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DARKNESS  
OF BEING, 
LIGHTNESS  
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İSTANBUL  

KÜLTÜR SANAT VAKFI

İstanbul Kültür Sanat Vakfı (İKSV),  

kâr amacı gütmeyen ve kamu yararına 

çalışan bir kültür kurumu. 1973 yılından 

bu yana İstanbul’un kültür sanat yaşamını 

zenginleştiren çalışmalar yürütüyor.  

Düzenli olarak İstanbul Müzik, Film,  

Tiyatro ve Caz festivalleri, İstanbul Bienali, 

İstanbul Tasarım Bienali, Leyla Gencer Şan 

Yarışması ve Filmekimi’ni düzenleyen,  

yıl boyunca özel etkinlikler gerçekleştiren 

vakıf, Nejat Eczacıbaşı Binası’nda yer alan 

Salon İKSV’de de farklı disiplinlerdeki 

etkinliklere ev sahipliği yapıyor. Venedik 

Bienali’nde dönüşümlü olarak Uluslararası 

Mimarlık ve Sanat Sergilerindeki Türkiye 

Pavyonu’nun organizasyonunu üstlenen İKSV, 

kültür politikalarının geliştirilmesine katkıda 

bulunmak amacıyla araştırmalar yürütüyor ve 

raporlar hazırlıyor. Vakıf ayrıca festivallerinde 

sunduğu ödüller, verdiği eser siparişleri, yer 

aldığı yerel ve uluslararası ortak yapımlar 

ve Fransa’daki Cité Internationale des Arts 

sanatçı atölyesinde yürüttüğü bir misafir 

sanatçı programının yanı sıra her yıl sunduğu 

Aydın Gün Teşvik Ödülü, Talât Sait Halman 

Çeviri Ödülü ve Gülriz Sururi-Engin Cezzar 

Tiyatro Teşvik Ödülü’yle güncel kültür sanat 

üretimini de destekliyor.

ISTANBUL  

FOUNDATION FOR CULTURE AND ARTS

Istanbul Foundation for Culture and Arts  

(IKSV) is a non-profit cultural institution.  

Since 1973, the Foundation continues its efforts 

to enrich Istanbul’s cultural and artistic life. 

İKSV regularly organises the Istanbul Festivals 

of Music, Film, Theatre and Jazz, the Istanbul 

Biennial, the Istanbul Design Biennial,  

Leyla Gencer Voice Competition, autumn 

film week Filmekimi and realises one-off 

events throughout the year. The Foundation 

hosts cultural and artistic events from various 

disciplines at its performance venue Salon, 

located at the Nejat Eczacıbaşı Building.  

İKSV also organises the Pavilion of Turkey  

at the International Art and Architecture 

Exhibitions of la Biennale di Venezia. 

Furthermore, IKSV conducts studies and 

drafts reports with the aim of contributing to 

cultural policy development. The Foundation 

also supports artistic and cultural production 

through presenting awards at its festivals, 

commissioning works, taking part in 

international and local co-productions, and 

coordinating an artist residency programme at 

Cité Internationale des Arts in France, as well  

as the annual Aydın Gün Encouragement,  

Talât Sait Halman Translation and Gülriz Sururi-

Engin Cezzar Theatre Encouragement Awards.

İstanbul Müzik Festivali  
İstanbul Kültür Sanat Vakfı (İKSV) tarafından düzenleniyor. 

Istanbul Music Festival  
is organised by Istanbul Foundation for Culture and Arts (İKSV).

www.iksv.org

— İ K S V —

muzik.iksv.org

İKSV Kitaplık #varolmanınkaranlığı  
#varolmanınaydınlığı

istanbulmuzikfestivali istanbulmuzikfestivalimuzikfestivali

İKSV Mobil



İstanbul Kültür Sanat Vakfı

47. İstanbul Müzik Festivali’nin

gerçekleştirilmesine büyük destek sağlayan

TC Kültür ve Turizm Bakanlığı, TC İstanbul Valiliği,

TC İstanbul İl Kültür ve Turizm Müdürlüğü,

İstanbul Büyükşehir Belediyesi, TC Beyoğlu Kaymakamlığı,

Beşiktaş Belediyesi, Beyoğlu Belediyesi ve Kadıköy Belediyesi’ne teşekkür eder.

The Istanbul Foundation for Culture and Arts

would like to thank the Ministry of Culture and Tourism,

Governorship of Istanbul, Istanbul Provincial Directorate of Culture and Tourism,

Istanbul Metropolitan Municipality, Beyoğlu District Governorship,

Beşiktaş Municipality, Beyoğlu Municipality, and Kadıköy Municipality, 

whose contributions have made the 47 th Istanbul Music Festival possible.
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festivalin 
tanıtım çalışmalarındaki destekleri
için teşekkür ederiz.
we acknowledge theır kınd support
towards the promotıon of the 
festıval.
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festival kampanyası
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servıce sponsors

Kurumsal Eğitim
Corporate Education

Stratejik Araştırma
Strategic Research

CRM Yazılım
CRM Software Development

CRM Danışmanlığı
CRM Consultancy

Mobil Uygulama Yazılım
Mobile App Development

İstanbul Kültür Sanat Vakfı
47. İstanbul Müzik Festivali’nin gerçekleşmesine katkıda bulunan tüm bakanlık, 
kurum, kuruluş, ve kişilere teşekkür eder.
The Istanbul Foundation for Culture and Arts 
would like to thank the following ministries, institutions, companies  
and individuals for the generous support they have given to the  
47th Istanbul Music Festival.

TC Kültür ve Turizm Bakanlığı
TC Dışişleri Bakanlığı
TC Sanayi ve Teknoloji Bakanlığı
TC İstanbul Valiliği
İstanbul İl Kültür ve Turizm Müdürlüğü
İstanbul İl Emniyet Müdürlüğü
İstanbul Büyükşehir Belediye Başkanlığı
Beşiktaş Belediye Başkanlığı
Beyoğlu Belediye Başkanlığı
Kadıköy Belediye Başkanlığı
İstanbul Kalkınma Ajansı
Türkiye Ermeni Katolik Patrikliği
Türkiye Ermenileri Patrikliği
İstanbul Rum Patrikliği 
Almanya Federal Cumhuriyeti Dışişleri Bakanlığı 
Hollanda Başkonsolosluğu
İsrail Başkonsolosluğu
Polonya Cumhuriyeti İstanbul Başkonsolosluğu
Avusturya Kültür Ofisi
İstanbul Goethe Enstitüsü
İstanbul İtalyan Kültür Merkezi
Boğaziçi Üniversitesi Rektörlüğü
Mimar Sinan Güzel Sanatlar Üniversitesi Rektörlüğü
Topkapı Sarayı Müzesi Müdürlüğü
Süreyya Operası Müdürlüğü
Neve Şalom Sefarad Sinagogları Vakfı
Türkiye Seyahat Acentaları Birliği
Barış İçin Müzik Vakfı
Türkiye Sağırlar Milli Federasyonu
Parıltı Görmeyen Çocuklara Destek Derneği
Türkiye İşitme Engelliler Derneği
Türkiye Sağırlar Tesanüt Derneği
Biletix
İş Sanat
Rahmi M. Koç Müzesi
Zorlu Performans Sanatları Merkezi
Gökhan Aybulus
Asuman Kafaoğlu-Büke
Anton Daum
Ayla Erduran
Murat Katoğlu
Murat Yetkin

TEŞEKKÜR
ACKNOWLEDGEMENTS
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SUNUŞ
PRESENTATION

Değerli Festival Dostları,

47. yılında İstanbul Müzik Festivali’ni Var Olmanın Karanlığı, Var Olmanın Aydınlığı 
teması etrafında kurguladık. Doğayı ve evrenin temelini oluşturan aşk/nefret, 
hüzün/sevinç, korku/cesaret gibi hayata dair tüm ikiliklere ve bunların müzik 
ve müziğin yaratım sürecindeki etkisine odaklanacağımız bir festival programı 
hazırladık.

Dualite, yani ikilik yasası evrensel bir yasadır ve evrende hiçbir şey zıddı olmadan 
var olamaz. Önemli olan onları anlamak ve kabullenmektir. Dualiteler bilimin işini 
zorlaştırıp felsefeyi uğraştırırken, edebiyata ve müziğe de sonsuz ilham verir.

Bu yıl festival programımızda bu ikiliklerden ilhamla ortaya çıkan birçok etkileyici 
eseri dinleyecek, konsere doğru konuşmaları ile ufkumuzu genişletecek, çocuk 
ve gençleri kapsayan yeni projelerimizle umutlanacak; sanat, müzik ve felsefenin 
aydınlığa ulaşmadaki rolünü vurgulayacağız.

Şehrin birçok büyülü mekânının festival sahnesine dönüşeceği festivalimizde 
hayata dair tüm ikiliklerden doğan hikayeleri klasik müzik dünyasının en parlak 
solist ve topluluklarının yorumuyla dinleyeceğiz.

Bu yıl festivalimizin önemli bir alt teması daha var. 2020 yılında 250. doğum 
yılı tüm dünyada kutlanacak olan aydınlık düşüncenin ve yenilikçiliğin en büyük 
bestecisi Beethoven’ın eserlerine bu yıldan itibaren programımızda birçok 
konserde yer vererek zamanın ötesinde var olmaya devam eden dehaya bir saygı 
duruşunda bulunuyoruz.

Ülkemizde çoksesli batı müziğinin gelişip yaygınlaşmasına büyük katkılarda 
bulunmuş Devlet Sanatçısı Prof. Rengim Gökmen’e festivalin bu yılki Onur 
Ödülü’nü; Türk izleyicisi ile çok özel bir ilişki kurmuş, dünyanın yaşayan en büyük 
müzisyenlerinden biri kabul edilen şef, viyola ve keman sanatçısı Yuri Bashmet’e 
ise 47. İstanbul Müzik Festivali Yaşam Boyu Başarı Ödülü’nü sunacağız.

Çağdaş müzik repertuvarını zenginleştirme yönündeki çalışmalarına tüm hızıyla 
devam eden festival 47. yılında, Rus besteci Alexander Tchaikovsky ile Zeynep 
Gedizlioğlu’nun son eserlerinin dünya prömiyerine sahne olacak.

Ayrıca, İstanbul Müzik Festivali’nin ilk çocuk kitabı Fanfar: Müzikli Bir 
İstanbul Masalı ile minik okuyucularımızı klasik müzik terimleri, bestecileri ve 
enstrümanları ile tanıştırırken, onları festival mekânlarında masalsı bir yolculuğa 
çıkaracağız.

Varoluşumuzu müzik, umut ve neşeyle kutlayacağımız bir festival geçirmek 
dileğiyle…

Dear Festival Friends,

In its 47th edition, we have centred the Istanbul Music Festival on the theme, 
Darkness of Being, Lightness of Being. The festival programme we have prepared 
focuses on the dualities in life, such as love/hate, sorrow/joy, fear/courage and 
their influence on music and the process of music creation.

The law of duality is a universal law that states that everything in the universe 
exists with its opposite. The essential point here is to understand and accept 
them both. Dualities might complicate science and preoccupy philosophy, but 
they provide infinite inspiration for literature and music.

This year in the festival, we highlight the role of art, music, and philosophy in 
reaching enlightenment, all the while enjoying some fascinating works inspired 
by dualities, expanding our horizons at the pre-concert talks, and being filled 
with hope through our new projects involving children and youth.

Magical venues across the city will become a festival stage, where we will listen to 
the music of life’s dualities as rendered by some of the most radiant soloists and 
ensembles in the world of classical music.

We have yet another important subtheme in this edition. Towards the 2020 
Beethoven Year, which will mark his 250th birthday with celebrations throughout 
the world, we will start featuring his works in our programmes as of this year, 
paying tribute to the great composer of Enlightenment and innovation.

The Honorary Award of the 47th Istanbul Music Festival will be presented to 
State Artist Prof. Rengim Gökmen, who has contributed significantly to fostering 
classical music in Turkey, and the Lifetime Achievement Award will be presented 
to conductor, violinist, and violist Yuri Bashmet, one of the greatest living 
musicians, who has established a special relationship with audiences in Turkey 
over the years.

Unfaltering in its mission to enrich the classical music repertoire, the festival 
will host the world premieres of its commissions by Alexander Tchaikovsky and 
Zeynep Gedizlioğlu.

The Istanbul Music Festival’s first children’s book, Fanfare – A Musical Tale 
of Istanbul will take our young followers on an epic journey across festival 
venues, while introducing them to classical music terminology, composers, and 
instruments.

We wish for all of us to enjoy the festival in which we will celebrate our being 
with music, hope, and joy…

EFRUZ ÇAKIRKAYA

festival direktörü  
festıval dırector
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SUNUŞ
PRESENTATION

Değerli Sanatsever Dostlarımız,

Hayatımızın merkezine koyduğumuz sanatla; yüzümüzü güzelliklere 
çevireceğimiz, iyi enerjileri yükselteceğimiz ve tüm bunları yaparken müziğin 
taşıyıcı gücünden yararlanacağımız festival günlerini iple çekiyoruz...

Bu yıl 47.si düzenlenen İstanbul Müzik Festivali’nde müziğin yol arkadaşlığı, bizleri 
bambaşka dünyalara ulaştıracak. Yürüdüğümüz her yol varoluşun zıtlıklarını içerse 
de, biz adımlarımızı her zaman sanatın güzellikleri yönünde atacağız!

Çünkü ancak ve ancak böyle var olmayı biliyoruz!

Ne mutlu bizlere ki varlığımızın temelini sanat aşkıyla kuran Değerli Başkanımız 
Merhum Hüseyin Ekrem Elginkan’ın içimize işlediği bu duygular sayesinde siz 
sanatseverlerle birlikte olabiliyor ve İstanbul Müzik Festivali’nin sponsorluğunu  
4. kez üstlenmenin gururunu yaşıyoruz.

Hayatta iyi kötüyle, mutluluk hüzünle, aydınlık karanlıkla bir arada var oluyor. 
Sanat bizleri bu ikilemler içinde ayakta tutan, hayata bağlayan ve aydınlığa yürüten 
en güçlü yol arkadaşı! Büyük Önderimiz Mustafa Kemal Atatürk’ün “Sanatsız kalan 
bir milletin hayat damarlarından biri kopmuş demektir.” sözünde olduğu gibi, 
bizler de hayata bağlı kalmak için daima sanattan destek alacak ve sanata destek 
vereceğiz. Zıtlıkların kıymetini bilecek ve var oluşun aydınlık tarafını, karanlığa 
baskın tutmak için çalışacağız. Birlikte iyiyi, mutluluğu, güzelliği büyüteceğiz.  
Tüm bunları yaparken de müziğin aydınlanma yolculuğundaki gücünden 
yararlanacağız.

Her yıl olduğu gibi bu yıl da çok özel isimler eşliğinde benzersiz bir var oluş 
yolculuğuna çıkacağız. Temennim, sloganımızda da söylediğimiz gibi, bu anlamlı 
yolculuğu “Yıllarca Beraber” devam ettirmek...

Müziğin daimi yol arkadaşımız olması ve var oluşumuzun hayatı aydınlatması 
dileğiyle...

Dear Art Lover Friends,

With the arts at the heart of our lives, we are looking forward to the coming days 
of the festival as it draws on the power of music to turn us towards beauty and 
generate positive energy.

At the 47th Istanbul Music Festival, music will accompany us and take us to a 
whole galaxy of new worlds. Even though the roads we travel may be laid with the 
contradictions of being, we will always choose to walk them towards the beauties 
of art!

Because we know of no other way of being!

Thanks to the values instilled in us by our late President, Hüseyin Ekrem 
Elginkan, who laid the foundations of our existence with his love of art, we stand 
happily alongside art lovers and we are proud to sponsor the Istanbul Music 
Festival for the fourth consecutive year.

In life, the good goes hand in hand with the bad, happiness with sorrow, and 
lightness with darkness. Art is the most powerful companion that carries us 
through these contradictions, connecting us to life and taking us to light. True 
to the vision of our Great Leader Mustafa Kemal Atatürk, who said, ‘A nation 
without art has lost one of his vital vessels’, we will always take support from the 
arts to hold on to life, and will in turn always support them. We will appreciate 
the value of contradictions and keep working for lightness of being to override 
the darkness. Together, we will foster goodness, happiness, and beauty. On this 
road to enlightenment, we will draw on the power of music.

As every year, we once again set out on a unique journey of being alongside 
some pre-eminent figures of the music world. My sincere wish is to continue 
this meaningful journey, as our motto puts it, “Together for Years”, 

With the hope that music stays our permanent companion and that our being 
enlightens life…

GAYE AKÇEN

elginkan topluluğu 
icra meclisi başkanı ve 

e.c.a. presdöküm sanayii aş 
yönetim kurulu başkanı 

chaırwoman of the elginkan 
communıty and 

e.c.a. presdöküm sanayii aş



YAŞAM BOYU BAŞARI VE ONUR ÖDÜLLERİ

LIFETIME ACHIEVEMENT AND HONORARY AWARDS
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lıfetıme achıevement awardyaşam boyu başarı ödülü

YAŞAM BOYU BAŞARI ÖDÜLÜ
LIFETIME ACHIEVEMENT AWARD

Aralık 2002’de, henüz yeni kurulmuş olan Yeni Rusya 
Senfoni Orkestrası’nın sürekli şefliğine getirilen Bashmet, bu 
orkestrayla Moskova’daki konserlerinin yanı sıra Rusya, İtalya, 
Fransa ve İngiltere turnelerine çıktı. Hem şef hem solist olarak 
konuk olduğu diğer orkestralar arasında Dresden Filarmoni, 
Granada Şehri Orkestrası, Tokyo Filarmoni, Milano Giuseppe 
Verdi Senfoni Orkestrası, Camerata Salzburg, Kraliyet 
Liverpool Filarmoni, Saint Paul Oda Orkestrası, Floransa 
Maggio Musicale Orkestrası ve Brüksel Filarmoni yer alıyor. 
1992’de kurduğu Moskova Solistleri ile coşkuyla karşılandıkları 
Moskova, Amsterdam, Paris, Tokyo, New York ile BBC Proms 
dahil, dünyanın pek çok yerinde konserler veriyor.
Oda müziği alanında yakın işbirliği içinde olduğu sanatçılar 
arasında Sviatoslav Richter, Gidon Kremer, Mstislav 
Rostropoviç, Martha Argerich, Maxim Vengerov, Natalia 
Gutman, Jessye Norman ve Borodin Yaylı Çalgılar Dörtlüsü 
göze çarpıyor. Mezzosoprano Angelika Kirchschlager ve 
piyanist Jean-Yves Thibaudet ile kurduğu üçlü, geçmişte 
ve günümüzde bu sıradışı birliktelik için yazılmış yapıtları 
seslendiriyor. Bashmet, yakın zamanda Anne-Sophie Mutter 
ve Lynn Harrell ile Beethoven’ın üçlülerini seslendirdiği bir 
oda müziği projesi de gerçekleştirdi. Elbe, Verbier ve Martha 
Argerich’in Japonya’daki festivali gibi çeşitli yaz festivallerine 
sıklıkla konuk oluyor.
Çok sayıdaki CD’si arasında, Deutsche Grammophon 
etiketiyle yayınlanan Gubaidulina’nın konçertosunu ve 
Kancheli’nin Styx’ini kaydettiği albüm, Diapason d’Or 
kazandı, ayrıca Grammy’ye aday gösterildi. Anne-Sophie 
Mutter ile Mozart’ın Konçertant Senfoni’si, Argerich, Kremer 
ve Maisky ile Brahms’ın 1. Piyanolu Dörtlüsü ve Boulez 
yönetimindeki Berlin Filarmoni ile Bartók’un konçertosu 
DG etiketiyle yayınlanan albümlerinden... Moskova 
Solistleri ile Onyx etiketi altında, eleştirmenlerin övgüyle 
karşıladığı bir dizi albüm kaydetti: Şostakoviç, Sviridoc ve 
Vainberg’in oda senfonileri, Grammy Ödülü de kazanan 
Stravinsky ile Prokofiev’in eserleri ve Uzakdoğulu bestecilerin 
eserleri. Bashmet, yine Onyx’ten çıkan, Mikhail Muntian 
ile resitallerinde çaldıkları bisleri içeren bir albümü de 
müzikseverlerle buluşturdu.
Bashmet, Moskova’da gerçekleştirilen Uluslararası Viyola 
Yarışması’nın kurucusu ve jüri başkanı, Man Adası’ndaki 
Lyonel Tertis Uluslararası Viyola Yarışması başkanı, 
Moskova Konservatuvarı profesörü ve Londra Kraliyet 
Müzik Akademisi onursal profesörü. İtalya’daki Cigiana 
Akademisi’nde ve Almanya’daki Kronberg Oda Müziği 
Akademisi’nde de ustalık sınıfları gerçekleştiriyor.
Times gazetesinin, “kuşkusuz dünyanın yaşayan en büyük 
müzisyenlerinden biri” olarak tanımladığı Yuri Bashmet, 
Beatles ve Sting hayranı ve Rus televizyonunda politik 
tartışma programlarıyla da tanınıyor. Sanatçı, 1971 yılında 
aldığı ve Mozart’ın çaldığı modele benzeyen 1758 Testore 
yapımı bir viyola çalıyor.

 ▪ Yuri Bashmet virtüözitesi, güçlü kişiliği ve yüksek zekâsı 
sayesinde viyolayı müzik dünyasında ön plana çıkaran bir 
sanatçı...
Günümüzün seçkin viyolacısı, dikkate değer yeni yapıtlarla 
repertuvarı genişletmeleri için çağımızın önde gelen 
bestecilerini teşvik etti. Moskova’daki Aralık Geceleri 
Festivali’nin sanat yönetmeni, Yeni Rusya Devlet Senfoni 
Orkestrası’nın sürekli şefi, Moskova Solistleri’nin kurucusu 
ve şefi olan Bashmet, dünyanın dört bir yanında da hem şef 
hem solist olarak müzikseverlerle buluşuyor.
Bashmet 1953’te Rusya’nın Rostov-na-Donu şehrinde 
doğdu; Ukrayna’nın Lviv şehrinde büyüdü. Moskova 
Konservatuvarı’nda Beethoven Yaylı Çalgılar Dörtlüsü üyesi 
Vadim Borisovsky ve Feodor Druzhinin ile çalıştı. 1976’da 
Münih’teki Uluslararası Viyola Yarışması’nı kazanmasıyla 
birlikte uluslararası kariyerine ilk adımını attı.
Sanatçı, Berlin Filarmoni, Viyana Filarmoni, Kraliyet 
Concertgebouw, Boston Senfoni, Chicago Senfoni, Montréal 
Senfoni, New York Filarmoni, Londra Filarmoni ve sanatçı 
adına bir festival düzenleyen Londra Senfoni orkestraları 
dahil dünyanın tüm büyük orkestralarıyla konserler veriyor.
Pek çok besteciye ilham kaynağı olan Bashmet’e ithaf edilen 
55’i aşkın viyola konçertosu var. Özellikle Alfred Schnittke 
ve Sofia Gubaidulina ile güçlü kişisel ve profesyonel ilişkiler 
geliştiren sanatçıya, Schnittke Viyola Konçertosu’nu ithaf 
etti ve bugün bu yapıt literatürde sağlam bir yere sahip. 
Yuri Bashmet’e yapıtlarını adayan diğer besteciler arasında 
Poul Ruders, Alexander Tchaikovsky and Alexander Raskatov 
sayılabilir. Sanatçı, kendisine ithaf edilen Giya Kancheli’nin 
Styx, John Tavener’in The Myrrh Bearer ve Mark-Anthony 
Turnage’ın On Opened Ground yapıtlarının dünya 
prömiyerlerini de gerçekleştirdi.

 ▪ Through his virtuosity, strength of personality, and 
high intelligence, Yuri Bashmet has given the viola a new 
prominence in musical life.
The pre-eminent viola player of the modern age, he has 
motivated the leading composers of our time to expand 
the repertoire with significant new music. He is Artistic 
Director of the December Nights Festival, Moscow, 
Principal Conductor of the Novaya Rossiya State Symphony 
Orchestra, and is the founder/director of Moscow Soloists. 
He also appears throughout the world in the dual role of 
conductor/soloist.
Born in 1953 in Rostov-on-Don in Russia, he spent his 
childhood in Lviv in Ukraine before studying at the Moscow 
Conservatoire with Vadim Borisovsky (of the Beethoven 
Quartet) and Feodor Druzhinin. His international career 
was launched in 1976 when he won the International 
Viola Competition in Munich. Since then he has appeared 
with all the world’s great orchestras, including the Berlin 
and Vienna Philharmonics, the Royal Concertgebouw 
Orchestra, the Boston and Chicago Symphony Orchestras, 
the Orchestre Symphonique de Montréal, the New York 
Philharmonic, the London Philharmonic, and the London 
Symphony Orchestra, which presented its own Yuri 
Bashmet Festival.
He has inspired many composers - more than 55 viola 
concertos have been written for him. Yuri Bashmet enjoyed 
strong personal and professional relationships with Alfred 
Schnittke and Sofia Gubaidulina in particular. Schnittke’s 
Viola Concerto, written for him, is now firmly established 
in the repertoire. Other concertos composed for him 
include works by Poul Ruders, Alexander Tchaikovsky, and 
Alexander Raskatov. He has also given the world premieres 
of Styx by Giya Kancheli, The Myrrh Bearer by John Tavener, 
and On Opened Ground by Mark-Anthony Turnage – all of 
which were written for him.
In December 2002 Bashmet became Principal Conductor of 
the newly formed Symphony Orchestra of New Russia, with 
which he has embarked upon a series of concerts in Moscow, 
with touring plans in Russia, Italy, France, and the UK. 
Other orchestras with which he appears as conductor/soloist 
include the Dresdner Philharmoniker, Orquesta Ciudad 
de Granada, Tokyo Philharmonic, Orchestra Sinfonica di 
Milano Giuseppe Verdi, Camerata Salzburg, Royal Liverpool 
Philharmonic, Saint Paul Chamber Orchestra, Orchestra del 
Maggio Musicale Fiorentino, and the Brussels Philharmonic. 
He is also founder of Moscow Soloists, an ensemble he 
has performed with and directed throughout the world 
since 1992. This renowned chamber orchestra has been 
rapturously received in Moscow, Amsterdam, Paris, Tokyo, 
New York, and at the BBC Proms, London.
In chamber music his closest collaborators have included 
Sviatoslav Richter, Gidon Kremer, Mstislav Rostropovich, 

Marta Argerich, Maxim Vengerov, Natalia Gutman, Jessye 
Norman, and the Borodin Quartet. He formed a highly 
successful trio with mezzo-soprano Angelika Kirchschlager 
and pianist Jean-Yves Thibaudet, showcasing music 
of the past and present for this unusual and evocative 
combination. Other recent chamber music projects include 
Beethoven trios with Anne Sophie Mutter and Lynn Harrell. 
He is a frequent visitor to summer festivals such as the 
Elbe and Verbier Festivals, and Martha Argerich’s festival in 
Japan.
Among his many CDs is a recording for Deutsche 
Grammophon of the Gubaidulina Concerto and Kancheli’s 
Styx, which was winner of a Diapason d’Or award and 
received a Grammy nomination. Other notable DG discs are 
Mozart’s Sinfonia Concertante with Anne-Sophie Mutter, 
Brahms’s Piano Quartet No. 1 with Argerich, Kremer, and 
Maisky, and the recently released Bartók Concerto with 
the Berlin Philharmonic and Boulez. For Onyx he and 
Moscow Soloists have embarked on a critically acclaimed 
series of recordings; chamber symphonies by Shostakovich, 
Sviridoc, and Vainberg; music by Stravinsky and Prokofiev 
(which received a Grammy award); and a disc of music by 
composers from the Far East, plus a recital disc of encores 
with pianist Mikhail Muntian.
Yuri Bashmet is a founder and a Jury Chairman of 
the International Viola Competition in Moscow and 
the President of the Lyonel Tertis International Viola 
Competition in Isle of Man. He is a professor of Moscow 
Conservatoire and Honorary Professor of Royal Academy 
of Music in London. He also leads masterclasses at the 
Academy Cigiana in Siena (Italy), and the Kronberg 
Chamber Music Academy (Germany).
Described by The Times as ‘without doubt, one of the 
world’s greatest living musicians’, Yuri Bashmet brings 
an enquiring and perceptive mind to life beyond classical 
music; he is an enthusiast for The Beatles and Sting and 
has hosted his own political discussion show on Russian 
television. He plays a 1758 Testore viola (a similar model to 
the one Mozart played), which he bought in 1971.

YURI BASHMET
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honor ary awardonur ödülü

ONUR ÖDÜLÜ
HONORARY AWARD

 ▪ Müziğe küçük yaşlarda annesi opera sanatçısı Muazzez 
Gökmen’in gözetiminde başlayan Rengim Gökmen, 
piyano ve kompozisyon çalışmalarını Ankara Devlet 
Konservatuvarı’nda Ferhunde Erkin, Nimet Karatekin, İlhan 
Baran ve Ahmed Adnan Saygun ile tamamladıktan sonra 
orkestra şefliği öğrenimi için Türk hükümeti tarafından 
İtalya’ya gönderildi.
Önce Roma Santa Cecilia Konservatuvarı, daha sonra 
Siena’daki Chigiana Akademisi ve Santa Cecilia Yüksek 
Müzik Akademisi şeflik bölümlerinden Franco Ferrara’nın 
öğrencisi olarak birincilikle mezun oldu. Avusturya, İngiltere 
ve Hollanda’da orkestra şefliği üzerine çalışmalar yaptıktan 
sonra 1980’de katıldığı San Remo Uluslararası Gino 
Marinuzzi Şeflik Yarışması’nı kazanarak büyük başarı elde 
etti. Daha sonra Avrupa’nın hemen hemen bütün ülkelerinde, 
ABD ve Güney Amerika’da konserler yönetti.
1984–1989 yılları arasında Ankara Devlet Opera ve Balesi 
Genel Müzik Direktörü, 1992–1995 ve 2007–2014 yılları 
arasında Devlet Opera ve Balesi Genel Müdürü olarak görev 
yaptı. Bu görevi sırasında Aspendos Opera ve Bale Festivali 
ile İstanbul Uluslararası Opera Festivali’ni başlattı. Sanatçı 
1991–2006 yılları arasında İzmir Devlet Senfoni Orkestrası 
Müzik Direktörü olarak görev yaptığı sırada sayısız konser, 
kayıt, yurtiçinde ve yurtdışında turneler gerçekleştirdi.
1998’de Devlet Sanatçısı unvanı verilen ve aynı yıl İtalyan 
Hükümeti tarafından Şövalye Nişanı ile ödüllendirilen 
Rengim Gökmen, 1999 yılında Cumhurbaşkanlığı Yüksek 
Kültür ve Sanat Nişanı ile onurlandırıldı.
Halen Cumhurbaşkanlığı Senfoni Orkestrası’nın müzik 
direktörü olan Rengim Gökmen, Doğuş Çocuk Senfoni 
Orkestrası’nın da kurucu ve sürekli şefi; ayrıca 2015’te 
kurulan İzmir Karşıyaka Belediyesi Oda Orkestrası’nda 
(KODA) üst gözlemci kimliğiyle görev alıyor. Rengim 
Gökmen ayrıca Hacettepe Üniversitesi Ankara Devlet 
Konservatuvarı’nda öğretim görevlisidir.

PROF. RENGİM GÖKMEN

 ▪ Rengim Gökmen started his music education at a 
very early age under the supervision of his mother, 
soprano Muazzez Gökmen, and went on to study piano 
and composition at the Ankara State Conservatoire with 
Ferhunde Erkin, Nimet Karatekin, İlhan Baran, and Ahmed 
Adnan Saygun. Upon graduation, he was sent to Italy by the 
Turkish government to further his studies.
Rengim Gökmen first studied conducting as Franco 
Ferrara’s student at the Santa Cecilia Conservatoire, and 
then at the Chigiana Academy in Siena and Santa Cecilia 
National Academy, graduating with high honours from 
all three schools. After furthering his studies in Austria, 
England, and the Netherlands, Gökmen won the Gino 
Marinuzzi International Conducting Competition in San 
Remo in 1980, a great success which put him on the 
international podium, conducting orchestras throughout 
Europe, and in the USA and South America.
Rengim Gökmen served as the Ankara State Opera and 
Ballet General Music Director between 1984 and 1989 
and as the State Opera and Ballet General Director first 
between 1992 and 1995 and then between 2007 and 
2014. During his tenures as General Director, Gökmen 
launched the Aspendos Opera and Ballet Festival and the 
Istanbul International Opera Festival. He was the İzmir 
State Symphony Orchestra Music Director between 1991 
and 2006, during which he conducted numerous concerts, 
recorded many albums, and toured both home and abroad.
Rengim Gökmen was honoured with the State Artist title in 
Turkey and with a Cavalleria medal in Italy, both in 1998. 
He received the Turkish Presidency Culture and Arts Grand 
Award in 1999.
Rengim Gökmen is currently the music director of the 
Presidential State Symphony Orchestra and founder/
principal conductor of the Doğuş Children’s Symphony 
Orchestra. He also serves as the supervisor of the İzmir 
Karşıyaka Municipality Chamber Orchestra, which was 
founded in 2015, and is a faculty member at the Hacettepe
University Ankara State Conservatoire.
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openıng concertaçılış konseri

aziz shokhakimov

 ▪ Genç ve olağanüstü başarılı şef Aziz 
Shokhakimov dünya müzik sahnesinde 
henüz 21 yaşındayken, Bamberg Senfoni 
tarafından düzenlenen Uluslararası 
Gustav Mahler Şeflik Yarışması’nda 
kazandığı ikincilik ile tanınmaya başladı. 
O günden bu yana seçkin uluslararası 
müzik merkezlerinde orkestraları 
yönetmek üzere davetler alıyor.
Shokhakimov, yarışmanın ardından 
Staatskapelle Dresden, Düsseldorf 
Senfoni, Bremen Oda Filarmonisi, SWR 
Senfoni, hr-Senfoni Orkestrası, Dresden 
Filarmoni, Deutsches Berlin Senfoni, 
Tonküstler Orkestrası, Strasburg 
Filarmoni, Monte Carlo Filarmoni ve 
Londra Filarmoni’ye davet edilerek bu 
orkestralarla ilk konserlerinde büyük 
başarı elde etti. Ayrıca İtalya’da Bolonya 
Belediye Tiyatrosu Filarmoni Orkestrası 
ve Venedik Filarmoni; Polonya’da 
ünlü Sinfonia Varsovia; ABD’de ise 
Oregon, Pasifik ve Houston Senfoni 
orkestralarını yönetti.
Aziz Shokhakimov oldukça genç yaşta 
tanındı. 1988 Taşkent doğumlu sanatçı, 
altı yaşında Uspensky Özel Yetenekli 
Çocuklar için Müzik Okulu’na girdi 
ve burada keman, viyola ve Vladimir 
Neymer’in sınıfında orkestra şefliği 
eğitimi aldı. 13 yaşında Özbekistan 
Ulusal Senfoni Orkestrası ile verdiği ilk 
konserinde Beethoven’ın 5. Senfoni’si 
ile Liszt’in 1. Piyano Konçertosu’nu 
yönetti. 2001’de yardımcı şefliğine 
getirildiği Özbekistan Ulusal Senfoni 
Orkestrası’nın 2006’da sürekli şefi oldu.
Senfonik kariyerinin yanı sıra, Aziz 
Shokhakimov opera alanında da etkin. 
2013–2014 sezonunda Bolonya Belediye 
Tiyatrosu’nda Çaykovski’nin Yevgeni 
Onegin operasını yönetti. Deutsche 
Oper am Rhein’da Carmen’i yönettikten 
sonra 2015–2016 sezonundan itibaren 
burada kadrolu şef oldu ve Aida, 
Hoffmann’ın Masalları, Rigoletto 
ile Madam Butterfly’ın son derece 
beğenilen yeni yapımını yönetti. 
Geçtiğimiz sezon da Turandot, Tosca, 
Uçan Hollandalı ve Maskeli Balo 
yapımlarında Deutsche Oper am 
Rhein’daydı.
Ağustos 2016’da 100’den fazla aday 
arasından seçilerek, prestijli Salzburg 
Festivali Genç Şefler Ödülü’nü kazandı. 

AÇILIŞ KONSERİ
OPENING CONCERT

tekfen filarmoni orkestrası
tekfen phılharmonıc orchestra

aziz shokhakimov şef conductor 
seong-Jin cho piyano piano

(XVII. Uluslararası Fryderyk Chopin Piyano Yarışması Birincisi  
XVII. International Fryderyk Chopin Piano Competition Winner)

Ludwig van Beethoven
Piyano Konçertosu No. 1, Do Majör, Op. 15
Piano Concerto No. 1 in C Major, Op. 15

 – Allegro con brio 
 – Largo 
 – Rondo. Allegro scherzando
 süre duration: 35’

Franz Liszt 
Senfonik Şiir No. 3, S. 97, “Prelüdler”
Symphonic Poem No. 3, S. 97, ‘Les Préludes’
 süre duration: 18’

Arasız 70’ sürer. Lasts 70’ without interval.

