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1gor Stravinsky’s first success is connected with the activity of the Russian ballet in Paris
at the beginning of the second decade of this century. It was then that the impressario
Sergei Diaghilev commissioned “The Firebird”, ‘“‘Petroushka’’ and the “Rite of Spring”’,
scandalous ballets without precedent in musical history. After the First World War, Dia-
ghilev tried to entice Stravinsky to the world of ballet, for example by giving him a book
of compositions attributed to the Italian baroque master Giovanni Battista Pergolesi
(1710-1736), who died all too young. Diaghilev did not doubt this technique, since
Vincenzo Tommasini’s ballet “Le donne di buon umore” had been a great success since
1917 and comprised arrangements of Scarlatti. In this manner Diaghilev dreamed of a
Stravinsky ballet with dancers adopting the roles of 18th century Commedia dell’Arte
characters.

At first Stravinsky did not care for the idea, but he became so charmed by the fresh-
ness of the music that he composed in 1919-20 a one-act ballet with vocal parts, which
came to be called “Pulcinella”. The music is entirely based on material from the Pergo-
lesi book, but with an unmistakeable Stravinsky touch. Even if the ballet is not the first
example ever of neo-classicism, it does at least mark a new direction for Stravinsky and
a change of course for all European music. Neo-classicism was to play an important role
even before the 1930s,

“Thanks to Pergolesi, I discovered the past,” wrote Stravinsky much later; “thanks to
the past, all my later works were made possible. It was a look back — the first of many
love-affairs in this sense — but it was also a look in the mirror.”

Good ballet music should also have a chance of life outside the theatre. This is why
Stravinsky put together as early as 1922 an orchestral suite in 11 movements (out of
about 20) omitting the three singers. In 1925 he arranged a suite for violin and piano
based on this material and in 1933 the violinist Samuel Duchkin helped him to assemble
a new suite for the same combination. This was called ‘‘Suite Italienne”, as is the suite
for cello and piano prepared the previous year in collaboration with the well-known
cellist Gregor Piatigorsky. It should only be added that the orchestral suite was slightly
revised in 1947. This music captivated Stravinsky for a long time — and all the suites
differ in terms of content.

The cello version of ‘“‘Suite Italienne’ has five movements. A pompous, theatrical
“Introduzione” is followed by a melancholy “Serenata” in the form of a charming
Italian cantilena. In the ballet, this melody was given to the tenor soloist, The third
movement, “Aria”, was also originally vocal, a grotesque aria buffa for bass. Next is a
lively and virtuosic “Tarantella’” followed by the last movement, which begins with a
jolly stylised ‘“Minuetto’ and ends with a brilliant, festive “Finale”.

Stravinsky and Piatigorsky put together the “Suite Italienne” in 1932. In 1935, the
same Piatigorsky was responsible for the first performance of Dmitri Shostakovich’s
Cello Sonata in D minor, Op.40. By then Stravinsky had already been in the west for
several decades although he followed developments in the USSR carefully. It was a
time at which feelings ran feverishly high. The poet Maiakovsky had killed himself in
1930. In 1932, the Party published a Decree of Uniformity from which arose the Soc-
iety of Soviet Composers, a body which recognized that ‘‘the Soviet composer must
seek after the heroic, the great and the beautiful, fight against subversive modernism,
typical of the decadence of modern bourgeois art”. But who could define “music which



is national in form and socialist in content”, as defined in one of Maxim Gorky’s essays,
“On social realism”, published in 1934? The Leningrad Party Chief, Sergei Kirov, was
assassinated the same year, with Stalin’s consent ...

After the successful premidre of the First Symphony in 1925, Shostakovich was ass-
uming increasingly the role of leading Soviet composer, even if he was often criticized
for his modernist, ironical music. The opera “Lady Macbeth” was a great success at its
first performance in January 1934, Critics found it the most profound and authentic
opera since Tchaikovsky -— a model of its kind.

It was in this climate of success seasoned by bitter criticism and political violence
that Shostakovich, on 15th August 1934, started work on his Cello Sonata in the empty
Moscow flat of a good friend. He had just had a serious quarrel with his wife Nina who
had returned, furious, to her home in Leningrad. Dmitri composed with feverish inten-
sity, unable to sleep, and the first movement, Allegro non troppo, was ready in two days.
It is the longest movement, a masterpiece of depth and commitment. Two themes
oppose each other: seriousness/thoughtfulness and joy/desire to live. Towards the end
the music assumes a tragic character and becomes a funeral march,

A couple of days later, Shostakovich travelled to Crimea where, on 19th September,
he finished the Sonata. A week later he celebrated his 28th birthday. The second move-
ment, Allegro, shows the same ironic way of viewing Russian folklore as in “Lady Mac-
beth”, and the dark thoughts of the first movement resurface in the form of a macabre
dance with empty, echo-like sonorities. The Largo is broad, tragic and highly-charged.
It prefigures the imposing slow movements which Shostakovich was to write later, such
as that in the Fifth Symphony. The mood only lightens in the finale, Allegro: the music
becomes colourful and diverting, the instruments play fresh tunes in an almost concer-
tante manner which threatens to exceed the limits of chamber music.

Shostakovich’s ballet music often delivered sarcastic blows which proved provocative
and irritating. Now, with his first important chamber work, he was taken as a serious
composer. But still this was not entirely good, at a time when the artist was expected to
be optimistic and joyful. Despite the Sonata’s lack of confidence in the future, the cri-
tics were unable to deny its quality; they expressed themselves in a roundabout manner,
saying that Shostakovitch had ‘““overcome his modernity and had found a national style,
even if grotesque, ironical elements and caricature are still present and supplement the
impression of unity by means of empty phrases.” Certainly the music has a strict,
academic exterior and both instrumental and formal balance, but within it is a cry for
help on the part of a composer seeking his own character in an era of misunderstanding.

With the apparent loss of the Three Pieces, Op.9 (Fantasy, Prelude and Scherzo), the
Sonata is Shostakovich’s only remaining work for cello and piano. It was written at the
behest of his friend and patron Victor Kubatsky, a rich cellist who also helped the com-
poser to arrange concerts and who gave its first performance with him on 25th December
1934 in the Small Hall of Leningrad Conservatory. They often played it together and
were on tour in Arkangelsk when, in January 1936, they read that Stalin had seen “Lady
Macbeth”. He had not liked it and, after two years of outstanding success, it disappca-
red from Soviet stages overnight. This was the first serious attack on Shostakovich.

