”ITALIAN BAROQUE”

Efter en overvældende modtagelse af vores forrige plade med Domenico Scarlattis sonater blev Copenhagen Saxophone Quartet opildnet til at prøve kræfter med mere musik fra barokken, især den italienske. Valget faldt på tre komponister, repræsenteret på denne CD:

Arcangelo Corelli, Alessandro Scarlatti og Giavinni Battista Pergolesi.

Udfordringen denne gang var, i modsætning til Domenicos klaversonater, at lave arrangementer/transskriptioner af mere orkestrale barokværker.

Saxofon og barokmusik er jo en usædvanlig kombination. 

I disse tider, med en meget berigende fokus på originalinstrumenter og opførelsespraksis, må det nærmest siges at være ”musikpolitisk ukorrekt” at opføre denne musik på saxofon.

Men den italienske baroks uendelige iderigdom og stærke melodiske åre er simpelthen et for fristende musisk materiale for et ensemble som vores.

En saxofonkvartet (eller: ”Saxofonkvartetter”) har en evne til at klinge som en blanding af strygere og træ- og messingblæsere og giver barokmusikken en forunderlig, autentisk lyd, som fascinerer os.

Hvis denne musik spilles med respekt for traditionen og med en kultiveret holdning, opleves den overraskende naturlig udsat for de fire saxofoner.

Musikhistorikerne har haft en trang til at systematisere musikken og lægge den ind i tidsmæssige rammer. Selvfølgelig er der en musikhistorisk udvikling med hensyn til kompositionsteknik, struktur, harmonik osv., men den siger til gengæld ikke ret meget om musikkens emotionelle indhold og bidrager ikke til at forløse dette.

Når man som udøver står over for selve musikken, har man selvsagt kendskab til de musikvidenskabelige aspekter, men de mister hurtigt deres betydning, når man spiller den. Som musiker skal man puste liv i følelser - uanset hvornår musikken er skrevet. Set i dette perspektiv kan man blive fristet til at postulere, at al musik er romantisk i og med, at den grundlæggende udtrykker følelser.

Denne cd`s komponister giver i højeste grad udtryk for voldsomme følelser via deres musik. Kigger man i partiturerne, ser musikken ikke nødvendigvis svær ud, men at viderebringe dens romantiske inderlighed, det er en helt anden sag - den strukturelle kompleksitet siger jo intet om den emotionelle kompleksitet. 

Lyt f.eks. efter den himmelske ro i ”Adagio” og efter den raffinerede, folkelige glæde i ”Pastorale” fra Corellis ”Concerto Grosso nr. 8”.

For at få spillet nogle af vores yndlingsværker og variere klangbilledet har vi bedt Viggo Mangor på barok-orgel og Matthias Hedegaard på vokal om at deltage.

For god ordens skyld skal der nævnes, at vi i Alessandro Scarlattis to grossi af hensyn til saxofonens omfang og klang har valgt at transponere disse en hel tone ned.

Tillige skal det nævnes, at både Pergolesis ”Orfeo” og ”Salve Regina” oprindeligt blev skrevet for sopranstemme.

Arcangelo Corelli (1653-1713) 

En af sin tids mest berømte og respekterede komponister efterlod sig kun et beskedent antal værker og kun instrumentale - dette i en tid, da vokalmusikken dominerede musikscenen. Selv var han datidens store violinstjerne med mange internationale turnéer, og han har spillet en afgørende rolle for dette instruments tekniske udvikling. 

Han voksede op i det blomstrende, kunstneriske miljø omkring St. Petronio Kirke i Bologna. Blev selv medlem af den berømte ”Bolognese Accademica Filharmonica” allerede som syttenårig.
Fem år efter flyttede han til Rom, hvor han koncerterede, underviste, dirigerede og komponerede resten af sit liv. Corelli døde som en meget rig mand og blev begravet i Roms ”Pantheon” som et klart bevis på, hvor respekteret han var i sin samtid.

Selv om Corelli ikke regnes for barokkens mest innovative komponist, er hans værker af en umiddelbar, rig og sangbar karakter. Hans harmonik genererede en moderne sans for tonalitet, der bevirkede, at han var beundret af sine samtidige kolleger over hele Europa.

Læser man beretninger om Corelli, danner der sig et tydeligt billede af et enormt karismatisk menneske: Stående på scenen med sin violin, håret strittende til alle sider, vildskab i øjnene, en enorm udstråling og musikalsk: totalt dedikeret.

Dette må siges at stå i grel modsætning til musikhistorikers beskrivelser af Corellis musik som enkel, ikke innovativ og oven i købet egnet for amatørmusikere og skoleorkestre!

Man skal huske, at hans musik i hans samtid blev regnet som den mest komplicerede og sværeste musik at forløse.

Hans samling af ”12 Concerto Grossi opus 6” anses i dag for hans mest betydningsfulde værk. Disse koncerter var kendte viden om i hans samtid og har helt klart dannet forbillede for Händels Concerto Grossi - og måske også Vivaldis.