Tekfen Filarmoni Orkestrası, İstanbul Müzik Festivali 2019–2022  
Açılış Konseri Orkestrası’dır. 
Tekfen Philharmonic Orchestra is the 2019–2022  
Opening Concert Orchestra of the Istanbul Music Festival.

konserden önce ödül ve plaket töreni olacaktır.  
törende prof. rengim gökmen’e onur ödülü sunulacaktır. 
an award and plaque ceremony wıll be held before the concert.  
the honorary award wıll be presented to prof. rengim gökmen at the 
ceremony.

11.06.2019
sa tu 20.00

Lütf i Kırdar Kongre ve Sergi Sarayı
Lütfi Kırdar Convention and Exhibition Centre

Ağustos 2017’de ödül konseri olarak 
Viyana Radyo Senfoni Orkestrası’nı 
yönetmek üzere Salzburg Festivali’ne 
döndü. Salzburger Nachrichten gazetesi, 
“Hayret verici biçimde, şeflik tutkusu 
kontrollü fakat yine de idaresi fark 
ediliyor, daha da iyisi, müziğin tetiklediği 
duygularla hareket ediyor.” diye yazdı.
Aziz Shokhakimov, 2018–2019 
sezonunda Deutsche Bremen Oda 
Filarmonisi, Düsseldorf Senfoni, RAI 
Torino orkestraları ile Deutsche Oper 
am Rhein’da Maça Kızı’nın yeni yapımını 
yönetti. İlk kez konuk olduğu orkestralar 
arasında ise Toronto Senfoni, Lyon 
Ulusal Orkestrası, Antwerp Senfoni, 
MDR Leipzig ve Bolşoy Tiyatrosu vardı.
Sanatçı, 2017–2020 yılları için Tekfen 
Filarmoni’nin sürekli şefliği ve sanat 
direktörlüğüne getirildi.

 ▪ The remarkable young conductor 
Aziz Shokhakimov burst on the scene 
at the age of just 21 by astounding 
audiences in Bamberg, where he was 
awarded second prize at the Gustav 
Mahler International Conducting 
Competition under the auspices of the 
Bamberger Symphoniker.
Following the competition, Aziz 
Shokhakimov accepted invitations 
to conduct at distinguished 
international venues, making 
triumphant debuts with Staatskapelle 
Dresden, Düsseldorfer Symphoniker, 
Kammerphilharmonie Bremen, SWR 
Sinfonieorchester, hr-Sinfonieorchester, 
Dresdner Philharmoniker, 
Deutsches Sinfonieorchester Berlin, 
Tonkünstlerorchester Niederösterreich, 
Orchestra Philharmonique de 
Strasbourg, Orchestre Philharmonique 
de Monte Carlo, and London 
Philharmonic Orchestra; in Italy with 
Filarmonica del Teatro Comunale di 
Bologna and Orchestra Filarmonica 
della Fenice; in Poland with the 
highly acclaimed Sinfonia Varsovia; 
in the USA with Oregon, Pacific, and 
Houston Symphony Orchestras.
Recognition came very early for 
Aziz Shokhakimov. Born in 1988 in 
Tashkent, Uzbekistan, he entered 
Uspensky Music School for Gifted 
Children at the age of 6, studying 
violin, viola, and orchestral conducting 
(the class of Professor Vladimir 

Neymer). At 13 he made his debut with 
the National Symphony Orchestra of 
Uzbekistan, conducting Beethoven’s 
Symphony No.5 and Liszt’s Piano 
Concerto No.1. During the following 
year he conducted his first opera, 
Carmen, at the National Opera of 
Uzbekistan. Aziz Shokhakimov was 
appointed Assistant Conductor of 
the National Symphony Orchestra of 
Uzbekistan in 2001 and became its 
Principal Conductor in 2006.
Next to his symphonic career, Aziz 
Shokhakimov is also active in the 
field of opera. In 2013–14 he directed 
Tchaikovsky’s Eugene Onegin at the 
Teatro Communale di Bologna. At 
Deutsche Oper am Rhein he conducted 
a revival of Carmen after which he was 
engaged as Kapellmeister, starting 
in 2015–16. Aida, Tales of Hoffmann, 
Rigoletto, and a highly acclaimed new 
production of Madame Butterfly have 
followed since. Last season he has 
conducted Turandot, Tosca, Der fliegende 
Holländer and Un ballo in maschera.
Having been selected from more 
than 100 candidates for the finals 
weekend with the Camerata Salzburg, 
Aziz Shokhakimov went on to win 
the prestigious Salzburg Festival 
Young Conductors Award in August 
2016. He returned to the Salzburg 
Festival in August 2017 for the prize-
winner’s concert with RSO Wien, to a 
rapturous response from the audience: 
‘It’s astounding how the passion of 
conducting is controlled and still, 

noticeably, led – or better: moved – by 
the emotions triggered through music’ 
(Salzburger Nachrichten).
2018/19 saw Shokhakimov return 
to Deutsche Kammerphilharmonie 
Bremen, Düsseldorf Symphoniker, RAI 
Torino and in a new production of The 
Queen of Spades at the Deutsche Oper 
am Rhein. Debuts included Toronto 
Symphony, Orchestre National de Lyon, 
Antwerp Symphony, MDR Leipzig, and 
Bolshoi Theatre in Moscow.
Aziz Shokhakimov holds the position 
of artistic director and principal 
conductor of Tekfen Philharmonic 
Orchestra for the period 2017–20.

seong-Jin cho

 ▪ Şaşırtıcı yeteneği ve doğal 
müzikalitesiyle hızla dünya çapında 
bir kariyere adım atan Seong-Jin Cho, 
kendi kuşağının en özgün sanatçıları 
arasında sayılıyor. Sanatçı, düşünceli 
olduğu kadar şiirsel, iddialı olduğu 
kadar müşfik ve hem virtüöz hem renkli 
icraları, gösterişle saflığı birleştirebildiği 
gibi etkileyici bir doğal denge 
duygusuna sahip.
Seong-Jin Cho, 2015’te, Martha 
Argerich, Maurizio Pollini ve Krystian 
Zimerman gibi sanatçıların da 
uluslararası kariyerlerini başlatmış olan 
Uluslararası Chopin Yarışması’nda 
birincilik ödülü kazandığında tüm 
dünyanın dikkatini çekti.
Ocak 2016’da Deutsche Grammophon 
ile anlaşma imzaladı. Gianandrea 
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açılış konseri openıng concert

 ▪ With overwhelming talent and 
innate musicality, Seong-Jin Cho 
is rapidly embarking on a world-
class career and is considered one 
of the most distinctive artists of 
his generation. His thoughtful and 
poetic, assertive and tender, virtuosic 
and colourful playing can combine 
panache with purity and is driven by an 
impressive natural sense of balance.
Seong-Jin Cho was brought to the 
world’s attention in 2015 when he won 
first prize at the Chopin International 
Competition in Warsaw. This same 
competition launched the careers of 
world-class artists such as Martha 
Argerich, Maurizio Pollini, or Krystian 
Zimerman.
In January 2016, Seong-Jin signed 
an exclusive contract with Deutsche 
Grammophon. His first recording 
was released in November 2016, 
featuring Chopin’s First Concerto, 
with the London Symphony Orchestra 
under Gianandrea Noseda, and a solo 
performance of the Four Ballades. 
A solo Debussy album was released 
in November 2017, followed in 2018 
by a Mozart album featuring sonatas 
and the D minor Concerto, with the 
Chamber Orchestra of Europe and 
Yannick Nézet-Seguin. All albums 
won impressive critical acclaim 
worldwide.
An active recitalist, he performs in 
many of the world’s most prestigious 
concert halls. In the 2018/19 season, he 
returned to the main stage of Carnegie 
Hall as part of the Keyboard Virtuoso 

Noseda yönetimindeki Londra Senfoni 
Orkestrası eşliğinde Chopin’in 1. 
Konçertosu ile 4 Balad’ını seslendirdiği 
ilk albümü Kasım 2016’da yayınlandı. 
Kasım 2017’de solo Debussy kaydı; 
2018’de ise Mozart’ın sonatları ile 
Yannick Nézet-Seguin yönetimindeki 
Avrupa Oda Orkestrası eşliğinde Re 
minör Konçerto’sunu kaydettiği albüm 
piyasaya çıktı. Üç albümü de dünya 
genelinde eleştirmenlerden övgüler 
topladı.
Dünyanın en seçkin konser salonlarında 
resitaller veren sanatçı, 2018–2019 
sezonunda Piyano Virtüözleri serisi 
kapsamında, 2017’de kapalı gişe 
çaldığı Carnegie Hall’a geri döndü. 
Amsterdam Concertgebouw’un Usta 
Piyanistler serisi, Berlin Filarmoni Oda 
Müziği Salonu’nda Berlin Filarmoni 
konser serisi, Frankfurt Alte Oper, 
Walt Disney Salonu’nda Los Angeles 
Filarmoni resital serisi, Zürih Tonhall-
Maag, Stockholm Konserthuset, Münih 
Prinzregent Tiyatrosu, Chicago Mandel 
Salonu, Lyon Oditoryumu, La Roque 
d’Anthéron Festivali, Verbier Festivali, 
Gstaad Menuhin Festivali, Rheingau 
Festivali sanatçının sezon boyunca 
duraklarından bazılarıydı.
Bu sezon Gianandrea Noseda 
yönetiminde Londra Senfoni Orkestrası 
(Barbican Hall), Myung-Whun Chung 
yönetiminde Fransa Radyo Filarmoni 
Orkestrası (Paris Filarmoni), Mariss 
Jansons yönetiminde Bavyera Radyo 
Senfoni Orkestrası ve Hannu Lintu 
yönetiminde Finlandiya Radyo Orkestrası 
ile çalan sanatçı, önümüzdeki sezon 
Gustavo Dudamel yönetiminde Los 
Angeles Filarmoni, Antonio Pappano 
yönetiminde Gewandhaus Orkestrası, 
Jaap van Zweden yönetiminde New York 
Filarmoni ve Hong Kong Filarmoni, 
Manfred Honeck yönetiminde 
Pittsburg Senfoni, Andrew Davis 
yönetiminde Toronto Senfoni, Osmo 
Vänska yönetiminde Antwerp Senfoni, 
Yannick Nézet-Seguin yönetiminde 
Philadelphia Orkestrası ve Ivan Fischer 
yönetiminde Budapeşte Festival 
Orkestrası ile konserler verecek. Yakın 
tarihli işbirlikleri arasında Gianandrea 
Noseda yönetiminde Avrupa Birliği 
Gençlik Orkestrası ile Amsterdam 
Concertgebouw, Royal Albert Hall, Berlin 
Konzerthaus gibi salonlarda konserler; 

Marek Janowski yönetiminde WDR 
Senfoni ile Almanya turnesi, Antonio 
Pappano yönetiminde Santa Cecilia 
Orkestrası ile Asya turnesi ve Andrés 
Orozco-Estrada yönetiminde Frankfurt 
Radyo Orkestrası ile Japonya turnesi 
sayılabilir. Seong-Jin Cho, Kasım 2017’de 
Lang Lang’ın yerini alarak Simone 
Rattle yönetiminde Berlin Filarmoni 
Orkestrası ile Berlin, Frankfurt, Hong 
Kong ve Seul’de konserler verdi. Cho, 
Valery Gergiev, Essa-Pekka Salonen, 
Vladimir Ashkenazy, Yuri Temirkanov, 
Krzysztof Urbanski, Fabien Gabel, 
Vassily Petrenko, Jakub Hrusa, Leonard 
Slatkin ve Mikhail Pletnev gibi seçkin 
şeflerle işbirliği gerçekleştiriyor. Birlikte 
çaldığı diğer orkestralar arasında Kraliyet 
Concertgebouw Orkestrası, Paris 
Orkestrası, Mariinsky Orkestrası, Münih 
Filarmoni, Berlin Radyo Senfoni, Kraliyet 
Liverpool Filarmoni, NHK Senfoni, 
Philharmonia Orkestrası, Seul Filarmoni, 
Çek Filarmoni, Danimarka Ulusal 
Senfoni, Rusya Ulusal Orkestrası, Detroit 
Senfoni, NDR Elb Filarmoni, RAI Senfoni 
ve La Scala Orkestrası dikkat çekiyor.
1994 Seul doğumlu Seong-Jin Cho, 
piyanoya altı yaşında başladı ve ilk 
konserini 11 yaşında verdi. 2009’da 
Hamamatsu Uluslararası Piyano 
Yarışması’nı kazanan en genç piyanist 
oldu. 2011’de Moskova’daki Çaykovski 
Yarışması’nda üçüncülük kazandığında 
17 yaşındaydı. 2012’de Paris Ulusal 
Konservatuvarı’nda Michel Béroff ile 
çalışmak üzere Paris’e taşındı; 2015 
yılında mezun oldu. Halen Berlin’de 
yaşıyor.

series where he had sold out in 2017. 
He also returned to Amsterdam’s 
Concertgebouw in the Master 
Pianists series and played recitals at 
the Berlin Philharmonie Chamber 
Music Hall (Berlin Philharmonic 
concert series), Frankfurt’s Alte 
Oper, Los Angeles’ Walt Disney Hall 
(Los Angeles Philharmonic recital 
series), Zurich’s Tonhalle-Maag, 
Stockholm’s Konserthuset, Munich’s 
Prinzregententheater, Chicago’s Mandel 
Hall, Lyon’s Auditorium, La Roque 
d’Anthéron Festival, Verbier Festival, 
Gstaad Menuhin Festival, Rheingau 
Festival, among other venues.
This season he has played with the 
London Symphony Orchestra and 
Gianandrea Noseda at the Barbican 
Centre, Radio France Philharmonic 
Orchestra and Myung-Whun Chung 
at the Paris Philharmonie, Bayerische 
Rundfunk Sinfonie Orchester with 
Mariss Jansons, and with the Finnish 
Radio Orchestra and Hannu Lintu. 
Next season will see concerts with Los 
Angeles Philharmonic and Gustavo 
Dudamel at the Walt Disney Hall, 
Gewandhaus Orchestra with Antonio 
Pappano, New York Philharmonic and 
Hong Kong Philharmonic with Jaap 
van Zweden, Pittsburgh Symphony 
Orchestra with Manfred Honeck, 
Toronto Symphony Orchestra with Sir 
Andrew Davis, Antwerp Symphony 
Orchestra with Osmo Vänska, 
Philadelphia Orchestra with Yannick 
Nézet-Seguin, and the Budapest 
Festival Orchestra and Ivan Fischer. 
Recent collaborations include tours 
with the European Union Youth 
Orchestra and Gianandrea Noseda 
in venues including Amsterdam’s 
Concertgebouw, the Royal Albert 
Hall, Berlin Konzerthaus; the WDR 
Sinfonieorchester and Marek Janowski 
in Germany, the Santa Cecilia 
Orchestra and Antonio Pappano in 
Asia; and Frankfurt Radio Orchestra 
with Andrés Orozco-Estrada in Japan. 
In November 2017, Seong-Jin stepped 
in for Lang Lang with the Berlin 
Philharmonic Orchestra and Sir 
Simon Rattle for concerts in Berlin, 
Frankfurt, Hong Kong and Seoul. 
He has collaborated with conductors 
at the highest level such as Valery 

Gergiev, Esa-Pekka Salonen, Vladimir 
Ashkenazy, Yuri Temirkanov, Krzysztof 
Urbanski, Fabien Gabel, Vassily 
Petrenko, Jakub Hrusa, Leonard 
Slatkin, and Mikhail Pletnev. Other 
major orchestral appearances include 
the Royal Concertgebouw Orchestra, 
Orchestre de Paris, Mariinsky 
Orchestra, Munich Philharmonic 
Orchestra, Rundfunk Sinfonieorchester 
Berlin, Royal Liverpool Philharmonic 
Orchestra, NHK Symphony Orchestra, 
Philharmonia Orchestra, Seoul 
Philharmonic Orchestra, Czech 
Philharmonic Orchestra, Danish 
National Symphony Orchestra, Russian 
National Orchestra, Detroit Symphony 
Orchestra, NDR Elbphilharmonie 
Orchester, RAI Symphony Orchestra, 
and Orchestra della Scala.
Born in 1994 in Seoul, Seong-Jin Cho 
started learning the piano at 6 and 
gave his first public recital at age 11. 
In 2009, he became the youngest-
ever winner of Japan’s Hamamatsu 
International Piano Competition. 
In 2011, he won third prize at the 
Tchaikovsky Competition in Moscow 
at the age of 17. In 2012, he moved to 
Paris to study with Michel Béroff at the 
Paris Conservatoire National Supérieur 
de Musique, from where he graduated 
in 2015. He is now based in Berlin.

tekfen fİlarmonİ 
orkestrasi

 ▪ Türkiye’nin sayılı özel sanat 
kurumlarından Tekfen Filarmoni’nin 
temelleri 1992 yılında, Karadeniz 
Oda Orkestrası olarak atıldı. Yapısı 
gereği önce Karadeniz, zamanla 
Hazar ile Akdeniz ülke müzisyenlerini 
bünyesine katan ve 23 ülkenin bayrağını 
dalgalandıran topluluk, bu genişleme 
sonucunda orkestranın kurucusu Ali 
Nihat Gökyiğit'in kurucu ortağı olduğu 
Tekfen ailesine katıldı.
Kuruluşundan bu yana, bir senfonik 
orkestranın klasik repertuvarına 
ilave olarak, Tekfen Filarmoni, nam-ı 
diğer “Üç Denizin Sesi”, temsil ettiği 
coğrafyanın müziği ve kendine özgü 
çalgılarını da sanatsal çizgisinin 
doğal bir parçası olarak kabul etti. 
Kurucu şefi Saim Akçıl yönetiminde 
yurtiçi ve yurtdışı konserlerinde, 

ud, ney, kanun başta olmak üzere, 
Türkiye’den bağlama, kaval, kemençe, 
tulum, Azerbaycan’dan kemança, 
Gürcistan’dan salamuri, Kazakistan’dan 
kılkobuz, Kırgızistan’dan komuz, 
Rusya’dan domra, Özbekistan’dan 
çang, Ukrayna’dan bandura, 
Yunanistan’dan buzuki gibi otantik 
çalgılara ve onlar için yazılmış eserlere 
yer veren Tekfen Filarmoni, bu 
coğrafyaların müzikal mirasına sahip 
çıkmayı görev edindi.
Tekfen Filarmoni, sanatsal vizyonu 
paralelinde, değişik projelerde de 
severek yer alıyor. Bir Osmanlı kucak 
arpı olan çeng’i, besteci Hasan Uçarsu 
ve arp sanatçısı Şirin Pancaroğlu ile 
birlikte yeniden müzik dünyasına 
kazandırması, Kurtuluş Savaşı 
sırasında açılan milli marş yarışmasına 
katılan bestelerin peşine düşmesi bu 
yaklaşımının örnekleridir. Enstrüman 
yapımı, eser siparişi, yayın, konser 
ve kayıtlar ise bu çalışmaların somut 
ürünleridir.
Çocuklara küçük yaştan klasik müzik 
sevgisini aşılamak, geleceğin bilinçli 
dinleyicisinin yaratılmasında pay sahibi 
olmak topluluğun önemsediği diğer 
bir konudur. Orkestra, artık bir gelenek 
haline gelen Küçüklere Büyük Konserler 
serisine özel olarak ismini “Tekfen Filar-
mini” olarak değiştiriyor ve temsillerden 
en az çocuklar kadar keyif alıyor.
Kuruluşunun 25. yılında Tekfen 
Filarmoni, sürekli şeflik ve sanat 
direktörlüğü görevlerini, gençliğine 
rağmen şaşırtıcı sanatsal olgunluğa 
sahip Özbek asıllı genç yetenek Aziz 
Shokhakimov’a emanet edip, önemli 
bir değişim ve yenilenme sürecine girdi. 
Alban Gerhardt, Alkistis Protopsalti, 
Anna Smirnova, Arif Sağ, Behzod 
Abduraimov, Bülent Bezdüz, Charlie 
Siem, Deniz Kozhukhin, Ercan Irmak, 
İdil Biret, İlker Arcayürek, Göksel 
Baktagir, Gülsin Onay, Hüseyin Sermet, 
Murat Karahan, Omar Tomasoni, 
Pumeza Matshikiza, Rabih Abou-Khalil, 
Roman Kim, Sergei Nakariakov, Şenol 
Talınlı, Şirin Pancaroğlu, Teona Dvali ve 
Yurdal Tokcan gibi çok sayıda önemli 
solisti ağırlayan Tekfen Filarmoni, 
2019–2022 yılları arasında İstanbul 
Müzik Festivali Açılış Konseri Orkestrası 
görevini üstlenmekten büyük heyecan 
ve gurur duyuyor.
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openıng concert

program notlari

Ludwig van Beethoven
Piyano Konçertosu No. 1, Do Majör,  
Op. 15

– Allegro con brio 
– Largo 
– Rondo. Allegro scherzando

Beethoven’ın, bazen “piyanolu 
senfoni” olarak nitelendirilen piyano 
konçertolarında sonat formu temel 
alınmış olmasına karşın, bunlardaki 
konçertant –yarışmacı– özellik konçerto 
vasfını ön plana çıkarır ve bu beş 
piyano konçertosu klavyeli çalgılar 
repertuvarında başköşeye yerleştirilir. 
Beethoven da önceki Viyanalı klavye 
bestecileri Haydn ve Mozart gibi bu 
çalgının ustasıydı ve piyano ona tüm 
yaşamı boyunca eşlik etmişti. Beethoven 
özellikle Mozart’ın piyano ile orkestra 
arasında kurduğu dengeli diyaloglara 
ve parlak solistik pasajlara daha çok 
kendi iç dünyasının savaşımını, kendi 
gelişmiş dünya anlayışını, kendi kişiliğinin 
damgasını, biraz da piyano yapımındaki 
yenilikleri de değerlendirerek yansıtmıştır. 
Beethoven’da piyanonun tınısı daha 
güçlü, daha parlak, daha kesindir ve 
onun kendi kişiliğine, dinamiğine 
uygun bir etkileyiciliktedir. Kendi 
piyano konçertolarını kendi yorumlayan 
Beethoven’ın son piyano konçertosunu 
1809’da tamamladıktan ve 1812’de de 
tümüyle sağır olduktan sonra konçerto 
yazmak için bir nedeni de kalmamıştır. 
Piyanoyu içeren bir oda müziği ya da bir 
sonatın çok kez yorumlanmasına karşın, 
konçertoların bir ya da iki kere çalınmakla 
kalması da bunda etken olmuştur.
Beethoven, Breitkopf ve Härtel 
yayınevine 22 Nisan 1801 tarihinde 

tekfen phIlharmonIc 
orchestra

 ▪ One of the few private art 
institutions in Turkey, the Tekfen 
Philharmonic was first established 
in 1992 as the Black Sea Orchestra. 
Initially comprising musicians from 
the countries bordering the Black Sea, 
the ensemble soon expanded to the 
Caspian and Mediterranean nations 
as well, its members flying the flags 
of 23 countries. As a result of this 
expansion, the orchestra joined the 
Tekfen family, of which the orchestra’s 
founder Ali Nihat Gökyiğit is a 
founding partner.
Since its foundation, the Tekfen 
Philharmonic Orchestra, also known as 
the ‘Voice of Three Seas’, has embraced 
the local music and instruments 
of the countries it represents as an 
integral part of its artistic identity 
along with the classical repertoire. 
With a mission to protect and promote 
the musical heritage of its regions, 
the orchestra has performed works 
written for such authentic instruments 
as the oud, ney, and qanun, as well 
as the Turkish instruments baglama, 
pipe, kemenche, and tulum, the 
Azerbaijani kamancheh, Georgian 
salamuri, Kazakh kilkopuz, Kirghiz 
komuz, Russian domra, Uzbek 
chang, Ukranian bandura, and Greek 
bouzouki in its tours both at home and 
abroad under the baton of its founding 
conductor Saim Akçıl.
The Tekfen Philharmonic Orchestra 
enjoys taking part in special projects 
that parallel its artistic vision. Two 
instances that bear witness to this 
approach are the collaboration with 
composer Hasan Uçarsu and harpist 

Şirin Pancaroğlu to re-introduce 
the Ottoman harp, çeng, and the 
unearthing of the works entered in 
the national anthem competition at 
the time of the War of Independence. 
Instrument-making, commissioning 
works, publications, concerts, and 
recordings are other solid results of 
these endeavours.
Another cause close to the orchestra’s 
heart is the instilment of a love of 
classical music in children from an 
early age, hence its contribution to 
raising informed audiences among 
the coming generation. For its 
highly popular concert series Big 
Concerts for Little Audiences, the 
orchestra changes its name to ‘Tekfen 
Philhar-mini’.
In its 25th year, the Tekfen 
Philharmonic Orchestra embarked on 
a process of significant change and 
renewal under its Uzbek principal 
conductor and artistic director, 
Aziz Shokhakimov, who displays 
remarkable artistic maturity despite 
his young age.
Tekfen Philharmonic Orchestra has 
collaborated with leading soloists, 
including Alban Gerhardt, Alkistis 
Protopsalti, Anna Smirnova, Arif Sağ, 
Behzod Abduraimov, Bülent Bezdüz, 
Charlie Siem, Deniz Kozhukhin, Ercan 
Irmak, İdil Biret, İlker Arcayürek, 
Göksel Baktagir, Gülsin Onay, 
Hüseyin Sermet, Murat Karahan, 
Omar Tomasoni, Pumeza Matshikiza, 
Rabih Abou-Khalil, Roman Kim, 
Sergei Nakariakov, Şenol Talınlı, Şirin 
Pancaroğlu, Teona Dvali, and Yurdal 
Tokcan. It is excited and honoured 
to be the 2019–22 Opening Concert 
Orchestra of the Istanbul Music 
Festival.

gönderdiği mektubunda belirttiği gibi 
2. Piyano Konçertosu’nu aslında daha 
önce, 1795 Mart’ında tamamlamıştır. 
Ancak 1795’ten beri üzerinde çalıştığı, 
düzeltmeler yaptığı ve 1798’de bitirdiği 
1. Konçerto diğerlerinden önce, 1801 
Mart’ında yayımlandığı için ilk piyano 
konçertosu olarak numaralandı. İlk kez 
de –büyük bir olasılıkla– 1798 Ekim ayı 
sonunda Prag’da Beethoven tarafından 
Konvikt (teoloji öğrencileri vakfı) 
salonunda düzenlenen ve –Mozart 
zamanında da– 18. yüzyıl Almanya’sında 
“konser” anlamına kullanılan 
Akademie’de seslendirildi.
Orkestra 2. Konçerto’dan daha geniş 
şekilde –flüt, iki obua, iki klarnet, iki 
fagot, iki korno, iki trompet, timpani 
ve yaylı çalgılar için– düzenlenmiş; 
yapıt soylu bir Macar ailesinden gelen, 
Beethoven’dan ders alan ve yetenekli 
bir piyanist olan Kontes Anna Luise 
Barbara (Babette) von Keglevics’e 
(Şubat 1801’den sonra Odescalchi adını 
almış ve 1813’te vefat etmiştir) ithaf 
edilmişti. Beethoven daha sonra da 
konçertonun birinci bölümü için, 1807–
1809 yılları arasında yazıldığı sanılan 
üç kadans hazırlamış; bunlarda 1800’lü 
yılların piyanosunda sınırda olan tiz 
fa’yı (portenin üçüncü ilave çizgisi 
üzerindeki fa) geçen sesler kullanmıştı. 
Fortepiyanonun (Hammerklavier) bu 
gelişiminin örnekleri ancak 1804’lü 
yıllardan sonraki Beethoven yapıtlarında 
görülmektedir.
Bu konçertonun ilk yorumunun 
provalarından ilginç bir hikâyeyi de 
Beethoven’in Bonn’dan arkadaşı ve 
sonradan onun biyografisini yazan 
Dr. Franz Gerhard Wegeler anlatır: 
“Beethoven, piyanosunun üflemeli 
çalgılara göre yarım ses daha pes 
olduğunu duyunca, bu çalgıların yarım 
ses daha düşük akordunu istemek 
yerine kendi partisini yarım ses daha tiz, 
yani do diyezden çalar!”
Do Majör Piyano Konçertosu’nun 1. 
Bölümü, 4/4’lük ölçüde, yapıtın ana 
tonalitesinde –do majörde– çabuk 
ve parlak (Allegro con brio) tempoda 
başlar. Biraz askeri bir marş havasında, 
Mozart’ı anımsatan karakterdeki giriş 
soliste yol gösterinceye kadar sık sık 
ton değişimi gerçekleşir. Bu, iki buçuk 
dakika kadar süren girişte yeni temayı 
mi bemolde duyurduktan sonra 47. 

mezürde üç kademe ile, önce 56. 
mezürde fa minöre, 63. mezürde sol 
minöre, sonra tekrar do majöre döner. 
Geliştirim de bu üç tonalite üzerine 
kurulacaktır. Beethoven’ın tüm piyano 
konçertolarında olduğu gibi yine en uzun 
olan bölümde şen ve şakacı bir tavır 
da görülür: Kemanlar yan temayı tam 
duyuracakları anda, tema birden yok 
olur, ancak 154. mezürde ortaya çıkar. 
Solist de orkestranın duyurduğu temayı 
çalacak yerde yepyeni bir temayla girer. 
Beethoven ilk kadansta da üç kademeli 
mi bemol-fa-sol seslerini yansıtır. 
Üçüncü kadans uzun ve oldukça zor, ani 
bir doğaçlama yapısındadır. Bölüm bir 
final havasında güçlü akorlarla sona erer.
2. Bölüm, la bemol majör tonda, 
4/4’lük ölçüde, ağır ve geniş (Largo) 
tempoda İtalyan şarkısı havasındadır. 
Bu içli ezgiye özellikle, klarnet de çok 
büyük katkıda bulunur. Bu kez hemen 
solist çok hafif bir eşlikte bölümü 
başlatır ve atmosferi belirler. Piyanonun 
egemenliğinde, tril’lerle de süslenerek 
gelişen bölümde yalnızca orkestra ara 
bölmeleri biraz güçlü (forte) ilan eder, 
ancak hep hafif eşlikte kalır. Piyano 
bir ara Viyana danslarını da zarifçe 
anımsatır ve klarnetle güzel bir diyalog 
oluşturur. Bölüm yine çok hafif sona erer.
Canlı bir Rondo havasında önce 
piyanonun duyurduğu temayla giren 
3. Bölüm, 2/4’lük ölçüde, do majör 
tondadır. O devirde çok beğenilen bu 
parlak finalde ilk bölümün de etkisi 
sezilir: Yine 89. mezürde mi bemole 
giden ve değişik modülasyonlardan 
geçen tonalite yine do majöre dönerek, 
biraz Latin ve caz unsurlarına benzeyen 
–Haydn ve Mozart’a yabancı– bu finalle, 
Beethoven şakacı yönünü de sergiler. 
Sonda, ağırlaşan ve hafifleyen, ancak 
ani bir yükselişle fortissimo patlayan son 
mezürler bu şakayı güçlendirir. (Süre 35’)

— irkin aktüze

Franz Liszt 
Senfonik Şiir No. 3, S. 97, “Prelüdler”

Liszt ,1845’te eşinden ayrılarak kendisiyle 
yaşamaya başlayan Prenses Carolyn 
Sayn-Wittgenstein yardımıyla Weimar’a 
saray kapelmayster’i olduktan sonra 13 
kadar senfonik şiir yazdı ve biri, Beşikten 
Mezara (S. 107) dışında hepsini de ona 

ithaf etti. Bunlardan 23 Şubat 1854’te 
ilk kez kendi yönetimindeki Weimar 
Orkestrası tarafından seslendirilen 
Prelüdler’i aslında 1848’de erkekler korosu 
için bestelediği Les Quatre Elément’a 
(Dört Eleman, S. 80) giriş müziği olarak 
yazmış; sonra da düzelterek Weimar’da 
son şeklini vermiştir. Liszt yapıtta Fransız 
şair Alphonse Lamartine’in “Nouvelles 
Méditations Poétiques” (Yeni Şiirsel 
Meditasyonlar) adlı şiir dizisinin on 
beşincisi olan Les Préludes’den esinlendi. 
Şiirin sözleri şöyleydi: “Yaşam, en ciddi ve 
törensel notası ölüme göre düzenlenmiş, 
bilinmeyen bir şarkıya göre yazılmış 
bir prelüdler dizisi değil midir? Her 
yaşamın büyülü günbatımı aşktır; fakat 
bu ilk zevkli mutluluğun üzerinde esen 
fırtınanın ölümcül soluğuyla gençliğin 
hayalleri mahvolur. Kötü kaderle zalimce 
ezilen ruhlar, fırtına geçince kırsal 
hayatın huzuru içinde anılarını tekrar 
canlandırmayı arzu etmez mi? Ama 
insan kendini doğanın kucağında rahat 
bırakmayı istemez. Ancak trompet sinyali 
duyulunca, mücadeleye atılır, benliğini 
ve tüm gücünü tekrar kazanmak için 
tehlikeye koşar.”
Daima değişerek birbiri ardına görülen 
iki tema üzerine kurulu olan yapıt, 
genel anlamıyla yaşamı şiire uyarak 
anlatır. Sürekli yaşam kavgası, aşkın 
sevinci ve acısı, doğada bulunan teselli, 
sadelik ve bütünlükle işlenerek, birbirini 
izleyen prelüd dizileri olarak partisyona 
aktarılmıştır. Ama bu prelüdler dizisinin en 
ciddisi ve kutsalı da ölümdür. İlk mezürde 
tüm yaylılarda duyulan eşsesli (unison) 
motif yapıtın temelidir; orkestranın 12/8’lik 
ölçüde, haşmetli yükselişiyle (Andante 
maestoso) trompet ve trombonlarda 
belirgin hale gelir. Bu parlak fanfar 
bölümü eserin bitiminde tekrar duyulur. 
İkinci tema 4/4’lük ölçüde duygulu bir 
aşk melodisidir. Ana temanın başlarda 
bir fırtına gibi (Allegro tempestuoso) 
esmesiyle, yaşam kavgası yeniden başlar. 
Orta bölme (Allegretto pastorale), doğayla 
avunan insanı romantik bir korno sesiyle 
canlandırır. Zarif bir tema üflemeli 
çalgılarda değişerek akıcı bir gelir, kır 
havasıyla aşk melodisi ustaca birleşir. 
Sonra duyulan ve gittikçe kuvvetlenen 
savaşçı bir marş motif (Allegro marziale) 
bu huzuru bozar, zaferle yayılır. (Süre 18’)

— irkin aktüze

© fatih pınar
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vokal barok hazineler:
bach & vıvaldı & handel

VOKAL BAROK HAZİNELER:
VOCAL BAROQUE TREASURES:
BACH & VIVALDI & HANDEL

berlİn erken dönem müZİĞİ akademİsİ
akademIe fÜr alte musIk berlIn

berlİn rias oda korosu
rIas kammerchor berlIn

florian helgath şef conductor

Johann Sebastian Bach
“Nach dir, Herr, verlanget mich”, BWV 150

 – Sinfonia 
 – Koro Chorus: Nach dir, Herr, verlanget mich 
 – Arya Aria: Doch bin und bleibe ich vergnügt 
 – Koro Chorus: Leite mich in deiner Wahrheit 
 – Üçlü Trio: Zedern müssen von den Winden 
 – Koro Chorus: Meine Augen sehen stets zu dem Herrn 
 – Koro Chorus: Meine Tage in dem Leide
 süre duration: 15’

Antonio Vivaldi
Gloria, Re Majör, RV 589
Gloria in D Major, RV 589

 – Koro Chorus: Gloria in excelsis Deo 
 – Koro Chorus: Et in terra pax 
 – 2 Soprano: Laudamus Te 
 – Koro Chorus: Gratias agimus tibi 
 – Koro Chorus: Propter magnam gloriam 
 – Soprano: Domine Deus 
 – Koro Chorus: Domine, Fili unigenite 
 – Mezzosoprano ve Koro Mezzo-soprano & Chorus: Domine Deus 
 – Koro Chorus: Qui tollis peccata mundi 
 – Mezzosoprano Mezzo-soprano: Qui sedes ad dexteram Patris 
 – Koro Chorus: Quoniam tu solus sanctus 
 – Koro Chorus: Cum Sancto Spiritu
 süre duration: 30’

Ara Interval

12.06.2019
ça we 20.00

Aya İrini Müzesi
Hagia Eirene Museum

George Frideric Handel
Dixit Dominus, HWV 232

 – Koro Chorus: Dixit Dominus 
 – Arya Aria: Virgam virtutis 
 – Arya Aria: Tecum principium 
 – Koro Chorus: Juravit Dominus 
 – Koro Chorus: Tu es sacerdos 
 – Koro Chorus: Dominus a dextris tuis 
 – Koro Chorus: Judicabit in nationibus / Conquassabit capita 
 – Koro Chorus: De torrente in via bibet 
 – Koro Chorus: Gloria Patri
 süre duration: 35’

Ara dahil 100’ sürer. Lasts 100’ with interval.

konsere doğru pre-concert talk* 
19.00-19.30 ön avlu front courtyard 
evin ilyasoĞlu’nun “barok çaĞda koronun üç devi” başlıklı konuşması 
evin ilyasoğlu on ‘three tıtans of the choır ın the baroque perıod’

* türkçe ın turkısh

Audi Sommerkonzerte, Eclat Festival 
Stuttgart, Thüringer Bachwochen, and, 
in particular, to the Ruhrtriennale, with 
contemporary opera performances and 
numerous manifold projects.
Upcoming engagements include his 
debuts with the Brussels Philharmonic 
& Flemish Radio Choir, Norwegian 
Soloists’ Choir and Swedish Radio 
Choir as well as further projects with 
the Netherlands Radio Choir.
Florian Helgath’s discography includes 
the CD Sacred Songs with works by J.S. 
Bach, Reger, and Knut Nystedt with 
the MDR Leipzig Radio Choir, which 
was awarded the ICMA Award 2017. 
For the album Da Pacem with the 
RIAS Chamber Choir and Capella de 
la Torre, Florian Helgath received the 
ECHO Klassik 2017.
Florian Helgath’s initial experience 
started as a chorister in his native city, 
with the Regensburger Domspatzen. 
He studied choral conducting at the 
Hochschule für Musik und Theater 
in Munich and graduated in 2008 
with a master’s degree. Among his 
most important teachers are Michael 
Gläser, Stefan Parkman, and Dan-Olof 
Stenlund, who influenced him largely 
in his career as conductor.
As a prizewinner and finalist of the Eric 
Ericson Award 2006 and Competition 
for Young Choral Conductors in 
Budapest 2007, Florian Helgath has 
already drawn the attention of the 
international choral music scene.

berlİn erken dönem müzİğİ 
akademİsİ

 ▪ Berlin Erken Dönem Müziği 
Akademisi (Akamus) 1982 yılında 
Berlin’de kuruldu. Kuruluşundan 
bugüne dek tüm dünyada dönem 
çalgıları kullanan oda orkestraları 
arasında önde gelen bir konuma 
ulaşırken ardında başarılarla dolu 
emsalsiz bir geçmiş bıraktı. New 
York’tan Tokyo’ya, Londra’dan Buenos 
Aires’e beğeniyle karşılanan Akamus, 
Avrupa’nın en prestijli mekânlarında 
konserler veriyor; ABD’den Asya’ya 
uzanan turnelere çıkıyor.
Berlin Konzerthaus’da 30 yıldan uzun 
süredir kendi konser serisine sahip 
olan ve 1994’ten bu yana Berlin Devlet 

Florian Helgath, koral müzik alanında 
uluslararası çapta dikkat çekiyor.