Alfred Schnittke was born two months after the appearance of Shostakovich’s Sonata
and he paid homage to his famous countryman with his ‘“Prelude In Memoxiam Dmitri



Shostakovich” for two violins (or violin and tape) in 1975, Four years earlier he had
written a ‘“Canon In Memoriam Igor Stravinsky” for string quartet and, in 1978, he
completed this memorial cycle with a piece for six-handed piano called “Dedicated to
Strsvinsky. Prokofiev and Shostakovich.”” Thus he followed and concluded a rich
tradition. ‘

Schnittke was born in 1934 in the town of Engels on the Volga river, Until two years
previously it had still been called Pokrovsk. His mother was a German from the Volga;
his father was born in Frankfurt-am-Main, a Jew of Russian origin who worked between
1946 and 1948 for a Russian newspaper in Vienna. Here the young Alfred began to play
the piano and compose.

Upon returning to the USSR, Schnittke studied first at the ‘“October Revolution”
Academy of Music, then at the Moscow Conservatory whence he graduated in 1961,
Since 1972 he has taught instrumentation, counterpoint, score reading and composition
at the Tchaikovsky Conservatory in Moscow. He has also worked at the Experimental
Studio for Electronic Music in Moscow and written a series of theoretical works.

His music is generally characterized by clear form, dramatic development and broad
structure, After a polystylistic period during which he freely combined different styles,
both tonal and atonal, he changed in 1976 to a more homogeneous approach in which
elements of traditional and of new music are combined more peacefully. His Cello
Sonata (1978) is a good example of this. It is dedicated to Natalia Gutman, who gave
the first performance in Moscow on 23rd January 1979 with the pianist Vasilyi Lobanov.

The three movements, Largo — Presto — Largo follow each other without a break:
there are many allusions to earlier styles of performance. Although the two instruments
often seem to be playing completely different music, they form together a striking unity.
While the piano embroiders a melody, the cello may rest on a prolonged pedal point.
While the cello, slow and thoughtful, is weaving a vocalise, the piano may reply with
an apparently unrelated chord. Strangely, the fast movement comes between the two
slow ones and contrasts strongly with them. Chords and obstinately repeated motifs,
glissandi, harmonics and a strongly advancing liveliness characterize the music which is
sometimes almost in unison, sometimes on collision course., Legato and staccato fight;
the entire register of both instruments is used. The cello plays the main part and, near
the end, the music is condensed into a penetrating, very beautiful passage.

If Stravinsky represents neo-classicism, Schnittke — thanks to the Cello Sonata — can
be said to defend the neo-romantic camp.



Igor Stravinskys forsta berdmmelse dr knuten till Ryska balettens verksamhet i Paris vid
bérjan av 1910-talet. Det var da impressarion Sergej Djagilev bestéllde »Eldfageln”, ’Pet-
rusika” och ’*Varoffer’’, skandalomsusade baletter utan motstycke i musikhistorien,
Efter forsta virldskriget forsokte Djagilev locka Stravinsky tillbaka till baletten bl a
genom att ge honom ett hiifte med kompositioner tillskrivna den alltfor tidigt bortryckte,
italienske barockmistaren Giovanni Battista Pergolesi (1710-1736). Att detta var en ef-
fektiv metod betvivlade han inte, eftersom Vincenzo Tommasonis balett ”Le donne di
buon umore” sedan 1917 gjort stor succé — och den bestod av arrangerad Scarlatti-
musik. I samma anda fantiserade Djagilev nu 6ver en Stravinskybalett med dansarna
forkladda till figurer ur 1700-talets italienska Commedia dell’Arte teater.

Stravinsky var till en boérjan inte alls road av tanken, men efterhand blev han s chax-
mad av musikens friskhet, att han 1919-20 verkligen komponerade en balett i en akt med
sing, som kom att heta ’Pulcinella”. Musiken bygger helt pa stycken ur Pergolesihiftet,
men den har fatt en omisskinnlig Stravinsky-touch. Aven om detta inte #r historiens
allra forsta exempel pa neoklassicism, s& innebar baletten Atminstone en nyorientering
hos Stravinsky och en kursindring av hela den europeiska konstmusiken. Neoklassicis-
men skulle komma att spela en viktig roll langt in pa trettiotalet.

»Genom Pergolesi upptickte jag det forflutna,” skrev tonsdttaren langt senare, >’ge-
nom det férflutna méojliggjordes alla mina senare verk. Det var en blick bakit — den
foérsta av mangakirleksaffireri den riktningen — men det var ocksa en blick in i spegeln.”

God balettmusik maste ocksa fa en chans att leva utanfor teatern. Redan 1922 sam-
manstillde dirfor tonsittaren en orkestersvit pa elva satser (av ursprungligen ett tjugotal),
dir de tre sangsolisterna tagits bort. 1925 arrangerade han en Svit £6r violin och piano
ur detta material och 1933 fick han hjilp av violinisten Samuel Dusjkin att sammanstélla
en ny svit for samma instrument. Denna svit fick heta *’Suite Italienne”, precis som den
svit f6r cello och piano som tonsittaren i samarbete med den vilkinde cellisten Gregor
Pjatigorskij fardigstillt redan aret innan. Aterstar i detta sammanhang bara att ndmna att
orkestersviten genomegick en smirre revidering 1947. Musiken fiéngslade Stravinsky under
en lang period av hans skapande — och ingen av sviterna foljer den andra. De har alla
olika innehall.

Celloversionen av ’Suite Italienne” bestar av fem satser. En pompdst teatraliskt “Int-
roduzione” £6ljs av en melankolisk “Serenata” i form av en charmerande italiensk kanti-
lena. I baletten framfdrdes denna melodi av tenorsolisten. Tredje satsen, Aria’, var
ocksa ursprungligen ett saingnummer, en grotesk buffaaria for bas. Sa en livfull och vir-
tuos ’*Tarantella’ innan sista satsen inleds med en vacker, stiliserad “Minuetto’ och
avslutas med en festligt briljant ”Finale”’.

1932 sammanstillde alltsia Stravinsky och Pjatigorskij ’’Suite Italienne”. 1935 skulle
samme Pjatigorskij svara for den forsta utgivning av Dmitrij Sjostakovitjs ’Cellosonat”
d-moll op 40. Stravinsky hade vid det laget bott i vist ett par decennier, men f&ljde nog
utvecklingen i Sovjet. Det var en tid d4 kinslorna kokade. Poeten Majakovskij hade tagit
sitt liv 1930. 1932 utfirdade partiet ett likriktningsdekret ur vilket tonsdttarférbundet
vixte fram, ett forbund som hivdade att “’Sovietkompositoren maste striva mot det
heroiska, glansfulla och skdna, kimpa mot den folkfientliga modernismen, typisk for
den samtida borgerliga konstens forfall”. Men vem kunde forklara hur det praktiskt
skulle ga till att skapa en musik som var ’’nationell till formen och socialistisk till inne-



hallet”, som det stod formulerat i den av Maxim Gorkij skrivna essdn ’Om social rea-
lism?”’, som publicerades 1934. Partiledaren i Leningrad, Sergej Kirov, moérdades samma
ar, med Stalins goda minne ...

