM.




BELA BARTOK (1881-1945)
CONCIERTO PARA PIANO NUM. 3 EN MI MAYOR

Bartok: El Arquitecto del Folclore y la Vanguardia

Béla Bartok, compositor, pianista y etnomusicélogo hungaro, es una figura clave
de la musica del siglo XX. Su obra revolucioné la creacion contemporanea al
integrar, con rigor cientifico, el folclore de Europa del Este con las técnicas
vanguardistas de su tiempo. El resultado es un legado Unico que combina una
estructura casi matematica con una expresividad profundamente humana,
redefiniendo la identidad sonora europea.

Bartok no fue solo un creador, sino también un investigador. Como profesor en
la Academia de Mdusica de Budapest, se apartdé deliberadamente del
romanticismo germanico dominante para forjar un lenguaje propio.

Bartok 3: El testamento lirico de un exiliado

El Concierto para piano num. 3 es la ultima obra orquestal completa de Béla
Bartok. Fue escrita en 1945, en los meses finales de su vida, y representa un giro
evidente hacia la claridad formal y la transparencia sonora, sin abandonar su
lenguaje personal.

El concierto se estreno el 8 de febrero de 1946 en la Academy of Music de la
ciudad de Filadelfia, con la Orquesta de Filadelfia y Eugene Ormandy como
conductor. La parte solista fue interpretada por Gyorgy Sandor (amigo y alumno
de Bartok).

Bartok escribio esta obra en 1945, durante sus ultimos meses de vida en Nueva
York. Su situacion era precaria: estaba gravemente enfermo de leucemia, vivia
en el exilio huyendo del fascismo en Hungria y enfrentaba dificultades
economicas.

A diferencia de sus obras anteriores, que eran agresivas y percusivas, este
concierto fue concebido como un regalo de cumpleanos para su esposa, la
pianista Ditta Pasztory.




El compositor buscaba dejarle una fuente de ingresos (a través de las regalias
por interpretarlo) y una pieza que fuera técnicamente mas accesible que sus
dos conciertos previos. Su tono es sereno, incluso luminoso. Muchos la leen
como una despedida consciente. Bartok fallecié dejando los ultimos 17
compases sin orquestar, tarea que completé su amigo Tibor Serly.

Entre las principales caracteristicas musicales podemos nombrar:
Simplificacion del lenguaje: Bartok abandona la disonancia extrema por un
estilo mas neoclasico y tonal. Serenidad y transparencia: La textura es mas
ligera, permitiendo que el piano dialogue con la orquesta sin "golpear" las
teclas. Nacionalismo hungaro: Mantiene el uso de ritmos folcléricos y escalas
modales, pero con un enfoque mas melddico. Religiosidad secular: Se percibe
una paz espiritual que no existia en su etapa de "musica nocturna" mas oscura.
Uso de la naturaleza: Incluye transcripciones de cantos de aves, algo recurrente
en su ultima etapa.

El piano no lucha contra la orquesta. Dialoga. La orquesta acompana, responde
y comenta. No hay exceso de densidad. Todo esta medido.

El concierto refleja la condicion del compositor emigrado. No hay referencias
nacionalistas explicitas, pero el pulso ritmico y la légica meldédica siguen
anclados en Europa Central. La obra comunica estabilidad en un mundo
inestable. Eso explica parte de su recepcion positiva inmediata.

Este concierto se convirtié pronto en el mas interpretado de los tres. No por
facilidad técnica, sino por su equilibrio musical

I. Allegretto. El primer movimiento esta en forma sonata, clara y reconocible. El
piano entra pronto, sin introducciones largas. El tema principal es diaténico y
cantabile. La orquesta acompana con discrecion. El desarrollo no busca
conflicto extremo. Bartok trabaja con variaciones ritmicas y cambios de color. El
didlogo es constante. La coda es firme, sin dramatismo forzado. Este
movimiento exige control del sonido mas que potencia. La dificultad esta en la
precision y el fraseo.