 ▪ Since 2011 Florian Helgath has been 
Artistic Director of the ChorWerk 
Ruhr and from 2017/18 has also 
been Artistic Director of the Zürcher 
Sing-Akademie.
Florian Helgath has held the position 
as conductor of the Danish National 
Choir from 2009 to 2015 and was 
Artistic Director of the Via Nova Chor 
Munich from 2008 to 2016, and has 

conducted numerous highly acclaimed 
first performances.
Florian Helgath is also a regular guest 
conductor of the RIAS Chamber 
Choir, Choir of the Bavarian Radio, 
and Choeur de Radio France, among 
others, and collaborates with the 
Munich Radio Orchestra, Danish 
Chamber Orchestra, Akademie für 
Alte Musik Berlin, and Ensemble 
Resonanz. Concerts have led him 
to such major concert halls and 
festivals as the Berliner Festspiele, 

florian helgath

 ▪ 2011’den bu yana ChorWerk Ruhr’un 
sanat direktörü olan Florian Helgath, 
2017–2018 sezonundan itibaren 
Zürcher Sing-Akademie’nin de sanat 
direktörlüğünü üstlendi.
Sanatçı 2009–2015 arasında Danimarka 
Ulusal Korosu’nun şefliğini, 2008–
2016 arasında da Münih Viva Nova 
Korosu’nun sanat direktörlüğünü 
yürüttü ve övgüyle karşılanan pek çok 
prömiyer yönetti.
Florian Helgath, RIAS Oda Korosu, 
Bavyera Radyo Korosu, Fransa Radyo 
Korosu gibi topluluklara düzenli konuk 
olmasının yanı sıra Münih Radyo 
Orkestrası, Danimarka Oda Orkestrası, 
Berlin Erken Dönem Müziği Akademisi 
ve Ensemble Resonanz ile de işbirliği 
gerçekleştiriyor. Sanatçı, Berlin Festivali, 
Audi Yaz Konserleri, Stuttgart Eclat 
Festivali, Thuringia Bach Festivali 
ve özellikle Ruhr Trienali gibi önemli 
festivaller ve konser salonlarında çağdaş 
operalar ve farklı projeler yönetti.
Önümüzdeki günlerde Brüksel 
Filarmoni ve Flaman Radyo Korosu, 
Norveç Solistleri Korosu ve İsveç Radyo 
Korosu ile ilk kez konser verecek olan 
Florian Helgath, ayrıca Hollanda Radyo 
Korosu ile yeni projeler gerçekleştirecek.
Florian Helgath’ın MDR Leipzig Radyo 
Korosu ile J.S. Bach, Reger ve Knut 
Nystedt’in yapıtlarını kaydettiği Sacred 
Songs albümü 2017 ICMA Ödülü’nü 
kazandı. RIAS Oda Korosu ve Capella 
de la Torre ile kaydettiği Da Pacem 
albümü ise 2017 ECHO Klassik sahibi 
oldu.
Helgath müziğe, doğduğu şehirdeki 
Regensburg Katedrali Korosu’nda korist 
olarak başladı. Koro şefliği eğitimi 
aldığı Münih Müzik ve Sahne Sanatları 
Üniversitesi’nde 2008 yılında yüksek 
lisansını tamamladı. Eğitmenleri 
arasında Michael Gläser, Stefan 
Parkman ve Dan-Olof Stenlund’un 
kariyerindeki etkisi büyüktü.
2006 Eric Ericson Ödülü ile 2007 
Budapeşte Genç Koro Şefleri 
Yarışması’nda finale kalan ve ödül alan 
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müzikseverlerle buluştu. Topluluk, 
Bavyera Radyo Korosu ile de ortak 
çalışmalar yürütüyor; düzenli konukları 
arasında Isabelle Faust, Andreas Staier, 
Alexander Melnikov, Anna Prohaska, 
Werner Güra, Michael Volle ve Bejun 
Mehta gibi dünyaca ünlü solistler 
sayılabilir. Akamus, Sascha Waltz & 
Guests dans topluluğu ile birlikte Dido 
& Aeneas (Henry Purcell’in müzikleri) 
ve Medea (Pascal Dusapin’in müzikleri) 
gibi başarılı yapımlar gerçekleştirdi.
Albümleri bir milyondan fazla satan 
ve kayıt çalışmalarıyla Grammy, 
Diapason d’Or, Cannes Klasik, 
Gramophone, Edison, MIDEM 
Klasik, Choc de l’année, Alman Kayıt 
Eleştirmenleri gibi son derece prestijli 

Operası ile Barok repertuvar konusunda 
işbirliği yapan Akamus, Berlin’in 
kültür hayatının temel taşlarından biri. 
Topluluk 2012’den beri Münih’teki 
Prinzregent Tiyatrosu’nda da kendi 
konser serisini yürütüyor.
Yılda 100’e yakın konser veren Akamus, 
oda müziğinden senfonilere kadar 
farklı repertuvarları seslendirmek üzere 
çeşitli formasyonlarda sahneye çıkıyor. 
Topluluk konuk şeflerle çalışmasının 
yanı sıra sıklıkla üç başkemancısından 
biri (Bernhard Forck, Georg Kallweit 
veya Stephan Mai) tarafından birinci 
keman rahlesinden yönetiliyor.
Akamus özellikle René Jacobs ile yakın 
ve uzun süreli bir işbirliği içinde. Yeni 
yollar keşfetmek konusundaki ortak 

tutkuları, pek çok opera ve oratoryoyu 
gün yüzüne çıkarmalarına ve yeni bir 
yorumla sunmalarına yol açtı; böylelikle 
uluslararası alanda eleştirmenlerden 
övgüler aldılar. Birlikte kaydettikleri 
Mozart’ın Saraydan Kız Kaçırma, Bach’ın 
St. Matthew ve St. John pasyonları 
albümleri çok sayıda ödül aldı ve 
bu yapıtların Viyana Tiyatrosu’nda 
sahnelenen yapımları, uluslararası 
basında övgülerle yer buldu. Akamus 
yakın geçmişte Emmanuelle Haïm, 
Bernhard Labadie, Paul Agnew, Diego 
Fasolis ve Rinaldo Alessandrini 
tarafından da yönetildi.
Akamus’un RIAS Oda Korosu ile 
sürdürdüğü verimli işbirliğinin 
sonucunda pek çok ödüllü albüm 

ödüllere layık görülen Akamus, 
2006’da Magdeburg Telemann Ödülü 
ve 2014’te hem Bach Madalyası hem 
de ECHO Klassik aldı.
Akamus’un son CD kayıtları arasında 
Sophie Karthäuser ve Michael Volle 
ile Bach’ın Diyalog Kantatları, RIAS 
Oda Korosu ve şef Łukasz Borowicz ile 
Bruckner’in Missa Solemnis’i, Bejun 
Mehta ile yeni albümleri Cantata ve 
Bavyera Radyo Korosu ve şef Howard 
Arman ile Mozart’ın Do minör Büyük 
Mes’i yer alıyor.

akademIe für alte musIk 
berlIn

 ▪ The Akademie für Alte Musik Berlin 
(Akamus) was founded in 1982 in 
Berlin. Since its beginnings, it has 
become one of the world’s leading 
chamber orchestras using period 
instruments and can look back on 
an unprecedented history of success. 
From New York to Tokyo, from London 
to Buenos Aires, Akamus is a welcome 
guest, appearing regularly at the most 
important venues throughout Europe 
and internationally touring as far afield 
as the USA and Asia.
Akamus has established itself as 
one of the pillars of Berlin’s cultural 
scene, having had its own concert 
series at the Berlin Konzerthaus for 
more than 30 years and collaborating 
with the Staatsoper Berlin on their 
Baroque repertoire since 1994. In 
addition, the ensemble has had 
its own concert series at Munich’s 
Prinzregententheater since 2012.
With up to 100 performances annually, 
Akamus performs in a variety of 
formations, from chamber music 
to symphonic repertoire. As well 
as working with guest conductors, 
the orchestra is often directed from 
the leader’s chair by one of its three 
concertmasters Bernhard Forck, Georg 
Kallweit or Stephan Mai.
The ensemble has an especially 
close and enduring partnership with 
René Jacobs. Their mutual passion 
to explore new paths has led to the 
rediscovery and new interpretation 
of many operas and oratorios, to 
great international critical acclaim. 
Their recordings of Mozart’s The 

Abduction from the Seraglio and Bach’s 
St. Matthew and St. John Passions 
received numerous awards and their 
productions at the Theater an der 
Wien in Vienna have been praised 
highly by the international press. In 
the recent past, Akamus was directed 
by Emmanuelle Haïm, Bernhard 
Labadie, Paul Agnew, Diego Fasolis, 
and Rinaldo Alessandrini.
Akamus’ highly fruitful cooperation 
with the RIAS Chamber Choir has 
produced many award-winning 
recordings. In addition, the ensemble 
maintains close cooperation with the 
Bavarian Radio Chorus. Regular guests 
include internationally renowned 
soloists such as Isabelle Faust, Andreas 
Staier, Alexander Melnikov, Anna 
Prohaska, Werner Güra, Michael Volle 
and Bejun Mehta. Together with the 
Sasha Waltz & Guests Dance Company, 
Akamus has developed successful 
productions such as Dido & Aeneas 
(music by Henry Purcell) and Medea 
(music by Pascal Dusapin).
Having sold more than a million 
CDs, Akamus is a highly successful 
orchestra internationally. Their 
recordings have won all important 
awards for classical recordings, such as 
the Grammy, Diapason d’Or, Cannes 
Classical, Gramophone, Edison, 
MIDEM Classical, Choc de l’année as 
well as the Jahrespreis der Deutschen 
Schallplattenkritik. In 2006, Akamus 
received the Telemann prize of 
Magdeburg and in 2014 both the Bach 
Medal and ECHO Klassik.
Akamus’ most recent CD productions 
include Bach’s Dialogue Cantatas 
with Sophie Karthäuser and Michael 
Volle, Bruckner’s Missa Solemnis 
with the RIAS Chamber Choir 
under the baton of Łukasz Borowicz, 
Cantata, a new recording with Bejun 
Mehta, and Mozart’s Great Mass in C 
minor with the Chor des Bayerischen 
Rundfunks under the baton of 
Howard Arman.

berlİn rias oda korosu

 ▪ Bundan tam 70 yıl önce kurulan 
RIAS Oda Korosu bugün, Rönesans 
ve barok dönemin aslına sadık 
yorumlarından, 19. yüzyılın müzik 

dünyasına yeni bir anlayış getiren 
romantik dönem icralarına ve çağdaş 
vokal müziğin imkânlarının denendiği 
ve yeniden tanımlandığı en zorlu 
dünya prömiyerlerine kadar müzik 
kültürünün neredeyse her alanında 
standartları belirleyen bir konumda. 
Berlin’in sıradışı mekânlarını kullandığı 
ForumKonzert serisinde, RIAS Oda 
Korosu Destekçileri ve Dostları 
Derneği ile birlikte yeni konser formları 
ve yaklaşımlar geliştirdi; böylelikle 
ForumKonzert, yalnızca bilenlerin 
geldiği bir seri olmaktan çıkarak, kült 
statüsüne erişti.
RIAS Oda Korosu, öncü pozisyonunun 
kendisine yüklediği kültürel ve sosyal 
sorumluluk anlayışını tutkuyla ve yoğun 
bir şekilde üstleniyor. KlasseKlänge 
atölyeleri, okul koroları rehberlik 
programları, öğrenciler tarafından 
gerçekleştirilen konser tanıtım 
konuşmaları, DIRIGENTENFORUM ve 
İleri Vokal Çalışmalar Akademisi’nde 
öğrencilere verilen yardımlar, 
topluluğun yürüttüğü geniş çaplı eğitim 
ve destek programlarından bazıları. 
Avrupa çapında ve dünyanın önemli 
müzik merkezlerine çıktığı turnelerde 
Almanya’nın kültür elçisi olarak da 
hizmet eden RIAS Oda Korosu, Alman 
koral kültürünün değerli mirasını 21. 
yüzyılda da sürdürüyor.
Özetle, “RIAS Oda Korosu dünyadaki 
en iyi 10 korodan biridir.” (Gramophone, 
2010)
Yakın geçmişin ve günümüzün önde 
gelen koro şefleri, sürekli şeflikleri 
süresince RIAS Oda Korosu’nu 
şekillendirdi ve üzerinde etkilerini 
bıraktı. Uwe Gronostay (1972–1986), 
aslına sadık icra uygulamasının 
temellerini attı ve bugün diğer korolara 
da örnek teşkil eden, pürüzsüz olduğu 
ölçüde coşkulu oda korosu tınısını 
geliştirdi. Marcus Creed (1987–2001), 
özellikle erken dönem ve çağdaş 
müzikleri eşleştirerek, RIAS Oda 
Korosu’nun uluslararası tanınırlığını 
güçlendirdi. Daniel Reuss (2003–
2006), klasik çağdaş müziğe önem 
verdi; yurtiçi ve dışında işbirliği yapılan 
kuruluşlarla bağları sağlamlaştırdı. 
2007’de sürekli şefliğe getirilen ve 
2015 yazına kadar bu görevi sürdüren 
Hans-Christoph Rademann, içeriği ve 
ifade yelpazesini genişletirken 17.-19. 

© uwe arens
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or the Academy for Advanced Vocal 
Study are only a few aspects of an 
extensive education and outreach 
programme. On concert tours through 
Europe and to important music 
centres worldwide, the RIAS Chamber 
Choir serves as a cultural ambassador 
for Germany and, with its guest 
performances, carries the valuable 
legacy of German choral culture into 
the 21st century.
‘In brief: The RIAS Chamber Choir is 
one of the ten best choirs in the world.’ 
(Gramophone, 2010)
Leading artistic personalities of the 
recent past and present have shaped 
and left their mark on the RIAS 
Chamber Choir during their chief 
conductorships. Uwe Gronostay 
(1972–86) laid the foundations for 
historical performance practice and 
developed the chamber choir sound, 
in equal measure lean and vigorous, 
for which the choir is today renowned. 
Marcus Creed (1987–2001) achieved 
the increasing internationalisation of 
the RIAS Chamber Choir, particularly 
through the coupling of early and 
contemporary music. Daniel Reuss 
(2003–06) placed an emphasis on the 
classical modern and strengthened 
connections with cooperating partners 

yüzyıllar arası Alman müziğine özel ilgi 
gösterdi.
RIAS Oda Korosu’nun aldığı çok sayıda 
ödül, topluluğun sanatsal yolculuğunu 
ve uluslararası ününü belgeler 
nitelikte: Alman Kayıt Eleştirmenleri 
Ödülü, Gramophone Ödülü, Choc 
de l’année, Caecilia Ödülü bunlardan 
sadece birkaçı. Ayrıca topluluk, 2012’de 
Alman Kayıt Eleştirmenleri Ödülü 
jürisi tarafından “Onur Ödülü”ne layık 
görüldü.
Uzun süreli ve verimli işbirlikleri 
sonucunda René Jacobs, Berlin Erken 
Dönem Müziği Akademisi, Freiburg 
Barok Orkestrası ve Alexander Liebreich 
yönetimindeki Münih Oda Orkestrası 
ile koro arasında yakın bağlar oluştu. 
RIAS Oda Korosu, Simon Rattle, 
Yannick Nézet-Séguin, Andrea Marcon, 
Thomas Hengelbrock, Florian Helgath 
ve Ottavio Dantone gibi şeflerle de 
çalışmalar gerçekleştirdi. 2017–2018 
sezonundan itibaren Justin Doyle, RIAS 
Oda Korosu’nun sürekli şefliği ve sanat 
direktörlüğüne getirildi.
RIAS Oda Korosu, Berlin Radyo 
Orkestrası ve Korosu’nun bir topluluğu; 
diğer ortakları arasında ise Almanya 
Radyosu, Almanya Federal Cumhuriyeti, 
Berlin Eyaleti ve Berlin-Brandenburg 
Radyosu yer alıyor.

rIas kammerchor berlIn

 ▪ Founded 70 years ago, the RIAS 
Chamber Choir today sets standards in 
nearly all domains of musical culture – 
from celebrated historically-informed 
interpretations of the Renaissance 
and the Baroque through works of 
Romanticism, which not infrequently 
lead listeners to a new conception of 
the 19th century sound world, up the 
most demanding world premieres, in 
which the possibilities of contemporary 
vocal music are sounded out and newly 
defined. Together with the Association 
of Sponsors and Friends of the RIAS 
Chamber Choir, it has developed 
new concert forms and approaches to 
interdisciplinary music-making in the 
ForumKonzert series, set in unusual 
locations in Berlin. For some time now, 
the ForumKonzert series is no longer 
an insider’s tip – it enjoys cult status.
A vanguard musical position has 
given rise to a sense of cultural and 
social responsibility, which the RIAS 
Chamber Choir assumes passionately 
and intensively. KlasseKlänge 
workshops, school choir mentoring 
programmes, concert introductions 
done by students, and assistance to 
students in the DIRIGENTENFORUM 

at home and abroad. Hans-Christoph 
Rademann, who took over the post of 
chief-conductor in 2007 and held it 
up to summer of 2015, broadened the 
content and tonal range of expression, 
devoting particular attention to central 
German music history of the 17th to 
19th century.
Numerous awards and prizes 
document the artistic journey and the 
high international reputation of the 
RIAS Chamber Choir: The German 
Record Critics’ Award, the Gramophone 
Award, the Choc de l’annee or the 
Prix Caecilia are only a few of many 
honours. In 2012 the RIAS Chamber 
Choir received the Nightingale 
honorary prize from the Jury of the 
German Record Critics’ Award.
An enduring and fruitful collaboration 
binds the choir to René Jacobs, the 
Akademie für Alte Musik Berlin, the 
Freiburg Baroque Orchestra, and the 
Munich Chamber Orchestra under 
Alexander Liebreich. In addition, the 
RIAS Chamber Choir works together 
with conductors such as Sir Simon 
Rattle, Yannick Nézet-Séguin, Andrea 
Marcon, Thomas Hengelbrock, Florian 
Helgath and Ottavio Dantone. Starting 
with the 2017/18 season, Justin Doyle 
is Principal Conductor and Artistic 
Director of the RIAS Chamber Choir.
The RIAS Chamber Choir is an 
ensemble of the Rundfunk Orchester 
und Chöre GmbH (roc berlin). Other 
partners are Deutschlandradio, the 
Federal Republic of Germany, the State 
of Berlin, and the Rundfunk Berlin-
Brandenburg broadcasting company.

program notlari

Johann Sebastian Bach
“Nach dir, Herr, verlanget mich”,  
BWV 150

– Sinfonia 
– Koro: Nach dir, Herr, verlanget mich 
– Arya: Doch bin und bleibe ich 
vergnügt 
– Koro: Leite mich in deiner Wahrheit 
– Üçlü: Zedern müssen von den 
Winden 
– Koro: Meine Augen sehen stets zu 
dem Herrn 
– Koro: Meine Tage in dem Leide

Bu kantat Bach’ın, kökenleri esrarını 
koruyan erken dönem yapıtlarından 
biridir. Tam olarak hangi vesileyle 
bestelendiği bilinmediği gibi, tarihi de 
kesin değildir: Yakın tarihli araştırmalar, 
Bach’ın bunu Weimar yıllarında (1708–
1714) yazmış olabileceğini ileri sürerken, 
bazı müzikologlar yapıtın tarihini 1706 
veya öncesi olarak belirtirler ki bu da 
bestecinin Arnstadt hizmeti dönemine 
denk gelir. Her halükârda Bach’ın 
yaklaşık 200 tamamlanmış kilise 
kantatı içinde günümüze ulaşmış en 
eskilerinden biridir.
“Nach dir, Herr, verlanget mich” 
koronun ön plana çıkarılışı ve 
koral kurgunun olmayışı açısından 
Bach’ın sonraki dönem kantatlarının 
modelinden ayrılır. Diğer yandan, 
İncil’den alıntıları özgün metinlerle 
bir araya getirmesi ve Bach’ın daha 
gençliğinde geliştirdiği kontrpuan 
ustalığı, melodik yaratıcılık, armonik 
kesinlik ve ifade inandırıcılığı 
sergilemesi bakımından onlarla 
benzerlik gösterir.
Kısa 1. Bölüm, Sinfonia, kantatın 
ağırbaşlı havasını duyurur ve sonraki 
aşamalarda geliştirilecek önemli 
melodik materyali tanıtır. Bach’ın 
müziğinde sıklıkla görüldüğü üzere, 
düzenli simetrik cümle uzunluklarından 
kaçınır. En önemsiz gibi görünen 
müzikal motiflerden gelişen ve ek yeri 
olmayan, durdurulamaz bir melodi akışı 
izlenimi yaratır.
2. Bölüm olan ilk koro, görece kısalığına 
rağmen bir nevi düzensiz yapılanmıştır. 
Her iki tema da (iki partili yaylı 
dokusu ile kromatik dizi) Sinfonia’nın 
üç partili dokusunun tamamında 
birlikte tanıtılmış olmakla beraber 
Bach burada ikisini ayırır: Kromatik 
dizi, vokal blokların temelini, iki partili 
yaylı dokusu ise iki kısa enstrümantal 
parçayı oluşturur. Bu kısım (bölümün 
tümü değil) özgün ve beklenmedik bir 
kadansla sona erer (20. ölçü). Koronun 
kalanı yapısal olarak, müzikal form 
geleneklerinden ziyade metnin içeriğine 
bağlıdır ki bu da Bach’ın erken dönem 
yapıtlarına özgüdür.
Son derece kısa ve öz soprano 
aryasında keman eşliği öne çıkar. 
Tonalite minör olmasına karşın ritimler 
neşelidir ve genel havası hem ciddi hem 
de olumludur. Kantat boyunca, Bach’ın 

bir kelimenin anlamını tasvir ettiği 
pek çok “kelime resmetme” (sözün 
anlamına göre müziği şekillendirme) 
durumu mevcuttur: Örneğin, tod 
(ölüm) ile höll (cehennem) büyük bir 
aralıkla birbirlerinden ayrılır.
İkinci koro ilkinden bile daha 
bölmelidir: 30 ölçüden az 
olmakla birlikte doku ve tempo 
değişiklikleriyle işaretlenmiş dört 
kısma sahiptir. Ve yine metin, 
müzikal biçimde belirleyici rol oynar. 
Dört vokal çizginin bir olarak, ilahi 
gerçeğe ulaşma isteğiyle uğursuz bir 
saraband’da ilerlediği açılış kısmı ağır 
ve ciddidir. Bunu, üst partilerdeki 
yaylılarda tekrar eden üç notalık 
figürün vurguladığı, 16’lık notalardan 
oluşan dört ölçülük allegro bir bölme 
takip eder. İkinci andante bölme (13. 
ölçüden itibaren) Tanrı’ya hitap eder 
ve bölüm çılgınca bir enerjiye sahip 11 
ölçüyle son bulur.
Eserin majör tondaki iki bölümünün 
ilki olan 5. Bölüm, Bach’ın vokal 
müzikte nadiren kullandığı alto-tenor-
bas kombinasyonundan oluşan bir 
triodur. Üst perdedeki basit, sürekli 
melodik çizgiler, vurgulu fagot notaları 
ile güçlendirilmiş, 16’lık notalardan 
oluşan enerjik bas partisini ön 
plana çıkarır. Kesintisiz devinimdeki 
sürekli bas fırtınaların uğultusunu 
resmederken, telaşsız vokal cümleler 
inançlı Hıristiyan’ın azmini temsil 
eder. Vokal trio sadece bir kez, 29-30. 
ölçülerde ajitasyon belirtisi gösterir. 
Sonda fagotun ilk ve son kez olarak 
viyolonselin 16’lık notalarını gasp 
etmesi hoş bir detaydır.
Bu yapıtın benzersiz yapısında dört 
koro yer alır ve bunlardan son ikisi 
kendi içlerinde daha bütüncüldür. 6. 
Bölümün metni iki dizeden oluşur: 
“Gözlerim hep Rab’dadır / Çünkü 
ayaklarımı ağdan o çıkarır.” Ana 
imgelerin betimlenmesinde çalgılar 
yaratıcı bir rol oynar. 16’lık notalardan 
oluşan hareketli figürleme ile başlayan 
bölüm, altıncı ölçüden itibaren tril 
gibi ilerleyen fagot solonun üzerinde 
aksak ritimli kemanlardan oluşan 
karmaşık bir dokuya dönüşür. Müzikal 
doku orijinal ve canlıdır. Son ölçülerde 
kesik yaylı figürler, vokal ve fagot 
partilerinde ilk baştaki inici kromatik 
gamın yankılarıyla güçlendirilir.

© matthias heyde
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vocal baroque treasures:
bach & vıvaldı & handel

vokal barok hazineler:
bach & vıvaldı & handel

Vivaldi’nin melodik zenginliğini yansıtır. 
7. Bölüm Domine Fili unigenite, fa 
majör tonda, çabuk (Allegro) tempoda 
yaylılar eşliğinde koronun söylediği 
canlı noktalı ritimli, o çağın Fransız 
stilinde bir parçadır. 8. Bölüm re minör 
tonda ve ağır (Adagio) tempodaki 
Domine Deus’da solo mezzosoprano, 
koronun zaman zaman araya girerek 
sürekli bas çizgisi gibi birleştirdiği 
bir aryayı söyler. 9. Bölüm yine ağır 
(Adagio) tempoda, mi minör tonda 
koronun cesur armonilerle duyurduğu 
Qui tollis peccata mundi’dir. 10. Bölüm 
Qui sedes ad dexteram Patris si minör 
tonda, çabuk (Allegro) tempoda bir 
mezzosoprano aryasıdır; 11. Bölümde 
koronun, obua ve trompetin katılımıyla 
re majör tonda, çabuk (Allegro) 
tempoda söylediği Quoiam tu solus 
sanctus yer alır. 12. Bölüm Cum Sancto 
Spiritu’yu Vivaldi bestelememiş, belki 
bu kesin stili kullanmak istemediği için 
G.M. Ruggieri’nin aynı adlı bölümünü 
adapte etmiştir. Re majör tonda, Allegro 
tempodaki ve yine obua ve trompetin 
katılımıyla koronun söylediği bu son 
parça bir füg biçimindedir. Gloria 
İstanbul’da ilk kez Andrea Giorgi 
yönetiminde Ankara Devlet Opera 
Korosu ve kemancı İlhan Özsoy’un 
(1925–1984) konsertmaysterliğini 
yaptığı orkestra ile soprano Keriman 
Davran, mezzosoprano Cemaliye 
Kıyıcı tarafından 1960’lı yıllarda İtalyan 
Konsolosluğu’ndaki özel bir konserde 
seslendirilmiştir. (Süre 30’)

— irkin aktüze

George Frideric Handel 
Dixit Dominus, HWV 232

– Koro: Dixit Dominus 
– Arya: Virgam virtutis 
– Arya: Tecum principium 
– Koro: Juravit Dominus 
– Koro: Tu es sacerdos 
– Koro: Dominus a dextris tuis 
– Koro: Judicabit in nationibus / 
Conquassabit capita 
– Koro: De torrente in via bibet 
– Koro: Gloria Patri

George Frideric Handel’in İtalya’da 
kaldığı dönem gayet iyi belgelenmiştir 
ve bu dönemdeki besteleri sık 

Bir chaconne olan 7. Bölüm’de tekrar 
eden temayı Brahms, 4. Senfoni’sinin 
finalinde kullanmıştır. Bach burada 
temasına sıkı sıkıya sadık kalmaz: İlgili 
tonlar arasında (fa diyez ile mi minör 
ve re ile la majör) ilerlemek için temayı 
manipüle eder; hatta bir noktada 
ters yüz eder. Bu basit iskelet üzerine 
yerleştirilmiş dört koral kısmın her biri 
birer çift mısradan oluşur. Kantatın son 
ölçülerinde koro yavaş yavaş sönerken 
açılış ölçülerinin vakur dokularını ve 
kendinden emin havasını yankılar.  
(Süre 15’)

Antonio Vivaldi 
Gloria, Re Majör, RV 589

– Koro: Gloria in excelsis Deo 
– Koro: Et in terra pax 
– 2 Soprano: Laudamus Te 
– Koro: Gratias agimus tibi 
– Koro: Propter magnam gloriam 
– Soprano: Domine Deus 
– Koro: Domine, Fili unigenite 
– Mezzosoprano ve Koro: Domine 
Deus 
– Koro: Qui tollis peccata mundi 
– Mezzosoprano: Qui sedes ad 
dexteram Patris 
– Koro: Quoniam tu solus sanctus 
– Koro: Cum Sancto Spiritu

Barok çağın en büyük ustalarından 
Antonio Vivaldi çalgı için yazdığı 
yüzlerce konçerto ve solo müziğin 
yanında vokal alanda 47 opera, iki 
oratoryo ve pek çok kilise müziği 
bestelemiş ve bunlar ancak 1930’lu 
yıllarda bulunmuş; II. Dünya Savaşı 
sonrasında uzunçalar plakların 
yaygınlaşmasından sonra geniş kitlelere 
ulaşabilmiştir. Kızıl sakalı nedeniyle 
“kızıl rahip” olarak tanınan Vivaldi, 
Venedik’te genç kızlar için bir okul olan 
Ospedale della Pièta’nın müdürüyken 
hem çalgı hem de dini koro yapıtları 
besteliyordu. Onun 1930’da bulunan 
ve Alfredo Casella tarafından işlenen 
Gloria’sı ilk kez 1939’da Siena’da 
Chigiana Akademisi’nde seslendirildi. 
Ancak savaş nedeniyle uzun yıllar 
unutuldu ve başarısı kesintiye uğradı.
Yapısal bakımdan bir ayin müziğinin 
bölümü olarak görülmesine karşın 
Gloria, Katolik kilisesince kutsal 
bir müzik parçası olarak kabul 

edilmemektedir. Vivaldi’nin 1710’dan 
sonra yazdığı Gloria’sı dinsellikle 
yaşama sevincini ince bir biçim ve 
uyum içinde birleştirmektedir. Bunda, 
17. yüzyıl dini yapıtlarında çalgı eşliğinin 
giderek önem kazanması, mesler kısa 
mes (missa brevis) haline gelirken dini 
metnin bazı yerlerinin çalgı müziğine 
uyarlanması ve ikisi arasındaki sıkı 
bağların gevşemesi de rol oynamıştı. 
Bunların sonucunda Barok çağların 
dünyevi neşesine, tiyatro zevkine uyan 
bel canto’nun doğmasına yol açmıştı.
2 Haziran 1715’te bestelendiği Pièta’nın 
kayıtlarından anlaşılan Gloria da Misa 
Brevis, bestelerinin bölümü olarak 
yazılmıştır. Bir bölümü eşsesli, bir 
bölümü de füg biçiminde olan koro 
parçaları yerlerini zaman zaman barok 
dünyaya uyan zengin yapıda solo 
kadın seslerine bırakır. Aslında rahip 
olan Vivaldi’nin Pièta’da koro şefi 
Gasparini’nin 1713’te kaybolmasına 
kadar dini bir yapıt yazmayı 
düşünmemesi de biraz gariptir. Vivaldi, 
bir mesin beş bölümünü oluşturan 
Kyrie, Gloria, Credo, Sanctus ve Agnus 
Dei’den ancak ilk üçünü bestelemiştir. 
Ryom kataloğuna göre RV 589 olarak 
numaralanan Gloria, diğer Gloria (RV 
588) gibi re majör tondadır ve yine tenor 
ile bas soloları içermediği gibi ikisinin 
de sonuncu bölümleri Venedikli G.M. 
Ruggieri’nin 1708’de yazdığı Gloria’dan 
alınmıştır.
1. Bölüm, Gloria in excelsis Deo, çabuk 
(Allegro) tempoda, re majör tonda 
keman, obua ve trompetlerin oktavlı 
eşliğinde koro tarafından yorumlanır. 
2. Bölüm Et in terra pax, ağırca 
(Andante) tempoda, si minör tonda 
koro tarafından konçertoları anımsatan 
zengin modülasyonlarla söylenirken 
yalnızca yaylılar eşlik eder. 3. Bölüm, 
Laudamus Te, çabuk (Allegro) tempoda, 
sol majörde, yaylılar eşliğinde soprano 
ve mezzonun söylediği neşeli bir düettir. 
Ağır (Adagio) tempodaki 4. Bölüm, 
Gratias agimus tibi, çabuk (Allegro) ve 
5. Bölüm Propter magnam gloriam yine 
yaylı çalgılar eşliğinde –alışılmış sürekli 
bas beraberliğinde– koro tarafından 
seslendirilen mi minör tonda iki sertçe 
giriş ve füg biçimindedir. 6. Bölüm, 
Domine Deus, do majör tonda, ağırca 
(Largo) tempoda soprano ve solo obua 
(ya da keman) ile siciliana biçiminde 

seslendirilir. 110. Mezmur’a bestelenmiş 
olan Dixit Dominus, Handel’in yazdığı 
dini içerikli yapıtlar arasında en 
dramatik olanıdır. Nisan 1707 tarihli 
eseri kimin sipariş etmiş olabileceğine 
dair akademisyenler arasında 
anlaşmazlık vardır, ama büyük ihtimalle 
Vespers’te bir bayram (Paskalya bile 
olabilir) kutlamasında seslendirilmiştir.
Handel, Dixit Dominus’ta hem 
geçmişten hem de kendi çağından 
öğeleri birleştirir. 17. yüzyılda yaygın 
olduğu gibi beş ses (iki soprano, alto, 
tenor ve bas) ile beş yaylı partisi (iki 
ayrı viyola ile) için yazılmıştır. Dizelerin 
çoğu tutti (tüm partiler bir arada) 
olmakla birlikte solo kısımlar da vardır. 
Diğer yandan bazı dizelerin dramatik 
müziği ve solo kısımlardaki operatik 
izler, dini metinlerin 18. yüzyıl boyunca 
giderek artan düzeyde teatral biçimde 
ele alınışına işaret eder. Handel son 
döneminde yazdığı tanınmış opera 
ve oratoryolarının birkaçında Dixit 
Dominus’tan kesitler kullanmıştır.
Handel’in mezmur bestesi sol minör 
tonda geniş bir orkestra girişiyle açılır. 
Birinci kemanlardaki inici arpejler 
yaylılardan ziyade org figürasyonuna 
özgüdür. Koro, Tanrı’nın sözlerinin 
önemini vurgulamak üzere tüm 
ağırlığıyla girer. Solistler “Sede a dextris 
meis” (sağımda otur) emriyle diğer 
partilerden ayrılırlar. Burada, Handel’in 
o sıralarda İtalya’da enstrümantal 
müziğin önde gelen temsilcilerinden 
Corelli’den öğrendiği, concerto grosso 
prensibinin işleyişini görebiliriz. 
Solo ile tutti’nin bu basit ama etkili 
değişiminden ve dahası, koro ile 
orkestranın ısrarlı retorik tekrarlarından 
Handel görkemli bir bölüm inşa 
eder. Büyük cantus firmus melodisini 
(ana, sabit melodiyi) düşmanın 
kaderinin açıklanmasına saklayarak 
Eski Ahit’in Tanrı’sının tüm ağırlığını 
ve gazabını hissetmemizi sağlar. Eski 
Ahit metinlerinin pek çoğu gibi, 110. 
Mezmur da birçok şiddet ve gazap 
vaadi içerir ve bunlar coşkulu barok 
dönem müziğinin sevdiği öğelerdir.
2. ve 3. Bölümler, biri sürekli bas ve 
diğeri orkestra eşliğiyle olmak üzere 
solo aryalardır. Mezzosoprano için olan 
ilki, Eski Ahit’in Tanrı’sının düşman 
hatlarının gerisinde gizli ajanları 
vasıtasıyla nasıl sinsice çalıştığını 

anlatır. Soprano için olan süslü ve hoş 
ikinci aryada, detaylandırma ve ses 
süslemelerinin kullanımı açısından solo 
kantatın ustası olan Scarlatti’nin etkisi 
görülür.
Koral resitatif Juravit Dominus’ta kan 
ve gök gürültüsü geri gelir. Koronun 
“Non! Non!” nidalarıyla başlayan allegro 
bir bölüm hafifleyerek yumuşak bir 
şekilde kapanır. Ardından sert kromatik 
armoniler ve hızlı fugatodan oluşan ikili 
örüntü giderek artan bir kuvvetle tekrar 
eder ve müzik nihayet piano, piano 
piano, più piano, pianiss., pianississ… 
işaretli bir dizi ölçüyle sönerek son bulur.
Neredeyse bestelenemez “Tu es 
sacerdos in aeternum secundum 
ordinem Melchisedech” (Melkisedek 
düzeni uyarınca sonsuza dek kâhinsin 
sen) cümlesinde Handel, kontrpuandaki 
ustalığını sergiler.
6. Bölüm, Dominus a dextris tuis, 
bölümler içinde en cesur deneysellikte 
olanıdır: Handel’in koral dram 
kurgulamada çok partili virtüöz 
icracılığın sunduğu zengin imkânlar 
karşısında duyduğu heyecanı yansıtır.
7. Bölümde, “implebit ruinas” (ortalığı 
cesetler dolduracak) sözlerinde 
koro üç oktavdan büyük bir aralıkta 
gezinir. Bölümün sonunda metinde 
kastedilen yıkım, “con-quas-sa-a-a-a-
bit” kelimesinin staccato yinelemesiyle 
etkili bir biçimde resmedilir. Tanrı’nın 
ordusunun düşmanla savaşa gidişini 
tüm canlılığıyla betimleyen müzik, naif 
olduğu kadar abartılı duyulmayı başarır.
8. Bölüm De torrente, yumuşak 
ve yatıştırıcıdır; birbiriyle çarpışan 
armonilerin kullanılışı Vivaldi 
tarzıdır. İki soprano solist, sessizce 
söyleyen erkekler korosunun üzerinde 
zahmetsizce süzülür.
Bach’ın Si minör Mes’i gibi büyük 
olan son bölüm, Gloria, adeta bir 
gövde gösterisidir. İçlerinden biri ilk 
bölümde duyulan Paskalya ayini teması 
olan üç farklı tema üzerine gevşekçe 
yapılandırılmış bir füg olarak başlar. 
Son kısım, “Et in Saecula”, tekrar eden 
notalar ve alışılagelmiş bir dizilişle 
tek bir tema üzerine inşa edilmiş 
olup giderek dış seslerin genişliğini 
neredeyse iki oktava kadar yayar.  
(Süre 35’)
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george-emmanuel 
lazaridis