Pladens ”Concerto Grosso nr. 8” er den mest spillede af dem alle og har fået tilnavnet ”Julekoncerten” (Fatto per la Notte di Natale), da den højst sandsynligt blev skrevet til og opført i Peterskirken i Rom under juleaftens midnatsmesse. Den har været genstand for et væld af opførelser og indspilninger. Vi har i vores version valgt at lægge os op ad nogle ret interessante historiske kilder, som stammer fra en opførelse i 1757 af den italienske violinist, komponist og dirigent Nicolo Pasquali (selv  

en tilbeder af Corellis æstetik). Til stede var den skotske musikforlægger Robert Bremner, som rent faktisk foretog målinger af hver enkelt sats med et af datidens primitive stopure!
Resultatet af disse rimeligt nøjagtige målinger viser os bl.a., at tempoet i ”Pastoralen” (sidste sats) højst sandsynligt er tænkt langt hurtigere, end hvad man normalt har tolket denne largo-sats til. (Målingerne viser et tempo på omkring 75-85 på punkteret fjerdedelsnode (12/8), hvilket giver den et raffineret folkemusik præg.)

Uanset hvad, så er det interessant, at denne kilde sammen med en mængde andre kilder peger i retning af, at man i den sydeuropæiske baroktradition, i valg af tempo og dynamik, er mere optaget af stærke kontraster end i den nordeuropæiske opførelsespraksis.

En ”concerto grosso” udmærker sig ved samspillet og det kontrasterende mellem en lille gruppe kaldet ”concertino” (ofte 2 violiner & en cello) og ”ripieni” (resten af strygerne). Corelli var en af de første til at bruge og perfektionere denne kompositionsform.

Den engelske musikhistoriker Dr. Charles Burney skrev i 1789 følgende om Corellis concerto grossi: ” The Concertos of Corelli seem to have withstood all the attacks of time and fashion … and the effects of the whole … [is] so majestic, solemn and sublime that they preclude all criticism.”
Historiske kilder tyder på, at nogle af hans concerto grossi blev opført allerede i 1680’erne, men hvad vi med sikkerhed ved, er, at Corelli polerede og rettede på dem hele sit liv. De blev først publiceret i Amsterdam i 1714, året efter hans død.

Giovanni Battista Pergolesi blev født i Jesi nær Ancona i 1710 og døde af tuberkulose i Napoli i 1736, kun 26 år gammel. Virkede det meste af sit liv ved hoffet i Napoli, hvor han skrev 12 kantater og en mængde anden sakralmusik. Oplevede kun beskeden succes i løbet af sin korte levetid, men hans navn er dog blevet kendt for eftertiden, primært takket være hans kompositioner inden for “opera buffa” (komisk opera). 

15 af slagsen blev det til, og især er hans opera, ”La Serva Padrona” fra 1733 ofte blevet opført. 

I sit sidste leveår, allerede hårdt ramt af sygdom, skrev han sine tre sidste sakrale værker: Kantaten ”Orfeo”, den stort anlagte messe: ”Stabat Mater” og en antifon for sopran og strygere: ”Salve Regina”. 

Disse tre betydningsfulde sakrale værker blev skabt, efter at han havde opgivet sin operakarriere for at komme til kræfter i et kloster nord for Napoli.

Stabat Mater blev bestilt til opførelse hver Langfredag i kirken S. Maria dei sette Dolori i Napoli. (Den erstattede således A. Scarlattis Stabat Mater, som i en årrække havde tjent samme formål). Værket blev i begyndelsen beskyldt for at være for meget inspireret af opera og derfor upassende i kirkelig sammenhæng, men den blev alligevel hurtigt meget populær. Stabat Mater var således det 18. århundredes mest publicerede værk og er blevet genstand for et væld af arrangementer, bl.a. af J.S. Bach, som brugte den som grundlag for sin motet ”Tilge, Höchste, meine Stünden”. Dele af Stabat Mater er desuden blevet brugt i film som: The Mirror (1975), Jesus of Montreal (1989), Frk. Smillas fornemmelse for sne (1997) og Amadeus (1984).
Pladens ”Salve Regina” henter det meste af sit musikalske materiale fra Stabat Mater, og de to værkers åbning minder allerede meget om hinanden med deres trinvise dissonanser og kromatiske harmonik.

Værket findes i to udgaver, en i c- mol og en i a-mol (og endda en transponeret udgave af sidstnævnte for altstemme).

Menes af nogle musikhistorikere at være Pergolesis allersidste komposition. Han jonglerer i dette værk, som i sin Stabat Mater, med elementer både fra opera og sakralmusik. 

Det geniale ved Pergolesis musik finder man ikke i kompleksiteten som hos f.eks. Bach, men i hans brillante melodiske linier, perfekte i længde og gestik. Som hos mange af hans samtidige italienske komponister er han ikke specielt optaget af kontrapunktiske kompositionsteknikker, og når han anvender disse, er det som regel i form af tidlig polyfoni kendt fra ”stilo antiko”-perioden (Monteverdi m. fl.).