Sjostakovitj hade efter succépremiiiren av den forsta symfonin 1925 alltmer kommit
att framstd som den ledande sovjettonsittaren, dven om han ofta kritiserades f6r att han
skrev s& ironisk och modernistisk musik, Operan Lady Macbeth’ blev diremot en
lysande framging vid premiidren i januari 1934, Hir fann kritikerna den djupaste och
mest dkta opera som skapats sedan Tjajkovskijs dagar — en mdnsteropera.

Det var i denna anda av framgang, kryddad av besk kritik, och politiskt vald som
Sjostakovitj den 15 augusti pabérjade sin Cellosonat i en vins tomma vaning i Moskva.
Han hade just haft ett stormigt grdl med hustru Nina, som i vredesmod reste hem till
Leningrad. I feberaktig intensitet skrev han utan att kunna sova, och den forsta satsen,
Allegro non troppo, blev firdig pa tva dagar. Det dr den mest omfangsrika satsen och den
ar ett underverk av djup och engagemang. Tva teman konfronteras: allvar /eftertanke mot
gliddje /livsvilija. Mot satsens slut tar musiken en tragisk vindning och blir en sorgmarsch,

Nigon dag senare for Sjostakovitj till Krim och dir fullbordades sonaten den 19 sep-
tember. En vecka senare fyllde han 28 &r. Andra satsen, Allegro, speglar samma ironiska
syn pa rysk folklore som kommit till uttryck i operan ’Lady Macbeth” och forsta satsens
undergangstankar aterkommer hir i form av en danse macabre med tomma, ekande
instrumentklanger. Largot dr brett upplagt, patetiskt och laddat. Det pekar direkt fram
mot hans senare, storslagna langsamma satser, som den i femte symfonin. Forst i finalen,
Allegro, ljusnar bilden, Musiken blir firgrik och roande, instrumenten far friska melodier
och nirmast konsertanta rollex som hotar att springa de kammarmusikaliska ramarna,

Sjostakovitjs balettmusik gav ofta sarkastiska klacksparkar som hade retat och irriterat.
Nu, nir han skrev sitt férsta betydande kammarmusikverk, framstir han som en allvars-
man. Men det var inte heller si bra, i en tid da konstndren skulle vara optimistisk och
jublande. Trots sonatens brist pa framtidstro kunde kritikerna inte forneka musikens
stora kvaliteter, dven om man formulerade sig nagot inlindat och menade att han nu
»$vervunnit sin modernism och hittat en nationell stil — dven om det groteska, ironiska
och karikerade dnnu lever kvar och tynger helhetsintrycket med tomma fraser.”” Musiken
har onekligen en akademiskt string yta och en formell och instrumentell balans, men
bakom ytan finns en protest och ett rop pa hjidlp fran en tonsiittare som sdker sin egenart
i en oférstaende tid.

Eftersom de tre stycken (Fantasi, Preludium, Scherzo op 9) som han skrev 1923/24 av
allt att ddma gatt forlorade, dr Cellosonaten Sjostakovitjs enda verk f6r cello och piano.
Han skrev den pa uppmaning av vinnen och gynnaren Viktor Kubatskij, en férmdigen
cellist som ocksa hjdlpte till att arrangera konserter och som tillsammans med tonsiattaren
uruppférde sonaten den 25 december 1934 i Leningradkonservatoriets lilla sal. De spe-
lade den ofta tillsammans och i januari 1936 befann de sig pa turné i Arkangelsk, nir de
i tidningarna kunde lisa att Stalin sett ”Lady Macbeth’’. Han hade inte tyckt om operan
och efter tva ars alltiimt vixande succé, forsvann den nu fran alla sovjetiska scener
6éver en natt. Detta var det forsta riktigt allvarliga angreppet pa Sjostakovitj.

Alfred Sjnitke féddes tva manader efter Sjostakovitjs Cellosonat och han hyllade sin
store landsman med ett ’Preludio in Memoriam Dmitrij Sjostakovitj” f6r 2 violiner (eller
violin och tonband) 1975. Fyra ar tidigare hade han skrivit en ”Kanon in Memoriam Igor



Stravinsky® f6r strakkvartett och 1978 avrundade han denna minnesserie med ett verk
for sexhindigt piano med titeln Dedicerad till Stravinsky, Prokofiev och Sjostakovitj”.
P3 sa sitt fullfoljer och avslutar han en rik tradition.

Sinitke foddes 1934 i staden Engels, som ligger vid mitten av floden Volga. Hade han
varit tva ar dldre hade staden annu hetat Pokrovsk, Hans mor var Volgatysk, fadern var
en i Frankfurt am Main f6dd jude av rysk hiarkomst som 1946-48 arbetade vid en rysk-
sprakig tidning i Wien och det var ddx den unge Alfred fick sin forsta pianoundervisning
och bérjade komponera.

Aterkommen till Sovjet studerade Sjnitke forst vid Musikakademien *’Oktoberrevolu-
tionen’ varpa féljde studier vid Moskvakonservatoriet, dir han avlade examen 1961,
Sedan 1972 undervisar han i instrumentering, kontrapunkt, partiturlisning och kompo-
sition vid Tjajkovskijkonservatoriet i Moskva, Han har ocksi arbetat vid Experimentstu-
dion £6r elektronmusik i Moskva och skrivit en rad teoretiskt vetenskapliga verk.

Hans musik brukar karakteriseras som klar i formen, dramatisk i utvecklingen och
bred i uppliggningen. Tidigare hade han en polystilistisk period da han fritt blandande
olika stilar, bade tonala och atonala. Men fran 1976 har denna collageaktiga metod
tuktats till mer enhetlighet, dir element fran ny och gammal musik samsas i mer fredlig
form. ’’Cellosonaten” (1978) #r ett typexempel pa detta. Den ir tillignad Natalia Gut-
man, som ocksa uruppférde sonaten i Moskva den 23 januari 1979 tillsammans med
pianisten Vasilij Lobanov.

De tre satserna Largo — Presto — Largo spelas utan paus och hir finns atskilliga anspel-
ningar pa dldre spelstil. Trots att de bada instrumenten ofta tycks #gna sig at helt olika
musik, bildar de tillsammans en sillsynt gripande helhet. Medan pianot broderar en
melodi kan cellon ligga still pa en ling orgelpunkt. Nir cellon langsamt och eftertink-
samt spinner en vokalis kan pianot svara med till synes omotiverade ackord. Originellt
nog ligger den snabba satsen, och den ir verkligen kontrasterande, i mitten, Envist
upprepade ackord och rorelser, glissandi, flageoletter och en kraftigt framatdrivande
vitalitet utmirker musiken som ibland #ir nistan unison, ibland pa kollisionskurs., Det
avslutande Largot dr romantiskt lidelsefullt. Legato stidlls mot staccato, instrumenten
utnyttjas i hela deras omfang. Cellon spelar huvudrollen och mot slutet titnar musiken
i ett oerhort vackert, intringande parti.