 ▪ George-Emmanuel Lazaridis’in 
yorumları, “Mukayese kabul etmeyecek 
kadar özel” (BBC Music Magazine, 
Adrian Jack) olarak nitelendiriliyor.
Yonty Solomon, Alfred Brendel ve 
Domna Evnouhidou’nun rehberliğinden 
faydalanan sanatçı 11 yaşından bu yana 
çok sayıda uluslararası ödül, onur ödülü 
ve burs aldı.
1978’de Yunanistan’da doğan G.E. 
Lazaridis, ABD ve Meksika’dan Avrupa, 
Rusya ve Ortadoğu’ya uzanan başarılı 
bir uluslararası kariyer sürdürüyor; 
en prestijli uluslararası festivallerde 
ve Carnegie Hall, Royal Albert Hall, 
Musikverein ve St. Petersburg Filarmoni 
gibi efsanevi mekânlarda konserler 
veriyor. Lazaridis bugüne kadar, St. 
Petersburg Filarmoni, Hamburg 
Filarmoni, İngiliz Kraliyet Filarmoni, 
Strazburg Filarmoni, Varşova Filarmoni 
ve Fransa Radyo Filarmoni dahil pek 
çok orkestra eşliğinde, Neville Marriner, 
Ingo Metzmacher, Yuri Temirkanov, 
Maxim Şostakoviç ve Mikko Frank gibi 
şefler yönetiminde çaldı.
Oda müziği alanında da son derece 
başarılı olan sanatçı, Medici Yaylı 
Çalgılar Dörtlüsü, Ysaye Yaylı Çalgılar 
Dörtlüsü, Viyana Sekizlisi, BT İskoç 
Topluluğu gibi tanınmış topluluklar, 
Leonidas Kavakos, Michael Tilson 
Thomas gibi sanatçıların yanı sıra 
efsanevi şancılar Barbara Hendricks ve 
Maria Farandouri ile de işbirliklerine 
imza attı.
Lazaridis’in gerçekleştirdiği kayıtlar 
coşku ile karşılandı; uluslararası 
basın tarafından beş yıldızlı eleştiriler 
aldı ve sıklıkla ayın albümü seçildi. 
Yakın tarihli kayıtları Pianist dergisi 
tarafından Richter ve Arrau gibi piyano 
devleriyle birlikte son on yılın en iyi 50 
yayını arasına seçildi ve aslına sadık 
yorumların en iyileri arasında gösterildi.
Edwin Roxborough, Christos Samaras 
ve Daryl Runswick’ten bestecilik eğitimi 
alan Lazaridis, esas olarak solo piyano 
ve koro için ve iki türün bileşimi olan 

“PİYANONUN 4 SİLAHŞÖRÜ”
“4 MUSKETEERS OF THE PIANO”
george-emmanuel lazaridis piyano piano 
zeynep üçbaşaran piyano piano 
Janis vakarelis piyano piano 
cyprien katsaris piyano piano

Richard Wagner (trans.: C. Burchard)
Tannhäuser Uvertürü
Tannhäuser Overture
 süre duration: 15’

Antonio Vivaldi (trans.: N. Econcomou)
Konçerto No. 1, Mi Majör, Op. 8, RV 269, “İlkbahar”
Concerto No. 1 in E Major, Op. 8, RV 269, ‘Spring’

 – Allegro 
 – Largo 
 – Allegro
 süre duration: 10’

Georges Bizet (trans.: A. Wastor)
Carmen Fantazisi
Carmen Fantasy
 süre duration: 10’

Ara Interval

Franz Liszt (trans.: A. Horn)
Macar Rapsodisi No. 15, La minör, S 244/15, “Rákóczi Marşı”
Hungarian Rhapsody No. 15 in A minor, S 244/15, ‘Rákóczi March’

 – Allegro animato 
 – Tempo di marcia animato 
 – Un poco meno allegro
 süre duration: 6’

Maurice Ravel (trans.: J. Drillon)
Bolero
 süre duration: 21’

Mikis Theodorakis (trans.: A. Wastor)
Zorba Süiti
Zorbas Suite
 süre duration: 12’

Ara dahil 95’ sürer. Lasts 95’ with interval.

13.06.2019
pe th 20.00

Süreyya Operası
Süreyya Opera House

besteler yaptı; ayrıca şarkı serileri 
yazdı ve tiyatro, dans ve mültimedya 
yapımlarına müzik yaptı. Ayrıca koro, 
piyano ve senfoni orkestrası için 
büyük ölçekli bir oratoryo ve 1. Dünya 
Savaşı’nın bitişinin 100. yılı vesilesiyle 
Ek Neron başlıklı piyano konçertosunu 
besteledi. Kendisine yapıt sipariş eden 
kurumlar arasında Avrupa Kantat 
Festivali, Makedonya Eyaleti, “Greek 
Presidency of Democracy”, 1997 
Avrupa Kültür Başkenti Organizasyonu, 
Mercouri Vakfı, Birmingham Yeni 
Sanatlar Festivali, Helen Uluslararası 
Festivali, Atina Devlet Orkestrası, 
Wigmore Hall, Princeton Üniversitesi 
ve Milano incontra di Grecia Festivali 
sayılabilir.
Lazaridis çeşitli uluslararası kültür 
kurumları ve toplulukların da kurucuları 
arasında: ADAP Barış İçin Sanatçılar 
Derneği, Uluslararası Müzik Köyü 
Festivali ve Kyklos Ensemble bunlardan 
bazıları... Sussex, Maria Callas, Gina 
Bachauer gibi uluslararası yarışmaların 
jürilerinde düzenli olarak yer alan 
sanatçı, aynı zamanda saygın bir 
pedagog olarak Trinity Üniversitesi, 
Birmingham Üniversitesi, Manhattan 
Müzik Okulu gibi okullarda ustalık 
sınıfları gerçekleştiriyor.
Lazaridis, 2011–2013 yılları arasında 
Uluslararası Demetria Festivali’nin 
müzik direktörlüğünü üstlendi. 
2010’dan bu yana Selanik Konser 
Salonları Organizasyonu’nun sanat 
direktörü olarak, Uluslararası Çocuk 

Koroları Festivali ve 8-25 yaş arası 100 
yetenekli Yunan müzisyenden oluşan 
El Sistema benzeri gençlik senfoni 
orkestrası MOYSA gibi yeni eğitsel 
oluşumlara öncülük etti.

 ▪ Lazaridis’s performances have been 
characterised as ‘special enough to 
be beyond comparison’ (BBC Music 
Magazine, Adrian Jack).
Mentored by Yonty Solomon, Alfred 
Brendel, and Domna Evnouhidou, he 
has received a plethora of international 
prizes, honorary awards and 
scholarships since age 11.
Born in Greece in 1978, Lazaridis 
enjoys a flourishing international 
career that has taken him from the 
USA and Mexico to Europe, Russia, 
and the Middle East, in some of the 
most prestigious international music 
festivals and legendary venues such 
as Carnegie Hall, Royal Albert Hall, 
Musikverein, and St Petersburg 
Philharmonic. He has performed with 
the St Petersburg, Hamburg, Royal, 
Strasbourg, Warsaw, and French Radio 
Philharmonic Orchestras, amongst 
many others, under the direction 
of personalities such as Sir Neville 
Marriner, Ingo Metzmacher, Yuri 
Temirkanov, Maxim Shostakovich, and 
Mikko Frank.
A sought-after chamber musician, he 
has also collaborated with renowned 
ensembles and soloists such as the 
Medici Quartet, the Ysaye Quartet, 

the Vienna Octet, the BT Scottish 
Ensemble, Leonidas Kavakos, Michael 
Tilson Thomas, and many others, 
including legendary singers Barbara 
Hendricks and Maria Farandouri.
His various CD releases have been 
rapturously received, with five-star 
reviews from the international press, 
often selected as instrumental discs 
of the month. Recent recordings 
were selected within the top 50 best 
releases of the decade by The Pianist 
and ranked amongst the best historical 
performances, alongside keyboard 
giants such as Richter and Arrau.
He studied composition with Edwin 
Roxborough, Christos Samaras, and 
Daryl Runswick. He has mainly 
composed for solo piano, chorus, and 
combinations of the two genres, as well 
as song cycles and music for theatre, 
dance, and multimedia productions. 
He has also composed a large-scale 
oratorio for choir, piano, and symphony 
orchestra, and recently, his piano 
concerto, Ek Nekron, commemorating 
100 years from the end of Great War.
He has received commissions from 
the Europa Cantat Festival, Prefecture 
of Macedonia, Greek Presidency 
of Democracy, Cultural Capital of 
Europe 1997 Organization, Mercouri 
Foundation, Birmingham’s New 
Arts Festival, Hellenic International 
Festival, Athens State Orchestra, 
Wigmore Hall, Princeton University, 
and International Festival ‘Milano 
incontra di Grecia’, among others.
Lazaridis is also a co-founder of 
international cultural institutions 
and ensembles such as the ADAP 
Association of Artists for Peace, Music-
Village International Festival, and 
Kyklos Ensemble. A regular member 
of international competition panels 
(Sussex, Maria Callas, Gina Bachauer 
among others), Lazaridis is also a 
widely respected pedagogue, giving 
masterclasses worldwide in music 
academies and universities such as 
Trinity College London, Birmingham 
City University, and Manhattan School 
of Music.
Between 2011 and 2013, he served 
as music director at the Demetria 
International Festival. Since 2010, 
he has been the artistic director 
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pervades pianist Zeynep Üçbaşaran’s 
playing’.
Her recordings include the scherzos 
and polonaises of F. Chopin, complete 
piano sonatas of W.A. Mozart, and the 
piano music of A.A. Saygun, issued by 
Naxos International. As a part of her 
unique project of three-piano music 
of international composers, she has 
performed with her colleagues Sergio 
Gallo and Miguel Ortega Chavaldas 
and realized the premiere recording 
of Saygun’s Poem, opus 73, for three 
pianos.
Her performance of works that Franz 
Liszt performed in Istanbul when he 
visited the city in 1847 was broadcast 
by the European Broadcasting 
Union (EBU) to all of Europe as part 
of the composer’s 200th birthday 
celebrations in October 2011.  
A compilation of these selections 
interpreted by Üçbaşaran was released 
in 2013 under the title Liszt in Istanbul. 
She has recently completed her project 
of recording the complete set of 
Mozart’s variations for piano.
Üçbaşaran has given masterclasses 
and lecture recitals in the USA, 
Brazil, Spain, Sweden, and Turkey. 
As a part of her recent activities, in 
addition to concertising as a solo 
performer, Üçbaşaran has toured 
with international musicians in 
various chamber music recitals. These 
collaborations will continue into the 
next season of her musical activities.

of the Thessaloniki Concert Halls 
Organization, where he led the 
foundation of new educational 
institutions such as the International 
Children’s Choirs Festival and 
MOYSA - an El Sistema inspired youth 
symphony orchestra of 100 talented 
Greek musicians, aged 8 to 25 years 
old.

zeynep üçbaşaran

 ▪ Zeynep Üçbaşaran müzik eğitimine 
dört yaşında İstanbul Belediye 
Konservatuvarı’nda başladı. Budapeşte 
Franz Liszt Müzik Akademisi’nden 
konser sanatçısı diplomasını aldıktan 
sonra eğitimine Almanya’nın Freiburg 
Müzik Üniversitesi’nde devam 
etti. ABD’nin Güney California 
Üniversitesi’nden yüksek lisans ve 
doktora derecelerini alarak lisansüstü 
eğitimini tamamladı. Sanatçının ödül 
aldığı yarışmalar arasında 1996 ve 
2001 Los Angeles Uluslararası Liszt 
Yarışması sayılabilir. Üçbaşaran 2003’te 
ABD’de Daughters of Atatürk Derneği 
tarafından Yılın Kadını Ödülü’ne layık 
görüldü. Wigmore Hall dahil olmak 
üzere birçok ülkenin önemli salonlarında 
resital ve konserler veren sanatçının 
Liszt, Schubert, Mozart, Scarlatti 
ve Beethoven’ın yanı sıra Saygun, 
Bernstein ve Muczynski gibi 20. yüzyıl 
bestecilerinin yapıtlarını içeren ve 
dünyaca ünlü müzik dergilerinde övgü 
ile bahsedilen CD kayıtları bulunuyor. 
Gramophone dergisi sanatçıdan, “Zeynep 
Üçbaşaran’ın yorumlarına hoşa giden bir 
zarafet hâkim” sözleri ile bahsetti.
Zeynep Üçbaşaran’ın kayıtları arasında 
Chopin’in scherzo ve Polonezleri, W.A. 
Mozart’ın tüm piyano sonatları ve 
Naxos tarafından yayınlanmış olan A.A. 
Saygun’un piyano yapıtları yer alıyor. 
Üç piyano için yazılmış yapıtlar projesi 
kapsamında piyanist, meslektaşları ile 
A.A. Saygun’un opus 73 Poem yapıtının 
ilk kaydını gerçekleştirdi.
Liszt’in 1847’de İstanbul’u ziyareti 
sırasında çaldığı yapıtlardan oluşan bir 
programı seslendiren sanatçının icrası, 
Liszt’in doğumunun 200. yıldönümü 
olan Ekim 2011’de TRT ve Avrupa Yayın 
Birliği (EBU) işbirliği ile canlı olarak 
Avrupa radyolarında yayınlandı. Yakın 
zamanda Liszt İstanbul’da adında bir 

CD kaydı piyasaya çıkan sanatçı, ayrıca 
Mozart’ın tüm piyano çeşitlemelerini 
kaydetti.
Üçbaşaran gelecek sezonlarda vereceği 
ustalık sınıfları ve solo konserlerin 
yanı sıra Türk ve yabancı sanatçıların 
dahil olduğu oda müziği çalışmalarına, 
konser projelerine ve CD kayıtlarına 
devam edecek.

 ▪ Pianist Zeynep Üçbaşaran started 
her music studies aged 4 at the 
Istanbul Conservatory. She got her 
concert artist diploma from the Liszt 
Academy of Music, Budapest. After 
advanced studies at the Freiburg 
Hochschule für Musik, Germany, 
she obtained her MA and DMA 
degrees in piano performance from 
the University of Southern California. 
Among other professional awards 
such as the American Liszt Society 
Award, Üçbaşaran was a prize-
winner in the 1996 and 2000 Los 
Angeles Liszt Competitions. She was 
designated a ‘Woman of Distinction, 
2003’ by the Daughters of Atatürk 
Organization in the USA. She has 
given recitals and concerts in many 
countries. She made her Wigmore 
Hall debut in November 2004 and 
issued CDs of the music of Liszt, 
Schubert, Mozart, Scarlatti, Beethoven, 
and twentieth century composers such 
as Saygun, Bernstein, and Muczynski 
to critical acclaim. The Gramophone 
remarked that ‘an agreeable elegance 

Janis vakarelis

 ▪ Yunan piyanist Janis Vakarelis 
uluslararası alanda başarılı bir kariyer 
sürdürüyor. Simon Rattle, Lorin 
Maazel, Zubin Mehta, Kurt Masur, 
Mstislav Rostropoviç, Colin Davis, Esa-
Pekka Salonen, Christoph Eschenbach, 
Yehudi Menuhin, Marek Janowski, 
Charles Dutoit, Vladimir Ashkenazy, 
Neville Marriner, Vladimir Fedoseyev, 
Yutaka Sado ve Sakari Oramo gibi 
şeflerle Philharmonia Orkestrası, 
Leipzig Gewandhaus, Bavyera Radyo 
Senfoni, Dresden Staatskapelle, Paris 
Orkestrası, İngiliz Kraliyet Filarmoni, 
Birmingham Şehri Senfoni, Kraliyet 
Liverpool Filarmoni, Viyana Senfoni, 
Fransa Ulusal Orkestrası, Floransa 
Maggio Musicale Orkestrası, RAI 
Ulusal Orkestrası, BBC Senfoni, 
Academy of St. Martin in the Fields, 
Salzburg Mozarteum Orkestrası ve 
Fransa Radyo Filarmoni gibi önde 
gelen orkestralar eşliğinde konserler 
verdi.
Viyana Musikverein, Carnegie Hall, 
Salzburg Festival Salonu, Berlin 
Filarmoni, Zürih Tonhalle, Amsterdam 
Concertgebouw, Londra Kraliyet 
Festival Salonu ve Londra Royal Albert 
Hall gibi prestijli salonlara ve BBC 
Proms, Schleswig-Holstein, La Roque 
d’Anthéron, Spoleto, Brescia-Bergamo, 
Echternach, Gstaad Sintra ve Enescu 
gibi uluslararası festivallere konuk oldu.
Janis Vakarelis yıllar içinde RCA 
(Brahms, Prokofyev), ASV (Brahms), 
RPO (Liszt, Prokofyev, Gershwin) 
etiketleri altında Gramophone, Classical 
Music ve Diapason dergilerinde 
övgülerle bahsedilen pek çok albüm 
kaydetti.
Sanatçı, New York’ta ilk konserini 2012 
Ekim’inde Carnegie Hall’da verdi..

 ▪ The Greek pianist Janis Vakarelis 
enjoys a major international career, 
having worked with conductors 
such as Simon Rattle, Lorin Maazel, 
Zubin Mehta, Kurt Masur, Mstislav 
Rostropovich, Colin Davis, Esa-Pekka 
Salonen, Christoph Eschenbach, 
Yehudi Menuhin, Marek Janowski, 
Charles Dutoit, Vladimir Ashkenazy, 
Neville Marriner, Vladimir Fedoseyev, 
Yutaka Sado, and Sakari Oramo and 

performed with the leading orchestras 
such as the Philharmonia Orchestra, 
Gewandhaus Leipzig, Bavarian Radio 
Symphony Orchestra, Staatskappelle 
Dresden, Orchestre de Paris, Royal 
Philharmonic Orchestra, City of 
Birmingham Symphony Orchestra, 
Royal Liverpool Philharmonic 
Orchestra, Vienna Symphony, 
Orchestre National de France, Maggio 
Musicale Fiorentino Orchestra, 
Orchestra Nazionale della RAI, BBC 
Symphony Orchestra, Academy of 
St. Martin-in-the-Fields, Mozarteum 
Orchester Salzburg, and Orchestre 
Philharmonique de Radio France, 
among others.
He has performed in prestigious 
halls including Musikverein Vienna, 
Carnegie Hall, Festspielhaus Salzburg, 
Berlin Philharmonie, Tonhalle Zürich, 
Concertgebouw Amsterdam, Royal 
Festival Hall, and Royal Albert Hall 
and in such international festivals as 
the BBC Proms, Schleswig-Holstein, 
La Roque d’Anthéron, Spoleto, Brescia-
Bergamo, Echternach, Gstaad, Sintra, 
and Enescu Festival.
Janis Vakarelis has recorded extensively 
over the years for RCA (Brahms, 
Prokofiev), ASV (Brahms), RPO 
Records (Liszt, Prokofiev, Gershwin), 
which earned him extraordinary 
reviews in Gramophone, Classical Music, 
and Diapason.
He made his New York debut at the 
Carnegie Hall in October 2012.

cyprien katsaris

 ▪ Fransa-Kıbrıs asıllı piyanist ve 
besteci Cyprien Katsaris, 1951 Marsilya 
doğumlu. Paris Konservatuvarı 
mezunu olan sanatçı, burada Aline van 
Barentzen ve Monique la Bruchollerie 
ile piyano çalıştı. 1977 yılında 
Bratislava’da UNESCO Uluslararası 
Genç Yorumcular Platformu’nda 
ve 1974’te Versay’daki Uluslararası 
Cziffra Yarışması’nda birinci oldu; 
1972 Uluslararası Kraliçe Elisabeth 
Yarışması’nda ise ödül kazanan tek Batı 
Avrupalı yarışmacıydı.
Uluslararası kariyeri dünyanın önde 
gelen orkestralarıyla verdiği konserleri 
de içeriyor: Berlin Filarmoni, Dresden 
Staatskapelle, Leipzig Gewandhaus, 
Cleveland Orkestrası, Amsterdam 
Kraliyet Concertgebouw Orkestrası, 
Philharmonia Orkestrası, NHK 
Senfoni, Moskova Filarmoni, Pekin 
Senfoni bunlardan bazıları. Leonard 
Bernstein, Kurt Masur, Myung Whun 
Chung, Neville Marriner, Simon Rattle, 
Antal Doráti, Mstislav Rostropoviç, 
Charles Dutoit, Nikolaus Harnoncourt 
ve Christoph von Dohnányi gibi 
şeflerle işbirliği yapan sanatçıyı Karl 
Münchinger, 1986’da Stuttgart Oda 
Orkestrası ile veda konserine Haydn’ın 
Re Majör Konçerto’sunu seslendirmek 
üzere davet etti.
Cyprien Katsaris, Teldec etiketi altında 
kaydettiği albümlerle 1985 Frédéric 
Chopin Albüm Büyük Ödülü, 1984 ve 
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NHK Symphony Orchestra (Tokyo), 
Moscow Philharmonic Orchestra, and 
Beijing Symphony Orchestra. He has 
collaborated with conductors such as 
Leonard Bernstein, Kurt Masur, Myung 
Whun Chung, Sir Neville Marriner, 
Sir Simon Rattle, Antal Doráti, 
Mstislav Rostropovich, Charles Dutoit, 
Nikolaus Harnoncourt, Christoph von 
Dohnányi, and Karl Münchinger, who 
on the festive occasion of his farewell 
concert in 1986 with the Stuttgart 
Chamber Orchestra, personally invited 
Katsaris to perform the Haydn D Major 
Concerto.
Katsaris has recorded extensively for 
Teldec (Grand Prix du Disque Frédéric 
Chopin, Warsaw 1985; Grand Prix du 
Disque Franz Liszt, Budapest 1984 
and 1989; British Music Retailers 
Association’s Award 1986; Record 
of the Year 1984, Germany, for the 
9th Symphony of Beethoven/Liszt), 
Sony Classical, EMI, Warner Classics, 
Deutsche Grammophon, BMG/RCA, 
Decca, Pavane, and now on his own 
label, PIANO 21.
In addition to the standard repertory, 
such as the complete concertos by 
Mozart, recorded live and performed 
in Salzburg and Vienna with 
Yoon K. Lee and the Salzburger 
Kammerphilharmonie, he has revived 
long lost works such as the Liszt/
Tchaikovsky Concerto in the Hungarian 
Style which he has recorded with 
Eugene Ormandy and the Philadelphia 
Orchestra.
In 1992, the Japanese NHK TV 
produced with Cyprien Katsaris a 
thirteen-programme series on Frédéric 
Chopin which included masterclasses 
and his own performance. On 17 
October 1999, New York concertgoers 
offered Katsaris a standing ovation in 
Carnegie Hall for his recital dedicated 
to Frédéric Chopin, performed on the 
150th anniversary of his death. On 27 
January 2006, the 250th Anniversary 
of Mozart’s birth, he was the soloist at 
the inaugural concert of the Mozart 
Orchestra Mannheim, founded and 
conducted by Thomas Fey. In March 
2006 Cyprien Katsaris was the first 
pianist to give masterclasses in Franz 
Liszt’s house in Weimar since Liszt 
himself, who taught there for the very 

1989 Franz Liszt Albüm Büyük Ödülü, 
1986 İngiliz Müzik Satıcıları Birliği 
Ödülü ve Beethoven/Liszt 9. Senfoni 
kaydı için 1984 Almanya Yılın Kaydı 
Ödülü’nü aldı. Ayrıca Sony Classical, 
EMI, Warner Classics, Deutsche 
Grammophon, BMG/RCA, Decca 
ve Pavane etiketiyle de albümleri 
yayınlanan sanatçı artık kendi firması, 
PIANO 21 altında kayıt yapıyor.
Salzburg Oda Filarmonisi ve Yoon 
K. Lee ile Salzburg ve Viyana’da 
seslendirdiği, ayrıca canlı kaydı da 
yayınlanan Mozart konçertoları 
gibi standart repertuvarın yanı sıra 
Philadelphia Orkestrası ve Eugene 
Ormandy ile kaydettiği Liszt/
Çaykovski’nin Macar Stili Konçertosu 
gibi unutulmuş yapıtları da gün yüzüne 
çıkarıyor.
Japon NHK televizyonu 1992 yılında 
Cyprien Katsaris ile Frédéric Chopin 
üzerine 13 bölümlük bir program 
çekti; programda Katsaris’in ustalık 
sınıfları ve icraları da yer alıyordu. 
17 Ekim 1999’da Frédéric Chopin’in 
ölümünün 150. yılında Carnegie 
Hall’da verdiği resitalde New Yorklu 
müzikseverler Katsaris’i ayakta 
alkışladı. 27 Ocak 2006’da, Mozart’ın 
250. doğum gününde, Mannheim 
Mozart Orkestrası’nın, kurucusu ve 
şefi Thomas Fey yönetimindeki açılış 
konserinin solistiydi. Mart 2006’da 
Cyprien Katsaris, Franz Liszt’in 
öldüğü yıl olan 1886’ya kadar ders 
verdiği Weimar’daki evinde, Liszt’ten 

sonra ustalık sınıfı düzenleyen ilk 
piyanist oldu. Ağustos 2008’de Pekin 
Olimpiyatları kapsamında Ulusal Sahne 
Sanatları Merkezi’nde iki konser vermek 
üzere davet edildi. 10 Temmuz 2014’te 
Paris’teki Louis Vuitton Vakfı’nda verilen 
ilk konserde yer aldı.
Cyprien Katsaris, UNESCO Barış Elçisi 
(1997) unvanının yanı sıra Lüksemburg 
Liyakat Nişanı (2009) ve Fransa Sanat 
ve Edebiyat Şövalyelik Nişanı (2000) 
sahibi. Ayrıca 2001’de Paris Şehri 
Madalyası ve 2011’de Güney Kıbrıs’ta 
Nemitsas Ödülü ile onurlandırıldı.

 ▪ Cyprien Katsaris, the French-Cypriot 
pianist and composer, was born in 
Marseilles in 1951.
A graduate of the Paris Conservatoire 
where he studied piano with Aline 
van Barentzen and Monique de la 
Bruchollerie, he won the International 
Young Interpreters Rostrum-UNESCO 
(Bratislava 1977), first prize in the 
International Cziffra Competition 
(Versailles 1974) and was the only 
western-European prize-winner at 
the 1972 Queen Elisabeth of Belgium 
International Competition.
His major international career 
has included performances with 
the world’s greatest orchestras: 
Berlin Philharmonic, Dresden 
Staatskapelle, Leipzig Gewandhaus 
Orchestra, Cleveland Orchestra, 
Royal Concertgebouw Orchestra 
Amsterdam, Philharmonia (London), 

last time in 1886, the year of his death. 
In August 2008, he was invited to give 
two concerts on the occasion of the 
Beijing Olympic Games at the National 
Center for the Performing Arts. On 10 
July 2014 Cyprien Katsaris performed 
in the first concert at the Louis Vuitton 
Foundation in Paris.
Cyprien Katsaris is ‘Artist of UNESCO 
for Peace’ (1997), ‘Commandeur de 
l’Ordre de Mérite du Grand-Duché de 
Luxembourg’ (2009) and ‘Knight of 
the Order of Arts and Letters’ (France 
2000). He also received the ‘Médaille 
Vermeil de la Ville de Paris’ (2001) and 
the ‘Nemitsas Prize’ (Cyprus, 2011).

program notlari

Richard Wagner (trans.: C. Burchard) 
Tannhäuser Uvertürü

Wagner, konusu 13. yüzyılda Almanya’da 
geçen üç perdelik Tannhäuser operasını 
Dresden’de orkestra yöneticisi olduğu 
1843–1845 yılları arasında bestelemiş 
ve yapıt ilk kez 19 Ekim 1845’te 
aynı kentte sahnelenmiştir. Wagner 
bu operasında iki ayrı efsaneden 
yararlanmıştır: 16. yüzyıldan kalan 
Tannhäuser’in eski halk şarkısıyla, 13. 
yüzyıla ait Wartburg’da “Şarkıcıların 
Savaşı” adlı şiirleri değerlendirmiştir. 
Tarihteki asıl Tannhäuser (ya da asıl 
adıyla Danheuser) Alp dağları yöresinde 
doğmuş; 15 yaşında evden kaçarak 
Haçlı Seferleri’ne katılmış; Avusturya’da 
II. Friedrich’in sarayında görev almıştır. 
Sonra da bir maceracı olarak bilinmeyen 
bir yerde ve zamanda ölmüş, böylece 
yaşamı da bir aşk şarkısına konu 
olmuştur.
Wagner, Tannhäuser’de ana fikir olarak 
saf ve kutsal aşkla lanetlenmiş aşk 
(şehvet) arasındaki çatışmayı sergiler. 
Burada kutsal duyguların temsilcisi 
Thüringen Derebeyi Hermann’ın 
yeğeni Elizabeth, şehvetin temsilcisi 
ise aşk tanrıçası Venüs’tür. Birbirine 
zıt bu iki kadın arasında bocalayarak 
vicdanıyla mücadele eden ise saz 
şairi Tannhäuser’dir. 1. Perdenin ilk 
sahnesinde Tannhäuser, Venüs’ün 
büyüsüne kapılır. İkinci sahnede 
ise ünlü Hacılar Korosu sahnelenir. 
Bu arada Tannhäuser mutlu bir kır 
sahnesinde büyüden kurtulmuş, dua 

ederken şarkıcı şövalyelere rastlar ve 
onlardan Elizabeth’in onun yokluğunda 
Wartburg şarkı yarışmalarına 
gelmediğini öğrenerek duygulanır, 
onlara katılır.
Uçan Hollandalı Uvertürü ile 
birlikte konser sahnelerinde en çok 
seslendirilen Tannhäuser Uvertürü, 
operanın temel fikirlerini oldukça 
açık ve anlamlı yansıtır. Önce 3/4’lük 
ölçüde, mi majör tonda Hacılar Korosu 
teması ile başlar; görkemli yükselir, 
sonra yumuşak sönerken hacıların 
Roma’dan dönüşünü canlandırır. Orta 
bölme hareketli (Bewegt) tempoda, 
4/4’lük ölçüde aldatıcı ve bulanık 
tınılarla Venüsberg’in zevklerini duyurur. 
Dorukta ise Tannhäuser’in bu Venüs 
Dağı’ndaki tutkulu şarkısı yansır. Sonra 
dindar hava, hacıların korosu tekrar 
belirir; Venüs’ün temasını yok etmeye 
çabalar ve sonunda başarır. Hacılar 
geri dönmektedir; koro teması tüm 
görkemiyle yükselir, parlak bir şekilde 
saf aşkın günahkâr aşk üzerindeki 
yengisi kutlanır. (Süre 15’)

— irkin aktüze

Antonio Vivaldi (trans.: N. Econcomou) 
Konçerto No. 1, Mi Majör, Op. 8,  
RV 269, “İlkbahar”

