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Deschiderea stagiunii 2011 - 2012

6 - 8 octombrie 2011

Trei concerte de poveste... 
cu viorile istorice Stradivarius “Pachoud” din 1694,

Guarneri „Catedrala” din 1731 
(ce i-a aparţinut lui George Enescu)

şi Guarneri “Maria Theresia” din 1676

Preţuri bilete:
· Recitalul de Joi, 6 octombrie: 10 lei

· Concertul de Vineri, 7 octombrie: 

· 20 lei; 10 lei (elevi, studenţi, pensionari); 

· concertul este inclus în abonament
· Recitalul de Sâmbătă, 8 octombrie: 10 lei
· Pachetul integral “Trei concerte de poveste”: 30 lei
(I)

JOI,  6  OCTOMBRIE  2011,  ORA  19:00

“Duelul viorilor: Stradivarius versus Guarneri”

Un turneu naţional organizat de Radio România Cultural

GABRIEL  CROITORU
vioara Guarneri „Catedrala” (1731)

LIVIU  PRUNARU 

vioara Stradivarius “Pachoud” (1694)

HORIA  MIHAIL
pian

În program

Gabriel Croitoru

Heinz Provost: Intermezzo - „Souvenir de Vienne”

Pablo de Sarasate: Zapateado

Fritz Kreisler: Caprice Viennois

Pablo de Sarasate: Melodii lăutăreşti

Liviu Prunaru

Piotr Ilici Ceaikovski: Valse Scherzo pentru vioară şi pian

Johannes Brahms - Fritz Kreisler: Dans ungar nr. 17

Jules Massenet: “Méditation” din opera “Thäis”

Antonio Bazzini: “La Ronde des Lutins” (“Dansul spiriduşilor”)

Duo Gabriel Croitoru - Liviu Prunaru

Charles de Bériot: Grand Duo pentru două viori, op. 57

Louis Spohr: Duo în Re major

Dmitri Şostakovici: Cinci piese pentru două viori şi pian

Desfăşurătorul duelului

Ofensa:

De-a lungul secolelor, rivalitatea dintre cele mai mari familii de lutieri din lume - Stradivari şi Guarneri - a condus la controverse aprige între susţinătorii acestora. Timpul nu a reuşit să aplaneze disputa, al cărei scop a rămas, de fiecare dată, acelaşi: recunoaşterea celui mai mare lutier al lumii.

Provocare:

Pianistul Horia Mihail a fost desemnat secundantul unui duel, aşteptat de veacuri: doi dintre cei mai de renume violonişti din România - Liviu Prunaru şi Gabriel Croitoru - vor mânui cele mai de renume viori din lume - Stradivarius şi Guarneri - în cadrul unui incitant turneu muzical, ce va avea loc în şase oraşe din ţara, inclusiv Bucureşti.

Pregătirea:

Radio România Cultural şi Asociaţia Culturală Accendo, împreună cu parteneri media şi parteneri locali, asigură organizarea acestui turneu, astfel încât dueliştii, secundantul şi publicul-martor să participe la un eveniment istoric, ce va repune în scenă, după atâtea secole, controversa dintre cele mai cunoscute familii de lutieri din lume.

Duelul:

Mult aşteptatul duel se va desfăşura în perioada septembrie - octombrie 2011, la Târgu Mureş, Braşov, Cluj Napoca, Timişoara, Craiova şi Bucureşti, oraşe în care cei trei artişti vor încânta publicul cu piese de mare popularitate şi virtuozitate din repertoriul violonistic.

Dueliştii:

Dueliştii Liviu Prunaru şi Gabriel Croitoru au acceptat provocarea de a pune în scenă una dintre cele mai controversate dispute din istoria muzicii clasice şi de a se duela, în numele disputei de veacuri a lutierilor, cu cele mai faimoase arme ale universului instrumentelor cu coarde: viorile Stradivarius şi Guarneri.

Pianistul Horia Mihail, ca secundant al acestui duel, va urmări îndeaproape prevederile Code Duello şi se va asigura că regulile sunt respectate întocmai, acompaniind la pian pe fiecare dintre cei doi violonişti.

Publicul este invitat ca martor de seamă al acestui duel istoric şi tot el va fi cel care, la final, va stabili verdictul definitiv şi irevocabil asupra dilemei de secole a lumii muzicale: cine a fost cel mai mare lutier al lumii?

Duelul maeştrilor şi viorilor celebre

Pentru virtuozii Romantismului, fie violonişti sau pianişti, Duelul era unul dintre prilejurile de a demonstra performanţele de care erau capabili. Ca argument al concertului pe care îl vom urmări, amintim o confruntare din mai multe cu care Paganini a trebuit să-şi dovedească măiestria, evocată de biografi: duelul cu violonistul francez Lafont, sprijinit de către toţi adversarii italianului. Concertul trebuia sa se încheie cu Sonata “Kreutzer” de Beethoven. Vinogradov descrie, în cartea sa “Defăimarea lui Paganini”, acest original concurs de măiestrie: “Paganini cânta primul... cu acea uşurinţă aparentă care vrăjea publicul... Apoi apăru Lafont. Sala răsuna de aplauze; duşmanii lui Paganini erau în delir, rânduri întregi se ridicaseră în picioare. Şi Paganini stârni o reacţie vie din partea admiratorilor săi italieni... În replica sa, focosul francez începu să-l depaşească pe violonistul italian. În cele din urmă răsună şi Sonata “Kreutzer”. Ce se întâmpla oare cu Lafont? Cânta fără viaţă, publicul aproape că nu-l mai asculta. Paganini cânta aceeaşi sonată... Liniştea era atât de copleşitoare încât fiecare îşi auzea bătăile inimii... Cu cât se vădise la început înfrângerea lui Paganini, cu atât mai limpede apărea deplina lui superioritate... Uitând buna-cuviinţă, cetăţenii italieni strigară: “Trăiască Italia! Trăiască Paganini! Trăiască prima vioară a lumii! Evviva maestro insuperato!”.

Prilejul unor asemenea confruntări este pasionant, ca şi opţiunile repertoriale destinate a atrage afecţiunea melomanior.

Prima piesă a programului “Stradivarius versus Guarneri” a avut o celebritate aparte, cucerită cu decenii în urmă de către violonistul austriac Ferdinand Heinrich Proboscht/Probost (1890 - 1959). Artistul se afla în Suedia în momentul în care se organizase un concurs pentru o piesă muzicală care urma să fie inclusă în filmul “Intermezzo” (1936). Competiţia a fost câştigată de Proboscht, cu piesa “Souvenir de Vienne”, la titlu adaugându-se “Intermezzo”, pentru a corespunde ideii filmului. Atunci când David O. Selznick a refăcut filmul ca “Intermezzo: A Love Story” (1939), compoziţia lui Provost a devenit muzica simbolică, ea conferind autorului o anumită faimă în lumea literaturii violonistice din elita repertoriului de divertisment-concert, asigurând, fireşte, compozitorului, şi o importantă avere.