Pergolesi nåede også at skrive en del instrumentale værker så som en violinsonate og en violinkoncert. Dog skal det nævnes, at en mængde instrumentale og sakrale værker, som tidligere er blevet knyttet til Pergolesi, har vist sig at være at være af tvivlsom autenticitet.

Alessandro Scarlatti (1660-1725)

Der var nok ingen anden inden for den italienske barok, der skrev så varieret og levende, sangbar musik som Alessandro Scarlatti.

Han regnes som en af barokkens allerstørste vokalkomponister, ofte betragtet som grundlæggeren af den neapolitanske/galante æstetik inden for opera. Han dominerede genren helt op til Glucks tid.

Var en af de første, som systematiserede ”da-capo-arien” og den såkaldte ”italienske ouverture” ved at bruge orkestralt akkompagnement under recitativerne samt ved at komponere operaer, der enten var fuldstændig ”seri” (seriøse) eller fuldstændig ”buffi” (komiske). Han bidrog desuden til afskaffelse af tidens meget brugte og populære kastratsangere.

Arbejdede efter sin opvækst på Sicilien skiftevis i Rom og Napoli. Hans karriere i Rom fik en flyvende start, da han blev maestro di capello for den svenske dronning (i Rom 1679), blev siden kapelmester ved hoffet i Napoli 1684 (året efter kom hans søn Domenico til verden). Pga. utilfredshed med løn og behandling i Napoli vendte han igen tilbage til Rom, hvor han blev musikchef i kirken Santa Maria Maggiore (1703). Til sidst rejste han tilbage til Napoli i 1708, hvor han blev genansat ved hoffet med løfte om bedre løn og arbejdsforhold.

Alessandro Scarlatti var aktiv i alle de kendte musikformer, som var tilgængelige for en barokkomponist, og menes at have skrevet over 100 operaer, hvoraf 80 har overlevet og er publiceret. Over 800 kammerkantater findes i dag i forskellige bibliotekssamlinger sammen med 40 oratorier, 30 serenader og 100 sakrale værker. 

Hans absolutte, kunstneriske højdepunkter kan spores i hans kantater, som besidder en overvældende fantasi og et fantastisk samspil mellem stemme og instrumenter. Sørgeligt er det således at registrere, at disse juveler alt for sjældent bliver opført i dag.

I forhold til sit enorme vokale ”output” skrev han kun et beskedent antal instrumentalkompositioner. Blandt dem kan nævnes 12 Sinfonia di Concerto Grosso, 6 Concerti in sette parti, 7 sonate per Flauto, 6 Concerti per clavicembalo e orchestra, samt en mængde sonatas, toccatas, sinfonias og suites for harpischord

 “Six Concerti in seven parts for two violins and violincello Obligato with two Violins more a Tenor and Thorough Bass, Compos`d by Sigr Alexander Scarlatti”, som de blev kaldt, da de for første gang blev publiceret af Benjamin Cooke, London så sent som i 1740, er ikke udpræget koncerterende, som titlen ellers antyder. De er nærmest homogene i strukturen og lader ikke solisten skinne ret meget igennem, som det er tilfældet i nogle af Corellis og Händels grossi.

Hvornår de er skrevet, ved man ikke, men hvad man med sikkerhed kan fastslå, er, at det er meget personlige partiturer, som medvirker til at aflive en hvilken som helst myte om Alessandro Scarlatti som en konservativ komponist.
Af disse “Six Concerti in seven parts” blev nr.1, 2, 4 og 6 komponeret således, at de også kunne spilles som strygekvartetter. Scarlatti kaldte dem specifikt “sonata a quattro senza cembalo”, og de kan sådan set tænkes at være blandt den tidligste kammermusik specifikt for strygekvartet.

TAK TIL: Viggo Mangor, som igen har øst af sin uudtømmelige entusiasme og fagligt kompetente viden. Din indsats som producent og organist var/er som altid berigende. Dette er helt klart lige så meget Viggos plade, som det er vores.

Nok engang en stor tak til dig!

Også tak til:

Mathias Hedegaard: Et ungt, stort sangtalent med en naturlighed i sin stemme og frasering, som vi bare måtte lege med. Fantastisk, at du ville være med på dette projekt!!

Christian Hougaard, som med kort varsel trådte til og assisterede ved indspilningen af ”Orfeo”.
Peter Olufsen på ”Classico Records” (for at være generøs og tro på os for fjerde gang!)

Dansk Musiker Forbund for økonomisk støtte.

Hendriksholm Kirke for igen at lade os optage i kirken og hygge os med dens velegnede akustisk i de sene aftentimer.

Torben Snekkestad – April 2006

For booking requests or further information about CSQ and our guest on this record, please visit our homepage at: WWW.COPENHAGENSAX.DK
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