Il. Adagio religioso. Es el nucleo expresivo del concierto. Bartok lo concibe como
un coral, con acordes amplios y estaticos. La escritura recuerda a Bach, pero
filtrada por su lenguaje armodnico. En la seccidon central aparece un episodio
nocturno, tipico del compositor. Sonidos de la naturaleza, figuras suaves en la
madera, atmodsfera suspendida. El piano no domina. Contempla. El regreso del
coral es sereno. No hay climax. Hay aceptacion.




lll. Allegro vivace. El movimiento final retoma la energia ritmica. El caracter es
danzable. Las influencias folcléricas estan presentes en el ritmo y en la
articulacion, no en melodias literales. El piano muestra agilidad y ligereza. La
orquesta responde con vitalidad. El cierre es afirmativo, sin grandilocuencia. Es
una conclusién luminosa. La técnica del piano es aqui mas exigente, con juegos
contrapuntisticos que demuestran la maestria técnica de Bartok hasta su
ultimo suspiro.

Uno de los aspectos mas notables es el equilibrio. Bartok evita el modelo
romantico del solista heroico. El piano es parte del tejido orquestal. Esto exige
escucha activa y trabajo de camara a gran escala.

Este concierto marca un punto final coherente. Resume sus intereses: forma
clara, ritmo organico, herencia popular transformada. No es una obra
experimental. Es una obra conclusiva. Muchos pianistas lo consideran un test
de madurez musical mas que de virtuosismo.

El Concierto n.° 3 es la despedida de un hombre que, tras explorar la violencia y
el caos del mundo moderno, decidié regresar a la claridad. Es una obra de
reconciliacion. En la universidad lo estudiamos no solo como un modelo de
estructura formal, sino como el ejemplo perfecto de como un artista puede
simplificar su arte sin perder ni un gramo de profundidad intelectual.

Su vigencia se explica por su claridad y su humanidad. No exige contexto
previo. Habla directamente.

“Este concierto no cierra una etapa con estruendo; la cierra con lucidez.”

PRIMERA INTERPRETACION CON OFUNAM: 17 de septiembre de 1971 en el
Auditorio Justo Sierra con la direccion de Eduardo Mata y el pianista hungaro-
inglés Peter Frankl en la parte solista.

INTERPRETACION MAS RECIENTE: 19 y 20 de enero de 1908 en Sala
Nezahualcoyotl, bajo la direccion de Ronald Zolman y el pianista francés, de
origen ruso, Mikhail Rudy, en la parte solista.

PERSONALIDADES QUE HAN INTERPRETADO EL CONCIERTO PARA PIANO
NUM. 3: Peter Frankl, Emilio Angulo, Pascal Devoyon, Evelyne Brancart, Mikhail
Rudy

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




IGOR STRAVINSKY (1882-1971)
PETRUSHKA

Igor Stravinsky: ruptura, método y control del sonido moderno

Igor Stravinsky fue un compositor cuya obra fracturé y reconfiguré el lenguaje
musical del siglo XX. Nacido en la Rusia zarista y formado bajo Rimski-Koérsakov,
su fama mundial comenzé en Paris a través de una colaboracion seminal con
Serguéi Diaguilev y los Ballets Rusos, en un ambiente artistico de efervescencia
experimental. A lo largo de su vida —marcada por la Revolucion rusa, dos
guerras mundiales y sucesivos exilios en Suiza, Francia y Estados Unidos—
desarrollé un pensamiento sonoro cosmopolita y radicalmente disciplinado. Su
musica no perseguia la nostalgia, sino la construccion de un orden nuevo.

El ritmo, en Stravinsky, deja de ser un acompanamiento para convertirse en el
esqueleto mismo de la musica. Lo fracturé con acentos desplazados, bloques
sonoros superpuestos y una métrica constantemente cambiante. Su armonia,
ajena a la progresion romantica, funciona por friccion y contraste.