Cu “Zapateado”, “Navara” (versiune pentru două viori şi pian) şi “Zigeunerweissen”, Pablo de Sarasate (1844 - 1908) şi-a susţinut pretutindeni gloria de virtuoz şi compozitor. Rândurile scrise despre el de către Mihai Eminescu dovedesc şi impresiile de martor în concertele susţinute în România. Un mare contemporan al său, Leopold Auer, sublinia renumele de maestru al unei tehnici perfecte, “...cântând fără nici un efort, atingând coardele cu un arcuş magic într-o manieră care nu părea terestră...” Iubirea sa pentru lăutarii virtuozi care luminau plaiurile spaniole se oglindeşte în capodopere miniaturale, fie imagini pregnant dansante, specifice pentru al său staccato volant (“Zapateado”), fie accentele pasionale (“Navara”), fie prin potpouriuri spectaculoase (“Melodiile lăutăreşti”). Ecoul acestei muzici s-a prelugit de-a lungul secolului trecut, culminând cu succesul unui film artistic japonez (1980) care se inspira din creaţia lui Sarasate, Zigeunerweissen (peliculă premiată la cea de-a XXI-a ediţie a Festivalului Internaţional al Filmului de la Berlin).

Stilistic, ca artă violonistică şi temperament, arta lui Fritz Kreisler (1875 - 1962) se conturează la polul opus, prin rafinament şi eleganţă. Apreciat şi admirat de George Enescu, Kreisler este autorul unui repertoriu aparent lejer ca expresie, renumit prin dificultatea redării. Paralel cu propriile piese (între care şi... binecunoscutul “Caprice Viennois”), artistul vienez a oferit literaturii concertante adaptări şi prelucrări ale muzicii altor mari compozitori, de la Tartini la Ceaikovski sau Glazunov (din care ascultăm momentul romantic intitulat “Valse scherzo”, cântat pentru prima oară la Paris în septembrie 1878 de Stanislaw Barcewicz şi versiunea de duo vioară - pian a “Serenadei spaniole” de Glazunov).

Tot un moment romantic, devenit o pagină de celebritate violonistică, este şi “Méditation”, pe care interpreţii au preluat-o din muzica lui Jules Massenet compusă pentru opera “Thäis”. Melodia domină întreaga desfăşurare muzical-poetică a acestei frumoase naraţiuni iluminate de chipul legendarei eroine a scenei lirice. O sinteză a soloului violonistic (acompaniament de orchestră sau de pian), care încheie actul al doilea, aduce pe drept cuvând aplauzele publicului şi pe scena de concert.

Antonio Bazzini (1818 - 1897) a fost un virtuoz prolific şi în domeniul componistic. Dacă reţinem mai greu azi creaţiile sale, orice violonist cunoaşte “La Ronde des Lutins” (“Dansul Spiriduşilor”), o atractivă combinaţie de melos şi tehnică transcendentală, în care se reîntâlnesc efectele de virtuozitate ale lui Paganini - staccato-uri, sunete armonice, pizzicati etc.

Se poate vorbi, în accepţiunea confruntării performanţelor, despre un duel violonistic? Literatura barocă ne-a demonstrat că nu este cazul, dacă ne-am aminti cel puţin simbolul antantei celor doi interpreţi solicitaţi de Johann Sebastian Bach să dea viaţă minunatei sale creţii, Concertul pentru două viori şi orchestră. Aceasta explica de ce, Stradivarius şi Guarneri îşi pot reuni glasurile, sonorităţile, culorile timbrale sub arcuşul unor maeştri ca Gabriel Croitoru şi Liviu Prunaru. Demonstraţia este elocventă, în slujba muzicii scrise de Bériot, Spohr, Moszkovski, Şostakovici şi... din nou, Sarasate.

Muzicianul belgian Charles Auguste de Bériot (1802 - 1870) a fost un violonist şi compozitor binecunoscut pentru romantici. Căsătorit cu celebra Maria Malibran, a îmbinat cariera interpretativă cu creaţia şi pedagogia. Numeroasele concerte, muzica de cameră şi instrumentală oferă un fond esenţial pentru studiul viorii. Grand duo pentru două viori, op. 57 este, din această perspectivă, exemplar pentru repertoriul de recitaluri, invitând la dialog interpreţi din generaţii apropiate.

Contemporanul său, compozitorul, violonistul, dirijorul şi pedagogul Louis Spohr (1784 - 1859), este de asemenea mai puţin cunoscut de către publicul secolului XXI. Ca interpret, datorită virtuozităţii sale, a fost admirat de Regina Victoria, într-un timp în care creaţiile sale erau considerate pe un plan valoric egal cu cele semnate de Mozart şi Beethoven. Duo nr. 2, op. 150 oferă idei componistice care aparţin combinaţiilor camerale, asemenea formulelor de dublu cvartet şi dublu concert practicate de Spohr. 

Secolul XX aduce pe podiumul de concert şi Cinci piese pentru două viori şi pian de Dmitri Şostakovici, într-un aranjament realizat de prietenul compozitorului rus, Lev Atovmyan. Este momentul muzical cel mai apropiat de noi, într-o seară de muzică romantică unde se confruntă, asemenea lui Oneghin şi Lenski, două minunate arcuşe numite Guarneri şi Stradivarius.

Grigore Constantinescu

Stradivarius versus Guarneri

Majoritatea oamenilor, şi putem include aici chiar mari violonişti ai lumii, nu ar putea face diferenţa dintre sunetul unei Guarneri sau al unei Stradivarius. Se spune că diferenţa se “simte” numai atunci când se cântă pe fiecare dintre cele două instrumente, însă aceasta depinde mai mult de tehnica violonistului, de presiunea cu care arcuşul atinge pe coarde sau chiar de viteză, decât de caracteristica sunetului în sine. Cu toate acestea, discuţiile privind valoarea şi performanţele celor două tipuri de viori au existat încă de la făurirea acestora, când doi dintre lutierii finalului de secol XVII - Antonio Stradivari şi Giuseppe Guarneri - au dat viaţă unor instrumente ce aveau să devină, peste timp, cele mai faimoase viori din întreaga lume. Competiţia comercială din acea perioadă s-a transformat, peste timp, într-o competiţie muzicală, care i-a împărţit pe împătimiţii melomani în două tabere.

Liviu Prunaru şi Gabriel Croitoru despre două opere de artă: 

Stradivarius şi Guarneri

Liviu Prunaru vorbeşte cu caldură despre vioara Stradivarius pe care cântaă acum: “Construcţia instrumentului a avut loc în 1694, era perioada “lungă” a lui Stradivari, adica cea în care făcea instrumente puţin mai lungi decât cele obişnuite, ceea ce adaugă un grad de dificultate interpretării... De ce? Pentru că eu înainte am cântat pe un Guarneri, care era mult mai mic decât o vioară obişnuită şi a fost destul de diferit atunci când am trecut pe acest Stradivarius, care are trei milimetri în plus şi a fost deja ajustat cu alţi câţiva milimetri. Cânt de trei ani pe această vioară. Mi-a fost oferită de Orchestra din Amsterdam, Concertgebouw, să cânt pe ea atâta timp cât voi ramâne cu ei. Este un motiv foarte convingator...”.