Om Stravinsky representerar neoklassicismen kan Sjnitke genom sin Cellosonat sigas
féra neoromantikernas talan.



Der erste Ruhm von Igor Strawinsky steht in Zusammenhang mit der Tatigkeit des
Russischen Balletts in Paris Anfang der 1910er Jahre. Damals gab Sergej Djagilew den
Feuervogel, Petruschka und das Friihlingsopfer in Auftrag, Ballette, die in der Musik-
geschichte beziiglich der Skandale ohne Gegenstiicke sind. Nach dem ersten Weltkrieg
wollte Djagilew Strawinsky zum Ballett zuriicklocken, u.A. dadurch, daB er ihm ein
Heft mit Kompositionen gab, die dem allzu friih verstorbenen italienischen Barock-
meister Giovanni Battista Pergolesi (1710-1736) zugeschrieben waren. Daf dies eine
erfolgreiche Methode sein wiirde, bezweifelte er nicht, da Vincenzo Tommasinis Bal-
lett ,.Le donne di buon umore* seit 1917 einen grofen Erfolg gehabt hatte — ein Bal-
lett aus Scarlattieinrichtungen. Im selben Geiste dachte Djagilew jetzt an ein Strawin-
skyballett, die Tinzer als Figuren des italienischen Commedia dell’Arte-Theater des
18. Jahrhunderts verkleidet.

Anfangs gefiel Strawinsky der Gedanke gar nicht, aber allmihlich wurde er derartig
von der Frische der Musik gefesselt, daB er 1919-20 ein Ballett in einem Akt mit Ge-
sang komponierte: Pulcinella, Die Musik baut zur Ginze auf Stiicken aus dem Pergolesi-
Heft, hat aber eine unverkennbare Strawinsky-Note bekommen., Wenn dies auch nicht
das erste Beispiel der Geschichte eines Neoklassizistnus ist, war aber das Ballett eine
Neuorientierung bei Strawinsky und eine Kursinderung der gesamten europdischen
Kunstmusik. Bis in die dreiBiger Jahre sollte der Neoklassizismus eine wichtige Rolle
spielen.

,.,Durch Pergolesi entdeckte ich die Vergangenheit®, schrieb der Komponist weitaus
spiiter, ,,durch die Vergangenheit wurden meine spiteren Werke erst moglich. Es war
ein Blick zuriick — die erste vieler Liebesgeschichten in dieser Richtung — aber auch
ein Blick in den Spiegel.**

Eine gute Ballettmusik muf auch auBerhalb des Theaters leben konnen. Bereits
1922 stelite deshalb der Komponist eine Orchestersuite zusammen, mit elf der wr-
spriinglich etwa zwanzig Sitze, wo die Singer weggelassen worden waren. Aus diesem
Material machte er 1925 eine Suite fiir Violine und Klavier, und 1933 half ihm der
Geiger Samuel Dushkin, eine neue Suite fiir dieselbe Besetzung zusammenzustellen.
Dijese Suite bekam den Namen ,,Suite Italienne‘‘, wie auch die Suite, die der Kompo-
nist mit dem bekannten Cellisten Gregor Pjatigorskij zusammen ein Jahr friiher zusam-
mengestellt hatte. Bleibt zu erwihnen, daB die Orchestersuite 1947 ein wenig revidiert
wurde. Die Musik fesselte Strawinsky wihrend einer langen Periode seines Schaffens —
und keine der Suiten ist der anderen dhnlich. Alle haben einen verschiedenen Inhalt.

Die Cellofassung der ,Suite Italienne‘‘ besteht aus fiinf Sidtzen., Eine pompds theat-
ralische ,,Introduktion* wird von einer melancholischen ,,Serenata‘* gefolgt, in der
Form einer anmutigen italienischen Kantilene. Im Ballett wurde diese Melodie vom
Tenorsolisten gebracht. Der dritte Satz, ,,Aria*, war urspriinglich ebenfalls eine Gesang-
nummer, eine groteske Buffaarie fiir BaB. Es folgt eine lebhafte und virtuose ,, Taran-
tella®, bevor der letzte Satz mit einem schénen, stilisierten ,Minuetto‘ beginnt und
mit einem festlich leuchtenden ,,Finale‘‘ endet.

1932 stellten also Strawinsky und Pjatigorskij die Suite Italienne zusammen, 1935
besorgte derselbe Pjatigorskij die Erstausgabe von Dmitrij Schostakowitschs ,,Cello-
sonate‘* d-moll Op.40. Zu jener Zeit lebte Strawinsky bereits seit ein paar Jahrzehnten
im Westen, beobachtete wohl aber die Entwicklung in der UdSSR. Damals kochten die



Gefiihle, Der Dichter Majakowskij hatte sich 1930 das Leben genommen, 1932 verdf-
fentlichte die Partei einen GleichrichtungserlaB, aus dem der Komponistverband her-
auswuchs, ein Verband, der behauptete, da ,,Der Sowjetkomponist muB das Heroische,
Glanzvolle und Schone anstreben, den volksfemdhchen Modernismus bekimpfen, der
fir den Verfall der zeitgendssischen biirgerlichen Kunst typisch ist.* Wer kdnnte es
aber erkliren, wie man rein praktisch eine Musik schaffen sollte, die ,,in der Form na-
tional, im Inhalt sozialistisch‘ sein sollte, wie es im 1934 verdffentlichten Essay Mak-
sim Gorkus . Uber den sozialistischen Realismus* hieB. Der Leningrader Parteifiihrer
Sergej Kirov wurde im selben Jahr mit Stalins heimlicher Zustimmung ermordet .

Nach dem stiirmischen Erfolg bei der Urauffilhrung der ersten Sinfonie 1925 wurde
Schostakowitsch immer mehyr als der fiihrende Sowjetkomponist betrachtet, obwohl er
hiufig kritisiert wurde, weil er so ironisch und modernistisch schrieb. Die Oper ,,Lady
Macbeth* hatte aber bei der Premiere im Januar 1934 einen glinzenden Erfolg. Hier
fanden die Kritiker die tiefste und echteste Oper seit Tschajkowskijs Tagen — eine
Musteroper.

In diesem Geiste von Erfolg, gewiirzt durch bittere Kritik, und politischer Gewalt
begann Schostakowitsch am 15. August 1934 seine Cellosonate in der leeren Moskauer
Wohnung eines Freundes. Er hatte eben eine stiirmische Auseinandersetzung mit seiner
Frau Nina gehabt, die im Zorn nach Leningrad abreiste, In fieberhafter Intensitit
schrieb er ohne schlafen zu koénnen, und der erste Satz, Allegro non troppo, wurde in
zwel Tagen vollendet. Dies ist der umfangreichste Satz, ein Wunder an Tiefe und Sub-
stanz. Zwei Themen werden einander gegeniibergestellt: Ernst/Nachdenklichkeit gegen
Freude /Lebenswillen, Gegen Ende des Satzes kehrt die Musik ins Tragische: es entsteht
ein Trauermarsch.