– Allegro 
– Largo 
– Allegro

Vivaldi’nin bestelediği yüzlerce konçerto 
arasında Mevsimler başlıklı, solo keman 
ve yaylı çalgılar için konçertoların özel 
bir yeri olmasına bir neden de yapıtın 
dört mevsimi tasvir etmesine karşın, 
tümüyle bahar havasını yansıtmasıdır. 
Vivaldi yapıtına açıklayıcı olarak Bahar, 
Yaz, Sonbahar ve Kış başlıklı dört de 
sone eklemiştir. Böylece müzik tarihinde 
ilk kez programlı yapıt yaratan da o 
olmuştur. Bestecinin yazdığı sanılan bu 
soneler, yapıtın 1725’te Amsterdam’da 
Le Cène yayınevince basılan ilk 
kopyalarında yer almıştır. Opus 8 
olarak numaralanan ve “Il cimento 
dell’armonia e dell’inventione” (Armoni 
ve buluşun denemesi) başlığını 
taşıyan 12 konçertonun ilk dördü 
olan Mevsimler’in her konçertosu da 
bu sonelerle ilişkilidir. Hatta Vivaldi, 

bunu kesinleştirmek amacıyla, her 
soneyi harflerle işaretlemiş ve bunu 
partisyonun üzerine işlemiştir. Tonalite 
konusunda da dikkatli davranmış, her 
mevsimi kendine uygun tonalitelerde 
değerlendirmiştir.
1. Konçerto’da ilkbaharın canlılığını 
daha iyi belirlemek için kemanın en 
parlak ve aydınlık tonalitesi olan mi 
majörü kullanmıştır. İlkbahar’ın 4/4’lük 
ölçüdeki 1. Bölümü Allegro’da beş 
tutti ve dört solo pasaj vardır. Tutti’ler 
eğlenceli köy ezgilerini; sololar ise kuş 
cıvıltısını, oktavlar gök gürültüsünü, 
tremololar şimşekleri ve yine çeşitli 
kuşları canlandırır. Sone şöyledir: 
“Baharın gelişini kuşlar neşeyle 
karşılıyor, sevimli şarkılarıyla kutluyor. 
Kaynakların hafif şırıltısı duyuluyor. 
Zefir rüzgârı hafifçe esmekte. Sonra 
hava kara bir mantoyla örtülür; şimşek 
ve gök gürültüsü baharı duyurmak 
ister. Ortalık yeniden sessizleşince 
kuşlar tekrar sihirli şarkılarına başlar.” 
İlkbahar’ın 3/4’lük ölçüdeki 2. Bölümü 
Largo’da ikinci keman solosu (Il 
Capraro che dorme) pastoral bir 
sahne sergiler: “Çiçeklerle bezenmiş 
çayırda, yaprakların tatlı hışırtısında 
keçi çobanı, yanındaki sadık köpeğiyle 
sakin yatmaktadır.” Bu ağır bölümde, 
partisyonda çok güçlü çalınması istenen 
köpek havlamalarını (il cane che grida) 
viyola canlandırır. Son bölüm Allegro, 
sürdinli çalınan danza pastorale 2/8’lik 
ölçüde sevimli bir kır dansıdır. “Peri 
kızları ve çoban –sürdinli yaylılarla 
duyurulan– gaydanın şenlikli sesiyle 
dans ederek, parlak ilkbaharı şanına 
uygun karşılar.” Ancak tonalite bir an 
parlaklığını yitirir ve mi minöre döner; 
sonuçta yine aynı şenlikli havaya 
kavuşulur. (Süre 10’)

— irkin aktüze

Georges Bizet (trans.: A. Wastor) 
Carmen Fantazisi

George Bizet (1838–1875) Paris’te 
doğmuş ve aynı şehirde, atardamar 
yırtılmasından 37 yaşında ölmüştür. 
Hayatı boyunca anlaşılamamış bir 
dâhi olduğunu söyleyenler, Carmen 
operası ile yaşadığı “başarısızlığın” onu 
öldürdüğünü de savunurlar. Aslında, 
Paris Komik Opera’daki prömiyerinde 
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“4 musketeers of the pıano”“piyanonun 4 silahşörü”

Maurice Ravel (trans.: J. Drillon) 
Bolero

Ravel, dansçı Ida Rubinstein’a bir bale 
müziği yazmak için söz vermişti ve 
bunun için de Albeniz’in Iberia’sının 
orkestrasyonunu düşünüyordu. 
Ancak telif hakkı bir başkasına ait 
olan yapıttan vazgeçerek, sabit bir 
fikir gibi kafasında sürekli duyduğu 16 
mezürlük ezgiyi ele aldı. Arkadaşına 
yazdığı bir mektupta yapıtının ilerde 
göreceği büyük ilgiyi bilmeden, 
alçakgönüllülükle şöyle diyordu: 
“Alışılagelmiş şekilde bir formu, bir 
geliştirimi yok; modülasyon (ton 
değişimi) bile yok sayılabilir. Padilla 
tarzında bir tema, saf bir ritim ve 
orkestra için yazıldı.”
Bugün müzikle ilgisi olmayanların 
bile bildiği Bolero, ilk kez 22 Kasım 
1928’de Paris Operası’nda yorumlandı. 
Bronislava Nijinska’nın koreografisini 
yaptığı ve Ida Rubinstein’in 
canlandırdığı yapıtın herhangi bir 
konusu yoktur. Dumanla dolu bir 
İspanyol meyhanesinde ortadaki 
büyük masa üzerinde, geleneksel 
İspanyol giysileriyle bir kız (Ida 
Rubinstein) bu tekdüze ve ısrarlı 
ezgiyle ayaklarını vurarak, gittikçe 
artan bir tutkuyla dans eder; daha 
sonra müziğin güçlenmesiyle diğer 
dansçılar dumanlar içinden çıkarak 
dansa katılır, en sonda da bıçaklar 
çekilir... Bale büyük başarı kazandı; 
değişmeyen ritmi, durmadan 
tekrarlanan melodinin gittikçe 
yükselerek çılgın bir hal alması 
seyircileri adeta büyülemişti. Hatta bir 
kadının yerinden fırlayarak “Bu adam 
delirmiş” diye bağırması üzerine 
Ravel’in “Yapıtımı galiba sadece bu 
kadın anladı” dediği söylenir.
Bolero’nun orkestrasyonunda 
kastanyet, def gibi tipik İspanyol 
çalgıları kullanmayan Ravel, bu sabit 
fikrin etkisini uzun bir kreşendo 
(yükseliş) ile elde eder. Üç yüz mezürü 
aşan Bolero’nun temasında birbirinden 
bir nakaratla (ritornel) ayrılan, 16 
mezür uzunluğunda iki cümle vardır. 
Birincisi trampetin sürekli vuruşlarıyla 
belirlenir; ikincisi ise daha çok doğaya 
özgü bir ezgi gibidir. 3/4’lük bolero 
ritminde, do majör tonda başlayan 
ve sona kadar ton değişimlerinden 

eleştirilere maruz kalmasına rağmen, 
yapıt ilk iki ayda 33 kez sahnelenmiş 
ve iyi bir gişe başarısı yakalamıştır. O 
zamandan bu yana ise Carmen dünyada 
en çok seslendirilen opera olmuş; 
yapıttan iki orkestra süiti çıkarılmıştır. 
En az dört kez filmi yapıldığı gibi, bir 
kez baleye ve hatta Katerina Witt için 
buz pateni balesine de uyarlanmıştır. 
Tüm bu ilginin nedeni olarak iki etken 
öne sürülebilir: Birincisi, dişi bir Don 
Juan sayılabilecek Carmen karakterinin 
güçlü iradeye sahip, baskılara boyun 
eğmeyen bir kadın olarak bir ikon haline 
gelmesi; ikincisi ise bu kadar çok sayıda 
güzel ezgiye sahip bir operanın az 
bulunması. Yapıt üzerine süitlerin yanı 
sıra fantaziler de yazılmıştır.
Fantaziler, özgür yapıda parçalar olup 
genellikle doğaçlama karakteri de taşır. 
Carmen üzerine yazılmış fantaziler 
arasında Pablo de Sarasate’nin opus 25 
Carmen Fantazisi ve Franz Waxman’ın 
1946 tarihli Humoresque filmi için 
bestelediği Carmen Fantazi özellikle 
ünlüdür.
Bu programda yer alan Carmen 
Fantazisi, Janis Vakarelis, Cyprien 
Katsaris ve George Lazaridis ile dört 
piyano olarak konserler veren piyanist 
Achilleas Wastor’a aittir. 1973 Atina 
doğumlu Wastor’un çok sayıdaki 
düzenlemesi arasında Theodorakis’in 
Zorba Süiti (dört piyano için) ve 
Stravinsky’nin Ateşkuşu Bale Süiti (iki 
piyano için) sayılabilir. (Süre 10’)

Franz Liszt (trans.: A. Horn) 
Macar Rapsodisi No. 15, La minör,  
S 244/15, “Rákóczi Marşı”

– Allegro animato 
– Tempo di marcia animato 
– Un poco meno allegro

Macar müziğini ilk kez araştıran 
büyük piyano virtüözü ve besteci 
Franz Liszt halk ve Çigan müziğiyle 
çocukluğundan başlayarak yaşamı 
boyunca ilgilenmiştir. 1859’da yazdığı 
Çiganlar ve Macaristan’daki Müzikleri 
adlı kitabında da bu müzikten 
etkilendiğini belirtir. 1840–1846 yılları 
arasında Macar Ulusal Ezgileri ve 
Macar Rapsodileri adıyla bestelediği 
on albümü Macar Ulusal Melodileri 
olarak yayınlamış, 1850’den sonra 

bunları Macar Rapsodileri adı altında 
toplamıştır. Liszt’in Macar ulusal 
müziği olarak kabul ettiği bu müzik, 
Macar çingenelerinin kullandığı Çigan 
Gamı adı verilen renkli ve çekici 
sistemle, daha 9. yüzyıldan kalan ulusal 
Macar ezgilerini yeni bir anlayışla 
yorumlamaları, ancak Bartók ve Kodaly 
gibi Macar bestecilerin çalışmalarıyla 
20. yüzyılda gün ışığına çıkmıştır.
İlk rapsodilerini 1851–1853 yılları 
arasında yayımlayan, son beşini de 
yaşamının son 20 yılında besteleyen 
ve bu 19 rapsodiyi E. Zerdahélyi’ye 
ithaf eden Liszt, rapsodilerinde 3/4’lük 
ve 6/8’lik ölçülerden kaçınmış, daha 
çok Macar geleneğine uygun 2/4’lük 
ve 4/4’lük ritimleri kullanmıştır. 
Ayrıca Çardaş’a benzer şekilde 
ağır ve çabuk bölmeler, rubato 
(ağırlaşma), accelerando (hızlanma) 
gibi tempo değişikliklerini bol bol 
değerlendirmiştir.
Liszt’in 19 Macar Rapsodisi’nden on 
beşincisi ise ünlü bir ezginin virtüöz 
bir düzenlemesidir. Bu ezgi, ulusal 
Macar kahramanı olarak kabul edilen 
devrimci Rákóczi’yi (Rakoçi) anlatan ve 
1780–1800 yılları arasında çıktığı sanılan 
ve türlü çeşitlemelerle işlenen bir 
şarkıdır. Bu şarkı, opera bestecisi Franz 
Erkel’in (1810–1893) 1840’ta yaptığı 
yeni bir düzenleme ile Liszt’in dikkatini 
çekmiş ve onun bu rapsodisine temel 
oluşturmuştur. Bu yapıt, Liszt’i Macar 
ulusal kahramanı yapmıştır. Rapsodi, 
kreşendo oktav parçaları ile gürültülü 
olarak, hızlı ve canlı (Allegro animato) 
tempoda başlar. Bunu izleyen marş 
teması, çok belirgin ve canlı (Marcia 
animato) kısım doğal armonilerin 
vahşice yükselişine sahne olur. Marşın 
trio bölmesinde ise dostça bir tavırla 
zarif motif, simbal ve triangel (üçgen) 
efektleri ile sergilenir. Fırtına gibi bir 
kadans üçlü aralıklı glissando’larla 
süslenerek tekrara (reprise) dönülür. 
Koda ise bir zafer marşı gibi yükselir. 
Bu yapıtı Rusya’da doğan, 1942’de 
Amerika vatandaşı olan ve büyük şef 
Arturo Toscanini’nin kızı Wanda ile 
1933’te evlenen ünlü piyanist Vladimir 
Horowitz (1904–1989) piyano için 
tekrar düzenleyerek daha da virtüöz 
hale getirmiştir. (Süre 6’)

— irkin aktüze

(modülasyon) uzak kalan yapıt, aynı 
zamanda orkestra çalgılarını teker teker 
sergiler. Farklı çalgılarla elde edilen 
göz kamaştırıcı orkestral renkler, yavaş 
yavaş artan ses yoğunluğu önce çok 
hafif (pianissimo) şekilde trampette 
başlar; buna, basların bütün eser 
boyunca sürecek olan pizzicato’ları eşlik 
eder. Flüt pianissimo olarak melodiyi 
duyurur; klarnet bunu tekrarlar. Daha 
sonra fagot temanın bir değişkenini 
minörde sunar; bunu da mi bemol 
klarnet tekrarlar. Trampetin ritmi 
duyurmasına flüt de yardımcı olur.
Bu 16 mezürlük tema, temanın 
tekrarı, minör değişkenin tekrarı 
olarak düzenlenen şema, dört kez 
uygulanır. Sesin biraz daha arttığı 
ikinci uygulamada obua, trompet ve 
saksofon yer alır. Trampetin yanında 
ritme yardımcı olanlar ise fagotlar, 
kornolar ve trompettir. Üçüncü 
uygulamada mezzoforte’ye (orta 
kuvvet) erişilmiştir; temayı selesta 
ve iki piccolo flütün büyüleyici etkiyle 
eşlik ettikleri kornolar sunar. Daha 
sonra obua, klarnet ve trompet 
başroldedir. Dördüncü uygulamada 
forte (kuvvetli) bir tınıyla kornolar, 
trompetler ve özellikle pizzicato’larla 
yaylı çalgılar ritmi belirler. Kemanların, 
önce eşsesli, sonra akorlarla temayı 
duyurması ilk zirveyi oluşturur. 
Davul, büyük bir çekiç gibi do ve sol 
seslerini sürekli bas tonda vurgular. 
Beşinci uygulamada ise muazzam 
bir fortissimo gerçekleşir. Tema bir 
kez sunulur; hemen minör değişkene 
geçilir; buna trombon dahil bütün 
çalgılar katılır. Bu arada bas tondaki 
do ve sol sesleri felç olmuş gibiyken, 
orkestra birden mi majör tona geçer. 
Bir haykırışın gırtlaktan çıkışı gibi olan 
geçiş, yine aniden do majöre döner ve 
bir çığlıkla çöker, kalır...
Bolero’nun bu kadar ilgi görmesine 
şaşıran ve başarı kutlamalarına 
“Yalnızca moda bir çalışmadan 
başka bir şey değil” diye cevap veren 
Ravel’i yapıtı konusunda kızdıran 
tek şey de ünlü orkestra şefi Arturo 
Toscanini’nin Bolero’yu İtalyanlara özgü 
sıcakkanlılıkla, çok çabuk çaldırması 
olmuş, yapıt birkaç dakika daha 
kısalıvermişti. (Süre 21’)

— irkin aktüze

Mikis Theodorakis (trans.: A. Wastor) 
Zorba Süiti

Mikis Theodorakis’in Zorba balesi 
melodik olmakla beraber senfonik 
bir yapıttır: Bestecinin kendi yaratıcı 
ve siyasi tarihindeki iki farklı akımın 
uzlaşması sayılabilir. Çağdaş Yunan 
edebiyatının en iyi bilinen yapıtlarından 
birini bale formunda sunar.
Theodorakis 1925 yılında Sakız 
Adası’nda doğmuştur. Yunanistan’ın 
oldukça şiddet içeren 20. yüzyıl 
siyasi tarihi ve bestecinin bunun 
ötesine geçme çabaları, yapıtlarının 
pek çoğunun arka planını oluşturur. 
Olivier Messiaen’in öğrencisi olan 
Theodorakis, kariyerine klasik, 
çoğunlukla senfonik yapıtlar yazarak 
başlamış ve aynı zamanda önemli 
bir politik kişilik olarak da ön plana 
çıkmıştır.
Theodorakis, 1960 tarihli Epitaphios 
şarkı dizisi (söz: Yannis Ritsos) ile 
senfonik besteleri bırakarak halk 
müziği ile yasaklı buzuki müziğini 
temel alan yeni bir Yunan popüler 
müziği yaratmaya yönelmiştir. Bu stilde 
140’tan fazla şarkı yazmış ve bunların 
birçoğu çok tutulmuştur. 1966’dan 
itibaren sanatsal çabalarını, hâlâ 
kutuplaşmış halde olan Yunan siyasi 
coğrafyasını uzlaştırmaya yöneltmiştir. 
Yönetmen Michael Kakoyanis’in Nikos 
Kazancakis’in romanından uyarladığı 
ve başrolünde Anthony Quinn’in 
oynadığı Zorba filmine yazdığı müzikle 
uluslararası üne kavuşmuştur. 
1980’de popüler müzik kariyerini 
sonlandırmış ve senfonik bestelerine 
geri dönmüştür.
Verona Festivali Direktörü’nden 
gelen yapıt siparişi, Theodorakis’e 
kariyerinin iki farklı yönünü birleştirme 
imkânı sundu. 1988 yılında Verona’da 
prömiyeri yapılan bu sipariş, Zorba 
filmi ile kitabını temel alan bir bale 
eseriydi. Balenin hikâyesi filmden 
daha fazlasını kapsar. Theodorakis 
yapıta yazdığı notlarda, genel olarak 
içip dans etmekten başka bir şey 
yapmayan birinin bilgelik kaynağı 
olabilmesi fikrinden duyduğu 
tatminsizliği belirtmiştir. Bestecinin, 
balenin librettosunda altını çizdiği öğe 
ise kendi siyasi ve müzikal çizgisiyle 
daha uyumludur: Uzun yıllara yayılan 

kan davalarının korkunç sonuçlarını 
betimler.
Orkestra ve koro için yaklaşık iki 
saatlik yapıtta Theodorakis, 1960–1980 
döneminde yazdığı çeşitli şarkıları 
da kullanmıştır. Bunlar bazen koro 
tarafından ve buzukinin katılımıyla 
doğrudan popüler stilde seslendirilir. 
Bazen de dans veya aksiyon sahneleri 
için klasik stilde gelişirler. Tüm müziğin 
akışı ve gelişimi, Zorba filminin meşhur 
dans temasının senfonik uyarlamasıyla 
son bulmak üzere tasarlanmıştır.  
(Süre 12’)
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rıas kammerchor berlın
ufuk & bahar dördüncü

berlin rıas oda korosu
ufuk & bahar dördüncü

florian helgath

 ▪ 2011’den bu yana ChorWerk Ruhr’un 
sanat direktörü olan Florian Helgath, 
2017–2018 sezonundan itibaren 
Zürcher Sing-Akademie’nin de sanat 
direktörlüğünü üstlendi.
Sanatçı 2009–2015 arasında Danimarka 
Ulusal Korosu’nun şefliğini, 2008–
2016 arasında da Münih Viva Nova 
Korosu’nun sanat direktörlüğünü 
yürüttü ve övgüyle karşılanan pek çok 
prömiyer yönetti.
Florian Helgath, RIAS Oda Korosu, 
Bavyera Radyo Korosu, Fransa Radyo 
Korosu gibi topluluklara düzenli konuk 
olmasının yanı sıra Münih Radyo 
Orkestrası, Danimarka Oda Orkestrası, 
Berlin Erken Dönem Müziği Akademisi 
ve Ensemble Resonanz ile de işbirliği 
gerçekleştiriyor. Sanatçı, Berlin Festivali, 
Audi Yaz Konserleri, Stuttgart Eclat 
Festivali, Thuringia Bach Festivali 
ve özellikle Ruhr Trienali gibi önemli 
festivaller ve konser salonlarında çağdaş 
operalar ve farklı projeler yönetti.
Önümüzdeki günlerde Brüksel 
Filarmoni ve Flaman Radyo Korosu, 
Norveç Solistleri Korosu ve İsveç Radyo 
Korosu ile ilk kez konser verecek olan 
Florian Helgath, ayrıca Hollanda Radyo 
Korosu ile yeni projeler gerçekleştirecek.
Florian Helgath’ın MDR Leipzig Radyo 
Korosu ile J.S. Bach, Reger ve Knut 
Nystedt’in yapıtlarını kaydettiği Sacred 
Songs albümü 2017 ICMA Ödülü’nü 
kazandı. RIAS Oda Korosu ve Capella 
de la Torre ile kaydettiği Da Pacem 
albümü ise 2017 ECHO Klassik sahibi 
oldu.
Helgath müziğe, doğduğu şehirdeki 
Regensburg Katedrali Korosu’nda korist 
olarak başladı. Koro şefliği eğitimi 
aldığı Münih Müzik ve Sahne Sanatları 
Üniversitesi’nde 2008 yılında yüksek 
lisansını tamamladı. Eğitmenleri 
arasında Michael Gläser, Stefan 
Parkman ve Dan-Olof Stenlund’un 
kariyerindeki etkisi büyüktü.
2006 Eric Ericson Ödülü ile 2007 
Budapeşte Genç Koro Şefleri 

BERLİN RIAS ODA KOROSU
RIAS KAMMERCHOR BERLIN
UFUK & BAHAR DÖRDÜNCÜ

berlİn rias oda korosu
rIas kammerchor berlIn

florian helgath şef conductor 
ufuk & bahar dördüncü piyano ikilisi piano duo

Dmitri Shostakovich
İki Piyano için Süit, Fa diyez minör, Op. 6
Suite for Two Pianos in F-sharp minor, Op. 6

 – Prelüd, Fa diyez minör Prelude in F-sharp minor: Andantino 
 – Fantastik Dans, La minör Fantastic Dance in A minor: Scherzo 
 – Noktürn, Re Majör Nocturne in D Major: Andante 
 – Final, Fa diyez minör Finale in F-sharp minor: Allegro
 süre duration: 20’

Zeynep Gedizlioğlu *
İki Piyano için “Şimdi”
“Now” for two pianos
 süre duration: 12’

Ara Interval

Johannes Brahms
Aşk Şarkıları Valsleri, Op. 52
Love-Song Waltzes, Op. 52

 – Rede, Mädchen, allzu liebes. Ländler-Tempo 
 – Am Gesteine rauscht die Flut 
 – O die Frauen 
 – Wie des Abends schöne Röthe 
 – Die grüne Hopfenranke 
 – Ein kleiner, hübscher Vogel nahm. Grazioso 
 – Wohl schön bewandt 
 – Wenn so lind dein Augen mir 
 – Am Donaustrande 
 – O wie sanft die Quelle 
 – Nein, est ist nicht auszukommen 
 – Schlosser auf, und mache Schlösser 
 – Vögelein durchrauscht die Luf 
 – Sieh, wie ist die Welle klar 
 – Nachtigall, sie singt so schön 
 – Ein dunkeler Schacht ist Liebe. Lebhaft 

14.06.2019
cu fr 20.00

Süreyya Operası
Süreyya Opera House

 – Nicht wandle, mein Licht. Mit Ausdruck 
 – Es bebet das Gesträuche. Lebhaft
 süre duration: 24’

Ara dahil 80’ sürer. Lasts 80’ with interval.

*  ernst von sıemens müzik vakfı fonuyla istanbul müzik festivali siparişi, 
dünya prömiyeri 
ıstanbul musıc festıval commıssıon funded by ernst von sıemens musıc 
foundatıon, world premıere

konsere doğru pre-concert talk** 
19.00-19.30 balo salonu ballroom 
öZkan manav’ın Zeynep gediZlioĞlu ile sohbeti 
özkan manav ın conversatıon wıth zeynep gedizlioğlu

** türkçe ın turkısh

Choir as well as further projects with 
the Netherlands Radio Choir.
Florian Helgath’s discography includes 
the CD Sacred Songs with works by J.S. 
Bach, Reger, and Knut Nystedt with 
the MDR Leipzig Radio Choir, which 
was awarded the ICMA Award 2017. 
For the album Da Pacem with the 
RIAS Chamber Choir and Capella de 
la Torre, Florian Helgath received the 
ECHO Klassik 2017.
Florian Helgath’s initial experience 
started as a chorister in his native city, 
with the Regensburger Domspatzen. 
He studied choral conducting at the 
Hochschule für Musik und Theater 
in Munich and graduated in 2008 
with a master’s degree. Among his 
most important teachers are Michael 
Gläser, Stefan Parkman, and Dan-Olof 
Stenlund, who influenced him largely 
in his career as conductor.
As a prizewinner and finalist of 
the Eric Ericson Award 2006 and 
Competition for Young Choral 
Conductors in Budapest 2007, 
Florian Helgath has already drawn the 
attention of the international choral 
music scene.

ufuk & bahar dördüncü

 ▪ Günümüzün büyük Fransız piyanisti 
François-Rene Duchable, Ufuk ve Bahar 
Dördüncü için şu yorumda bulunuyor: 
“Eksiksiz bir teknikle donatılmış, 
gayretli çalışan, bize canlı ve hayal 
gücüyle dolu yorumlar sunan iki 
piyanist.”
Ufuk ve Bahar Dördüncü’de, uzun 
zamandır birlikte olmanın sağladığı 
uyum ve buna eklenen sıradışı tekniğin 
büyüsü bir çırpıda hissediliyor. Özellikle 
Fransız müziğiyle kurdukları özel 
ilişkide, H. Datyner, D. N’Kaoua, E. 
Vercelli ve V. Perlemuter gibi önemli 
pedagog ve piyanistlerle tanışıp, 
çalışmalarının rolü kuşkusuz ki çok 
büyük. Duchable ise daha gençlik 
dönemlerinden itibaren Dördüncü 
Kardeşlerin yeteneğine duyduğu inançla 
onlarla yakından ilgilenmiş.
Sanatçılar, Cenevre Konservatuvarı’nın 
yüksek bölümünü ödüllerle bitirdikten 
sonra, çok genç yaşta kariyerlerine 
başladı. O günden itibaren çağdaş 
müziğe olan ilgileri ve merakları, 
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Yarışması’nda finale kalan ve ödül alan 
Florian Helgath, koral müzik alanında 
uluslararası çapta dikkat çekiyor.

 ▪ Since 2011 Florian Helgath has been 
Artistic Director of the ChorWerk 
Ruhr and from 2017/18 has also 
been Artistic Director of the Zürcher 
Sing-Akademie.
Florian Helgath has held the position 
as conductor of the Danish National 
Choir from 2009 to 2015 and was 
Artistic Director of the Via Nova Chor 
Munich from 2008 to 2016, and has 
conducted numerous highly acclaimed 
first performances.
Florian Helgath is also a regular guest 
conductor of the RIAS Chamber 

Choir, Choir of the Bavarian Radio, 
and Choeur de Radio France, among 
others, and collaborates with the 
Munich Radio Orchestra, Danish 
Chamber Orchestra, Akademie für 
Alte Musik Berlin, and Ensemble 
Resonanz. Concerts have led him 
to such major concert halls and 
festivals as the Berliner Festspiele, 
Audi Sommerkonzerte, Eclat Festival 
Stuttgart, Thüringer Bachwochen, and, 
in particular, to the Ruhrtriennale, with 
contemporary opera performances and 
numerous manifold projects.
Upcoming engagements include his 
debuts with the Brussels Philharmonic 
& Flemish Radio Choir, Norwegian 
Soloists’ Choir and Swedish Radio 
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rıas kammerchor berlın
ufuk & bahar dördüncü

Etoilée, Dai Fujikura ile zaman içinde 
yolculuk Cosmic Maps bu projelerden 
bazıları.
Ufuk ve Bahar Dördüncü bugüne 
kadar Witten, Royaumont, Archipel, 
Venedik Bienali, CSSP Sao Paolo, 
Ars Musica gibi ünlü festivallerde 
yer aldılar. Tanınmış salonlar içinde, 
Cenevre Victoria, Tokyo Suntory, Lyon 
Moliere, Berlin Filarmoni, Amsterdam 
Muziekgebouw, Amsterdam 
Concertgebouw, Stuttgart Liederhalle ve 
New York Merkin salonlarında çaldılar. 
Cenevre’deki dünyaca ünlü araştırma 
merkezi CERN’in Globe adlı sıradışı 
mekânında da Makrokomos Dörtlüsü 
ile konser verdiler.
İkili, Jurjen Hempel, Pascal Rophe, 
Heinz Holliger, George Benjamin 
gibi ünlü şeflerle ve Tokyo Senfoni, 
Borusan İstanbul Filarmoni, Ensemble 
Contrechamps, Cenevre Oda 
Orkestrası, Berlin Oda Orkestrası, 
Bilkent Senfoni, RIAS Oda Korosu 
gibi ünlü orkestra ve topluluklarla aynı 
sahnede yer aldı.
Ufuk ve Bahar Dördüncü, konser 
sahnesi dışında, kayıt stüdyosunda da 
aktif olarak çalışmakta. Hat Hut ve A.K. 
Müzik dahil, çeşitli etiketler altında 
çıkan ve hem Gramophone, Diapason, 
Fono Forum gibi dünyanın önde 
gelen klasik müzik dergilerinde övgü 
dolu eleştirilerle karşılanan hem de 
dinleyicilerin büyük beğenisini kazanan 
CD’leri arasında 2 Pianists Under Soviet 
Rules, Magical Worlds of Sounds ve 
Round Midnight sayılabilir.

 ▪ The great French pianist F.R. 
Duchable has described Ufuk and 
Bahar Dördüncü as two committed 
pianists equipped with flawless 
technique, delivering vigorous and 
evocative performances. Having played 
together for their entire careers, Ufuk 
and Bahar Dördüncü complement each 
other perfectly, creating a distinguished 
synergy, coupled with exceptional 
technique, breath-taking virtuosity, 
and great creativity, evidenced in every 
performance.
Encounters with H. Datyner, 
D. N’Kaoua, E. Vercelli, and V. 
Perlemutter has played a key role in the 
duo’s affection for French music, while 
F.R. Duchable has closely fostered both 

zamanımızın ünlü bestecileriyle 
tanışma ve çalışmalarına yol açtı.
Ufuk ve Bahar Dördüncü yorumlarıyla, 
araştırmalarıyla ve yeni proje 
üretmeleriyle, 20. ve 21. yüzyıl iki piyano 
repertuvarının zenginleşmesine yıllardır 
katkıda bulunuyorlar. İşbirliği yaptıkları 
besteciler arasında Stefano Gervasoni, 
Dai Fujikura, George Benjamin, Ivan 
Fedele, Heinz Holliger ve Michael 
Jarrell’i sayabiliriz.

İkili birkaç yıldır, yaptıkları projelerde 
bütün sanat dallarının aynı sahnede 
buluşmasını sağlamak için çaba 
gösteriyor: Halit Ergenç ve Fabrice 
Aragno ile müzik, video ve metinden 
oluşan Sahnede İsyan, Erik Truffaz 
ile caz ve çağdaş müziğin buluşması 
Taksim, RIAS Oda Korosu ve Nik 
Bartsch ile Aim, Makrokosmos, Carlo 
Ippolito ve Xavier Dayer ile film ve 
müzik buluşması Sous La Voute 

artists’ talents with conviction since 
their adolescence.
The duo’s Ankara, Geneva, Saragossa 
and Paris awards reflect significant 
aspects of their musical career. 
Performances at the world’s most 
distinguished concert halls, with 
conductors including A. Jordan, J. 
Hempel, A. Shwinck, and P. Rophè, 
have been elemental to this structural 
integrity.
The artists have performed at the 
Victoria Hall Geneva, Saal Molière 
Lyon, the Palace of Nations in 
Brasilia, Suntory Hall Tokyo, Berlin 
Philharmonie, Dvorak Hall Prague, 
Merkin Hall New York, Liederhalle 
Sttutgart, and Wittengenstein Palace in 
Düsseldorf, among others.
Ufuk & Bahar have also been very 
active in the contemporary music 
world, working and collaborating with 
names such as Heinz Holliger, Steven 
Schick, Maurice Bourgue, Ivan Fedele, 
Stefano Gervasoni, Peter Ustinov, 
Michael Jarrell, Bernhard Lang, Nik 
Baertch, and Erik Truffaz.
They have participated in the Venice 
Biennale and in music festivals 
including Istanbul, Amadeus, 
Schubertiade, Ars Musica Strasbourg, 
Archipel Genève, Royaumont Paris, 
Japon Akoyishidai, Shanghai, Witten, 
and Australia as well as in numerous 
music festivals in Istanbul, Izmir, and 
Ankara in Turkey.
Ufuk & Bahar Dördüncü are regularly 
invited to perform with the Ankara, 
Izmir, and Istanbul State Symphony 
Orchestras, the Bilkent Orchestra, 
Berlin Chamber Orchestra, Ensemble 
Contrechamps, Geneva Chamber 
Orchestra, and the Tokyo Symphony 
Orchestra among others.
In 2006, they earned great success 
with their CD of French music for 
four hands named Rendez-Vous Avec 
l’Enfance. One year later they released 
a CD with their quartet, Makrokosmos, 
consisting of two pianos and two 
percussionists. Well known Italian 
composer Stephano Gervasoni’s 
new piece, composed specially for 
Makrokosmos, is also featured on this 
CD.
Following this recording Ufuk and 
Bahar were invited to Japan. In 2009, 

Hat Hut Records Basel produced 
their new recording including 
two-piano pieces by Prokofiev and 
Shostakovich. The CD received a very 
positive response from critics and 
audience thanks to the originality of 
the pieces and the duo’s interpretation 
of them. Their recording, Brahms 
Hungarian Dances, was released in 
2010. In May 2013, Makrokosmos’ 
new CD was released by the Hat 
Hut record label. Early in 2010 they 
participated in a short film project 
realised by famous producer Carlo 
Ippolito, whose music was composed 
by Xavier Dayer and interpreted by 
the Makrokosmos quartet. The world 
premiere of the film, together with a 
live music performance, took place in 
the legendary Globe building of CERN 
(European Organization for Nuclear 
Research) in April 2010. Acclaimed 
as ‘Cultural Ambassadresses’ of 
Turkey, Dördüncü sisters represent 
their country all over the world, with 
highly acclaimed performances, 
enthusiastically received by critics and 
audiences alike. For their involvement 
in the community, Ufuk and Bahar 
Dördüncü have been honoured as 
named patrons of the Foundation of 
Prim’enfance and Cercle de Grange.
Throughout their original projects, 
such as the programme La Scène 
Révoltée which combines film, music, 
and text, Ufuk and Bahar Dördüncü 
continue to impress their audience 
with their originality and the never-
ending pursuit of the uncommon.

berlİn rias oda korosu

 ▪ Bundan tam 70 yıl önce kurulan RIAS 
Oda Korosu bugün, Rönesans ve barok 
dönemin aslına sadık yorumlarından, 19. 
yüzyılın müzik dünyasına yeni bir anlayış 
getiren romantik dönem icralarına ve 
çağdaş vokal müziğin imkânlarının 
denendiği ve yeniden tanımlandığı 
en zorlu dünya prömiyerlerine kadar 
müzik kültürünün neredeyse her 
alanında standartları belirleyen bir 
konumda. Berlin’in sıradışı mekânlarını 
kullandığı ForumKonzert serisinde, RIAS 
Oda Korosu Destekçileri ve Dostları 
Derneği ile birlikte yeni konser formları 
ve yaklaşımlar geliştirdi; böylelikle 

ForumKonzert, yalnızca bilenlerin 
geldiği bir seri olmaktan çıkarak, kült 
statüsüne erişti.
RIAS Oda Korosu, öncü pozisyonunun 
kendisine yüklediği kültürel ve sosyal 
sorumluluk anlayışını tutkuyla ve yoğun 
bir şekilde üstleniyor. KlasseKlänge 
atölyeleri, okul koroları rehberlik 
programları, öğrenciler tarafından 
gerçekleştirilen konser tanıtım 
konuşmaları, DIRIGENTENFORUM ve 
İleri Vokal Çalışmalar Akademisi’nde 
öğrencilere verilen yardımlar, 
topluluğun yürüttüğü geniş çaplı eğitim 
ve destek programlarından bazıları. 
Avrupa çapında ve dünyanın önemli 
müzik merkezlerine çıktığı turnelerde 
Almanya’nın kültür elçisi olarak da 
hizmet eden RIAS Oda Korosu, Alman 
koral kültürünün değerli mirasını 21. 
yüzyılda da sürdürüyor.
Özetle, “RIAS Oda Korosu dünyadaki 
en iyi 10 korodan biridir.” (Gramophone, 
2010)
Yakın geçmişin ve günümüzün önde 
gelen koro şefleri, sürekli şeflikleri 
süresince RIAS Oda Korosu’nu 
şekillendirdi ve üzerinde etkilerini 
bıraktı. Uwe Gronostay (1972–1986), 
aslına sadık icra uygulamasının 
temellerini attı ve bugün diğer korolara 
da örnek teşkil eden, pürüzsüz olduğu 
ölçüde coşkulu oda korosu tınısını 
geliştirdi. Marcus Creed (1987–2001), 
özellikle erken dönem ve çağdaş 
müzikleri eşleştirerek, RIAS Oda 
Korosu’nun uluslararası tanınırlığını 
güçlendirdi. Daniel Reuss (2003–
2006), klasik çağdaş müziğe önem 
verdi; yurtiçi ve dışında işbirliği yapılan 
kuruluşlarla bağları sağlamlaştırdı. 
2007’de sürekli şefliğe getirilen ve 
2015 yazına kadar bu görevi sürdüren 
Hans-Christoph Rademann, içeriği ve 
ifade yelpazesini genişletirken 17.-19. 
yüzyıllar arası Alman müziğine özel ilgi 
gösterdi.
RIAS Oda Korosu’nun aldığı çok sayıda 
ödül, topluluğun sanatsal yolculuğunu 
ve uluslararası ününü belgeler 
nitelikte: Alman Kayıt Eleştirmenleri 
Ödülü, Gramophone Ödülü, Choc 
de l’année, Caecilia Ödülü bunlardan 
sadece birkaçı. Ayrıca topluluk, 2012’de 
Alman Kayıt Eleştirmenleri Ödülü 
jürisi tarafından “Onur Ödülü”ne layık 
görüldü.
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rıas kammerchor berlın
ufuk & bahar dördüncü

for Germany and, with its guest 
performances, carries the valuable 
legacy of German choral culture into 
the 21st century.
‘In brief: The RIAS Chamber Choir is 
one of the ten best choirs in the world.’ 
(Gramophone, 2010)
Leading artistic personalities of the 
recent past and present have shaped 
and left their mark on the RIAS 
Chamber Choir during their chief 
conductorships. Uwe Gronostay 
(1972–86) laid the foundations for 
historical performance practice and 
developed the chamber choir sound, 
in equal measure lean and vigorous, 
for which the choir is today renowned. 
Marcus Creed (1987–2001) achieved 
the increasing internationalisation of 
the RIAS Chamber Choir, particularly 
through the coupling of early and 
contemporary music. Daniel Reuss 
(2003–06) placed an emphasis on the 
classical modern and strengthened 
connections with cooperating partners 
at home and abroad. Hans-Christoph 
Rademann, who took over the post of 
chief-conductor in 2007 and held it 
up to summer of 2015, broadened the 
content and tonal range of expression, 