Povestea acestei viori este destul de lungă şi se împleteşte cu viaţa profesionalaă a lui Liviu Prunaru din ultimii ani: “Când am venit la Concertgebouw aveam un Guarneri pe care cântam înainte, dar care aparţinea unei familii din Elveţia şi era posibil să trebuiască să o dau înapoi. Mi-au oferit să încerc un Guadagnini şi un alt Guarneri, Joseph Guarneri. Întâi am luat vioara Guadagnini, dar am renunţat repede. Când am atins acel Joseph Guarneri, m-am îndragostit imediat de el, deşi veneam tot de la un Guarneri. Acesta, însă, era mai robust, mai masculin, mai sănătos şi mai mare. Am trecut imediat pe acest Joseph Guarneri, pe care am cântat doi ani. Însă cei din orchestră mi-au spus că vor să caute o vioară şi mai bună pentru mine. Şi atunci, un an întreg s-au perindat prin mâna mea pe acea scenă tot felul de viori: Galliano, Guadagnini, Stradivari, Guarneri, Bergonzi chiar, şi pe toate le-am încercat în concerte. Cântam la aproape fiecare două - trei săptămâni cu altă vioară. Vă daţi seama ce m-am “distrat” timp de un an acolo. Până la urmă, ne stabiliserăm asupra unui Stradivari şi urma să se încheie afacerea, dar cu o zi înainte de a semna hârtiile a apărut acest alt Stradivari şi toataâă lumea s-a îndrăgostit de el de la primul sunet. Este cel care a câştigat şi este cel pe care cânt acum.”

Liviu Prunaru vorbeşte cu entuziasm despre calităţile viorii sale Stradivarius “Pachoud” din 1694: “Venind dintr-o familie de Guarneri, pe care am cântat mai mult de 16 ani, pot să spun că diferenţa este foarte mare, şi nu numai din punct de vedere acustic, ci pur şi simplu material. Într-un fel simţi şi cânţi cu o anume tehnică pe o Guarneri şi altfel cânţi pe o vioară Stradivari. Vreau să vă spun înca ceva, n-am fost prieten chiar de la început cu Stradivari. De ce? Familia Guarneri are un sunet închis, cald şi plăcut, care te învăluie şi te cuprinde din toate părţile. E superb! Stradivariusul are însă alta calitate, un sunet sclipitor, strălucitor, pe care eu îl asemuiesc cu o lamă laser care trece prin tot. Mi-a trebuit ceva timp ca să mă împrietenesc cu această vioară şi să-i înţeleg toate calităţile.”

Gabriel Croitoru are o poveste mai simplă despre vioara lui, Guarneri “Catedrala” din 1730: “Eu trebuia de fapt să cânt pe Stradivari, pentru că am câştigat primul concurs prin care a fost atribuită vioara lui Ion Voicu. Până la urmă, sunt mult mai mulţumit cu ceea ce mi s-a oferit în final, respectiv această vioară Guarneri, care mi se pare deosebită. Ea are un pseudonim, şi anume “Catedrala”, pentru că sunetul ei se aseamănă cu cel dintr-o biserică. Este absolut grozav. Sigur că vioara a fost necântată o perioadă destul de lungă, cam 50 de ani... Totuşi, este minunată! 

Povestea a fost foarte simplă. Înainte de a muri, Enescu, locuind la Paris în perioada respectivă, i-a dat viorile care îi aparţineau lui Menuhin, care, după un an de zile le-a returnat pe toate, mai puţin un Stradivari pe care l-a păstrat. Aceste instrumente au ajuns în ţară prin Maruca, fosta soţie a lui George Enescu, care le-a donat muzeului, împreună cu clădirea în care se află şi astăzi Muzeul “Enescu”. De atunci, practic, vioara a stat necântată împreună cu celelalte, desigur, foarte bine păstrate în seif. Din punctul acesta de vedere, chiar aş zice că este mult mai bine întreţinută decât cealaltă, respectiv decât Stradivariusul care a fost în folosinţa maestrului Voicu şi faptul că instrumentul a revenit în circuitul muzical este un punct câştigat. Sper să am ocazia să cânt cu el cât mai mult timp.”

Gabriel Croitoru povesteşte cum s-a împrietenit cu vioara pe care cântă acum:

“Deoarece ca dimensiune instrumentul acesta este foarte apropiat de ce am avut înainte, nu mi-a fost greu. Vioara mea personală este tot o vioară italiană, care nu diferă ca dimensiuni. Sigur, sunetul este altul, iar preţul - nu mai vorbim. În ceea ce priveşte vioara Guarnieri, pentru auzul instrumentistului nu este un sunet foarte puternic şi foarte pregnant, în schimb ceea ce se duce la distanţă, spre public, este cu totul special.”

Pianistul Horia Mihail ne spune care sunt punctele forte care ar recomanda acest turneu: “Muzica pe care o vom prezenta nu implică pentru public un grad prea avansat de familiarizare cu noţiunile muzicale, ci poate fi ascultată foarte uşor de către oricine. Din punct de vedere al marketing-ului, acest aşa-zis “duel” cred că va atrage foarte mulţi spectatori în cele şase săli de concert în care vom evolua. Cele două viori trebuie privite în primul rând ca opere de artă, obiecte care nu pot fi evaluate şi nu pot fi reproduse niciodată. Valoarea celor doi violonişti recomandă acest turneu, dar şi faptul că un astfel de concept este o premieră poate chiar la nivel mondial, cu siguranţă la nivel naţional. În plus, programul va fi foarte incitant şi foarte interesant, uşor de ascultat, plăcut. Diferenţele dintre aceste două opere de artă, Stradivari şi Guarneri, vor putea fi sesizate în aceeaşi seară, în acelaşi spaţiu, cele două instrumente fiind mânuite de doi mari violonişti născuţi în România.”

Ana Maria Spătaru

Oltea Şerban-Pârâu, redactor şef Radio România Cultural şi promotor al turneului afirmă: “Liviu Prunaru şi Gabriel Croitoru nu reprezintă doar istoria viorilor lor celebre, viori pe care cântă în acest moment prin generozitatea unor susţinători privaţi sau publici ai culturii europene. Cei doi reprezintă două faţete ale unor istorii de viaţă, ale unor opţiuni diferite pentru a duce mai departe o vocaţie şi o misiune ce ascunde un efort pe care puţini dintre cei aflaţi în sala de concert îl pot intui. Pe scenele din Târgu Mureş, Braşov, Bucureşti, Cluj-Napoca, Timişoara şi Craiova vor urca simultan în această toamnă trei muzicieni născuţi în România. Unul care a plecat din ţară şi continuă să trăiască şi să activeze în Europa - Liviu Prunaru, un altul care a plecat pentru o perioadă şi apoi a revenit - Horia Mihail şi un al treilea care a părăsit România doar pentru perioade scurte, pentru cursuri, concursuri sau concerte - Gabriel Croitoru.”