Tags darauf fuhr Schostakowitsch zum Krim, wo die Sonate am 19. September voll-
endet wurde, Eine Woche spidter vollendete er das 28. Lebensjahr, Der zweite Satz,
Allegro, spiegelt dieselbe ironische Einstellung zur russischen Folklore wie die Oper
Lady Macbeth, und die Untergangsgedanken des ersten Satzes kehren hier in Form
einer Danse macabre zuriick, mit hohlen, hallenden Instrumentalklingen. Das Largo ist
breit angelegt, pathetisch und geladen. Es weist direkt auf seine spiteren, groBartigen
langsamen Sitze, wie den der fiinften Sinfonie. Erst im Finale, Allegro, wird das Bild
heller. Die Musik wird farbreich und unterhaltend, die Instrumente bekommen frische
Melodien und fast konzertante Rollen, die den kammermusikalischen Rahmen zu
sprengen drohen.

Schostakowitschs Ballettmusik gab hidufig sarkastische Hiebe, die gereizt und irri-
tiert hatten. In seinem ersten bedeutenden Kammermusikwerk erschien er nun als
Mann des Ernstes, Dies war aber auch nicht so gut, in einer Zeit in der der Kiinstler
optimistisch und jubelnd sein sollte. Trotz des Mangels an Zukunftsglauben in der
Sonate konnten die Kritiker die groe Qualitat der Musik nicht verleugnen, selbst wenn
man sich etwas verkappt ausdriickte und meinte, er hitte ,,seinen Modernismus iiber-
wunden und einen nationalen Stil gefunden — wenn auch das Groteske, Ironische und
Karikierte nach wie vor am Leben sind und den Gesamteindruck mit leeren Phrasen
bedriicken. Die Musik hat zweifellos eine akademisch strenge Oberfliche und ein
formales sowie instrumentales Gleichgewicht, aber unter der Fliche findet man einen
Protest und einen Hilferuf eines Komponisten, der in einer verstindnislosen Zeit seine



Eigenart sucht,

Da die drei 1923/24 komponierten Sticke (Phantasie, Pridludium, Scherzo Op.9)
offensichtlich verloren gegangen sind, ist die Cellosonate Schostakowitschs einziges
Werk fiir Cello und Klavier, Er schrieb sie auf Anraten seines Freundes und Gdnners
Wiktor Kubatskij, eines wohlhabenden Cellisten, der auch Konzerte veranstaltete und
der mit dem Komponisten die Sonate am 25, Dezember 1934 im kleinen Saal des
Leningrader Konservatoriums zur Urauffiihrung brachte. Sie spielten das Werk hiufig
zusammen, und im Januar 1936 waren sie in Archangelsk auf Tournee, als sie den
beriihmten Artikel der Prawda ,,Chaos statt Musik‘ lasen. Der Artikel war ein schwerer
Angriff auf Lady Macbeth, vermutlich auf direkte Veranlassung Stalins (der vielleicht
sogar den Artikel teilweise selbst diktiert hatte), nachdem dieser die Oper gesehen
hatte. Nach einem zweijihrigen Erfolg verschwand die Oper jetzt iiber Nacht von allen
sowjetischen Biihnen. Dies war der erste ernsthafte Angriff auf Schostakowitsch.

Alfred Schnittke wurde zwei Monate nach Schostakowitschs Cellosonate geboren
und huldigte 1975 seinen grofen Landsmann mit einem Preludio in Memoriam Dmitrij
Schostakowitsch fiir zwei Violinen (oder Violine und Tonband). Vier Jahre friiher hatte
er einen Kanon in Memoriam Igor Strawinsky fiir Streichquartett geschrieben und 1978
rundete er diese Serie mit einem Werk fiir sechshindiges Klavier ab, mit dem Titel
.Strawinsky, Prokofjew und Schostakowitsch gewidmet‘‘. Damit schliet er eine reiche
Tradition ab.

Schnittke wurde 1934 in der Stadt Engels, in der Mitte des Wolgalaufes, geboren.
Wire er zwei Jahre idlter gewesen, hitte die Stadt noch Pokrowsk geehief3en. Seine
Mutter war Wolgadeutsche, der Vater ein in Frankfurt/M geborener Jude russischer
Herkunft, der 1946-48 bei einer in Wien erscheinenden russischsprachigen Zeitung
beschiftigt war. Dort bekam der junge Alfred seinen ersten Klavierunterricht und be-
gann zu komponieren,

Nach der Riickkehr in die Sowjetunion studierte Schnittke zunidchst an der Musik-
akademie ,,Oktoberrevolution‘, dann am Moskauer Konservatorium, wo er 1961 die
AbschluBpriifung ablegte. Seit 1972 unterrichtet er Instrumentieren, Kontrapunkt,
Partiturlesen und Komposition am Moskauer Tschajkowskij-Konservatorium. Er arbei-
tete auch am Experimentalstudio fiir elektronische Musik in Moskau und schrieb meh-
rere theoratisch wissenschaftliche Werke.

Man charakterisiert meistens seine Musik als formal klar, in der Entwicklung drama-
tisch und in der Anlage breit. Friiher hatte er eine polystylistische Periode, in der er
verschiedene Stile frei mischte, tonale und atonale. Ab 1976 wurde diese collagedihn-
liche Methode von einer Einheitlichkeit ersetzt, wo Elemente neuer und alter Musik
in friedlicher Form neben einander stehen. Die ,,Cellosonate‘ (1978) ist ein Beispiel.
Sie wurde Natalija Gutman gewidmet, die die Sonate am 23. Januar 1979 mit dem
Pianisten Wasilij Lobanow zur Urauffithrung brachte.

Die drei Sdtze Largo — Presto — Largo werden ohne Pause gespielt, und man findet
viele Anspielungen auf einen ilteren Spielstil. Obwohl sich die beiden Instrumente
hiufig verschiedener Musik zu widmen scheinen, bilden sie zusammen eine selten er-
greifende Einheit. Wihrend das Klavier an einer Melodie arbeitet, kann das Cello auf
einem langen Orgelpunkt liegen bleiben. Wenn das Cello langsam, bedichtig eine
Vokalise spielt, kann das Klavier mit augenscheinlich unmotivierten Akkorden antwor-
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ten. Originellerweise liegt der wirklich kontrastierende schnelle Satz in der Mitte.
Hartnickig wiederholte Akkorde und Bewegungen, Glissandi, Flageolets und eine
kriftig vorwirtstreibende Vitalitdt sind Merkmale der Musik, die manchmal beinahe
unison ist, manchmal kontrir gerichtet. Das abschlieBende Largo ist romantisch leiden-
schaftlich. Legato wird dem Staccato gegeniibergestellt, die Instrumente werden im
vollen Umifange ausgeniitzt. Das Cello spielt die Hauptrolle, Gegen den Schluf# wird die
Musik in einem unerhért schénen, eindringenden Abschnitt verdichtet.