Uzun süreli ve verimli işbirlikleri 
sonucunda René Jacobs, Berlin Erken 
Dönem Müziği Akademisi, Freiburg 
Barok Orkestrası ve Alexander Liebreich 
yönetimindeki Münih Oda Orkestrası 
ile koro arasında yakın bağlar oluştu. 
RIAS Oda Korosu, Simon Rattle, 
Yannick Nézet-Séguin, Andrea Marcon, 
Thomas Hengelbrock, Florian Helgath 
ve Ottavio Dantone gibi şeflerle de 
çalışmalar gerçekleştirdi. 2017–2018 
sezonundan itibaren Justin Doyle, RIAS 
Oda Korosu’nun sürekli şefliği ve sanat 
direktörlüğüne getirildi. 
RIAS Oda Korosu, Berlin Radyo 
Orkestrası ve Korosu’nun bir topluluğu; 
diğer ortakları arasında ise Almanya 
Radyosu, Almanya Federal Cumhuriyeti, 
Berlin Eyaleti ve Berlin-Brandenburg 
Radyosu yer alıyor.

rIas kammerchor berlIn

 ▪ Founded 70 years ago, the RIAS 
Chamber Choir today sets standards in 
nearly all domains of musical culture – 
from celebrated historically-informed 
interpretations of the Renaissance 
and the Baroque through works of 
Romanticism, which not infrequently 

lead listeners to a new conception of 
the 19th century sound world, up the 
most demanding world premieres, in 
which the possibilities of contemporary 
vocal music are sounded out and newly 
defined. Together with the Association 
of Sponsors and Friends of the RIAS 
Chamber Choir, it has developed 
new concert forms and approaches to 
interdisciplinary music-making in the 
ForumKonzert series, set in unusual 
locations in Berlin. For some time now, 
the ForumKonzert series is no longer 
an insider’s tip – it enjoys cult status.
A vanguard musical position has 
given rise to a sense of cultural and 
social responsibility, which the RIAS 
Chamber Choir assumes passionately 
and intensively. KlasseKlänge 
workshops, school choir mentoring 
programmes, concert introductions 
done by students, and assistance to 
students in the DIRIGENTENFORUM 
or the Academy for Advanced Vocal 
Study are only a few aspects of an 
extensive education and outreach 
programme. On concert tours through 
Europe and to important music 
centres worldwide, the RIAS Chamber 
Choir serves as a cultural ambassador 

devoting particular attention to central 
German music history of the 17th to 
19th century.
Numerous awards and prizes 
document the artistic journey and 
the high international reputation 
of the RIAS Chamber Choir: The 
German Record Critics’ Award, the 
Gramophone Award, the Choc de 
l’annee or the Prix Caecilia are only 
a few of many honours. In 2012 the 
RIAS Chamber Choir received the 
Nightingale honorary prize from the 
Jury of the German Record Critics’ 
Award.
An enduring and fruitful collaboration 
binds the choir to René Jacobs, the 
Akademie für Alte Musik Berlin, the 
Freiburg Baroque Orchestra, and the 
Munich Chamber Orchestra under 
Alexander Liebreich. In addition, the 
RIAS Chamber Choir works together 
with conductors such as Sir Simon 
Rattle, Yannick Nézet-Séguin, Andrea 
Marcon, Thomas Hengelbrock, Florian 
Helgath and Ottavio Dantone. Starting 
with the 2017/18 season, Justin Doyle 
is Principal Conductor and Artistic 
Director of the RIAS Chamber Choir.
The RIAS Chamber Choir is an 
ensemble of the Rundfunk Orchester 
und Chöre GmbH (roc berlin). Other 
partners are Deutschlandradio, the 
Federal Republic of Germany, the State 
of Berlin, and the Rundfunk Berlin-
Brandenburg broadcasting company.

zeynep gedİzlİoğlu

 ▪ 1977 İzmir doğumlu Zeynep 
Gedizlioğlu, İstanbul’da Cengiz Tanç, 
Saarbrücken’de Theo Brandmüller, 
Strazburg’da Ivan Fedele, Karlsruhe’de 
Wolfgang Rihm ile kompozisyon ve 
Michael Reudenbach ile müzik teorisi 
çalıştı. Saarland Kültür Bakanlığı Bursu 
(2004), Hoepfner Vakfı Wolfgang Rihm 
Bursu (2008), Baden-Württemberg 
Sanat Vakfı Bursu (2010) ve Avusturya 
KulturKontakt ve Herrenhaus 
Edenkoben Sanatçı Programı 
Bursları dahil, çeşitli kurumlardan 
pek çok desteğin yanı sıra, 2005’te 
Weimar’daki Franz Liszt Bursu’ndan 
Teşvik Ödülü kazandı. Paris’te bulunan 
IRCAM’de 2010–2011 yıllarında elektro-
akustik müzik üzerine çalışmalarda 

bulunan Zeynep Gedizlioğlu, Bilkent 
Üniversitesi, Karlsruhe Müzik 
Üniversitesi, Hannover’deki Musik21 
Niedersachsen ve Weikersheim’deki 
Almanya Jeunesse Musicales’te ustalık 
sınıfları gerçekleştirdi.
Zeynep Gedizlioğlu’nun yapıtları, 
ABD, Güney Kore, Singapur gibi kıta 
aşırı ülkelerin yanı sıra Avrupa’da 
Strazburg’daki Musica Festivali, 
ISCM Dünya Yeni Müzik Günleri, 
MaerzMusik, Ultraschall Berlin, Bonn 
Beethoven Festivali, ECLAT-Stuttgart, 
Viyana Modern, Wittener Yeni Oda 
Müziği Günleri, Salzburg Festivali, 
musikprotokoll Graz Styria Sonbahar 
Festivali, Frankfurt cresc bienali, 
Kopenhag G((o))ng Tomorrow ve 
Londra SoundState Festivali gibi birçok 
uluslararası festivalde seslendirildi ve 
Almanya Kültür Radyosu, SR2 Kültür 
Radyosu, Fransa Radyosu, SWR2, 
SRF2 Kültür, hr2 Kültür, Ö1/ORF, Açık 
Radyo gibi radyolarda yayınlandı. 
Yapıtları, Borusan İstanbul Filarmoni 
Orkestrası, Bilkent Senfoni Orkestrası, 
Viyana Radyo Senfoni Orkestrası, hr-
Senfoni Orkestrası, Ensemble Modern, 
ensemble recherce, Accroche Note, 
Ensemble Orchestral Contemporain, 
Diotima Yaylı Çalgılar Dörtlüsü, Neue 
Vocalsolisten Stuttgart, Aleph Gitar 
Dörtlüsü, Ensemble 2e2m, Oenm, 
Klangforum Wien ve Arditti Yaylı Çalgılar 
Dörtlüsü tarafından yorumlanan 

Gedizlioğlu, Gürer Aykal, Emilio 
Pomarico, Johannes Kalitzke, Oswald 
Sallaberger, Titus Engel, Ilan Volkov ve 
Jonathan Stockhammer gibi orkestra 
şefleri ile çalışıyor.
Gedizlioğlu 2012’de “Müziğin 
Nobel’i” olarak da tanımlanan Ernst 
von Siemens Bestecilik Ödülü’nü ve 
2014’te 5. Donizetti Müzik Ödülleri’nde 
Yılın Bestecisi Ödülü’nü aldı. 2016’da 
Alman Müzik Yazarları Ödülü’ne aday 
gösterildi ve 2018’de tüm bestecilik 
çalışmaları için son derece prestijli 
Heidelberg Kadın Sanatçı Ödülü’ne 
layık görüldü. 2019’da Berlin Sanat 
Akademisi’nin verdiği Berlin Sanat 
Ödülü’nün müzik dalında sahibi olan 
Zeynep Gedizlioğlu, Berlin’de yaşıyor.
Bugüne kadar yayınladığı albümleri ve 
albümlerde yer alan yapıtları ise şöyle; 
Verbinden und Abwenden (portre CD / 
Edition Zeitgenössische Musik – Wergo, 
2019), Kesik (portre CD / Ernst von 
Siemens Müzik Vakfı desteğiyle col 
legno, 2012), Hezarfen Ensemble’ın Of 
Light and Shadows CD’sinde Akdenizli 
ve Susma (Çağsav Müzik, 2015), 
Begegnung mit Beethoven CD’sinde 
Durak (Beethoven Festivali ve Deutsche 
Welle, 2013), Seda Röder’in Listening to 
Istanbul CD’sinde Duvar Boyunca (A.K. 
Müzik, 2010), Ulucan Trio’nun Bir Ağaç 
Gibi CD’sinde Akdenizli (Lila Müzik, 
2009), New Music Art CD’sinde Yaylı 
Çalgılar Dörtlüsü No. 1 (2004).

© matthias heyde
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rıas kammerchor berlın
ufuk & bahar dördüncü

berlin rıas oda korosu
ufuk & bahar dördüncü

O sırada Leningrad Konservatuvarı’nda 
okuyan Dmitri ise sessiz filmlere 
piyano eşliği yapıyordu. Babasının 
ölümünün üzüntüsüyle, genç besteci 
gerçek anlamda ilk olgun yapıtını, İki 
Piyano için Süit’i yazdı. 1922 Mart’ında 
tamamladığı ve babasına ithaf ettiği 
yapıtının halka açık ilk seslendirilişini 
ablasıyla birlikte 22 Haziran 1923 
tarihinde gerçekleştirdi.
1. Bölüm, inici ve çıkıcı dörtlülerden 
oluşan (bu aralık Şostakoviç’in ayırt 
edici özelliklerinden kabul edilir) yedi 
notalık (eksik ölçüyü de sayarak), ısrarcı 
kilise çanları gibi tınlayan bir motifle 
fortissimo açılır ve üçüncü tekrardan 
sonra fortississimo’ya yükselir. Temanın 
biçimi, Şostakoviç’in mutlaka aşina 
olduğu, geleneksel Requiem Mes’in 
Dies Irae bölümüyle önemli ölçüde 
benzerlik gösterir. Süitin ana motifi, 
Dies Irae’nin yarı-dinsel, daha dünyevi 
bir uyarlaması olarak ölüm karşısında 
yas tutuşun sesidir. 2. Bölüm, Scherzo 
ölümle böylesi sert bir yüzleşmeden 
vazgeçmeye çalışır. Benzeri bir kayıp 
yaşamış olanlar, bu durumlarda aklın ve 
kalbin nasıl birbirinden farklı çalıştığını 
bilirler. Final, çanların farklı tarzda 
çalışıyla açılır; bu daha ziyade artık 
geleceğe bakmanın zamanı geldiğini 
bildiren bir uyarıdır. Ardından gelen 
telaşlı kısımdan sonra noktürn’ün 
matemli teması hatırlatılır. (Süre 20’)

Zeynep Gedizlioğlu 
İki Piyano için “Şimdi”

Bu yeni yapıtta niyetim, iki piyano 
arasındaki gerilimli ilişkiyi gösteren 
belirli bir ifade netliği yakalamaktı. 
Gerilim, üzerinde uğraşılmış (kasıtlı) bir 
asimetrik yapı algısının ve “benzerlik”, 
“özdeşlik”, “farklılık” ve “karşıtlık” 
arasındaki etkileşimin meydana 
getirdiği çatışma fikrinin “kaçınılmaz” 
sonucu olmalıydı.
Bu benim için, belirli bir müzikal 
dilde derinleşirken piyanonun (sadece 
vurmalı çalgı olarak değil ama bu 
yönüyle de), icracıların ve iki piyano 
kombinasyonunun vasıtasıyla ve 
imkânları dahilinde yapıtın kendisi için 
özellikle gerekli olan bütüncül tınıyı 
genişletmenin yeni olasılıklarını ve 
yollarını araştırdığım heyecan verici bir 
yolculuk oldu.

 ▪ Born in Izmir/Turkey in 1977 
Zeynep Gedizlioğlu studied 
composition with Cengiz Tanç 
in Istanbul, Theo Brandmüller 
in Saarbrücken, Ivan Fedele in 
Strasbourg, and Wolfgang Rihm in 
Karlsruhe, in addition to music theory 
with Michael Reudenbach. She received 
numerous scholarships, such as the 
State Graduate Scholarship Saarland, 
the Wolfgang Rihm Scholarship of 
the Hoepfner Foundation (2008), 
and that of the Baden-Württemberg 
Art Foundation (2010), and Artists-
in-Residence-Programmes of 
KulturKontakt Austria (2018) and 
Herrenhaus Edenkoben (2019). In 
2005, she won the Grant-in-Aid Prize 
of the Franz Liszt Scholarship in 
Weimar. She worked at IRCAM on 
electroacoustic music in Paris (2010–11) 
and gave masterclasses in composition 
at the Bilkent University Ankara, 
Hochschule für Musik Karlsruhe, 
Musik21 Niedersachsen in Hannover 
and at Jeunesse Musical Deutschland in 
Weikersheim.
Besides crossing continents to the 
USA, South Korea, and Singapore, her 
compositions have been performed at 
international festivals across Europe, 
such as the Musica Strasbourg, ISCM 
World New Music Days, Maerz Musik, 
Ultraschall Berlin, Beethovenfest Bonn, 
Eclat Stuttgart, Wien Modern, Wittener 
Tage für Neue Kammermusik, 
Salzburger Festspiele, Musikprotokoll 
Steirischer Herbst Graz, cresc biennale 
in Frankfurt, G((o))ng Tomorrow in 
Copenhagen, and Festival SoundState 
in London. Her music has been 
broadcast on Deutschlandradio 
Kultur, SR2 Kultur Radio, Açık Radyo 
Istanbul, Radio France, SWR2, SRF2 
Kultur, hr2 Kultur, Ö1/ORF, and many 
other stations. She collaborates with 
the Borusan Istanbul Philharmonic 
Orchestra, Radio Symphony Orchestra 
Vienna, Bilkent Symphony Orchestra, 
hr-Sinfonieorchester, Ensemble 
Modern, ensemble recherche, 
Accroche Note, Ensemble Orchestral 
Contemporain, Quatuor Diotima, 
Neue Vocalsolisten Stuttgart, Aleph 
Gitarrenquartett, Ensemble 2e2m, 
Oenm, Klangforum Wien, and the 
Arditti Quartet and with conductors 

Gürer Aykal, Emilio Pomarico, 
Johannes Kalitzke, Oswald Sallaberger, 
Titus Engel, Ilan Volkov, and Jonathan 
Stockhammer, who have premiered 
many of her works.
Zeynep Gedizlioğlu received the 
prestigious Ernst von Siemens 
Composers’ Prize in 2012, the 
Composer of the Year Prize of the 
5th Donizetti Music Awards Istanbul 
in 2014. She was nominated for 
the Deutsche Musikautoren Preis 
in 2016 in the category Music for 
Ensemble and received in 2018 
the Heidelberg Female Artist Prize 
(Heidelberger Künstlerinnenpreis) for 
her entire compositional work. Zeynep 
Gedizlioğlu, who is awarded by the 
jury of Akademie der Künste with the 
Kunstpreis Berlin 2019 in the Section 
Music, currently lives and works as a 
freelance composer in Berlin.
Albums: Verbinden und Abwenden 
portrait CD (Edition Zeitgenössische 
Musik – Wergo, 2019), Kesik portrait 
CD (col legno, sponsored by Ernst 
von Siemens Music Foundation, 
2012), Akdenizli and Susma in 
Hezarfen Ensemble’s Of Light and 
Shadows CD (Çağsav Müzik, 2015), 
Durak in Begegnung mit Beethoven CD 
(Beethovenfest and Deutsche Welle, 
2013), Along the Wall in Seda Röder’s 
Listening to Istanbul CD (A.K. Müzik, 
2010), Akdenizli in Ulucan Trio’s Bir 
Ağaç Gibi CD (Lila Müzik, 2009), 
String Quartet No.1 in New Music Art 
CD (2004).

program notlari

Dmitri Şostakoviç
İki Piyano için Süit, Fa diyez minör,  
Op. 6

– Prelüd, Fa diyez minör: Andantino 
– Fantastik Dans, La minör: Scherzo 
– Noktürn, Re Majör: Andante 
– Final, Fa diyez minör: Allegro

Dmitri Şostakoviç babasını 
kaybettiğinde henüz 15 yaşındaydı. 
Bu ani ölüm karşısında tüm aile, 
yalnızca manevi değil, maddi olarak 
da sarsıldı. Annesi hayatında ilk kez 
bir işe girerken, 16 yaşındaki ablası da 
özel piyano dersleri vermeye başladı. 

İstanbul Müzik Festivali’nde yapıtımın 
prömiyerini yapacak olan büyük 
yorumcular Ufuk ve Bahar Dördüncü ile 
çalışmak da benim için ayrıca heyecan 
verici. (Süre 12’)

— zeynep gedizlioğlu

Johannes Brahms 
Aşk Şarkıları Valsleri, Op. 52

– Rede, Mädchen, allzu liebes. 
Ländler-Tempo (Mi Majör) 
– Am Gesteine rauscht die Flut (La 
minör) 
– O die Frauen (Si bemol Majör) 
– Wie des Abends schöne Röthe (Fa 
Majör) 
– Die grüne Hopfenranke (La minör) 
– Ein kleiner, hübscher Vogel nahm. 
Grazioso (La Majör) 
– Wohl schön bewandt (Do minör) 
– Wenn so lind dein Augen mir (La 
bemol Majör) 
– Am Donaustrande (Mi Majör) 
– O wie sanft die Quelle (Sol Majör) 
– Nein, est ist nicht auszukommen 
(Do minör) 
– Schlosser auf, und mache Schlösser 
(Do minör – Mi bemol Majör) 
– Vögelein durchrauscht die Luft (La 
bemol Majör) 
– Sieh, wie ist die Welle klar (Mi 
bemol Majör) 
– Nachtigall, sie singt so schön (La 
bemol Majör) 
– Ein dunkeler Schacht ist Liebe. 
Lebhaft (Fa minör) 
– Nicht wandle, mein Licht. Mit 
Ausdruck (Re bemol Majör) 
– Es bebet das Gesträuche. Lebhaft 
(Si bemol minör – Do diyez Majör)

Brahms’ın Aşk Şarkıları, kuzey 
Almanya’nın halk müziğiyle yukarı 
Avusturya’nın valsleri ve 18. yüzyıl 
halk danslarından biri olan Ländler’in 
karışımını temsil etmekle birlikte 
aslında stilize Viyana valsleridir ve 
Schubert’in dansları gibi, gayri resmi 
sosyal toplantılarda seslendirilmek 
üzere yazılmıştır. 1800’lerde müzikte 
popüler olan iki trendden (dört el 
piyanoda çalınan danslar ve aşk konulu 
vokal parçalar) faydalanır. Sözleri Georg 
Friedrich Daumer’in aşk şiirleri kitabı 
Polydora’dan alınan 18 parçada Brahms, 

metni resmetmek yerine melodik 
özellik bakımından halk müziğine 
meyleder. Fakat farklı ifadelere sahip 
birkaçını farklı ele alır. Örneğin eserin 
en kısa bölümü olan 12. parçada, 
Schlosser auf, und mache Schlösser 
(Kalk çilingir ve bana kilit yap), anlatıcı 
kızgın bir anındadır ve bir çilingirden 
kendisine çok sayıda kilit yapmasını 
istemektedir: “Kötü, kötü kalpli ağızları 
/ Sonsuza kadar kapatacağım!” 
Brahms’ın müziğinin yoğunluğu, 
isteğin aciliyetini aktarır. 9. parçada bir 
adam Tuna Nehri’nin kıyısındaki bir 
evden dışarı bakan pembe yüzlü bir 
kız fark eder. Evin kapılarında demir 
parmaklıklar vardır ama adam bunları 
kolayca söküp atabileceğini iddia eder. 
Adam parmaklıklardan geçme niyetini 
açıklarken müziğin sakin havası yerle 
bir olur ve ardından akıcı müziğiyle ilk 
dizeler geri gelir. 16. parça, Ein dunkler 
Schacht ist Liebe (Aşk bir umutsuzluk 
çukurudur), içlerinde müziği en ateşli 
olandır. (Süre 24’),
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hafta sonu klasikleri-ı

HAFTA SONU KLASİKLERİ-I
WEEKEND CLASSICS-I
vivid consort 
Lorina Vallaster blok flüt ve vokal recorder & vocals 
Christine Gnigler blok flüt ve vokal recorder & vocals 
Sheng-Fang Chiu blok flüt recorder

15.06.2019
ct sa 11.00

Avusturya Kültür Of isi Bahçesi
Austrian Cultural Forum Garden

vivid consort

 ▪ vivid: (sıfat) canlı, hayat dolu, keskin, 
parlak.
Viyanalı Vivid Consort, büyüleyici 
çalgı ve vokal becerilerini kullanarak 
ortaçağlardan günümüze farklı 
müziklere özgün tazelik ve coşkunlukta 
hayat vermeye kendisini adamış bir blok 
flüt üçlüsü.
Topluluk, akıl hocaları ünlü blok flütçü 
Thomas List’ten ilham alan ve etkilenen 
üç müzisyeni bir araya getiriyor. 
Yıllardır birlikte çalışan Christine 
Gnigler, Lorina Vallaster ve Sheng-Fang 
Chiu blok flütleri, sesleri ve ışıl ışıl 
ruhlarıyla geçmiş yüzyılların müziklerini 
kucaklıyorlar.
Çalgı ve vokal performansın bu 
büyüleyici bileşimi ile enerjik 
sahne hâkimiyetleri üçlüye dünya 
genelinde dinleyiciler kazandırdı.
Topluluk geçtiğimiz yıl, çeşitli 
mekânlarda konserler verdi ve Viyana 
Konzerthaus’un konser ve proje 
serilerine davet edildi. Daha önce 
de Konzerthaus’un Müzik Gençliği 
serisinde yer alan Vivid Consort, derleme 
albümü Fraufeld’in birincisi CD’sinde 
yer aldı. İlk albümü Bitter Fruit Kasım 
2018’de yayınlandı. Vivid Consort, 
Avusturya müzik destek programı 
NASOM’a seçildi.

 ▪ vivid (adj.) lively, dynamic, bold, 
intensely colourful
Vivid Consort is a lively, passionate 
recorder trio from Vienna, dedicated 
to bringing music (from the Middle 
Ages to the present) to life in their very 
own fresh, vibrant way, using their 
captivating instrumental and vocal 
skills.
The Vienna-based Vivid Consort brings 
together three musicians – Christine 
Gnigler, Lorina Vallaster, and Sheng-
Fang Chiu – inspired and influenced 
by their mentor, renowned recorder 
player Thomas List. For years they have 
worked together, embracing music of 
past centuries using their recorders, 
their voices, and their sparkling spirits.

John Coperario
Fantazi
Fantasie

Elway Bevin
Browning

Antoine Brumel
T’Andernaken

Henry VIII
Taunder Naken

William Byrd
The Eagles Force
Whereat an Ant
In Winter Cold

William Cornysh
Fa La Sol

John Wilbye
Ah! cruel Amarilis

Thomas Bateson
Come follow me, fair nymphs

John Baldwin
Coockow as I me walked

Mathieu Gascongne
Je suis trop jeunette

Johannes Ciconia
Sus une fontayne

John Wilbye
Oh! What Shall I Do

Orlando Gibbons
Galliard

Anon.
I love unloved

Eustache du Caurroy
Une jeune Fillette

Johannes Ciconia
O felix templum jubila

Henry VIII
Pastime with good company

Arasız 60’ sürer. Lasts 60’ without interval.

This enchanting combination of 
instrumental and vocal performance 
along with their vibrant stage presence 
has immediately earned them the full 
attention of audiences around the 
globe. Over the past year, the group has 
performed in venues of all shapes and 
sizes and has been invited to perform 
at the Vienna Kozerthaus’ concert 
and project series. Vivid Consort 
was chosen for the Austrian Support 
program NASOM New Austrian Sound 
of Music. The trio also performed at 
the concert series Musica Juventutis 
at Vienna Konzerthaus and is featured 
in the compilation Fraufeld Vol.1. In 
November 2018 they released their 
debut album Bitter Fruit, which is now 
available.

lorina vallaster

 ▪ 1994 Avusturya doğumlu blok 
flütçü Lorina Vallaster erken yaşlarda 
flüt, piyano, viyolonsel ve viyola da 
gamba çalmaya başladı. 2010 yılında 
Viyana Şehri Özel Müzik ve Sanat 
Üniversitesi’ne girerek Thomas List’in 
öğrencisi oldu. Halen Viyana Müzik 
ve Sahne Sanatları Üniversitesi’nde 
Carsten Eckert’in sınıfında eğitimine 
devam ediyor. Lorina Vallaster, Michael 

Schneider, Dan Laurin, Maurice Steger 
ve Dorothee Oberlinger ile ustalık 
sınıflarına katıldı. 2010–2015 yılları 
arasında Viyana Şehri Özel Müzik ve 
Sanat Üniversitesi’nde Thomas Höniger 
ile obua da çalıştı.
Üyesi olduğu Ensemble Bonporte 
ile Prima la Musica Yarışması’nda 
birincilik kazandı ve Viyana 
Konzerthaus’ta kazananlar konserinde 
yer almak üzere davet edildi. Vokal 
topluluk için yazdığı Kokolores parçası 
2013 Genç Besteciler Yarışması’nda 
verilen tek birincilik ödülünün sahibi 
oldu ve yapıtın ilk seslendirilişi 
Salzburg Mozarteum’da yapıldı. 2014’te 
Sferraina ile birlikte Yehudi Menuhin’in 
Viyana Live Music Now Programı’na 
seçilen sanatçı bu kapsamda konserler 
vermeye devam ediyor. Nisan 2015’te 
Viyana Konzerthaus’un Müzik 
Gençliği serisinde solist olarak ilk 
konserini verdi. Aynı yıl Tonkünstler 
Orkestrası’nın Avusturya ve Çek 
Cumhuriyeti’ndeki konserlerinde 
ve Viyana Modern Çağdaş Müzik 
Festivali’ndeki Robinson isimli müzik 
tiyatrosu yapımında obua çaldı. Lorina 
Vallaster Viyana Fidelio Yarışması’nın 
“Yaratım” kategorisinde 2015, 2016 
ve 2017’de olmak üzere üç kez birinci 
oldu.

 ▪ Lorina Vallaster is an Austrian 
recorder player, based in Vienna. 
She was born in 1994 in Austria and 
began playing recorder, piano, cello, 
and viola da gamba at an early age. 
Since 2010 she has studied recorder 
with Thomas List at the Music and 
Arts Private University of the City of 
Vienna. Currently she is in the class of 
Carsten Eckert at University of Music 
and Performing Arts Vienna. Lorina 
attended masterclasses with Michael 
Schneider, Dan Laurin, Maurice Steger, 
and Dorothee Oberlinger. Between 
2010 and 2015 she also studied oboe 
with Thomas Höniger at Music and 
Arts Private University of the City of 
Vienna. With her Ensemble Bonporte 
she won first prize at the Prima la 
Musica Competition, and they were 
invited to play at the winner’s concert 
at Vienna Konzerthaus. Her piece 
Kokolores for vocal ensemble won 
first prize in the youth composition 
competition Jugend Komponiert in 
2013 and was premiered at Mozarteum 
Salzburg. Since 2014 she has been 
awardee of the Yehudi Menuhin – 
Live Music Now Programme Vienna, 
together with Sferraina. In April 2015 
she had her solo debut as a recorder 
player at Vienna Konzerthaus in the 

D
EĞ

ER
Lİ

 İŞ
B

İR
Lİ

Ğ
İY

LE
 

A
C

K
N

O
W

LE
D

G
IN

G
  

T
H

E
 K

IN
D

 
C

O
LL

A
B

O
R

A
T

IO
N

 O
F

© theresa pewal



4
7.

 i
st

a
n

b
u

l 
m

ü
z

ik
 f

es
ti

v
a

li

4
7

th
 ı

st
a

n
b

u
l 

m
u

sı
c

 f
e

st
ıv

a
l

60 61

luxembourg phılharmonıc orchestr a
& yuja wanghafta sonu klasikleri-ı

gustavo gimeno

 ▪ Gustavo Gimeno, 2015’ten bu yana 
müzik direktörü olduğu Lüksemburg 
Filarmoni Orkestrası’nı Avrupa’nın 
en prestijli konser salonlarının 
pek çoğunda yönetti. Geçtiğimiz 
sezonlardaki turne başarılarını bu 
sezon da Almanya, Avusturya, Belçika, 
Türkiye ve Yunanistan’daki turnelerle 
pekiştirdi.
Gustavo Gimeno ve Lüksemburg 
Filarmoni Orkestrası, Pentatone etiketi 
altında 2017 yılında başlattıkları albüm 
serisine devam ediyor. Bu işbirliği 
kapsamında şimdiye kadar Dmitri 
Şostakoviç ve Anton Bruckner’in ilk 
senfonileri, Maurice Ravel’in Daphnis 
ve Chloé bale müziği ve Gustav 
Mahler’in 4. Senfoni’si yayınlandı.
Sanatçı geçtiğimiz sezonlarda 
Lüksemburg Filarmoni sahnesini 
Daniel Barenboim, Krystian Zimerman, 
Khatia Buniatishvili, Bryn Terfel 
ve Frank Peter Zimmermann gibi 
solistlerle paylaştı. 2018–2019 sezonu 
konuk sanatçıları arasında ise Leonidas 
Kavakos, Yuja Wang ile Katia ve 
Marielle Labèque yer alıyordu.
Gimeno ayrıca dünya genelinde çok 
aranılan bir konuk şef. 2018–2019 
sezonunda Cleveland Orkestrası, 
Toronto Senfoni, Viyana Senfoni, 
Mariinsky Orkestrası, Finlandiya 
Radyo Senfoni, İsveç Radyo Senfoni 
ve Hollanda Radyo Filarmoni’yi tekrar 
yönetti ve Los Angeles Filarmoni, 
Houston Senfoni, St. Louis Senfoni, 
Seattle Senfoni, Londra Filarmoni 
ve Suisse Romande Orkestrası’na 
ilk kez konuk oldu. Ayrıca daha 
önce de çalıştığı, aslına sadık icralar 
uygulamasında uzmanlaşan Orchestra 
of the Eighteenth Century ile Robert 
Schumann’ın senfonilerini yorumladı.
Gustavo Gimeno Ocak 2019’daTatjana 
Gürbaca’nın yönetmenliğini yaptığı 
Verdi’nin Rigoletto’su ile Zürih 
Operası’nda ilk kez müzikseverlerle 
buluştu. Bu yapıtın konser 
versiyonlarını da Lüksemburg ve 
Paris’te Lüksemburg Filarmoni 
Orkestrası ile seslendirdi. Sanatçı 
2015’de Valencia Operası’nda 
Bellini’nin Norma’sı ile ilk operasını 
yönetmişti. 2017’de de Lüksemburg 
Filarmoni Orkestrası ile Lüksemburg 

LÜKSEMBURG FİLARMONİ 
ORKESTRASI
LUXEMBOURG  
PHILHARMONIC ORCHESTRA
& YUJA WANG

lüksemburg fİlarmonİ orkestrasi
luXembourg phIlharmonIc orchestra

gustavo gimeno şef conductor 
yuJa Wang piyano piano

Pyotr Ilyich Tchaikovsky
Fırtına, Fa minör, Orkestra için Fantazi Uvertür, Op. 18
The Tempest, Fantasy-overture for Orchestra in F minor, Op. 18

 – Andante con moto - Allegro moderato
 süre duration: 25’

George Gershwin
Rhapsody in Blue
 süre duration: 16’

Ara Interval

Dmitri Shostakovich
Piyano Konçertosu No. 2, Fa Majör, Op. 102
Piano Concerto No. 2 in F Major, Op. 102

 – Allegro 
 – Andante 
 – Allegro
 süre duration: 20’

Igor Stravinsky
Ateş Kuşu Süiti (1919)
The Firebird Suite (1919)

 – Giriş Introduction 
 – Ateş Kuşu ve Dansı The Firebird and Its Dance 
 – Prenseslerin Dansı The Princesses’ Round Dance 
 – Kral Kasçay’ın cehennem dansı Infernal Dance of King Kashchey 
 – Ninni Lullaby 
 – Final Finale
 süre duration: 21’

Ara dahil 120’ sürer. Lasts 120’ with interval.

konsere doğru pre-concert talk* 
19.00-19.30 üst fuaye upper foyer 
can okan’ın “modernist çeşitlemeler” başlıklı konuşması 
can okan on ‘modernıst varıatıons’

* türkçe ın turkısh

15.06.2019
ct sa 20.00

Lütf i Kırdar Kongre ve Sergi Sarayı
Lütfi Kırdar Convention and Exhibition Centre

erken dönem müziğini ve yorumcularını 
sunmak amacıyla Viyana Erken Dönem 
Müziği için Açık Sahne’yi kurdu. Yakın 
zamanda bestelerini ve yazılarını da 
yayımlamaya başladı.

 ▪ Born in 1991 Christine Gnigler is a 
Vienna-based recorder and historical 
bassoon player. She studied recorder 
with Thomas List as well as historical 
bassoon with Jennifer Harris. Besides 
early Baroque, high Baroque, and 
classical music, she also focuses on 
contemporary, experimental, and 
improvised music. At the moment, her 
major projects are Vivid Consort and 
Ensemble Pneuma. As a bassoonist, 
she regularly performs with various 
groups and orchestras in different 
projects, such as classical and Baroque 
opera productions or chamber music 
concerts, at home and abroad. Together 
with Lorina Vallaster she founded the 
Open Stage for Early Music Vienna in 
2016, a platform for presenting early 
music and its interpreters. Recently 
she is also started to present her own 
compositions and writings to the 
public.

concert series Musica Juventutis. 
The same year she played substitute 
oboe with the Tonkünstlerorchester 
Niederösterreich in concerts in Austria 
and the Czech Republic and at the 
musical-theatre production Robinson 
at the Contemporary Music Festival 
Vienna Modern. Vallaster is a three-
time award winner of the Fidelio 
Competition Vienna in the category 
Creation (2015, 2016, 2017).

sheng-fang chiu

 ▪ Taichung, Tayvan doğumlu Sheng-
Fang Chiu’nun erken dönem müziğine 
ilgisi Viyana Şehri Müzik ve Sanat 
Üniversitesi’nde Michael Posch’un 
öğrencisi olarak blok flüt eğitimi alırken 
başladı. Daha sonra Felix Mendelssohn 
Bartholdy Müzik ve Tiyatro 
Üniversitesi’nde Anna Januj ile blok flüt 
ve Marcello Gatti ile barok flüt çalıştı.
Oda müziğine olan özel tutkusu Chiu’ya 
çok çeşitli oda müziği topluluklarıyla 
zengin deneyimler kazandırdı. 2011’de 
topluluğuyla La Stravaganza Barok 
Müzik Yarışması’nda birincilik aldı. 
Solo ve oda müziği icralarıyla kendisi 
ve kurucularından olduğu Telemann & 
Co. topluluğuyla Fidelio Yarışması’nda 
2010 ve 2012 yıllarında ödül aldı. ORF 
Avusturya Ulusal Radyosu ve RTV 
Slovenya Ulusal Radyosu ile kayıtları 
da var.
Sheng-Fang Chiu solist olarak 
Avusturya, Almanya ve İsviçre genelinde 
ve 2014 Tartini Festivali’nin açılış 
konseri dahil, uluslararası festivallerde 
çaldı. Oda müzisyeni olarak ise 
Viyana Akademi Orkestrası, Capella 
Leopoldina, Accentus Austria, 1756 
Orkestrası, Telemann & Co. ve Vivid 
Consort’la işbirliği yapıyor.
Tayvan, Avusturya, Güney Kore, Polonya 
ve Çek Cumhuriyeti’nde ustalık sınıfları 
gerçekleştiren sanatçı, 2014’ten bu 
yana Viyana Şehri Müzik ve Sanat 
Üniversitesi’nde Michael Posch’un 
öğretim asistanı olarak görev yapıyor 
ve 2017’den bu yana Leipzig’deki Felix 
Mendelssohn Bartholdy Müzik ve 
Tiyatro Üniversitesi’nde ders veriyor.