Viorile Stradivarius sunt adevărate opere de artă, valoarea lor de piaţă ajungând în zilele noastre la milioane de euro. Dacă lutierul a creat cca 1100 instrumente, în prezent mai există în lume 600 de viori Stradivarius. Numărul cópiilor realizate este remarcabil (milioane în toată lumea). Multe mistere s-au născut de-a lungul timpului legate de sunetul viorilor Stradivarius, vorbindu-se mai ales de lac, lemn, rareori despre lucrătura lor perfectă. Un fapt interesant este că lemnul provine din zona munţilor Balcani şi a arcului carpatic.


Dacă Stradivari lucra cu precădere pentru nobili, case regale şi biserici, segmentul de piaţă al familiei Guarneri era format în principal de muzicieni. Gradul de uzură al viorilor Guarneri dovedeşte o preferinţă evidentă a muzicienilor pentru sunetul lor. Violonişti celebri ca Joseph Joachim,  Eugène Ysaÿe, Fritz Kreisler, Jascha Heifetz, Isaac Stern, Leonid Kogan, Henryk Szeryng, Itzhak Perlman, Gidon Kremer,  Pinchas Zukerman şi nu în ultimul rând, George Enescu, şi-au încredinţat măiestria acestor viori.

(II)

VINERI,  7  OCTOMBRIE  2011,  ORA  19:00

Concert simfonic extraordinar
Îşi dă concursul

ORCHESTRA  SIMFONICĂ  

A  FILARMONICII  “OLTENIA”

DIRIJOR

KONRAD  VON  ABEL

GERMANIA

SOLIST

LIVIU  PRUNARU

vioara Stradivarius “Pachoud” (1694)

În program: 

Ludwig van Beethoven: Uvertura “Fidelio”, op. 72c          
Ludwig van Beethoven: Concertul în Re major pentru vioară şi orchestră,
 op. 61 

Jean Sibelius: Simfonia a II-a în Re major, op. 43                                                      
Dirijorul  KONRAD  VON  ABEL

Născut în anul 1958, la Stuttgart, Konrad von Abel a dobândit o primă experienţă muzicală, ca membru al Ansamblului „Hymnus-Chorknaben”. La vârsta de şaptesprezece ani, l-a cunoscut pe marele dirijor român Sergiu Celibidache, a cărui manieră de a înţelege muzica a exercitat o influenţă covârşitoare asupra tânărului muzican aspirant la o carieră artistică. Drept urmare, Konrad von Abel a studiat pianul şi teoria muzicii la Musikhochschule - Stuttgart, absolvind cursurile în anul 1983; simultan, a frecventat cursul de Dirijat şi Fenomenologie muzicală susţinut de Sergiu Celibidache. Între anii 1986 - 1989, în cadrul Universităţii din München, a studiat filosofia şi s-a perfecţionat în domeniul muzicologiei.

În calitate de asistent al lui Sergiu Celibidache la Filarmonica din München (1986 - 1996), Konrad von Abel s-a implicat din ce în ce mai intens în organizarea celebrului curs de dirijat susţinut de maestrul Celibidache, desfăşurându-şi, totodată, propria carieră artistică în fruntea unor orchestre de renume internaţional: Sinfonica Siciliana - Palermo/Italia, Filarmonica - München/Germania, Orchestra Simfonică - Berna/Elveţia, Orchestra Simfonică - Bari/Italia, Orchestra „Alessandro Scarlatti” - Napoli/Italia, Orchestre Régional de Picardie - Franţa, Orchestra Simfonică - Cipru. A concertat, de asemenea, în Finlanda, Cehia, România, Venezuela, Filipine şi Japonia.

Timp de doi ani, între 2004 - 2006, a deţinut funcţia de director artistic al Orchestrei simfonice a Conservatorului Naţional din Bordeaux/Franţa; la München, a înfiinţat Corul „Monteverdi”, ale cărui performanţe interpretative îl înscriu în rândul celor mai apreciate ansambluri a cappella din întreaga lume.

Konrad von Abel a fondat Académie Internationale de Musique/Association „Celibidache”, lângă Besançon, iar împreună cu Orchestre des Régions Européennes - pe care a înfiinţat-o în 1999 - a întreprins turnee de anvergură în Franţa, Mexic şi Germania.

În prezent, desfăşoară o bogată activitate didactică, susţinând cursuri şi seminarii dedicate fenomenologiei muzicii; coordonează work-shopuri la München, Barcelona şi Bucureşti, iar cursurile sale de master în domeniul artei dirijorale, organizate periodic în Franţa, Germania, Cehia şi România, constituie un înalt reper profesional pentru tineri muzicieni din întreaga lume. 

Violonistul  LIVIU  PRUNARU

Născut la Craiova, violonistul Liviu Prunaru şi-a început studiile muzicale la vârsta de şase ani. În 1990, şi-a continuat studiul sub îndrumarea lui Alberto Lysy, la Academia Internaţională de Muzică „Menuhin” din Gstaad/Elveţia, unde a avut ocazia de a se perfecţiona cu muzicieni celebri, precum: Yehudi Menuhin, Igor Oistrah, Ruggiero Ricci, Nikita Magaloff, Jean-Pierre Rampal, Pierre Amoyal. Violonistul român şi-a completat pregătirea muzicală cu Dorothy DeLay în New York, unde a participat şi la cursurile de măiestrie susţinute de Itzhak Perlman.

În primii ani de studiu, a câştigat numeroase concursuri naţionale, precum şi Premiul I la Concursul Internaţional „Kocian” din fosta Cehoslovacie. De asemenea, a obţinut numeroase premii şi distincţii la cele mai importante concursuri şi competiţii internaţionale de vioară: în 1991, Premiul I la Concursul „Lipizer” din Gorizia/Italia şi la Concursul „Molinari” din Elveţia; în 1993, este distins cu Premiul al II-lea la Concursul „Regina Elisabeta” din Bruxelles şi câştigă, totodată, faimosul Premiu „Eugène Ysaÿe”; în 1997, i se decernează Medalia de Aur la Concursul „Dong-A” din Coreea de Sud şi, în 1998, Medalia de Argint, la Concursul Internaţional din Indianapolis/S. U. A. În 1999, obţine Premiile I ale Concursurilor „Julliard - Mendelssohn” şi „Nakamichi - Wieniawski”, ambele desfăşurate în S. U. A. 