Wenn Strawinsky den Neoklassizismus vertritt, kann Schnittke mit der Cellosonate fiir
die Neoromantiker sprechen,



Le premier succés d’Igor Stravinsky est rattaché a ’activité des Ballets russes a Paris au
début des années 1910. C’est alors que l’'imprésario Serge de Diaghilev commanda
« 1’Oiseau de feu », ¢ Pétrouchka » et le « Sacre du printemps », des ballets scandaleux
sans précédent dans I’histoire de la musique. Aprés la premiére guerre mondiale, Diaghi-
lev essaya de ramener Stravinsky au ballet, entre autre en lui donnant un cahier de com-
positions attribuées au maftre baroque italien Giovanni Battista Pergolesi (1710-1736)
que la mort ravit beaucoup trop jeune. Diaghilev ne doutait pas de I’efficacité de cette
méthode puisque le ballet de Vincenzo Tommasini « Le donne di buon umore » jouis-
sait d’un grand succés depuis 1917 — et il se composait d’arrangements de musique de
Scarlatti. C’est ainsi que Diaghilev révait maintenant d’un ballet de Stravinsky aux dan-
seurs déguisés en personnages du théatre italien du 18e siécle « La Commedia dell’
Arte »,

Au début, Stravinsky ne prenait aucun plaisir & cette idée, mais il fut ensuite si charmé
par le frafcheur de la musique qu’il composa vraiment en 1919-20 un ballet en un acte
avec chant qui devait s’intituler ¢ Pulcinella ». La musique est entiérement batie sur un
morceau du cahier de Pergolése, mais elle a une touche immanquable de Stravinsky.
Méme si le ballet n’est pas le tout premier exemple de néo-classicisme de I’histoire, il
implique au moins une nouvelle orientation de Stravinsky et un changement de route
de la part de toute la musique européenne. Le néo-classicisme devait jouer un réle im-
portant bien avant dans les années 1930.

« Grdce & Pergolése, j’ai découvert le passé », écrivit le compositeur beaucoup plus
tard, « grdce au passé, toutes mes ceuvres subséquentes furent rendues possibles. C’était
un regard en arriére — le premier de plusieurs amours en ce sens — mais c’était aussi un
regard dans le miroir, »

De la bonne musique de ballet doit aussi avoir une chance de vivre hors du théatre.
C’est pourquoi déja en 1922 le compositeur assembla une suite pour orchestre en onze
mouvements (’originale en contenait une vingtaine); les trois numéros solistes vocaux
ont été retranchés. En 1925, il arrangea une suite pour violon et piano & partir de ce
matériel et, en 1933, le violoniste Samuel Duchkin Yaida a4 assembler une nouvelle suite
pour les mémes instruments. Cette suite s’appella « Suite Italienne », comme la suite
pour violoncelle et piano gque le compositeur avait mise au point déja ’année précédente
en collaboration avec le violoncelliste bien connu Gregor Piatigorsky. Il ne reste a ce
sujét qu’a mentionner que la suite pour orchestre fut légérement révisée en 1947. La
musique captiva Stravinsky pendant longtemps — et aucune des suites ne copie l'autre:
leur contenu différe.

La version pour violoncelle de la « Suite Italienne » comprend cinq mouvements, Une
« Introduzione » pompeusement thédtrale est suivie d’une « Serenata » mélancolique
ayant la forme d’une charmante cantiléne italienne. Dans le ballet, cette mélodie était
exécutée par le ténor soliste. Le troisiéme mouvement, « Aria », était originellement un
numéro vocal, une aria buffa grotesque pour basse. Vient ensuite une « Tarantella »
animée et virtuose suivie du dernier mouvement commenc¢ant par un joli « Minuetto »
stylisé et se terminant par un « Finale » au brillant digne d’une féte.

Stravinsky et Piatigorsky assemblérent ainsi la « Suite Italienne » en 1932, En 1935,
le méme Piatigorsky devait répondre de la premiére exécution de la « Sonate pour vio-
loncelle » en ré mineur op. 40 de Dimitri Chostakovitch. A ce moment, Stravinsky



avait vécu a l’ouest une couple de décennies mais suivait attentivement les développe-
ments en Union Soviétique. C’était un moment on les sentiments bouillaient. Le poéte
Maiakovsky s’était suicidé en 1930, En 1932, le parti publia un décret d’uniformisation
duquel surgit la société des compositeurs, une société qui reconnaissait que « le compo-
siteur soviétique doit viser a I’héroique, l'illustre et le beau, lutter contre le modernisme
ennemi du peuple, typique de la décadence de P’art bourgeois actuel ». Mais qui pouvait
expliquer comment pratiquement réaliser une musique « nationale par sa forme et
socialiste par son contenu », ainsi qu’il était formulé dans un des essais de Maxim Gorky
« Du réalisme social », publié en 1934. Le chef du parti a Leningrad, Serge Kirov, fut
assassiné la méme année, avec 1’assentiment de Staline ...

Aprés le succés de la premiére en 1925 de la premiére symphonie, Chostakovitch res-
sortait de plus en plus comme le compositeur soviétique de file, méme s’il était souvent
critiqué pour sa musique ironique et moderniste, L’opéra « Lady Macbeth » fut cepen-
dant un succés éclatant lors de la premiére en janvier 1934. Les critiques trouvérent
Popéra le plus profond et le plus authentique qui ait été écrit depuis les jours de Tchai-
kovski — un opéra modéle.

C’est dans cet esprit de succés assaisonné de critique acerbe et de violence politique
que Chostakovitch, le 15 aoit 1934, commenca sa ¢ Sonate pour violoncelle » dans
Pappartement vide d’un bon ami & Moscou. Il venait juste d’avoir une querelle orageuse
avec son épouse Nina qui, dans un accés de colére, était rentrée chez elle & Leningrad.
11 écrivait avec une intensité fébrile sans pouvoir dormir, et le premier mouvement,
Allegro non troppo, fut prét en deux jours. C’est le plus volumineux des mouvements
et un chef-d’ceuvre de profondeur et d’engagement. Deux thémes s’affrontent: gravité/
réflexion contre joie/volonté de vivre., Vers la fin du mouvement, la musique prend une
tournure tragique et devient une marche funébre,

Un ou deux jours plus tard, Chostakovitch se rendit en Crimée ou il termina la sonate
le 19 septembre. Une semaine plus tard, il fétait ses 28 ans, Le deuxiéme mouvement,
Allegro, refléte la méme maniére ironique d’envisager le folklore russe, comme exprimé
dans « Lady Macbeth », et les pensées de ruine du premier mouvement reviennent ici
sous la forme d’une danse macabre aux sonorités instrumentales vides, faisant écho. Le
Largo est large, pathétique et chargé. Il annonce clairement les imposants mouvements
lents ultérieurs de Chostakovitch, comme celui dans la cinquiéme symphonie. La scéne
ne s’éclaircit que dans le finale, Allegro. La musique devient colorée et divertissante, les
instruments jouent des mélodies fraiches et jouent un rdle presque concertant qui
menace de faire sauter les cadres de la musique de chambre.