 ▪ Born in Taichung, Taiwan, Sheng-
Fang Chiu was drawn to and inspired 
by early music while studying recorder 

with Michael Posch at the Music and 
Arts University of the City of Vienna. 
She later pursued further studies 
in recorder with Anna Januj and in 
Baroque flute with Marcello Gatti 
at the Felix Mendelssohn-Bartholdy 
University of Music and Theatre.
Her particular passion for chamber 
music earned her rich experience 
working with diverse chamber 
ensembles. In 2011, her ensemble was 
awarded first prize at La Stravaganza – 
Concurs de Musica Barroca. Her solo 
and chamber music performances 
have won her prizes, with her co-
founded ensemble, Telemann & Co., 
at the Fidelio-Wettbewerb in 2010 and 
2012. She has also recorded with ÖRF 
Austrian National Radio, and RTV 
Slovenia National Radio.
As a soloist, she performs frequently 
throughout Austria, Germany, and 
Switzerland, and has played at 
international festivals, including the 
opening concert of the 2014 Tartini 
Festival in Piran. As a chamber 
musician, she has collaborated with 
Wiener Akademie, Capella Leopoldina, 
Accentus Austria, Orchester 1756, 
Telemann & Co., and Vivid Consort.
She has given masterclasses in Taiwan, 
Austria, South Korea, Poland, and the 
Czech Republic. Since 2014, she has 
worked as teaching assistant to Michael 
Posch at the Music and Arts University 
of the City of Vienna, and since 2017 
taught at the Felix Mendelssohn-
Bartholdy University of Music and 
Theatre in Leipzig.

christine gnigler

 ▪ Viyana’da yaşayan 1991 doğumlu 
blok flütçü ve tarihi fagot sanatçısı 
Christine Gnigler, blok flüt alanında 
Thomas List’in ve tarihi fagot alanında 
Jennifer Harris’in öğrencisi oldu. Erken 
barok, orta barok ve klasik dönemlerin 
yanı sıra çağdaş müziğe, deneysel ve 
doğaçlama müziklere de odaklanan 
sanatçı, Vivid Consort ve Ensemble 
Pneuma’nın üyesi. Fagotçu olarak 
yurtiçi ve dışında klasik ve barok opera 
prodüksiyonları veya oda müziği 
konserleri gibi farklı projelerde çeşitli 
topluluk ve orkestralarla da çalıyor. 
2016’da Lorina Vallaster ile birlikte 
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luxembourg phılharmonıc orchestr a
& yuja wang

directed by Tatjana Gürbaca. He also 
conducted concert performances 
of this opera with the OPL in 
Luxembourg and Paris. Gustavo 
Gimeno made his opera debut in 2015 
with Bellini’s Norma at the Valencia 
Opera House. In 2017 he conducted 
Verdi’s Simon Boccanegra and Mozart’s 
Don Giovanni with the OPL at the 
Grand Théâtre in Luxembourg.
Born in Valencia, Gustavo Gimeno 
began his international conducting 
career in 2012 as assistant to Mariss 
Jansons, while he was a member of 
the Royal Concertgebouw Orchestra in 
Amsterdam. He also gained invaluable 
experience as assistant to Bernard 
Haitink and Claudio Abbado, who 
strongly supported and influenced him 
in many respects as a mentor.

yuJa Wang

 ▪ Yuja Wang’ın göz kamaştıran 
kariyerine eleştirmenlerin övgüleri ve 
izleyicilerin alkış yağmuru eşlik ediyor. 
Karizmatik sanatçılığı ve büyüleyici 
sahne hâkimiyetiyle ünlü, Pekin 
doğumlu piyanist, 2018–2019 sezonu 
boyunca da resitaller, konser serileri, 
dünyanın en saygın toplulukları ve 
şeflerinden bazılarıyla kapsamlı turneler 
ve yerleşik sanatçılık pozisyonlarıyla 
yeni başarılara imza attı.
2018 yazına Tanglewood Müzik 
Festivali’nde Andris Nelsons 
yönetimindeki Boston Senfoni 
Orkestrası ile Beethoven’ın 1. Piyano 
Konçertosu’nu seslendirerek başlayan 
Yuja Wang, ardından Kirill Petrenko 
yönetimindeki Berlin Filarmoni 
Orkestrası ile Prokofyev’in 3. Piyano 
Konçertosu’nu içeren bir programla 
turneye çıktı. Sonrasında Güney 
Amerika’da kapsamlı bir resital 
turnesi gerçekleştirdi ve sonbaharda 
Valery Gergiev yönetimindeki Münih 
Filarmoni ile Asya’da çeşitli konserler 
verdi. 2018–2019 sezonunda 
Carnegie’nin Perspektifler serisi ile 
Viyana Konzerthaus ve Lüksemburg 
Filarmoni’nin yerleşik sanatçısıydı. 
Viyana Filarmoni Orkestrası ile hem 
Versay Sarayı’nda hem de Gustavo 
Dudamel yönetiminde Schönbrunn 
Yaz Gecesi Konseri’nde verdiği 
konserler sezonun öne çıkan etkinlikleri 

Büyük Tiyatrosu’nda Verdi’nin Simon 
Boccanegra’sı ve Mozart’ın Don 
Giovanni’sini yorumladı.
Valencia doğumlu Gustavo Gimeno, 
uluslararası şeflik kariyerine 2012’de 
Amsterdam Kraliyet Concertgebouw 
Orkestrası’nda Mariss Jansons’un 
yardımcısı olarak başladı. Ayrıca 
Bernard Haitink ve kendisine son 
derece destek veren ve akıl hocalığı 
yapan Claudio Abbado’nun yardımcısı 
olarak da paha biçilmez tecrübeler 
kazandı.

 ▪ Gustavo Gimeno has been 
Music Director of the Orchestre 
Philharmonique du Luxembourg (OPL) 
since 2015. He has conducted the OPL 
in a wide variety of concert formats, 
appearing with the orchestra in many 
of the most prestigious concert halls 
throughout Europe. He builds on the 
successful tours of previous seasons 
with guest performances in Germany, 
Austria, Belgium, Turkey, and Greece.
Gustavo Gimeno and the OPL will 
continue their series of recordings 
on the classical label Pentatone, 
which was launched in 2017. Since 
this collaboration began, the first 
symphonies of Dmitri Shostakovich 
and Anton Bruckner, Maurice Ravel’s 
complete ballet music to Daphnis 
et Chloé and, most recently, Gustav 
Mahler’s Fourth Symphony have been 
released.

During past seasons, Gustavo 
Gimeno has shared the stage of the 
Luxembourg Philharmonie with such 
soloists as Daniel Barenboim, Krystian 
Zimerman, Khatia Buniatishvili, Bryn 
Terfel, and Frank Peter Zimmermann. 
Guest artists during the 2018/19 
season included Leonidas Kavakos, 
Yuja Wang, and Katia and Marielle 
Labèque.
Gustavo Gimeno is also a much 
sought-after guest conductor 
worldwide. In 2018/19 he returned 
to the Cleveland Orchestra, the 
Toronto Symphony Orchestra, the 
Vienna Symphony, the Mariinsky 
Orchestra, the Finnish Radio 
Symphony Orchestra, the Swedish 
Radio Symphony Orchestra, 
and the Netherlands Radio 
Philharmonic Orchestra. He made 
his debut conducting the Los Angeles 
Philharmonic Orchestra, the Houston 
Symphony, the St. Louis Symphony 
Orchestra, the Seattle Symphony, the 
London Philharmonic Orchestra, 
and the Orchestre de la Suisse 
Romande. Gustavo Gimeno again 
appeared with the Orchestra of the 
Eighteenth Century, which specializes 
in historically informed performance 
practice, conducting symphonies by 
Robert Schumann.
He appeared at the Zurich Opera 
for the first time in January 2019, 
with Verdi’s Rigoletto in a production 

arasındaydı. Mirga Gražinytė-Tyla 
yönetimindeki Birmingham Şehri 
Senfoni Orkestrası ile turnelere çıktı. 
Yuja Wang 2019 baharında Los Angeles 
Filarmoni Orkestrası ile çıktığı, Los 
Angeles, Seul ve Tokyo’yu kapsayan 
turnesinde John Adams’ın piyano 
konçertosunun ilk seslendirilişlerini 
gerçekleştirdi. Ayrıca sıkça işbirliği 
yaptığı viyolonselci Gautier Capuçon ile 
kapsamlı bir ABD turnesinde buluştu. 
Öne çıkan diğer etkinlikleri arasında 
İstanbul, Toronto, Chicago ve Kotor 
konserleri sayılabilir.
Yuja Wang Pekin’de müzisyen bir 
ailenin çocuğu olarak dünyaya geldi. 
Çocukluğunda Çin’de piyano eğitimi 
aldıktan sonra, eğitimini Kanada’da 
ve Philadelphia’daki Curtis Müzik 
Enstitüsü’nde Gary Graffman ile 
sürdürdü. Uluslararası çıkışını 2007’de 
Boston Senfoni Orkestrası ile Martha 
Argerich’in yerine verdiği konserle 
yaptı. İki yıl sonrasında Deutsche 
Grammophon ile anlaşma imzaladı 
ve o günden bu yana övgüler toplayan 
icraları ve kayıtlarıyla dünyanın önde 
gelen sanatçıları arasında yerini aldı.
Yuja Wang 2017’de Musical America 
tarafından “Yılın Sanatçısı” seçildi.

 ▪ Critical superlatives and audience 
ovations have followed Yuja Wang’s 
dazzling career. The Beijing-born 
pianist, celebrated for her charismatic 
artistry and captivating stage presence, 
registered fresh achievements during 
the 2018/19 season, which featured 
recitals, concert series, as well as 
season residencies and extensive 
tours with some of the world’s most 
venerated ensembles and conductors.
She began the summer of 2018 with a 
performance of Beethoven’s 1st Piano 
Concerto at the Tanglewood Music 
Festival, with the Boston Symphony 
Orchestra under the baton of Andris 
Nelsons, followed by a tour with 
the Berlin Philharmonic Orchestra 
and Kirill Petrenko in a programme 
featuring Prokofiev’s Piano Concerto 
No.3. Later engagements included 
an extensive recital tour to South 
America, as well as several concerts 
in Asia during the autumn with 
the Munich Philharmonic and 
Valery Gergiev. The 2018/19 season 
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lüksemburg filarmoni orkestrası
& yuJa Wang

bunların yanı sıra eğitici DVD’ler 
yayınlıyor. Okullarda ve hastanelerde 
çalan orkestra, sezon konserleri için 
okul sınıfları hazırlıyor. Ayrıca Dating+ 
serisinde dinleyicileri orkestra müziğini 
keşfetmeye davet ediyor.
Yirmiden fazla ülkeden gelen 98 
müzisyenden oluşan OPL, Avrupa’nın 
yanı sıra Asya ve ABD’deki müzik 
merkezlerine düzenli olarak davet 
alıyor. 2018–2019 sezonunda Avusturya, 
Belçika, Fransa, Almanya, Yunanistan, 
Hollanda, Slovenya ve Türkiye’de 
konserler verdi. Orkestranın konserleri 
Lüksemburg Radyosu 100.7 ile Avrupa 
Yayın Birliği (EBU) tarafından düzenli 
olarak yayınlanıyor.
OPL, Büyük Dukalık Kültür Bakanlığı 
ve Lüksemburg Şehri tarafından 
destekleniyor. Sponsorları Lüksemburg 
Bankası, BGL BNP Paribas, Caceis, 
CA Indosuez, Leir Yardım Vakıfları ve 
Mercedes. “Le Luxembourgeois” olarak 
bilinen, Metto Goffriller (1659–1742) 
yapımı viyolonsel, BGL BNP Paribas 
tarafından 2012 yılından bu yana 
OPL’nin kullanımına sunuldu.

luxembourg phIlharmonIc 
orchestra

 ▪ The orchestra of the Grand Duchy, 
the Orchestre Philharmonique du 
Luxembourg (OPL), represents a 
very dynamic part of the culture of 
its country. Since its brilliant debut 
in 1933 under the aegis of Radio 
Luxembourg (RTL), the orchestra has 
performed all over Europe. Publicly 
administered since 1996, the OPL 
has since 2005 been resident at the 
Luxembourg Philharmonie, one of 
the most prestigious concert halls in 
Europe.
The acoustics of its home venue, 
praised by great orchestras, conductors, 
and soloists from all over the world, 
its long-standing relationships with 
renowned halls and festivals, as well 
as its close collaboration with first-rate 
musical personalities, have contributed 
to making the OPL an orchestra 
renowned for the elegance of its sound. 
Its standing has been confirmed by 
an impressive list of awards received 
for different recordings including a 
Grammy, Grand Prix Charles Cros, 

saw her as artist-in-residence at 
Carnegie’s Perspectives as well as 
at the Vienna Konzerthaus and 
Luxembourg Philharmonic. Highlight 
engagements included concerts 
with the Vienna Philharmonic 
Orchestra at Versailles as well as the 
Summer Night Concert Schönbrunn 
with Gustavo Dudamel. She also 
embarked on tours with the City of 
Birmingham Symphony Orchestra 
and Mirga Gražinytė-Tyla. Spring 
of 2019 saw Yuja embark on a tour 
of Los Angeles, Seoul, and Tokyo 
with the Los Angeles Philharmonic 
Orchestra, as she gave the first-ever 
performances of John Adams’ newest 
piano concerto as well as reuniting 
with cellist and frequent collaborator 
Gautier Capuçon for an extensive 
US chamber tour. Other notable 
appearances included concerts in 
Istanbul, Toronto, Chicago, and Kotor.
Yuja Wang was born into a musical 
family in Beijing. After childhood 
piano studies in China, she received 
advanced training in Canada and 
at Philadelphia’s Curtis Institute of 
Music under Gary Graffman. Her 
international breakthrough came 
in 2007 when she replaced Martha 
Argerich as soloist with the Boston 
Symphony Orchestra. Two years later 
she signed an exclusive contract with 
Deutsche Grammophon and has 
since established her place among 
the world’s leading artists with a 
succession of critically acclaimed 
performances and recordings.
Yuja has been named as Musical 
America’s ‘Artist of the Year’ for 2017.

lüksemburg fİlarmonİ 
orkestrasi

 ▪ Büyük dukalığın orkestrası 
Lüksemburg Filarmoni Orkestrası 
(OPL), ülkesinin kültürünün dinamik 
bir parçasını oluşturuyor. Lüksemburg 
Radyosu (RTL) himayesinde 1933 
yılındaki parlak çıkışından bu yana 
orkestra tüm Avrupa’da konserler 
verdi. 1996’da kamu yönetimine geçen 
OPL, 2005’ten bu yana Avrupa’daki en 
prestijli konser salonlarından biri olan 
Lüksemburg Filarmoni’nin yerleşik 
orkestrası.

Mekânının büyük orkestralar, şefler ve 
solistler tarafından övülen akustiği, 
tanınmış salonlar ve festivallerle 
sürdürdüğü yakın ilişkiler ve seçkin 
müzisyenlerle yaptığı işbirlikleri 
OPL’nin tonunun zarafetiyle tanınan 
bir orkestra haline gelmesine katkıda 
bulundu. Farklı kayıtları için kazandığı 
ödüllerin etkileyici listesi de orkestranın 
konumunu teyit eder nitelikte: Grammy, 
Charles Cros Büyük Ödülü, Alman 
Kayıt Eleştirmenleri Ödülü, BBC Music 
Magazine Ödülü’nün yanı sıra birden 
çok Diapason d’Or ve Choc du Monde 
le la Musique bunlardan bazıları.
Henri Pensis, Carl Melles, Louis 
de Froment, Leopold Hager, David 
Shallon, Bramwell Tovey ve Emmanuel 
Krivine’nin halefi Gustavo Gimeno, 
müzik direktörlüğündeki dördüncü 
sezonunda orkestranın Bach, Haydn, 
Verdi, Çaykovski ve Sibelius’tan 
Schönberg, Dutilleux ve Verunelli’ye 
uzanan repertuvarının genişliğine özel 
önem veriyor. Pantone etiketiyle yapılan 
kayıt işbirliğine, Bruckner, Şostakoviç, 
Ravel ve Mahler’e adanmış dört 
albümün ardından 2018’de Stravinsky 
ve Debussy’nin yapıtlarıyla devam etti.
Orkestra, çokyönlülüğünü farklı konser 
formatlarında sergiliyor: Aventure+, 
Öğle Konserleri, Lüksemburg Büyük 
Tiyatrosu’nda sahnelenen opera 
yapımları, Cinémathèque işbirliğiyle film 
konserleri ve Filarmonide Pop akşamları 
bunlara örnek sayılabilir.
2018–2019 sezonunda orkestranın 
işbirliği yaptığı sanatçılar arasında 
Filarmoni’nin yerleşik sanatçıları 
Philippe Herreweghe, Brad Mehldau ve 
Yuja Wang da yer aldı. Orkestra sezon 
boyunca Marc Minkowski, Dmitry 
Liss, Eliahu Inbal, Baldur Brönnimann, 
Andrew Manze, Hans-Christoph 
Rademann ve Nikolaj Znaider gibi şefler 
yönetiminde ve Leonidas Kavakos, 
Camilla Tilling, Vilde Frang, Katia ve 
Marielle Labèque, Simon Keenlyside, 
Martin Helmchen, Martin Grubinger, 
Anja Harteros ve Jean-Guihen Queyras 
gibi solistlerle çaldı.
Hem OPL hem Lüksemburg Filarmoni 
çocuklar ve gençler için yenilikçi eğitim 
projelerine ve dahası yetişkin eğitimine 
önem veriyor. 2003’ten bu yana orkestra 
okullar, çocuklar ve aileler için konserler 
ve atölye çalışmaları düzenliyor; 

Preis der deutschen Schallplattenkritik, 
BBC Music Choice, as well as, on 
several occasions, the Diapason d’Or 
and Choc du Monde de la Musique, 
along with many others.
In Gustavo Gimeno’s fourth season 
as Music Director (following 
Henri Pensis, Carl Melles, Louis 
de Froment, Leopold Hager, David 
Shallon, Bramwell Tovey, and 
Emmanuel Krivine), there is a 
particular emphasis on the scope of 
repertoire ranging from Bach, Haydn, 
Verdi, Tchaikovsky and Sibelius to 
Schoenberg, Dutilleux and Verunelli. 
A recording collaboration with the 
label Pentatone that started with the 
release of four volumes dedicated to 
Bruckner, Shostakovich, Ravel, and 
Mahler continued in 2018 with works 
by Stravinsky and Debussy.
The orchestra demonstrates its 
diversity in concert formats such as 
‘Aventure+’ and ‘Lunch concerts’, 
regular opera productions staged at 
the Grand Théâtre de Luxembourg, 
film-concerts such as ‘Live Cinema’ in 
collaboration with the Cinémathèque 

de la Ville de Luxembourg and ‘Pops at 
the Phil’ evenings.
Musical partnerships in the 2018/19 
season included the Artists in 
Residence at the Philharmonic, 
Philippe Herreweghe, Brad Mehldau, 
and Yuja Wang. The OPL has 
performed with conductors including 
Marc Minkowski, Dmitry Liss, Eliahu 
Inbal, Baldur Brönnimann, Andrew 
Manze, Hans-Christoph Rademann, 
and Nikolaj Znaider, and soloists 
such as Leonidas Kavakos, Camilla 
Tilling, Vilde Frang, Katia and Marielle 
Labèque, Simon Keenlyside, Martin 
Helmchen, Martin Grubinger, Anja 
Harteros, and Jean-Guihen Queyras.
The OPL and the Luxembourg 
Philharmonie share an interest in 
innovative educational projects for 
children and young people and indeed 
in adult education. Since 2003, the 
orchestra has taken on concerts and 
workshops for schools, children and 
families, as well as educational DVD 
productions. It performs in schools 
and hospitals, and prepares school 
classes for its subscription concerts. 

Furthermore, it invites audiences 
to discover orchestral music in its 
Dating+ series.
The orchestra, which consists of 
98 musicians from more than 20 
countries, is regularly invited to 
perform at music venues in Europe 
as well as in Asia and the USA. In 
2018/19, guest performances took 
the orchestra to Austria, Belgium, 
France, Germany, Greece, the 
Netherlands, Slovenia, Spain, and 
Turkey. OPL concerts are regularly 
broadcast by Radio Luxembourg 100.7 
and internationally by the European 
Broadcasting Union (EBU).
The OPL is subsidised by the Ministry 
of Culture of the Grand Duchy and 
receives further support from the 
City of Luxembourg. Its sponsors are 
Banque de Luxembourg, BGL BNP 
Paribas, Caceis, CA Indosuez, The Leir 
Charitable Foundations, and Mercedes. 
Since 2012, a cello made by Matteo 
Goffriller (1659–1742), known as ‘Le 
Luxembourgeois’, has been placed 
at the OPL’s disposal by BGL BNP 
Paribas.
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lüksemburg filarmoni orkestrası
& yuJa Wang

luxembourg phılharmonıc orchestr a
& yuja wang

empresyonist ressam James Whistler’in 
Nocturn in Blue and Green (Mavi 
ve Yeşil Noktürn) adlı tablosundan 
esinlenerek bu ismi verdiği de 
söylenir. Gershwin bestesine Amerikan 
Rapsodisi adını vermeyi düşünmüşse 
de bu ad daha çekici gelmiş, ismi de 
yapıt gibi plansız doğmuştu: Trenle 
Boston’a giderken vagonun raylarda 
çıkardığı seslerden ritmi ve temayı 
duyan besteci, notaları gözünün 
önünde canlandırmıştı.
Müzik formu olarak hızlı-ağır-hızlı 
biçimde, Liszt stilinde bir rapsodiye 
benzeyen ve ağır bölümlerde 
Çaykovski’yi anımsatan eser, blues 
türündeki armonisi ve caz ritmiyle 
seçkinleşir. Bütün temaların 4/4’lük 
ölçüdeki ritimle sunulduğu majör 
gam dizisi içinde bemollü notalar 
kullanılarak, minör etkisiyle hüzünlü bir 
hava yaratılır ve ilk tema daima başka 
bir formda yine ortaya çıkar. Yapıtın 
oldukça zengin kadrosunda solo piyano, 
alışılmış üflemeli ve yaylı çalgıların yanı 
sıra solo klarnet, tuba, basklarnet, iki 
alto saksofon, tenor saksofon ve banjo 
da yer alır. İlk yorumda 23 müzikçi 36 
çalgı kullanmış, örneğin kontrbasçı bazı 
yerlerde tuba çalmıştı.
Tek bölümlü ve si bemol majör tonda 
yazılmış olan Rapsodi, klarnetin 4/4’lük 
ölçüde, iki oktav tizlere doğru kayan 
ilginç bir kadansı ile başlar (İlk yorumda 
klarnetçi Ross Gorman’ın güzel sesten 
çok, anlatıma önem verdiği ve bir 
hamlede nişan alınan sese ulaşan bu 
glissando’su, ertesi günkü New York 
Sun gazetesinde “Klarnetin sarhoş 
bağırışı” olarak tanımlanmış, bunun 
üzerine sonraki yorumlarda gecikerek 
–ritardando– bir çalışla bu kadansı 
duyurmak gelenek olmuştu). Piyano çok 
temkinli (Moderato assai) hızda, ancak 
heyecanlı bir anlatımla, yapıta egemen 
olacak temayı sunar. Orkestranın 
duyurduğu ikinci tema ise daha 
enerjiktir. Bu temanın da gelişiminden 
sonra piyano bu kez daha neşeli 
havada, pek hızlı olmayan, biraz da 
şakacı (Meno mosso e poco scherzando) 
tempoda yeni bir tema sunar. Cazın 
önemli unsuru blues, mi majör tonda, 
orta hızda ve duyguyla (Andantino 
moderato con espressivo) seslendirilmesi 
istenen orta bölmede etkili olur (bu 
lirik bölmenin ilk provasında şef 

program notlari

Piotr Ilyiç Çaykovski
Fırtına, Fa minör, Orkestra için Fantazi 
Uvertür, Op. 18

– Andante con moto - Allegro 
moderato

Çaykovski 1869’da bestelediği fantazi 
uvertürü Romeo ve Juliet’ten dört yıl 
sonra tekrar Shakespeare’e dönerek 
Fırtına oyunundan esinlendiği bu büyük 
ve nefes kesici senfonik şiiri yazdı.
Fırtına üzerine müzik yazma fikri 
dönemin ünlü Rus eleştirmeni Vladimir 
Stasov’dan çıkmıştı. Stasov, 1872’nin 
Noel partisinde birlikte olduğu 
Çaykovski’ye sonrasında yazdığı 
mektupta müzikal olarak ele alınmaya 
değer üç konu öneriyordu: Gogol’dan 
Taras Bulba, Walter Scott’tan Ivanhoe 
ve Fırtına. Shakespeare ile daha önce 
başarıya ulaşmış olan Çaykovski, 
tekrar denemeye karar verdi ve bir süre 
erteledikten sonra taslağı Ağustos 
ayında tamamladı; yapıt 7 Aralık 1873’te 
ilk kez seslendirildi.
Shakespeare’in Fırtına isimli oyunu 
uzak bir adada geçer. Milano’nun 
devrik dükü, ayrıca büyücü de olan 
Prospero, kızı Miranda’ya hakkı olan 
konumu geri kazandırmak üzere plan 
yapmaktadır. Bunun için gözünü iktidar 
hırsı bürümüş kardeşi Antonio ile 
Napoli Kralı Alonso’yu adaya çekmek 
üzere bir fırtına çıkarır. Dükün becerikli 
manipülasyonları Antonio’nun alçak 
karakterini ortaya koyar; nihayet 
kral durumu telafi eder ve Miranda 
Alonso’nun oğlu Ferdinand ile evlenir. 
Çaykovski’nin, Romeo ve Juliet’i gibi 
Fırtına’sı da Shakespeare’in dramının 
son derece seçici bir okumasıdır.
Stasov’un Çaykovski’ye en başta 
önerdiği ana hat oldukça kısa ve özdür: 
Deniz. Hava ruhu Ariel’in büyücü 
Prospero’nun isteği üzerine fırtına 
çıkarması. Ferdinand’ın gemisinin 
batması. Büyülü ada. Miranda ve 
Ferdinand arasındaki aşkın utangaçça 
filizlenmesi. Ariel. Caliban. Genç çiftin 
aşkının büyük bir tutkuya dönüşmesi. 
Prospero’nun büyülü güçlerinden 
vazgeçmesi ve adadan ayrılması. Deniz.
Bu özetten Çaykovski, farklı dramatik 
tarza ve ağırlıklara sahip, birbirine 

bağlı bir dizi bölmeden oluşan yay 
formunda bir yapıt biçimlendirir. Yapıt 
denizle açılır: Başta durgun ve berraktır, 
fakat timpaninin girmesiyle, büyücü 
Prospero’nun çıkardığı fırtına denizi 
beklenmedik bir güçle kabartır. Yayın 
tepe noktası olmamakla birlikte yapıtın 
kalbi, âşıklar Miranda ve Ferdinand’ı 
anlatan coşkun ve lirik müziktir. Çevik 
ve fantastik betimlenen ruh Ariel ile 
kaba ve hantal betimlenen korkunç 
Caliban’ın göz alıcı renklerdeki 
portreleri müziğin merkezine oturur. 
Aşk müziği hiç kesilmemişçesine geri 
geldiğinde daha da tutkulu ve özlem 
doludur. Müziğin zirvesinde Çaykovski 
ilk defa ffff yazar. Sonrasında Prospero 
büyülü güçlerinden vazgeçer ve biz 
denizin giderek hafifleyen sesleriyle baş 
başa kalırız. Ufkun hemen ötesinde 
“uzak, mutlu İtalya” vardır. (Süre 25’)

George Gershwin 
Rhapsody in Blue

Avrupalı eleştirmenlerce “Cazı senfonik 
biçimde yorumlayan besteci” olarak 
tanımlanan George Gershwin, 12 Şubat 
1924’te Rhapsody in Blue adlı yapıtıyla 
bir anda ün kazandı.
1920’li yıllarda Amerika’da birçok 
besteci müziklerinde Amerikalı olmaya 
çalışıyor, Kızılderili ezgilerinden, Afrika 
kökenli ritüellerden, Anglosakson halk 
melodileriyle kovboy şarkılarından 
esinleniyorlardı. O zamana kadar 
popüler şarkı bestecisi olarak tanınan 
Gershwin, Paul Whiteman’ın (1890–
1967) düzenlediği “Experiment in 
Modern Music” (Modern Müzikte 
Deney) başlıklı konser dizisi için, caz 
unsurlarını içeren bir yapıt siparişi 
almıştı. Gershwin'in üç haftada piyano 
partisini tamamladığı yapıt, Ferde 
Grofé’nin yönetimindeki orkestra 
eşliğinde Gershwin tarafından New 
York’taki Aeolian Hall’da seslendirildi. 
Bu ilk yorumda Fritz Kreisler, Jasha 
Heifetz, Sergey Rachmaninov, Leopold 
Stokowski gibi ünlüler hayranlıklarını 
gizlememişler; Gershwin bir gecede 
besteci olarak kabul edilmişti.
Adını, Afrika kökenlilerin hüzünlü 
ezgilere verdikleri isim olan blues’dan 
aldığı öne sürülen Rapsodi’ye, 
Gershwin’in ağabeyi, söz yazarı Ira 
Gershwin’in (1896–1983), Amerikalı 

Whiteman, heyecandan titreyerek 
elinden bagetini düşürdüğünü; ilk 
konserde ise ağlamaya başladığını ve 
kendine geldiğinde, orkestranın 11 sayfa 
ilerde olduğunu gördüğünü anılarında 
anlatır). Gershwin’in kendi sözlerine 
göre “Cazın, mutlaka bir dans ritmi 
yansıtması gerektiğine inananların 
yanlış düşündüğünü güçlü bir darbeyle 
ispat amacıyla yazdığı” bu yapıt, çeşitli 
tempo değişiklikleriyle gelişir ve parlak 
biçimde sona erer. Ravel, Stravinsky, 
Milhaud ve daha birçok çağdaş 
besteciyi etkileyen yapıtın, iki piyano için 
düzenlemesi de yapılmıştır. Rhapsody 
in Blue’nun 10 Haziran 1924’teki ilk 
albüm kaydında çalan müzisyenler: 
Trompetçi Bix Beiderbecke, tromboncu 
Jack Teagarden ve klarnetçi Jimmy 
Dorsey sonraları çok büyük cazcılar 
olarak ün kazandı. (Süre 16’)

— irkin aktüze

Dmitri Şostakoviç 
Piyano Konçertosu No. 2, Fa Majör,  
Op. 102

– Allegro 
– Andante 
– Allegro

Şostakoviç altı yaylı çalgılar dörtlüsü ve 
11 senfoni yazdıktan sonra tekrar piyano 
konçertosuna yöneldi ve 1933’teki 
ilkinden 24 yıl sonra, 1957’de 2. Piyano 
Konçertosu’nu besteledi. Şostakoviç, 
eşi Nina’nın 1954’te Ermenistan’da 
ölümünden sonra kendisi çok yalnız 
hissediyor; Moskova Üniversitesi’nde 
biyoloji okuyan kızı Galina ve 
konservatuvarda piyano öğrenimi 
gören oğlu Maksim ile daha yakından 
ilgilenmek zorunda kalıyordu. Oğlu 
Maksim’e cesaret vermek için 1954’te İki 
Piyano için Konçertino ve 1957’de de 2. 
Piyano Konçertosu’nu yazdı. Galya ya da 
Galuşa diye çağırdığı kızı Galina için de 
Altı Minyatür’ü bestelemişti.
Şostakoviç 1957 Şubat’ında tamamladığı 
piyano konçertosunu pek beğenmemiş, 
desteklediği genç bestecilerden olan ve 
Batı’da ilk avangardlardan biri olarak 
tanınan Edison Denisov’a (1929–1996) 
yazdığı mektupta konçertonun “artistik 
değeri” olmadığını belirtmişti. Bu 
konçertoyu Şostakoviç, oğlu Maksim’e 

19. yaş günü için hediye etti. Sonraki 
yıllarda babasının yapıtlarını yönetecek 
bir şef olan Maksim de konçertoyu 
doğum günü olan 10 Mayıs’ta 
seslendirdi. Tümüyle beş parmak için 
egsersizleri, alıştırmaları içeren bu 
şakacı ve taze yapıtı, Şostakoviç’in 
arkadaşı ve biyografi yazarı Dimitri 
Rabinoviç “Besteci bu yapıtta gençliğine 
döndüğünü düşünmüştü” diye tanımlar.
1. Bölüm çabuk (Allegro) tempoda, hafif 
ve eğlenceli karakterdedir. Ele alınan 
temalar da aynı izlenimi verir. Burada, 
çok tanınan İrlanda ezgisi “What 
Shall We Do with the Drunken Sailor” 
(Sarhoş Denizciyle Ne Yapacağız) adlı 
şarkı da yer alırken eşlik çalgılarının, 
fagot ve obuanın, pes klarnetin ve 
piccolo flütün tiz sesi ilginç anlar yaşatır. 
2. Bölüm ağırca (Andante) tempoda, 
zarif ve yumuşak şekilde yaylılarla 
solo kornoyu karşı karşıya getirir. 
Rachmaninov’u anımsatan bölümde 
ilk tema sürdinli yaylı çalgılarda modal 
yapıda duyurulur. Chopin benzeri lirik 
ezgi tarzındaki ikinci temayı ise yalnızca 
piyano akıcı triyolelerle vurgular. 3. 
Bölüm, ilki gibi yine çabuk (Allegro) 
tempoda, yere ayak vurularak yapılan 
canlı bir Latin Amerika dansını 7/8’lik 
ölçüde, ilginç çalgı kullanımıyla yansıtır. 
(Süre 21’)

— irkin aktüze

Igor Stravinsky 
Ateş Kuşu Süiti (1919)

1. Giriş 
2. Ateş Kuşu ve Dansı 
3. Prenseslerin Dansı 
4. Kral Kasçay’ın cehennem dansı 
5. Ninni 
6. Final

Rusya’da doğan, 1917’den sonra 
Avrupa’ya yerleşen, 89 yaşında 
Amerika’da ölen ve cenazesi 
uçakla Venedik’e götürülerek Santa 
Micaela mezarlığına gömülen Igor 
Stravinsky’nin, ünlü bale ustası ve 
emprezaryo Sergei Diaghilev’in (1872–
1929) ilgi ve yardımıyla ilk üç balesi 
(1910’da Ateş Kuşu, 1911’de Petruşka 
ve 1913’te Bahar Ayini) sahnelenmiş; 
sonra da Stravinsky’nin Bülbül (1914), 
Pulcinella (1920), Mavra (1922), Tilki 

(1922), Düğün (1923), Oedipus Rex 
(1927) ve Apollo (1928) adlı yapıtlarını 
yine Diaghilev izleyicilere sunmuştu. 
Diaghilev, eski bir Rus masalı olan Ateş 
Kuşu’nu daha önceden biliyordu ve 
1909’da genç Stravinsky’den bu konu 
üzerine bir bale yazmasını istedi.
Stravinsky, 1909 sonbaharında Rimski-
Korsakov’un kır evinde çalışmaya 
başladı. Stravinsky, müziği 18 Mayıs 
1910’da Petersburg’da tamamladı ve 
Rimski-Korsakov’un oğlu Andrey’e 
ithaf etti. Librettosunu Michel (Mihail) 
Fokin’in hazırladığı, koreografisini 
Fokin’in gerçekleştirdiği iki sahnelik 
bale müziği ilk kez Gabriel Pierné 
yönetiminde 25 Haziran 1910’da Paris’in 
Théâtre National de l’Opéra sahnesinde 
izlendi ve bestecinin ilk büyük başarısı 
oldu.
Ateş Kuşu’nun öyküsü kısaca şöyle: 
Birinci sahnede Prens İvan ormanda 
avlanırken yolunu şaşırır, ölümsüz 
Kasçay’ın büyülü bahçesine girer. 
Burada, dallarında altın yemişler 
sarkan gümüş bir ağacın üstünde 
göz kamaştırıcı ışıklar saçan yarısı 
kadın, yarısı kuş garip bir yaratık görür 
ve okla onu vurmak isteyince Ateş 
Kuşu uçarak kaçar; ancak prensin 
kurduğu tuzağa yakalanır, yalvarınca 
da prens onu bırakır. Ateş Kuşu bu 
iyiliği karşısında ona bir tüy verir, dara 
düşünce bu tüyü havaya kaldırmasını 
söyler. Birinci sahnede tutsak Prenses 
Zarevna ağır tempoda, yine tutsak 13 
prenses eşliğinde belirir; dans ederek 
İvan’a yaklaşır, İvan korkarak saklanmak 
ister. Güzel prensesler ağaçtan meyva 
kopararak oynarlar. İvan bunların 
en güzeline, Zarevna’ya âşık olur; 
ancak prenses ona kaçmasını, yoksa 
Kasçay’ın onu taşa döndüreceğini 
söylerse de İvan gitmez, savaşacağını 
belirtir. Uzaktan duyulan trompet 
sinyallerinden sonra hava kararır, 
yeraltından çıkan iki kafalı çirkin 
yaratıklar İvan’ı çevreler ve korkunç bir 
gürültüyle, homurdanarak Kasçay gelir. 
O anda İvan sihirli tüyü anımsayarak 
onu sallar. Çok kızan Kasçay onun 
öldürülmesini emreder. Ateş Kuşu 
hızla yardıma gelir, parlak altın kılıcı ile 
sahneye girince başdöndürücü bir dans 
başlar, yaratıklar kaçışır. Ateş Kuşu, 
Kasçay’ın ruhunun saklı olduğu dev 
yumurtayı göstererek kurtulmalarının 
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vivid consort

 ▪ vivid: (sıfat) canlı, hayat dolu, keskin, 
parlak.
Viyanalı Vivid Consort, büyüleyici 
çalgı ve vokal becerilerini kullanarak 
ortaçağlardan günümüze farklı müziklere 
özgün tazelik ve coşkunlukta hayat 
vermeye kendisini adamış bir blok flüt 
üçlüsü.
Topluluk, akıl hocaları ünlü blok flütçü 
Thomas List’ten ilham alan ve etkilenen 
üç müzisyeni bir araya getiriyor. Yıllardır 
birlikte çalışan Christine Gnigler, Lorina 
Vallaster ve Sheng-Fang Chiu blok 
flütleri, sesleri ve ışıl ışıl ruhlarıyla geçmiş 
yüzyılların müziklerini kucaklıyorlar.
Çalgı ve vokal performansın bu 
büyüleyici bileşimi ile enerjik sahne 
hâkimiyetleri üçlüye dünya genelinde 
dinleyiciler kazandırdı. Topluluk 
geçtiğimiz yıl, çeşitli mekânlarda 
konserler verdi ve Viyana Konzerthaus’un 
konser ve proje serilerine davet edildi. 
Daha önce de Konzerthaus’un Müzik 
Gençliği serisinde yer alan Vivid Consort, 
derleme albümü Fraufeld’in birincisi 
CD’sinde yer aldı. İlk albümü Bitter Fruit 
Kasım 2018’de yayınlandı. Vivid Consort, 
Avusturya müzik destek programı 
NASOM’a seçildi.