În acelaşi an, 1999, Liviu Prunaru îşi face debutul la „Lincoln Center's Tully Hall” din New York, cu Julliard Symphony Orchestra. A cântat ca solist în compania unora dintre cele mai prestigioase orchestre din lume: Royal Philharmonic Orchestra, London Symphony Orchestra, Orchestra Naţională din Belgia, Orchestra Filarmonicii din Atena, Orchestra Mayo din Buenos Aires, Orchestra de Cameră din Indianapolis, Juilliard Symphony Orchestra, Orchestra Naţională Radio - Bucureşti ş. a. A colaborat cu dirijori de renume - Yehudi Menuhin, Yuri Simonov, Andrew Litton, Cristian Mandeal, Lukas Vis, Horia Andreescu.

A înregistrat CD-uri alături de Camerata Lysy, precum şi propriul CD, cu lucrări de Strauss, Brahms, Gluck, de Falla, Saint-Saëns şi Sarasate, acompaniat de pianistul Luc Devos. În 2005, a înregistrat alte trei CD-uri, ce cuprind integrala Sonatelor pentru vioară şi pian de Beethoven, Anotimpurile de Vivaldi şi Concertul pentru vioară de Dvořák.

În prezent, Liviu Prunaru deţine statutul de concertmaestru al reputatei Orchestre Regale Concertgebouw (Koninklijk Concertgebouworkest) din Amsterdam. Simultan, desfăşoară o intensă activitate didactică ca profesor de vioară la Academia „Menuhin” din Gstaad (Elveţia). 

Cântă pe valoroasa vioară istorică Stradivarius “Pachoud”, datată 1694.

LUDWIG  VAN  BEETHOVEN

(1770 - 1827)

Titanul simfonismului clasic şi prolificul autor al unei vaste creaţii camerale, ce-şi păstrează şi astăzi întreaga frumuseţe şi vitalitate, nu a compus decât o singură operă, “Fidelio”. Ea a fost scrisă între anii 1803 - 1805, în paralel cu Simfonia a III-a “Eroica”, lucrare ce marchează o nouă orientare a compozitorului către un stil simfonic militant, în concordanţă cu ideile revoluţionare ale epocii. Opera a fost intitulată iniţial “Leonore”, după aproape un deceniu primind titulatura actuală (1814). 
Pentru această lucrare Beethoven a compus nu mai puţin de patru uverturi, a căror succesiune reflectă schimbările conceptuale survenite de-a lungul timpului. Prima variantă nu l-a mulţumit (Uvertura “Leonora” nr. 1), mărturie în acest sens fiind faptul că lucrarea a primit doar postum număr de opus - op. 138, ultimul în catalogul opusurilor beethoveniene. 
Pentru reprezentaţia din anul 1805, compozitorului a dat la iveală Uvertura “Leonora” nr. 2, op. 72a, iar apoi a creat monumentala Uvertură “Leonora” nr. 3, op. 72b, acea “lucrare uriaşă”, cum o elogiază Wilhelm Furtwängler. 
În anul 1814, Beethoven scrie şi ultima uvertură pentru opera sa, care se va deosebi de precedentele prin denumire (ea preia noul titlu al operei, “Fidelio”), prin tonalitate (Mi major), prin materialul muzical (de data aceasta fără legătură tematică cu muzica operei), comună fiind însă menirea de a preceda desfăşurarea scenică pe calea unui proces de esenţializare a conţinutului ei emoţional-eroic.
***
Concertul în Re major pentru vioară şi orchestră, op. 61 a fost scris în anul 1806. Situată cronologic între Simfonia a patra, op. 60 şi Simfonia a cincea, op. 67, lucrarea dezvăluie preocupările compozitorului referitoare la evoluţia relaţiei solist-orchestră; cele două planuri sunt concepute unitar, mult utilizata opoziţie caracterială pare uitată, iar elementele de virtuozitate sunt integrate viziunii estetice poetico-muzicale. Resursele expresive ale viorii şi o paletă largă de sentimente se contopesc în această creaţie unică, impunătoare arhitectural şi tulburătoare prin conţinut.

Prima audiţie a concertului a avut loc la Viena (23 decembrie 1806, pe scena Teatrului „an der Wien”), interpret fiind Franz Klement. 

Lucrarea nu a fost bine primită de public şi de critică, abia peste patru decenii celebrul violonist Joseph Joachim realizând o interpretare de referinţă şi impunând concertul în galeria capodoperelor genului.

JEAN  SIBELIUS

(1865 - 1957)

Jean Sibelius este socotit pe bună dreptate compozitorul naţional finlandez. A studiat la Conservatorul din Helsinki, apoi la Berlin şi la Viena (cu Goldmarck şi Robert Fuchs). La întoarcerea în patrie s-a afirmat extraordinar în domeniul compoziţiei; i s-au recunoscut calităţile deosebite şi, în consecinţă, statul finlandez i-a oferit o pensie pe viaţă de la vârsta de 32 de ani, permiţându-i să se dedice exclusiv creaţiei. Cu toate că a zugrăvit inegalabil natura şi specificitatea poporului său, Sibelius s-a apropiat de folclor într-o manieră aparte: nu a cules şi nu a prelucrat cântece populare, trăind însă cu intensitate în mediul popular, pe care l-a simţit, l-a înţeles şi l-a transpus în pagini muzicale remarcabile. Gândirea sa estetică poate fi rezumată succint în câteva din propriile declaraţii: „Sunt romantic, pentru că închid în inima mea toate manifestările firii şi le tălmăcesc în muzică. Sunt modern, pentru că în arta mea progresul are un rol important. Sunt înnoitor, pentru că singur mi-am ales calea şi singur mi-am făurit mijloacele de expresie. Sunt în acelaşi timp şi tradiţionalist, pentru că mă simt profund ataşat de ţelul suprem al artei: frumosul“. Vasta creaţie a lui Sibelius - 116 lucrări catalogate şi 100 fără număr de opus - cuprinde simfonii, poeme simfonice, muzică de scenă, piese instrumentale, lieduri.

În vara anului 1901, când a creat cea de-a doua simfonie, Sibelius era deja perceput ca un mare erou naţional, fiind elogiat de către conaţionalii săi pentru pasiunea cu care se implicase în mişcarea de eliberare naţională de sub dominaţie străină. Poate mai mult decât în oricare din celelalte lucrări de gen, se regăsesc în Simfonia a II-a cea mai adâncă expresie a sentimentelor compozitorului, dar şi cele mai riguroase formule de structurare logică a materialului sonor, de la liniştea pastorală anunţată în partea de început, până la încununarea majestuoasă a finalului. „Logica profundă” a simfoniilor lui Sibelius nu reprezintă însă un construct rece şi distant, o succesiune de raţionamente aride, ci mai degrabă sugerează dispunerea forţelor şi a legităţilor naturii într-o desfăşurare cât se poate de firească. Însuşi compozitorului îi plăcea să compare o simfonie cu un râu ce îşi ramifică cursul de nenumărate ori până ajunge să se unifice cu marea. 