La musique de ballet de Chostakovitch donna souvent des coups de fouet qui ont
agacé et irrité. Lorsqu’il écrivit sa premiére ceuvre importante de musique de chambre,
il était tenu pour un homme sérieux, Mais ce n’était pas si bien non plus, 4 une époque
ou lartiste devait étre optimiste et exultant. En dépit du manqgue de foi en l’avenir de
la part de la sonate, les critiques ne pouvaient nier les grandes qualités de la musique;
ils se sont exprimés d’une fagon un peu entortillée, disant que Chostakovitch avait alors
« eu raison de son modernisme et trouvé un style national — méme si le grotesque,
Pironique et le caricatural vivent encore et alourdissent l’impression d’unité par des
phrases vides. » La musique posséde indéniablement des dehors académiquement sévéres
et un équilibre formel et instrumental, mais sous les apparences se cachent une protes-



tation et un cri 4 Paide de la part d’un compositeur qui cherche son caractére distinctif
en un temps d’incompréhension.

Puisque les trois piéces (« Fantaisie, Prélude, Scherzo » op. 9) écrites en 1923-24
semblent bien étre perdues, la « Sonate pour violoncelle » est la seule ceuvre de Chosta-
kovitch pour violoncelle et piano, Il la composa a la demande de son ami et protecteur
Victor Kubatsky, un riche violoncelliste qui aida aussi le compositeur a arranger des
concertos et qui, avec lui, créa la sonate le 25 décembre 1934 dans la petite salle du
conservatoire de Leningrad. Ils la jouérent ensemble souvent et, en janvier 19386, ils se
trouvaient en tournée a Arkhangelsk lorsqu’ils purent lire dans les journaux que Staline
avait vu « Lady Macbeth ». L’opéra ne lui avait plu et, aprés deux ans de succés gran-
dissant, I’ceuvre disparut du jour au lendemain de toutes les scénes soviétiques. C’était
la premiére attaque vraiment sérieuse contre Chostakovitch.

Alfred Chnitke naquit deux mois aprés la survenue de la « Sonate pour violoncelle »
de Chostakovitch et il rendit hommage a son illustre concitoyen par un « Prélude in
Memoriam de Dimitri Chostakovitch » pour deux violons (ou violon et bande sonore)
en 1975. Quatre ans plus tot, il avait écrit un « Canon in Memoriam d’Igor Stravinsky »
pour quatuor a cordes et, en 1978, il compléta cette série souvenir par une ceuvre pour
piano a six mains intitulée « Dédié a Stravinsky, Prokofiev et Chostakovitch ». Ainsi,
il poursuit et termine une riche tradition,

Chnitke naquit en 1934 dans la ville d’Engels, 4 mi-chemin sur la Volga. 8’il avait
6té deux ans plus vieux, la ville se serait encore appelée Pokrovsk. Sa mére était une
allemande de la Volga, son pére était né a Francfort-sur-le-Main, un juif d’origine russe
qui, de 1946 a 48, travaillait pour un journal russe & Vienne et c’est la que le jeune
Alfred commenga a étudier le piano et a composer.

De retour en Union Soviétique, Chnitke étudia d’abord a l’académie de musique
« Révolution d’Octobre », puis au conservatoire de Moscou ou il passa son examen en
1961. Depuis 1972, il enseigne I'instrumentation, le contrepoint, la lecture de partition
et la composition au conservatoire Tchalkovski & Moscou. Il a également travaillé au
Studio expérimental de musique électronique a Moscou et a écrit une série de travaux
d’érudition théorique.

Sa musique est généralement caractérisée par une forme claire, un développement
dramatique et une structure large. Il a eu antérieurement une période polystylistique
ou il combinait librement différents styles, et tonaux et atonaux. Mais a partir de 1976,
il épura cette méthode de collage par une plus grande homogénéité ou des éléments de
musique nouvelle et traditionnelle s’entendent sur une forme plus paisible, La « Sonate
pour violoncelle » (1978) en est un exemple type. Elle est dédiée a Natalia Gutman
qui créa la sonate @ Moscou le 23 janvier 1979 avec le pianiste Vasilii Lobanov.

Les trois mouvements Largo — Presto — Largo sont joués sans interruption; il se
trouve ici plusieurs allusions au style antérieur d’exécution. Quoique les deux instru-
ments semblent souvent s’adonner a de la musique totalement différente, ils forment
ensemble une unité exceptionnellement saisissante, Pendant que le piano brode une
mélodie, le violoncelle peut se reposer sur un point d’orgue prolongé., Lorsque le violon-
celle dévide lentement et pensivement une vocalise, le piano peut répondre par un accord
en apparence non justifié. Assez curieusement, le mouvement rapide est placé entre les
deux lents, et il fait vraiment contraste. Des accords et des motifs répétés avec entéte-



ment, des glissandi, des flageolets et une vitalité avancant avec force caractérisent la
musique qui, parfois est presque a l’unison, parfois sur une route de heurts. Le Largo
final est romantiquement passionné. Le legato s’oppose au staccato, le registre complet
des instruments est utilisé. Le violoncelle joue le rdle principal et, vers la fin, la musique
se condense dans une partie pénétrante de toute beauté.

Si Stravinsky représente le néo-classicisme, Chnitke peut, grdce & la « Sonate pour
violoncelle », défendre la cause des néo-romantiques.

Torleif Thedéen est né a Stockholm en 1962 et a commencé de sérieuses études de vio-
loncelle a I’age de 10 ans. Il travailla deux ans avec Ola Karlsson mais ses études prin-
cipales se firent avec Frans Helmerson a I’Ecole de Musique de la Radio Suédoise a
Edsberg. Aprés son dipléme de soliste, il poursuivit ses études avec William Pleeth,
Jacqueline du Pré, Paul Tortelier, Heinrich Schiff et E. Schénfeldt entre autres.

En 1985, Torleif Thedéen gagna le prix Hammer-Rostropovitch a Los Angeles, le
Concours Pablo Casals a Budapest et le Tribut International de I’Union de Diffusion
Européenne pour jeunes interpretes.