“Petrushka”: rito urbano, mascara y ritmo moderno

Petrushka ocupa un lugar central en la historia de la musica del siglo XX. Mas
que un ballet, es un rito escénico fundamental para entender el salto hacia la
modernidad. Tras el éxito de El Pajaro de Fuego, Stravinsky consolidé aqui su
capacidad para transformar el folclore ruso en un lenguaje nuevo, impulsado
por una estructura ritmica incisiva y una armonia que rompia moldes. La obra
es un punto de equilibrio perfecto: tradicion rusa, experimentacién ritmica y
una concepcion de la forma tan clara como despiadada.

El ballet se estrend el 13 de junio de 1911 en el Théatre du Chatelet de Paris, en el
apogeo de la Belle Epoque. La produccién corrié a cargo de los Ballets Russes
de Serguéi Diaguilev, con direccion musical de Pierre Monteux y coreografia de
Mijail Fokine. Vaslav Nijinsky encarnoé al titere protagonista. Esta colaboracion
entre Stravinsky, el escenografo Alexandre Benois y Fokine representé un
esfuerzo multidisciplinario que cambidé para siempre el concepto del ballet
como arte total.




La accidn se situa en la Rusia imperial, durante una feria de carnaval en San
Petersburgo hacia 1830. Stravinsky no idealiza el folclore; lo observa con
distancia critica. La feria popular aparece como un espacio de entretenimiento
colectivo, pero también de exclusion y crueldad. Petrushka, el titere con
emociones humanas, es usado y descartado por una sociedad festiva e
indiferente. Esta lectura del individuo aplastado por el espectaculo conecta con
las tensiones sociales que precederian a la Revolucidn rusa.

La arquitectura del sonido: ritmo, acorde y orquestacion. La musica de
Petrushka se erige sobre dos pilares: el ritmo emancipado y la superposicion de
planos sonoros. La métrica cambia constantemente, los acentos se desplazany
la estabilidad tonal se cuestiona.

El acorde de Petrushka: La sonoridad mas emblematica, que superpone las
triadas de Do mayor y Fa sostenido mayor. No es una disonancia que busca
resolverse, sino un campo de fuerza estatico que define la naturaleza dual del
personaje: humano y muneco. La armonia funciona como identidad.

Orquestacion incisiva: Stravinsky evita la densidad sonora. Cada instrumento
tiene un rol preciso, con ataques secos y texturas transparentes. La musica
avanza por yuxtaposicion de bloques breves, como un montaje
cinematografico.

Los cuatro cuadros: un drama sin redencion

La Feria de Carnaval: Una escena abierta con ritmos irregulares y melodias
superpuestas. El piano actua como instrumento percutivo. La multitud es
festiva, pero la musica introduce contrastes abruptos que presagian el drama..

La habitaciéon de Petrushka: El clima se vuelve introspectivo y angustiado. El
acorde caracteristico domina, con el piano y los metales creando una textura
fragmentada y tensa. Petrushka expresa una frustracion que no puede
comunicar.

La habitaciéon del Moro: Contraste absoluto. Aqui la musica es sensual, con
ritmos regulares y colores orientales estilizados. La Bailarina tiene una melodia
mecanica, sin profundidad. Petrushka irrumpe y es expulsado.

La Feria (Anochecer) y Muerte de Petrushka: La multitud regresa, ahora mas
violenta. La persecucion culmina con la muerte del titere. El final es ambiguo: el
espectro de Petrushka reaparece sobre el teatrillo. La musica no ofrece un cierre
tradicional; el conflicto permanece.




Petrushka redefine el papel del piano en la orquesta y establece una nueva
relacion entre ritmo y forma narrativa. Demuestra que el folclore puede ser
material estructural, no decorativo, y anticipa los procedimientos que
Stravinsky radicalizaria en La consagracion de la primavera.

En las aulas, hoy en dia, se estudia como el puente esencial hacia la
modernidad total. Stravinsky ensené con ella que la musica puede ser
descriptiva sin caer en el sentimentalismo, y que el tiempo puede organizarse
con la precision de un mecanismo. Petrushka no es una fabula amable; es una
obra sobre el individuo frente al sistema, donde cada sonido cumple una
funcion. No hay concesiones.