Compozitorul a început să lucreze la cea de-a doua simfonie pe când se afla într-o excursie în Italia, la invitaţia prietenului şi admiratorului său fervent, Axel Carpelan. Criticii de specialitate au observat că această lucrare „debordează de cea mai caldă melodicitate”, inspirată fiind de aminirea celor mai frumoase momente petrecute de compozitor în Italia. Într-o scrisoare către A. Carpelan, Sibelius mărturisea că ar dori să pună în valoare câteva povestiri despre legendarul Don Juan într-o lucrare, însă ulterior a revenit asupra temei, optând pentru a-şi denumi creaţia „Festivaluri”, însă niciodată aceste proiecte nu s-au materializat. Totuşi, cele câteva linii melodice schiţate iniţial pentru „Festivaluri” au fost utilizate pentru noua sa simfonie ce a fost prezentată în primă audiţie la Helsinki, în martie 1902, bucurându-se de un succes neaşteptat. Cele patru reprezentaţii consecutive au avut loc cu uşile închise, biletele epuizându-se cu mult înainte, iar publicul a receptat lucrarea ca pe un veritabil poem eroic sau ca model absolut de manifest patriotic. Ulterior, faima acestei simfonii s-a amplificat treptat, fiind considerată şi astăzi cea mai populară lucrare din creaţia lui Sibelius.
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Recital

VALENTINA

SVYATLOVSKAYA-PRUNARU

vioara Guarneri “Maria Theresia” (1676)

La pian

CORINA  STĂNESCU

În program:

Johann Sebastian Bach: Sonata nr. 1 în Sol minor, BWV 1001
Eugène Ysaÿe: Sonata nr. 3 “Balade” (dedicată lui George Enescu)

Niccolò Paganini: Capriciul nr. 10 în Sol minor

Camille Saint-Saëns: Havaneza, op. 83

Ernest Chausson: Poem, op. 25

Violonista  VALENTINA  SVYATLOVSKAYA-PRUNARU

Născută în Rusia, la Sankt Petersburg, Valentina Svyatlovskaya-Prunaru a început studiul viorii la vârsta de cinci ani, fiind admisă, peste numai cinci, în cadrul Şcolii speciale de muzică pentru copiii înzestraţi cu talent de excepţie (instituţie ce funcţionează sub egida Conservatorului). S-a distins, de asemenea, ca fiind singura interpretă de muzică clasică aleasă să facă parte din Fundaţia „Little Dreams”, patronată de cântăreţul Phil Collins. 

Deţinătoare a unui bogat palmares competiţional, este câştigătoarea Premiului al II-lea (Concursul Internaţional „Rodolfo Lipizer”), unde a mai fost recompensată, pentru interpretarea deosebită a unor lucrări de Bach şi Mozart, inclusiv cu Premiul special; tot Premiul al II-lea i-a revenit şi la prestigiosul Concurs Internaţional „Valsesia Musicale”.

Absolventă a Conservatorului din Sankt Petersburg şi a Academiei Internaţionale de Muzică „Menuhin” din Gstaad/Elveţia, Valentina Svyatlovskaya-Prunaru este membră, din anul 2007, a renumitei Orchestre Regale Concertgebouw (Koninklijk Concertgebouworkest) din Amsterdam. Printre profesorii care au îndrumat-o de-a lungul carierei artistice se regăsesc numele unor violinişti reputaţi, precum Liviu Prunaru, Alberto Lysy şi Alexander Stang.

Instrumentul pe care cântă este o valoroasă vioară istorică făurită în anul 1676 - Guarneri “Maria Theresia”.
Pianista  CORINA  STĂNESCU

Apreciata muziciană Corina Stănescu a studiat pianul mai întâi la Craiova, cu profesoara Mariana Ilie şi a absolvit, în anul 1983, Academia de Muzică din Bucureşti, specializarea pian, la clasa profesorului Constantin Ionescu-Vovu. 

În perioada studenţiei, a realizat înregistrări la Radio Bucureşti, a susţinut recitaluri la Ambasada Ungară şi a participat la Festivalul Tinerelor Talente de la Râmnicu Vâlcea. 

Împreună cu Orchestra simfonică a Filarmonicii „Oltenia“, a interpretat lucrări de referinţă din repertoriul naţional şi universal şi a participat la numeroase turnee concertistice ale Filarmonicii craiovene, întreprinse în străinătate.

Datorită performanţelor sale interpretative de o calitate indubitabilă, Corina Stănescu se bucură de preţuirea unanimă a publicului şi a criticilor de specialitate. 

În prezent, desfăşoară o intensă activitate artistică şi didactică, fiind solist instrumentist al Filarmonicii „Oltenia“, maestru corepetitor la Teatrul Liric „Elena Teodorini“ şi profesor asociat (acompaniament - corepetiţie) în cadrul Departamentului de Muzică al Facultăţii de Litere - Universitatea din Craiova. 

Din anul 2005, alături de violonistul Octavian Gorun, formează un redutabil duo concertistic, interpretând de o manieră impresionantă lucrări reprezentative din repertoriul muzicii de cameră - de la creaţii ale celor mai importanţi compozitori preclasici, până la capodoperele epocii romantice. 

JOHANN  SEBASTIAN  BACH

(1685 - 1750)

Sonatele şi Partitele pentru vioară solo, BWV 1001 - 1006 reprezintă un set de şase lucrări ce consistă din trei sonate da chiesa structurate în patru părţi şi în trei partite compuse în forma de dansuri tradiţionale. J. S. Bach a finalizat întregul set în anul 1720, la Köthen, însă publicarea lui a trebuit să aştepte anul 1802 pentru a vedea lumina tiparului, graţie lui Nicolaus Simrock din Bonn. Chiar şi după publicare, lucrările au fost ignorate în mare parte, până cânt celebrul violonist Josef Joachim a fost interesat să le cânte. În prezent, Sonatele şi Partitele deţin un rol covârşitor în repertoriul violonistic, fiind frecvent interpretate şi înregistrate de muzicieni virtuozi.

Bach a început să cpmpună lucrările în jurului anului 1703, cânt încă se afla la Weimar: cu siguranţă, el a calorificat ca sursă de inspiraţie lucrările de gen scrise de Johann Paul von Westhoff, precum şi creaţii aparţinând altor compozitori şi care întruneau particularităţi stilistice asemănătare. În perioada barocă, repertoriul pentru vioară solo se îmbogăţise cu splendidele lucrări ale lui Heinrich Ignaz Biber, faimoasa passacaglia solo apărând în jurul anului 1676, apoi fiind publicate colecţiile cu lcurări pentru vioară solo ale lui Westhoff (1682 şi 1696). De asemenea, de notorietate se mai bucurau „Artificiosus Concentus pro Camera” de  Johann Joseph Vilsmayr (compusă în 1715) şi Sonata pentru vioară solo compusă de  Johann Georg Pisendel în jurul anului 1716. Tradiţia compunerii unor lucrări dedicate viorii solo nu s-a stins însă odată cu Johann Sebastian Bach, Georg Philipp Telemann publicându-şi în anul 1735 setul de 12 Fantezii. 