Ces prix lui ouvrirent des portes internationales et Thedéen fera bientét des appari-
tions dans des centres musicaux tels que Budapest, Prague, Stockholm, Berlin et Vienne
ainsi gu’au Portugal et en Union Soviétique.

Torleif Thedéen est réguliérement entendu lors d’émissions de radio et de télévision.



Torleif Thedéen was born in Stockholm in 1962 and started serious cello studies at
the age of 10. He studied for two years with Ola Karlsson but his principal study was
with Frans Helmerson at the Swedish Radio Music School in Edsberg. After obtaining
his soloist’s diploma he continued to study, for William Pleeth, Jacqueline du Pré, Paul
Tortelier, Heinrich Schiff and E .Schonfeldt among others.

In 1985 Torleif Thedéen won the Hammer-Rostropovitch prize in Los Angeles,
the Pablo Casals Competition in Budapest and the European Broadcasting Union’s
International Tribune for young interpreters.

These prizes signified an international breakthrough, and Thedéen will shortly play
in musical centres such as Budapest, Prague, Stockholm, Berlin and Vienna as well as
in Portugal and the Soviet Union.

Torleif Thedéen is a regular radio and television performer.

Torleif Thedéen féddes i Stockholm 1962. Vid 10 ars alder borjade cellostudierna pa
allvar, Han studerade tva ar f6r Ola Karlsson och bedrev de huvudsakliga studierna for
Frans Helmerson 1978-1982 pa S.R.’s musikskola Edsberg. Efter solistdiplomet fort-
sattes studierna for bl.a. William Pleeth, Jacqueline du Pré, Paul Tortelier, Heinrich
Schiff och E.Schonfeldt,

Under 1985 vann Torleif Thedéen Hammer-Rostropovitj-priset i Los Angeles,
Pablo Casals-tivlingen i Budapest och Europeiska radiounionens internationella tribun
f6r unga interpreter.

Dessa priser medforde ett internationellt genombrott, och inom den nirmasta tiden
har och kommer Torleif Thedéen att spela i musikstider som Budapest, Prag, Stock-
holm, Paris, Berlin och Wien samt i Portugal och Sovjet.

Torleif Thedéen framtridder ocksa regelbundet i TV och radio.

Torleif Thedéen wurde 1962 in Stockholm geboren und fing als 10-jdhriger an, das
Cello ernsthaft zu studieren, Obwohl er zwei Jahre bei Ola Karlsson studiert hat, war
sein hauptsichliches Studium mit Frans Helmerson an der Musikschule des Schwedi-
schen Rundfunks in Edsberg. Nachdem er sein Diplom erhalten hatte studierte er weiter
bei u.A. William Pleeth, Jacqueline du Pré&, Paul Tortelier, Heinrich Schiff und E. Schén-
feldt.

Im Jahre 1985 gewann er den Hammer-Rostropowitsch-Preis in Los Angeles, den
Pablo-Casals-Wettbewerb in Budapest und den Internationalen Tribun-Preis fiir junge
Interpreten der europiischen Radioverbandes.

Diese Preise bezeichnen einen internationalen Durchbruch, und in nidchster Zeit wird
Thedéen in bedeutenden Musikstddte wie Budapest, Prag, Stockholm, Wien und Berlin
spielen sowie in Portugal und in der UdSSR. Zusiitzlich macht er regelméRig Radio- und
Fernsehsendungen.



Roland Pontinen was born in 1963 in Danderyd, near Stockholm, and since 1975 has
been studying with Gunnar Hallhagen. After graduating from Adolf Fredrik’s School
in Stockholm, he studied two years for his diploma at the Stockholm College of Mu-
sic. His two diploma concerts, including a performance of Bartbk’s Second Piano Con-
certo, were acclaimed by public and press alike,

He has also studied at the Banff Centre School of Fine Arts for among others Mena-
hem Pressler and Gyorgy Sebok and in Vienna with Elisabeth Leonskaja. Since his
debut at the age of 17 with the Stockholm Philharmonic Orchestra he has toured ex-
tensively as a soloist and chamber musician all over the world.

Roland Pontinen appears on 9 other BIS records.

Roland Pontinen dr fodd 1963 i Danderyd och har sedan 1975 haft prof. Gunnar Hall-
hagen som lirare. Efter gymnasium vid Adolf Fredriks Skola har Roland studerat tva
ar vid diplomlinjen p4 Musikhdgskolan i Stockholm. Hans tvad diplomkonserter, med bl
a. Bart6ks andra pianokonsert, gav publik- och pressrosor,

Han har dven studerat vid The Banff Centre School of Fine Arts i Canada for bl.a.
Menahem Pressler och Gydrgy Sebsk samt i Wien for Elisabeth Leonskaja. Sedan debu-
ten vid sjutton ars alder med Stockholmsfilharmonikerna har Pontinen turnerat fli-
tigt bade som solist och kammarmusiker virlden over.

Roland Poéntinen medverkar iven pa 9 andra BIS-skivor.

Roland Pontinen wurde 1963 in Danderyd bei Stockholm geboren und studierte ab
1975 bei Prof. Gunnar Hallhagen. Er studierte auch zwei Jahre in der Diplomklasse der
Stockholmer Musikhochschule. Seine beiden Diplomkonzerte mit u.A. Bart6ks zwei-
tem Klavierkonzert waren grof3e Publikums- und Kritikererfolge.

Er hat auch an der Banff Centre School for Fine Arts in Kanada mit Menahem
Pressler und Gyorgy Sebok studiert, sowie in Wien bei Elisabeth Leonskaja. Als 17-
jihriger debiitierte er mit den Stockholmer Philharmonikern und seit dann hat er Tour-
nees als Solist und Kammermusiker in aller Welt gemacht.

Roland Péntinen erscheint auf 9 weiteren BIS-Platten.

Roland Péntinen est né & Danderyd en 1963 et travaille depuis 1975 avec prof. Gunnar
Hallhagen. Aprés son baccalauréat a I’école Adolf Fredrik, il a étudié deux ans au con-
servatoire de Stockholm en vue d’un dipléme de soliste. Ses deux concerts de dipléme,
incluant le deuxiéme concerto pour piano de Bart6k, lui méritérent les éloges du pub-
lic et de la presse.

Roland Péntinen a aussi étudié au Banff Centre School of Fine Arts au Canada avec,
entre autres, Menahem Pressler et Gy6rgy Sebdk, ainsi qu’a Vienne avec Elisabeth Leon-
skaja. Aprés ses débuts a 1’age de 17 ans avec I’Orchestre Philharmonique de Stockholm,
Podntinen a fréquemment fait des tournées comme soliste et comme membre d’ensembles
de musique de chambre partout dans le monde.

Roland Pontinen a enregistré sur 9 autres disques BIS.
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