PRIMERA INTERPRETACION CON OFUNAM: 7 de julio de 1968 en el Alcazar del
Castillo de Chapultepec, con la direccion de Eduardo Mata..

INTERPRETACION MAS RECIENTE: 15 y 16 de febrero de 2020 en Sala
Nezahualcoyotl, bajo la direccion de Massimo Quarta.

PERSONALIDADES QUE HAN DIRIGIDO PETRUSHKA: Eduardo Mata, Okko
Kamu, Enrique Diemecke, Jorge Velazco, Ronald Zollman, Lukas Foss, Jorge
Mester, Alun Francis, Leon Botstein, Massimo Quarta.

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




LUDWIG VAN BEETHOVEN (1770-1827)
OBERTURA LEONORA NUM. 3

Beethoven: El Arquitecto del Humanismo Sonoro

Ludwig van Beethoven fue el compositor que condujo a la musica occidental
desde el clasicismo hacia el romanticismo. Su verdadero instrumento no fue
solo el piano, sino la idea misma de la musica, pensada mas alla de lo sonoro.
Su legado cambidé para siempre la figura del compositor y su lugar en la
sociedad: de sirviente de la corte a artista libre, dueno de su voz.

Beethoven no solo amplié formas o intensifico un lenguaje. Establecid la
musica como un acto de filosofia, una reflexiéon personal y social capaz de
contener una emocioén profunda dentro de una estructura rigurosa. No impuso
un estilo, sino una exigencia: pensar la musica como un acto consciente y libre.
Su sombra, diafana y exigente, se proyecta sobre todo el siglo XIX, de Brahms a
Wagner, y llega hasta el XX, dialogando con compositores como Shostakoévich.
Su obra sigue siendo el cimiento sobre el que se construye el pensamiento
musical moderno.

Leonora lll: El triunfo de la libertad sobre la tirania

La Obertura Leonora Num. 3 es una obra central en el catalogo de Beethoven.
Aunque formalmente sirve de preludio a su opera Fidelio, su estructura es tan
sblida y su argumento musical tan completo que funciona como un drama
sinfonico independiente. No es solo una introduccion; es la esencia misma de la
luchay la liberacién, condensada en catorce minutos.

El contexto: una 6pera de resistencia. Beethoven escribié esta musica para
Fidelio —originalmente titulada Leonora—, su Unica 6pera. La trama transcurre
en una prision espanola y narra la historia de Leonora, que se disfraza de
hombre para rescatar a su esposo, Florestan, un preso politico. Es, en el fondo,
un himno a la libertad conyugal y civil.




Berlioz teLa obra se estrend el 29 de marzo de 1806 en el Theater an der Wien
de Viena, en una reposicion de la 6pera. El contexto histérico lo explica todo:
Viena estaba ocupada por las tropas napolednicas. El estreno fue un fracaso no
por la musica, sino porque el publico estaba compuesto en gran parte por
oficiales franceses indiferentes a un drama aleman sobre libertad politica.

Beethoven, insatisfecho, escribié cuatro oberturas distintas para esta 6pera. La
Leonora lll es la mas famosa y poderosa, tan poderosa que finalmente la retiré
de la version definitiva de Fidelio: opacaba el inicio de la accidon escénica. Desde
entonces, vive su propia vida en la sala de conciertos.

La arquitectura del drama sonoro: Lo que distingue a esta obertura es su
economia tematica y rigor formal. Beethoven trabaja con muy pocos motivos —
algunos tomados del aria de Florestan— y los desarrolla con una logica
implacable. La tensidon no se disimula; se construye. Los silencios tienen peso
dramatico. El contraste dinamico es el motor del discurso.