Creaţia polifonică pentru vioară a cunsocut un deosebit avânt în Germania, fiind foarte bine reprezentată de Heinrich Ignaz Biber, Johann Heinrich Schmelzer şi compozitori provenind din aşa-numita Şcoală de la Dresda - Johann Jakob Walther şi Johann Paul von Westhoff. 

Nu se ştie încă dacă Suitele şi Partitele lui J. S. Bach au fost cântate în timpul vieţii compozitorului sau dacă da, care este numele interpretului. Este posibil ca printre violoniştii vehiculaţi ca posibili interpreţi ai acestor lucrări să se regăseascp numele a doi muzicieni foarte talentaţi, Johann Georg Pisendel şi Jean-Baptiste Volumier, ambii rezidenţi la curtea de la Dresda. Un alt posibil interpret - Joseph Speiss, liderul orchestrei din Köthen. Friedrich Wilhelm Rust, care a devenit mai târziu un apropiat al familiei lui J. S. Bach, de asemenea ar fi putut la fel de bine să devină un alt posibil candidat. J. S. Bach însuşi ar fi putut să le cânte în primă audiţie: după cum mărturia fiului său, Carl Philipp Emanuel, „în tinereţe, până să se apropie de vârsta bătrâneţii, (Bach) cânta la vioară cu acurateţe şi forţă.”

 „Sei Solo - a violino senza Basso accompagnato”, după titlul original al lui J. S. Bach, au devenit piese de referinţă în etalarea potenţialului expresiv al viorii şi al tehnicii violonistice, impunându-se ca valoare de arhetip şi etalon pentru toate generaţiile de violonişti şi creatori pasionaţi de aceste forme componistice, care i-au succedat compozitorului (precum Eugène Ysaÿe, Béla Bartók).

Fiecare sonată, concepută în patru părţi, respectă tiparul încetăţenit în epoca barocului muzical, lent-repede-lent-repede, specific sonatei de chiesa. Primele două mişcări sunt cuplate în formă de preludiu şi fugă, cea de-a treia mişcare (lentă) se caracterizează prin caracterul liric, în timp ce finalul împărtăşeşte structura similară unei părţi tipice pentru suita bipartită.

Spre deosebore de sonate, partitele exprimă o mai mare libertate conceptuală şi un stil mult mai flexibil, original. Deşi tributare încă stilului baroc, cu inserarea unor forme de dansuri tradiţionale „sine qua non” - allemande, courante, sarabande şi gigue, permiţând totuşi unele omisiuni şi adăugând uneori câteva ornamente galante, noile elemente armonico-melodice au fost introduse în fiecare partită cu scopul explicit de a conferi variaţie şi prospeţime sonoră acestor inestimabile comori ale artei muzicii preclasice.

Chiar dacă mansucrisul sugerează mai degrabă tonalitatea Re minor, după cum ne-ar determina să credem caracteristicile tipice scriiturii baroce din epocă, Sonata nr. 1 nu trebuie considerată nicidecum că ar fi fost compusă nici în modul dorian, după cum am fi tentaţi să judecăm la prima vedere. Partea a doua a lucrării (fuga) ulterior a fost transcrisă atât pentru orgă (inclusă în Preludiu şi fugă, BWV 539), cât şi pentru lăută (Fuga, BWV 1000), această versiune fiind cu două măsuri mai lungă decât versiunea pentru vioară.

EUGÈNE  YSAŸE

(1858 - 1931)

Născut în Belgia, la Liège, compozitorul, dirijorul şi violonistul de excepţie Eugène Ysaÿe a fost supranumit “Regele viorii” sau “Ţarul” (după apelativul conferit de Nathan Milstein), fiind inclus în galeria celor mai importanţi violonişti virtuozi ai secolului al XIX-lea, cu o bogată activitate concertistică în întreaga lume. Talentul său a uimit şi bucurat nu numai publicul meloman, dar şi pe cei mai vestiţi compozitori ai vremii: F. Liszt, J. Joachim, Clara Schumann, C. Franck, G. Fauré, Cl. Debussy. Personalitate complexă, E. Ysaÿe reprezintă un moment de referinţă în evoluţia artei violonistice, atât din punct de vedere tehnic, cât şi ca modalitate de abordare şi înţelegere a literaturii dedicate instrumentului. Şi-a finalizat pregătirea muzicală în cadrul Conservataorelor din Liège şi Bruxelles, avându-i ca profesori pe H. Vieuxtemps şi H. Wieniawski. Impresionat de talentul său, J. Joachim i-a facilitat apariţia pe scena de concert din Köln, alături de Clara Schumann, cântând Sonata în Do minor de L.van Beethoven. A colaborat cu Orchestra de promenadă a lui Benjamin Bilse, ansamblu care va sta la baza viitoarei Orchestre Filarmonice din Berlin, unde i-a întâlnit pe F. Liszt şi Anton Rubinstein.

Începând don anul 1881, E. Ysaÿe a întreprins turnee în Rusia şi Norvegia (aici cunoscându-l şi pe E. Grieg). Calităţiile sale interpretative fascinează pretutindeni auditoriul, iar în semn de preţuire şi ca dar de nuntă C. Franck i-a dedicat Sonata în La Major pentru vioară şi pian (1886), de asemenea - E. Chausson a compus special pentru el celebrul Poem pentru vioară şi orchestră (1896), Saint-Saëns - o sonată, iar Cl. Debussy şi G. Fauré - cvartete de coarde. 
În anul 1894, E. Ysaÿe a iniţiat şi dirijat seria de concerte care îi poartă numele, a înfiinţat Cvartetul “Ysaÿe” şi a început să susţină concerte în S. U. A. Chiar dacă turneele şi intensa carieră solistică îi solicita cea mai mare parte a timpului, în perioada 1886 - 1898 revenea frecvent la Bruxelles, ca profesor la Conservator; între anii 1918 - 1922, a condus şi Orchestra din Cincinnati. Slăbit din cauza diabetului, nu a reuşit să termine cea de-a doua operă în limba valonă, “L’avièrge di pièr” (“La vierge de pierre”), murind la Bruxelles.
Compoziţiile sale ne permit să cunoaştem şi să înţelegem particularităţile artei saleviolonistice. Fiind şi un fin analist al stilurilor interpretative ale altor mari violonişti contemporani lui - Joseph Szigeti, Jacques Thibaud, George Enescu, Fritz Kreisler, Mathieu Crickboom, Manuel Quiroga, - E. Ysaÿe le-a dedicat câte o sonată, respectând cu fidelitate personalitatea şi individualitatea stilistică a fiecăruia. 