Armodnicamente, la obra se mueve en la tonalidad de Do mayor, un simbolo de
luz, pero esa luz es constantemente amenazada por zonas de sombra y
disonancia. La orquestacion es clara y estratificada: los metales no decoran,
anuncian; las cuerdas sostienen el discurso; la madera comenta y anticipa.

Uno de sus gestos mas célebres es el toque de trompeta fuera de escena. En la
opera, anuncia la llegada del ministro que trae la justicia. En la obertura, se
transforma en un simbolo abstracto y universal de esperanza.

Aunque es un movimiento continuo, la obra se divide en secciones que siguen
la trama operistica:

Adagio (Introduccién). El descenso a la prision. Comienza con una escala
descendente en las profundidades de la orquesta. El clima es sombrio, lento,
opresivo. Aqui se cita, de forma truncada y melancdlica, el aria de Florestan “En
la primavera de la vida”. Es la musica del calabozo.

Allegro (Exposicion y desarrollo): La lucha. Un cambio brusco a un tempo veloz.
El tema principal es enérgico, urgente, y representa la determinacion de
Leonora. El desarrollo es un campo de batalla sinfénico: los motivos se
fragmentan, las disonancias chocan, la tension crece hasta un punto de ruptura.
Simboliza la confrontacion directa contra la injusticia.

El llamado de la trompeta: La senal de la liberacion. En el climax de la tension,
la orquesta se detiene en seco. A lo lejos, suena una fanfarria de trompeta. Se
repite dos veces. No es un efecto, es un golpe de teatro musical. Tras ella, un
tema sereno en la flauta trae un primer respiro, una sensacion de alivio y
esperanza.




Presto (Coda): El triunfo. La musica estalla en una celebracion frenética. Las
escalas en las cuerdas son rapidisimas, la orquesta entera toca en un Do mayor
radiante. Es la explosion final de luz sobre la oscuridad, un cierre virtuosistico y
catartico.

En las aulas, la Leonora Ill se estudia como el momento en que Beethoven
transformo la musica funcional en arte autbnomo. Tomo una obertura —una
pieza con un proposito utilitario— y la elevo a la categoria de poema sinfonico,
décadas antes de que Liszt acunara el término. Demostré que la musica
instrumental podia contar una historia compleja sin necesidad de texto o
escena.

Su leccidn es doble: primero, que la maxima potencia emocional se logra con
economia de materiales y desarrollo riguroso. Segundo, que la musica, en sus
formas mas elevadas, puede ser un comentario universal sobre la condiciéon
humana: su opresion, su lucha y su anhelo de libertad.

PRIMERA INTERPRETACION CON OFUNAM: 24 de enero de 1937 en el
Anfiteatro Simoén Bolivar con la direccion de José Rocabruna

INTERPRETACION MAS RECIENTE: 8 y 9 de febrero de 2020 en Sala
Nezahualcoyotl, bajo la direccion de Massimo Quarta.

PERSONALIDADES QUE HAN DIRIGIDO LA OBERTURA LEONORA Ilil: José
Rocabruna, José F.Vazquez, Fritz Schurman, Heinz Unger, Icilio Bredo, Richard
Schumacher, Eduardo Mata, Kenneth Klein, Armando Zayas, Jesus Medina,
Horst Neumann, Gabriel Chmura, Ronald Zollman, Moshe Atzmon, Massimo
Quarta

Esta serd la VIGESIMA PRIMERA ocasién en que esta obra forme parte del
repertorio de la orquesta.

Notas por Roberto Smith




PROXIMO
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INTERNACIONAL
DE PIANO

SYLVAIN GASANGCON,
DIRECTOR TITULAR
SOPHIA LIU, PIANO

Sabado 7 de febrero, 20:00 horas
Domingo 8 de febrero, 12:00 horas

Popol Vuh
Eugenio Toussaint (1954-2011)
Concierto para piano num. 1 en si bemol meno
Op. 23
Piotr Ilitch Tchaikovsky (1840-1893)
Sinfonia nim. 2 en re mayor, Op. 43
Jean Sibelius (1865-1957)

Sala Nezahualcdyotl
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