Printre alte lucrări reprezentative din creaţia sa se cuvin amintite şi Zece preludii pentru vioară solo, op. postum, Poemul elegiac “Romeo si Julieta” pentru vioară si orchestră, op. 12, “Cântec de iarnă”pentru vioară şi orchestră, op. 15, “Poemul extazului” pentru vioară şi orchestră, op. 21, “Poemul prieteniei” pentru două viori şi orchestră, op. 26, “Poem nocturn” pentru vioară, violoncel şi orchestră, op. 29, “Armonia serii” pentru cvartet solo şi orchestră de coarde, op. 31, Sonata pentru doua viori (dedicata Reginei Elisabeta), Sonata pentru violoncel solo, op. 28.

E. Ysaÿe a cântat pe vioara Stradivarius “Hercule” (care i-a fost furată în Rusia, după un concert), apoi pe o vioară Guadagnini şi pe o vioară Guarneri del Gesù (construită în 1740, aparţinând ulterior lui Isaac Stern).

NICCOLÒ  PAGANINI

(1782 - 1840)

După ce Beethoven a adus la apogeu concertul instrumental clasic, dându-i un bogat conţinut liric şi dramatic, urmaşii săi romantici i-au continuat traseul dramaturgic. Gustul pentru melodia caldă, expresivă, patetică şi succesul de care se bucurau artiştii cu mare agilitate tehnică, au adus în circuit un nou gen de concert, acela în care pătimaşe melodii alternează cu pasaje de extraordinară virtuozitate tehnică.

Unul dintre cei mai de seamă reprezentanţi ai artei violonistice a fost inegalabilul Niccolò Paganini. Apariţia sa meteorică (nu a avut un mentor şi nu a lăsat în urma sa discipoli) şi îndemânarea tehnică „diabolică“ au născut în jurul său legende, fiind acuzat de vrăjitorie şi de legături cu diavolul. 

A studiat mai întâi chitara şi apoi vioara, fiind autodidact în acest domeniu. Contribuţia sa la dezvoltarea tehnicii violonistice este uriaşă, el indicând direcţiile fundamentale ce trebuia urmate. Paganini a îmbunătăţit utilizarea poziţiilor, cântarea pe o singură coardă, tehnica arcuşului, a folosit mâna stângă pentru pizzicato şi a întrebuinţat ca efecte flajeoletele şi scordatura. 

În paralel cu activitatea concertistică, Paganini a abordat şi domeniul componistic, scriind lucrări de mare valoare. Încântat de melodiile cantabile şi uimit de dibăcia tehnică a virtuozităţii, publicul aclama artiştii care aduceau, pe lângă frumuseţea sonoră, şi momente de performanţă sportivă. La fel ca pianiştii Thalberg, Kalkbrenner, Liszt, şi Paganini a uimit lumea muzicală prin uluitoarea sa virtuozitate violonistică. Melodiile foarte accesibile ale lui Paganini se individualizeză prin consistenţă şi vigoare expresivă, datorită înrudirii cu melosul italian; exploatând uluitoarele sale disponibilităţi tehnice, Paganini s-a îndreptat către formele improvizatorice cu caracter concertant, compunând piese diferite ca factură. Pe lângă cele patru concerte pentru vioară şi orchestră, a scris 24 Capricii, 12 Sonate pentru vioară şi chitară, diferite teme cu variaţiuni şi cvartete (unul pentru vioară, violă, chitară şi violoncel).

CAMILLE  SAINT-SAËNS

(1835 - 1921)

Saint-Saëns a definitivat partitura Havanaisei în Mi major, op. 83, în anul 1887; totuşi, unele fragmente în ciornă ale lucrării s-au păstrat din anul 1885, când, în luna noiembrie, compozitorul a întreprins un turneu în nord-vestul Franţei şi în Germania, alături de violonistul Raphael Diaz Albertini. Cu acel prilej, se pare că poposind într-o noapte friguroasă la un hotel din oraşul francez Brest, Saint-Saëns a scris primele măsuri din Havaneză, inspirat de jocul de lumini şi umbre al lemnelor care ardeau în şemineu. După cum mărturisea compozitorul, flăcările care se prelingeau spre marginile consolei şemineului, ca şi zgomotele produse de lemnele arse, i-au sugerat o anumită idee melodică. 

Iniţial, lucrarea a fost scrisă în versiunea pentru vioară şi pian, la scurt timp Saint-Saëns realizând şi acompaniamentul orchestral care a substituit partitura pianului. Dedicată violonistului Albertini, Havaneza, op. 83, a fost publicată la Paris, în anul 1888.

Valorificând dansul spaniol habañera, havaneza reprezintă varianta cubaneză a acestui gen de dans, fiind scrisă în măsura de 2/4, pe baza unor ritmuri de sorginte africană. Lucrarea abundă în pasaje de virtuozitate, iar linia melodică spectaculoasă se caracterizează printr-o rară bogăţie a conţinutului tematic. 

ERNEST  CHAUSSON

(1855 - 1899)

Născut la Paris, Ernest Chausson a studiat cu Massenet la Conservator şi a devenit mai târziu unul dintre discipolii lui César Franck. O vreme a fost secretarul Societăţii compozitorilor francezi, contribuind la dezvoltarea şi afirmarea muzicii simfonice şi camerale franceze din a doua jumătate a secolului al XIX-lea. Dominată de o melodică generoasă, de o armonie bogată şi de o concepţie arhitectonică de sorginte ciclică, creaţia lui Chausson s-a impus, intrând în repertoriul curent, deşi conţine un număr redus de opusuri. Printre cele mai cunoscute lucrări se numără Simfonia în Si bemol major, Poemul dragostei şi al mării pentru voce şi orchestră, Concertul pentru pian, vioară şi cvartet de coarde.

Poemul pentru vioară, op. 25 a fost scris în anul 1896 şi dedicat marelui violonist Eugène Ysaÿe. Titlul lucrării defineşte perfect caracterul lirico-narativ, poemul desfăşurându-se fără întrerupere, ca o povestire în care distingem momente dramatice, lirice şi de înseninare. Principiul ciclic este suveran, tema principală şi alte motive secundare revenind periodic, în alte înveşmântări orchestrale şi cu alte semnificaţii emoţionale. Partea solistică include probleme tehnice dificile, subordonate însă scopului artistic vizat.

[image: image3.wmf]Lucrarea debutează cu o scurtă introducere (Lento e misterioso) dominată de acordurile murmurate ale pianului. Tema principală, de un lirism răscolitor, este intonată de vioară şi preluată de pian. În continuare, instrumentul solist expune un motiv cvasi-improvizatoric, în triluri prelungi, ce va reveni pe parcursul Poemului. O nouă temă, alcătuită din două secţiuni expresive, se impune în continuare, încheind expoziţia. În dezvoltare sunt prelucrate ambele idei tematice, discursul muzical evoluând spre o culminaţie impresionantă (molto animato). 

Finalul lucrării se bazează pe motivul în triluri, cântat de pian şi îmbogăţit de vioară, care-l extinde în registrul acut (simbolizând rezolvarea conflictului dramatic). 
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