 ▪ vivid (adj.) lively, dynamic, bold, 
intensely colourful
Vivid Consort is a lively, passionate 
recorder trio from Vienna, dedicated 
to bringing music (from the Middle 
Ages to the present) to life in their very 
own fresh, vibrant way, using their 
captivating instrumental and vocal 
skills.
The Vienna-based Vivid Consort brings 
together three musicians – Christine 
Gnigler, Lorina Vallaster, and Sheng-
Fang Chiu – inspired and influenced 
by their mentor, renowned recorder 
player Thomas List. For years they have 
worked together, embracing music of 
past centuries using their recorders, 
their voices, and their sparkling spirits.

MÜZİK ROTASI
MUSIC ROUTE

vivid consort 
Lorina Vallaster blok flüt ve vokal recorder & vocals 
Christine Gnigler blok flüt ve vokal recorder & vocals 
Sheng-Fang Chiu blok flüt recorder

Orlando Gibbons
Galliard

Elway Bevin
Browning

Antoine Brumel
T’Andernaken

Henry VIII
Taunder Naken

William Byrd
The Eagles Force
Whereat an Ant
In Winter Cold

Thomas Bateson
Come follow me, fair nymphs

Mathieu Gascongne
Je suis trop jeunette

John Wilbye
Oh! What Shall I Do

Anon.
I love unloved

Eustache du Caurroy
Une jeune Fillette

Johannes Ciconia
O felix templum jubila

Henry VIII
Pastime with good company

16.06.2019
pa su

SAMATYA
13.00-17.10 | 14.00-18.10

13.00-13.40
14.00-14.40

Altımermer Panayia Rum Ortodoks Kilisesi
Dormition of Theotokos Panagia Altımermer

ona bağlı olduğunu söyler. İvan kılıcıyla 
yumurtayı parçalayınca tüm tutsak 
prens ve prensesler kurtulur, İvan güzel 
prensesine kavuşur.
Ateş Kuşu Bale Müziği aslında 
100 kişilik orkestranın çaldığı 19 
dans ve onun yarısı kadar da geçiş 
müziklerinden oluşuyordu. Stravinsky, 
bunu önce 1911’de altı bölümlü bir süit 
haline getirdi; sonra da 1919’da yeniden 
orkestrasyonunu yaptı. Genellikle 
günümüzde, orta büyüklükteki orkestra 
ile yorumlanmasına karşın Stravinsky, 
1945’te yapıta üç pantomim daha 
ekleyerek senfonik orkestra süiti adıyla 
daha kısıtlı orkestra için bir düzenleme 
daha yapmıştır.
Stravinsky’nin Ruslara has romantik 
duygusallık, kendine özgü Slav ritmi ve 
Debussy’i anımsatan izlenimci renklerle 
ustaca işlediği Ateş Kuşu onun en olgun 
yapıtı olmasa bile, en sevilenlerinin 
başında gelir. Stravinsky, özellikle 
insancıl unsurları, prens ve prensesi 
diyatonik olarak (tam ve yarım sesleri 
düz bir sıra şeklinde) obuanın duygulu 
anlatımıyla canlandırmış; şiddetli, vahşi 
Asya ritmi ve rahatsız edici kromatik 
tarzda (art arda yarım sesli değişken 
sıralı) tını kombinasyonları ile özellikle 
Kasçay’ı, şeytani unsurları yansıtmıştır. 
İnatçı tekrarlarla, birbiri üzerine 
yığılan ritimlerle, saldırgan tarzda ölçü 
değişiklikleriyle, rahatsız edici bas eşlik 
(ostinato) ile gelecekteki Stravinsky’nin 
özelliklerini duyuran Ateş Kuşu’nu 
eleştirmenler de çok iyi karşılamıştır.
Stravinsky’nin 1919 versiyonuna göre 
Ateş Kuşu birbirine bağlı çalınan şu altı 
bölümden oluşur:
1) Giriş: 12/8’lik ölçüde ortadan da 
ağır (Molto moderato) tempoda ve 
bas yaylıların duyurduğu gizemli 
bir atmosferle girer. Sürdinli korno 
çağrısı İngiliz kornosunda yankılanır. 
Büyücü Kasçay’ın renkli bahçesi zarif 
bir müzikle tahta üflemeli çalgılar, 
keman ve viyolonsellerin armonik 
sesleri eşliğinde yansıtılır; 13 prenses de 
bahçededir.
2) Ateş Kuşu ve Dansı: Ani bir 
hızlanmayla, çabuk ve yırtıcı (Allegro 
rapace) tempoda Ateş Kuşu’nun girişi 
duyurulur. Yaylı çalgıların ve tahta 
üflemelilerin dalgalanan bir temasıyla 
Ateş Kuşu’nun dansı canlandırılır. Kuş 
ani hamlelerle meyvaları koparır. Flütün 

virtüöz kadansları bu canlılığı sergiler. 
İvan, kuşu yakaladığı anda dans kesilir. 
Bir çırpınmadan sonra flüt ve Ateş 
Kuşu çok canlı (vivace assai) tempoda 
uzaklaşır.
3) Prenseslerin Dansı: Ağır tempoda 
flüt ve yaylı çalgıların başlattığı lirik 
ezgi, tutsak prenseslerin eski Slav 
geleneğinde aşk tanrıçası onuruna 
yaptıkları Korovod dansını simgeler: 
12 tutsak prenses güzel Zarevna’yı ve 
İvan’ı ortalarına olarak ronde’larını 
sergiler. Zarif ezgi arp eşliğinde obua 
tarafından duyurulur.
4) Kral Kasçay’ın Cehennem Dansı: 
3/4’lük ölçüde, çabuk ve vahşi (Allegro 
feroce) tempoda korkutucu vuruşla 
giren bu cehennemî dans, özellikle 
Kasçay temasıyla ilgi çeker. Güçlü davul 
vuruşlarıyla noktalanan canlı ve hızlı 
cümleler orkestranın virtüöz anlatımıyla 
sürerken birden ses azalır. Burada 
Stravinsky’ye özgü tipik vahşi ritim ilk 
kez sergilenmektedir.
5) Ninni: 4/4’lük ölçüde, Andante 
(ağırca) tempoda girer. Bu zarif ninnide 
özellikle fagot solosu dikkati çeker. 
Ateş Kuşu altın meyveli ağacın altında 
sakinleştirici şekilde dansetmektedir; 
böylece ortam yatışır, Kasçay uyutulur.
6) Final: 3/2’lik ölçüde koral benzeri 
görkemli ve törensel (Maestoso) 
tempoda başlar. Kornonun yaylıların 
tremolosu eşliğinde duyurduğu 
yumuşak ezgi, Kasçay’ın güçlü 
temasının hafif yansıması veda 
havasındadır. Ancak daha sonra müzik 
yoğunluk ve heyecan kazanır. Temalar, 
aynı notaların zaman zaman değerinin 
değişmesiyle varyasyonlara dönüşür. 
Bu arada İvan ölümsüz Kasçay’ın 
ruhunun sakladığı yumurtayı kırarak 
onu öldürecek, prensesleri ve Ateş 
Kuşu’nu kurtaracaktır. Giderek güçlenen 
tema parlak bir final olarak yapıtı sona 
ulaştırır. Gün ışığı doğduğunda İvan 
sevdiği güzel prenses Zarevna’nın elini 
tutmuş, herkes özgürlüğüne kavuşurken 
ana tema mutlu ve sevinçli bir ilahiye 
dönüşmüştür. (Süre 21’)

— irkin aktüze
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Vienna. Currently she is in the class of 
Carsten Eckert at University of Music 
and Performing Arts Vienna. Lorina 
attended masterclasses with Michael 
Schneider, Dan Laurin, Maurice 
Steger, and Dorothee Oberlinger. 
Between 2010 and 2015 she also 
studied oboe with Thomas Höniger at 
Music and Arts Private University of 
the City of Vienna.
With her Ensemble Bonporte she 
won first prize at the Prima la Musica 
Competition, and they were invited to 
play at the winner’s concert at Vienna 
Konzerthaus. Her piece Kokolores for 
vocal ensemble won first prize in 
the youth composition competition 
Jugend Komponiert in 2013 and was 
premiered at Mozarteum Salzburg. 
Since 2014 she has been awardee of 
the Yehudi Menuhin – Live Music 
Now Programme Vienna, together 
with Sferraina. In April 2015 she 
had her solo debut as a recorder 
player at Vienna Konzerthaus in the 
concert series Musica Juventutis. 
The same year she played substitute 
oboe with the Tonkünstlerorchester 
Niederösterreich in concerts in Austria 
and the Czech Republic and at the 
musical-theatre production Robinson 
at the Contemporary Music Festival 
Vienna Modern. Vallaster is a three-
time award winner of the Fidelio 
Competition Vienna in the category 
Creation (2015, 2016, 2017).

This enchanting combination of 
instrumental and vocal performance 
along with their vibrant stage presence 
has immediately earned them the full 
attention of audiences around the 
globe. Over the past year, the group has 
performed in venues of all shapes and 
sizes and has been invited to perform 
at the Vienna Konzerthaus' concert 
and project series. Vivid Consort 
was chosen for the Austrian Support 
program NASOM New Austrian Sound 
of Music. The trio also performed at 
the concert series Musica Juventutis 
at Vienna Konzerthaus and is featured 
in the compilation Fraufeld Vol.1. In 
November 2018 they released their 
debut album Bitter Fruit, which is now 
available.

lorina vallaster

 ▪ 1994 Avusturya doğumlu blok 
flütçü Lorina Vallaster erken yaşlarda 
flüt, piyano, viyolonsel ve viyola da 
gamba çalmaya başladı. 2010 yılında 
Viyana Şehri Özel Müzik ve Sanat 
Üniversitesi’ne girerek Thomas List’in 
öğrencisi oldu. Halen Viyana Müzik 
ve Sahne Sanatları Üniversitesi’nde 
Carsten Eckert’in sınıfında eğitimine 
devam ediyor. Lorina Vallaster, Michael 
Schneider, Dan Laurin, Maurice Steger 
ve Dorothee Oberlinger ile ustalık 
sınıflarına katıldı. 2010–2015 yılları 
arasında Viyana Şehri Özel Müzik ve 

Sanat Üniversitesi’nde Thomas Höniger 
ile obua da çalıştı.
Üyesi olduğu Ensemble Bonporte ile 
Prima la Musica Yarışması’nda birincilik 
kazandı ve Viyana Konzerthaus’ta 
kazananlar konserinde yer almak 
üzere davet edildi. Vokal topluluk 
için yazdığı Kokolores parçası 2013 
Genç Besteciler Yarışması’nda verilen 
tek birincilik ödülünün sahibi oldu 
ve yapıtın ilk seslendirilişi Salzburg 
Mozarteum’da yapıldı. 2014’te Sferraina 
ile birlikte Yehudi Menuhin’in Viyana 
Live Music Now Programı’na seçilen 
sanatçı bu kapsamda konserler 
vermeye devam ediyor. Nisan 2015’te 
Viyana Konzerthaus’un Müzik Gençliği 
serisinde solist olarak ilk konserini 
verdi. Aynı yıl Tonkünstler Orkestrası’nın 
Avusturya ve Çek Cumhuriyeti’ndeki 
konserlerinde ve Viyana Modern 
Çağdaş Müzik Festivali’ndeki Robinson 
isimli müzik tiyatrosu yapımında obua 
çaldı. Lorina Vallaster Viyana Fidelio 
Yarışması’nın “Yaratım” kategorisinde 
2015, 2016 ve 2017’de olmak üzere üç 
kez birinci oldu.

 ▪ Lorina Vallaster is an Austrian 
recorder player, based in Vienna. 
She was born in 1994 in Austria and 
began playing recorder, piano, cello, 
and viola da gamba at an early age. 
Since 2010 she has studied recorder 
with Thomas List at the Music and 
Arts Private University of the City of 

sheng-fang chiu

 ▪ Taichung, Tayvan doğumlu Sheng-
Fang Chiu’nun erken dönem müziğine 
ilgisi Viyana Şehri Müzik ve Sanat 
Üniversitesi’nde Michael Posch’un 
öğrencisi olarak blok flüt eğitimi 
alırken başladı. Daha sonra Felix 
Mendelssohn Bartholdy Müzik ve 
Tiyatro Üniversitesi’nde Anna Januj ile 
blok flüt ve Marcello Gatti ile barok flüt 
çalıştı.
Oda müziğine olan özel tutkusu Chiu’ya 
çok çeşitli oda müziği topluluklarıyla 
zengin deneyimler kazandırdı. 2011’de 
topluluğuyla La Stravaganza Barok 
Müzik Yarışması’nda birincilik aldı. 
Solo ve oda müziği icralarıyla kendisi 
ve kurucularından olduğu Telemann & 
Co. topluluğuyla Fidelio Yarışması’nda 
2010 ve 2012 yıllarında ödül aldı. ORF 
Avusturya Ulusal Radyosu ve RTV 
Slovenya Ulusal Radyosu ile kayıtları 
da var.
Sheng-Fang Chiu solist olarak 
Avusturya, Almanya ve İsviçre genelinde 
ve 2014 Tartini Festivali’nin açılış 
konseri dahil, uluslararası festivallerde 
çaldı. Oda müzisyeni olarak ise 
Viyana Akademi Orkestrası, Capella 
Leopoldina, Accentus Austria, 1756 
Orkestrası, Telemann & Co. ve Vivid 
Consort’la işbirliği yapıyor.
Tayvan, Avusturya, Güney Kore, Polonya 
ve Çek Cumhuriyeti’nde ustalık sınıfları 
gerçekleştiren sanatçı, 2014’ten bu 
yana Viyana Şehri Müzik ve Sanat 
Üniversitesi’nde Michael Posch’un 
öğretim asistanı olarak görev yapıyor 
ve 2017’den bu yana Leipzig’deki Felix 
Mendelssohn Bartholdy Müzik ve 
Tiyatro Üniversitesi’nde ders veriyor.

 ▪ Born in Taichung, Taiwan, Sheng-
Fang Chiu was drawn to and inspired 
by early music while studying recorder 
with Michael Posch at the Music and 
Arts University of the City of Vienna. 
She later pursued further studies 
in recorder with Anna Januj and in 
Baroque flute with Marcello Gatti 
at the Felix Mendelssohn-Bartholdy 
University of Music and Theatre.
Her particular passion for chamber 
music earned her rich experience 
working with diverse chamber 
ensembles. In 2011, her ensemble was 

awarded first prize at La Stravaganza – 
Concurs de Musica Barroca. Her solo 
and chamber music performances 
have won her prizes, with her co-
founded ensemble, Telemann & Co., 
at the Fidelio-Wettbewerb in 2010 and 
2012. She has also recorded with ÖRF 
Austrian National Radio, and RTV 
Slovenia National Radio.
As a soloist, she performs frequently 
throughout Austria, Germany, and 
Switzerland, and has played at 
international festivals, including the 
opening concert of the 2014 Tartini 
Festival in Piran. As a chamber 
musician, she has collaborated 
with Wiener Akademie, Capella 
Leopoldina, Accentus Austria, 
Orchester 1756, Telemann & Co., and 
Vivid Consort.
She has given masterclasses in Taiwan, 
Austria, South Korea, Poland, and the 
Czech Republic. Since 2014, she has 
worked as teaching assistant to Michael 
Posch at the Music and Arts University 
of the City of Vienna, and since 2017 
taught at the Felix Mendelssohn-
Bartholdy University of Music and 
Theatre in Leipzig.

christine gnigler

 ▪ Viyana’da yaşayan 1991 doğumlu 
blok flütçü ve tarihi fagot sanatçısı 
Christine Gnigler, blok flüt alanında 
Thomas List’in ve tarihi fagot alanında 
Jennifer Harris’in öğrencisi oldu. Erken 
barok, orta barok ve klasik dönemlerin 
yanı sıra çağdaş müziğe, deneysel ve 
doğaçlama müziklere de odaklanan 
sanatçı, Vivid Consort ve Ensemble 
Pneuma’nın üyesi. Fagotçu olarak 
yurtiçi ve dışında klasik ve barok opera 
prodüksiyonları veya oda müziği 
konserleri gibi farklı projelerde çeşitli 
topluluk ve orkestralarla da çalıyor. 
2016’da Lorina Vallaster ile birlikte 
erken dönem müziğini ve yorumcularını 
sunmak amacıyla Viyana Erken Dönem 
Müziği için Açık Sahne’yi kurdu. Yakın 
zamanda bestelerini ve yazılarını da 
yayımlamaya başladı.

 ▪ Born in 1991 Christine Gnigler is a 
Vienna-based recorder and historical 
bassoon player. She studied recorder 
with Thomas List as well as historical 

bassoon with Jennifer Harris. Besides 
early Baroque, high Baroque, and 
classical music, she also focuses on 
contemporary, experimental, and 
improvised music. At the moment, 
her major projects are Vivid Consort 
and Ensemble Pneuma. As a 
bassoonist, she regularly performs 
with various groups and orchestras 
in different projects, such as classical 
and Baroque opera productions or 
chamber music concerts, at home 
and abroad. Together with Lorina 
Vallaster she founded the Open Stage 
for Early Music Vienna in 2016, a 
platform for presenting early music 
and its interpreters. Recently she 
is also started to present her own 
compositions and writings to the 
public.

program notları

Vivid Consort’un Bitter Fruit (Acı 
Meyve) albümünden seçilmiş bu 
program, Rönesans dönemi İngiltere 
ve Fransa’sının aşk şarkılarından 
oluşmaktadır. Blok flüt ve sesle 
yorumlanan acı-tatlı bu parçalar 
hayatı, doğayı ve her yönüyle aşkı 
kutlar. Müzikleri Rönesans dönemi 
çoksesliliğinin güzelliğini ve 
dramatikliğini sergilerken, sözleri de 
neşe ile hüzün, sevilen ile sevilmeyen, 
yaşam ile ölüm arasındaki albenili 
gerilimden bahseder.

Orlando Gibbons 
Galliard

Orlando Gibbons (1583–1625) 17. 
yüzyılın başlarında İngiltere’nin önde 
gelen bestecilerindendi. Klavyeli çalgılar 
için 45’i günümüze ulaşan çok sayıda 
yapıt yazdı; ayrıca viyoller için 30 kadar 
fantazi, çeşitli madrigaller, dini koral 
müzikler besteledi. En etkin olduğu 
türler polifonik fantazi, pavan ve galliard 
gibi dans formlarıydı.

Elway Bevin 
Browning

Galler asıllı İngiliz besteci ve teorisyen 
Elway Bevin (~1554–1638) özellikle 
kanonlarıyla tanınır. Bestecinin 
günümüze ulaşan yapıtları ilahiler, 
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Mathieu Gascongne 
Je suis trop jeunette

16. yüzyılın başlarında yaşamış Fransız 
besteci Mathieu Gascongne, Josquin, 
Ockeghem ve Jean Mouton gbi 
dönemin en iyi bestecileri arasında 
kabul edilir. Fakat maalesef tüm bu 
besteciler arasında günümüze en az 
yapıtı ulaşan Gascongne’dur. Hayatı 
hakkında farklı teoriler olan besteci, 
mesler, motetler ve chanson’lar 
yazmıştır. Antonie de Févin ile birlikte 
Fransız rustik şansonunun babası 
sayılır ancak kimi kaynaklarda ona, kimi 
kaynaklardaysa başkasına atfedilen çok 
yapıt mevcuttur. Müziği tarzı açısından 
erken 16. yüzyıl Fransız müziğinin 
özelliklerini taşır: Yumuşak, dengeli 
bir çoksesliliğe ve yaygın benzetime 
sahiptir.

John Wilbye 
Oh! What Shall I Do

İngiliz besteci John Wilbye’den (1574–
1638) günümüze çok az sayıda dini 
müzik ve daha da az klavye müziği 
ulaşmıştır. Esas ilgi alanı madrigaller 
olan besteci 1598 ve 1608 yıllarında 
iki set halinde toplam 64 madrigal 
yayımlamıştır: Üç ses için (SAT veya 
SAB) yazılmış olan Oh! What Shall 
I Do, ikinci kitapta yer alır. İngiliz 
madrigal bestecileri arasında en ünlüsü 
olan Wilbye’ın yapıtları zamanında 
yüksek zümrelerde adet olduğu üzere 
akşam yemekleri sonrası eğlencelerde 
söylendiği gibi günümüzde de sıklıkla 
seslendirilmektedir. Stilinin en belirgin 
özellikleri, vokal notasyonunun zarifliği, 
metne gösterdiği yoğun ilgi, majör 
ve minör tonlar arasında kurguladığı 
yanılsamalı geçişlerdir.

Eustache du Caurroy 
Une jeune Fillette

Rönesans ve barok dönemlerinin 
popüler ezgisi Une jeune Fillette 
(Genç Bir Kız) pek çok besteci 
tarafından kullanılmıştır. İlk olarak 
16. yüzyıl sonlarında Fransa’da Jehan 
Chardavoine’nin yayımladığı şarkı 
koleksiyonunda görülür. Bu ezgiyle 
ilişkilendirilen ilk İtalyanca sözlere 
atıfta bulunarak La monica diye de 

akşam ayinleri, klavyeli çalgılar için 
yazılmış çeşitli parçalar, iki çoksesli 
enstrümantal yapıt (In Nomine) 
ve popüler 16. yüzyıl halk şarkısı 
Browning’in düzenlemesidir. Bu 
düzenleme üç partilidir ve çok canlı bir 
ritme sahiptir.

Antoine Brumel 
T’Andernaken

Antoine Brumel (~1460–1512/13) 
Rönesans dönemi Frankoflaman 
ekolünün ilk tanınmış Fransız 
bestecilerindendi. T’Andernaken 1430 
ile 1540 yılları arasında uluslararası 
çapta popüler olmuş bir Felemenk 
şarkısıdır. Şarkı, Almanya’nın Ren Nehri 
kıyısındaki Andernach şehrinde iki 
kızı anlatır: Kızlardan birinin sevgilisi 
uzaktan kızları gözetler ve onların aşk 
ilişkileri hakkında konuşmalarını dinler. 
Şarkının ezgisi günümüze ulaşmış 
olmakla birlikte sözleri sadece yazılı 
metinlerde geçer. Hollanda, İtalya, 
Almanya ve İngiltere kaynaklarında 
korunmuş müzikler Jacob Obrecht, 
Alexander Agricola, Paul Hofhaimer, 
Petrus Alamire, Ludwig Senfl, Erasmus 
Lapicida, Antoine Brumel ve Kral VIII. 
Henry’ye aittir.

VIII. Henry 
Taunder Naken 
Pastime with good company

VIII. Henry’nin Sarayından Anonim 
I love unloved

İngiltere Kralı VIII. Henry (1491–1547) 
çeşitli klavyeli, yaylı ve üflemeli çalgıları 
iyi seviyede çalıyordu. Besteciliğinin 
en büyük kanıtı ise 109 şarkı ve 
enstrümantal parça içeren, VIII. Henry 
Elyazmaları olarak bilinen kitaptır: 
Saraya bağlı besteciler ve yabancı 
müzisyenlerin yanı sıra içinde krala 
ait de 33 beste bulunmaktadır. Bazı 
akademisyenler bu besteleri açık akorlar, 
paralel beşliler gibi hataları nedeniyle 
zayıf bulsalar da bunları kralın 20’li 
yaşlarından önce yazdığını göz önünde 
bulundurmak gerekir. Sözsüz yapıtları 
arasında Taunder Naken en başarılısı 
kabul edilmektedir. Koleksiyonun en 
tanınmış yapıtı ise Pastime with good 
company’dir.

VIII. Henry, Anglikan Kilisesi’ni kurarak 
yüzyıllardır kesintisiz süregiden müzikal 
ve dini gelenekleri de koparmış oldu. 
Diğer yandan VIII. Henry’nin reformları 
ve 16. yüzyılın ortalarındaki yeniden 
düzenlemeler olmasaydı İngiltere, 
Thomas Tallis ve William Byrd’ın 
yapıtlarında en zarif haliyle vücut bulan 
müzikteki canlanışını yakalayamazdı.

William Byrd 
The Eagles Force 
Whereat an Ant 
In Winter Cold

Programda Mezmurlar, Şarkılar ve 
Soneler koleksiyonundan The Eagles 
Force, Whereat an Ant ve In Winter 
Cold parçaları yer alan orgcu ve besteci 
William Byrd (1539/40–1623) özellikle 
İngiliz madrigali ve klavye müziğini 
geliştirmesiyle tanınır. 1588 tarihli 
koleksiyon esas olarak uyarlanmış 
konsort şarkılarından oluşur. 16. 
yüzyılın üçüncü çeyreğinde İngiltere’de 
en popüler yerel çoksesli form olan 
konsort şarkıları, tiz ses (genellikle 
erkek çocuklar tarafından seslendirilirdi) 
ve dörtlü konsort (viyollar) için yazılmış 
solo şarkılardı. Byrd eşlik eden çalgı 
partilerine de söz ekleyerek ve orijinal 
soloyu “birinci şan partisi” olarak 
etiketleyerek bunları vokal partili şarkılar 
haline getirdi; formu karmaşıklaştırdı. 
Şarkılar ve pastoraller, mezmurlardan 
daha hafif, dörtlük nota vuruşları ve 
bazen üçlü ölçülerle ilerleyen daha hızlı 
harekete sahiptir.

Thomas Bateson 
Come follow me, fair nymphs

Galler yakınlarında doğan Thomas 
Bateson’ın (~1570–1630) kilise müzikleri 
yazdığı bilinmesine rağmen günümüze 
sadece bir ilahisi ulaşmıştır. Besteci 
asıl ününü madrigalleriyle kazanmıştır. 
Toplam 53 madrigali iki set halinde 
basılmıştır: Come follow me, fair 
nymphs 1604 tarihli 3, 4, 5 ve 6 ses için 
İngiliz Madrigalleri kitabında yer alan 
29 parçadan beşincisidir. İki soprano 
ve bir tenor için yazılmış yapıt, sesler 
arasında kısa motiflerin diyalogları 
ve iki soprano partisi arasındaki ses 
değişimiyle benzetimli, ritmik olarak 
aktif bir dokuya sahiptir.

isimlendirilir: “Madre non mi far 
monaca” (Anne beni rahibe yapma). 
Bazen de La Nonette adıyla karşımıza 
çıkan parça, dini repertuvarda ise 
Une jeune Pucelle (Marie) olarak 
anılır. Son olarak ezgi, “Von Gott will 
ich nicht lassen” (Tanrıdan ayrılmak 
istemiyorum) ismiyle bir Luteryen 
korali formunu alır. Stilleri ve Avrupa 
ülkelerini aşan ve Rönesans’tan 
baroğa, hatta Hollandalı besteci Bert 
Matter’in yapıtlarıyla çağdaş döneme 
uzanan bu temayı Fransız besteci 
Eustache du Caurroy da (1549–1609) 
kullanmıştır. Caurroy, Rönesans 
döneminin sonlarında hem dini hem 
din dışı müzikleriyle ünlü olduğu 
gibi org müziğinde Fransız ekolünün 
kuruluşunda da etkili olmuştur. İlk kez 
Fransa Kralı IV. Henry’nin cenazesinde 
çalınan Ölüler için Mes’i sonraki birkaç 
yüzyıl boyunca Fransız krallarının 
cenazelerinde çalınmaya devam 
etmiştir.

Johannes Ciconia 
O felix templum jubila

Johannes Ciconia (~1370–1412) 
ortaçağın önemli Flaman besteci ve 
müzik teorisyenlerindendi. Yetişkinliği 
İtalya’da geçen Ciconia, Roma’daki 
papalık şapellerinde ve en önemlisi 
Padua Katedrali’nde çalıştı. Kendisinden 
geriye kalan 45 yapıt, döneminin 
diğer bestecilerinden daha fazla stil 
çeşitliliği gösterir: Hem mes bölümleri 
ve motetler gibi dini müzikler hem 
de İtalyanca, Fransızca ve Latince 
sözlü din dışı müzikler bestelemiştir. 
Ciconia’nın motetlerinin tümü çeşitli 
resmi törenlerde seslendirilmek üzere 
yazılmıştır. O felix templum jubila da, 
Padua Piskoposu Stefano Carrara‘ya 
adanmıştır. Metin görkemli bir 
tapınağın kutsanmasından bahsettiği 
için, Carrara’nın 1402’de piskoposluğa 
getirilmesi nedeniyle yazıldığı 
düşünülmektedir. Böylesi ciddi bir 
tören için yazılmış yapıtta, Ciconia bir 
jonglör gibi sürekli değiştirdiği ritimlerle 
melodilere oyunculuk kazandırır. O felix 
birbirine zincirlenmiş, ana motif benzeri 
motiflerden oluşan çizgilere sahip, 
köşeli bir müziktir. Temel ilkesi yineleme 
ve çeşitlenmiş yinelemedir: Kısa, fanfar 
gibi ana motifler solo partiler arasında 

(yukarıdan aşağıya) çeşitli yollardan 
gidip gelir ve genellikle çarpıcı bir 
eşritimde çalınan bir cümleyle dramatik 
biçimde sonlanır. Motetin sonlarına 
doğru vokaller bir araya gelirken 
besteci metinde kendi ismini geçirir 
ve Stefano’dan kendisini, her ne kadar 
değersiz olsa da kabul etmesini ister.
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saygun Quartet

 ▪ İzmir Karşıyaka Belediyesi Oda 
Orkestrası (KODA) grup şeflerinden 
oluşan Saygun Quartet 2015 yılında bir 
araya gelerek çalışmalarına başladı.
2016 yılında Ankara’da düzenlenen 
Uluslararası Ulvi Yücelen Oda Müziği 
Yarışması’nda birincilik ödülüne layık 
görüldü; ayrıca Hollanda’da düzenlenen 
15. Almere Uluslararası Oda Müziği 
Yarışması’nda birçok topluluğun önüne 
geçerek finale kalmaya hak kazanan 
dört gruptan biri olmayı başardı.
İstanbul, Ankara ve İzmir gibi 
ülkemizin başlıca şehirlerindeki önemli 
konser salonlarında konserler veren 
Saygun Quartet, Rengim Gökmen 
yönetimindeki İzmir Karşıyaka 
Belediyesi Oda Orkestrası eşliğinde 
E. Elgar’ın Giriş ve Allegro’su ile 
Spohr’un Yaylı Çalgılar Dörtlüsü 
Konçertosu’nu solist olarak seslendirdi. 
Devlet Sanatçısı Gülsin Onay ile 
kendisinin 2000. konseri olan Bodrum 
Gümüşlük Klasik Müzik Festivali’nin 
açılış konserini yapma onuruna erişti. 
Sevda Cenap And Vakfı’nın düzenlediği 
2016 Yılı Onur Ödülü Altın Madalyası 
Töreni’nde ödülün sahibi olan besteci 
Turgay Erdener’in Yaylı Çalgılar 
Dörtlüsü’nü seslendirdi. Fazıl Say’ın 
Boşanma adlı yaylı çalgılar dörtlüsünü 
hem Say’ın konserlerinde hem de 
Almanya’nın ünlü Hamburg NDR 
Radyosu’nda başarıyla seslendirdi ve 
büyük beğeni topladı.
Saygun Quartet, 2017 yazında 
Hollanda’da gerçekleşen Zeist 
Uluslararası Oda Müziği Festivali 
ve ustalık sınıflarına kabul edildi. 
Jerusalem Quartet, Casals Quartet ve 
Quartetto Quiroga gibi dünyanın önde 
gelen oda müziği topluluklarının üyeleri 
ile çalışma fırsatı buldu; ayrıca bu iki 
haftalık süreçte yedi önemli konser 
verme şansı elde etti.
2018 yılında yurtiçi (Ankara Müzik 
Festivali, CSO, Albert Long Hall, 
Yeldeğirmeni Sanat vs.) ve yurtdışında 
(Almanya, Polonya) birçok konser 
veren Saygun Quartet ünlü Alban Berg 
Quartet’in birinci kemancısı Gunter 
Pichler’in ustalık sınıfına katılarak 
beğenisini elde etti.
Saygun Quartet, Hannover Müzik 
Yüksekokulu’nun iki yıl sürecek olan 

saygun Quartet 
Deniz Toygür Conus keman violin 
Özge Özerbek keman violin 
Yağmur Tekin viyola viola 
Yusuf Çelik viyolonsel cello

Komitas (düz. arr.: S. Aslamazyan)
Minyatürler’den:
From Miniatures:

 10. Ampel 
 5. Red Shawl 
 2. Chinar es

Ahmed Adnan Saygun
Yaylı Çalgılar Dörtlüsü No. 1, Op. 27
String Quartet No. 1, Op. 27

 – Allegro moderato 
 – Adagio 
 – Allegretto 
 – Grave – Allegro assai

14.20-15.00
15.20-16.00

Surp Anarad Hığutyun Ermeni Katolik Kilisesi
Surp Anarad Hığutyun Armenian Catholic Church

yüksek lisans programında ünlü Kuss 
Quartet’in 2. kemancısı Oliver Wille ile 
çalışmalarına ve konserlerine devam 
ediyor.

 ▪ Saygun Quartet was founded in 
2015 by the principal musicians of 
İzmir Karşıyaka Municipality Chamber 
Orchestra (KODA).
The ensemble won first prize in the 
2016 Ulvi Yücelen International 
Chamber Music Competition in Ankara. 
In the 15th Almere International 
Chamber Music Competition in 
Holland, it went up to the finals, 
competing as one of the four finalists.
Saygun Quartet has appeared in the 
major concert halls in big cities across 
Turkey, including İstanbul, Ankara, 
and İzmir. The ensemble performed 
Elgar’s Introduction and Allegro and 
Spohr’s String Quartet Concerto 
with İzmir Karşıyaka Municipality 
Chamber Orchestra under the baton 
of Rengim Gökmen. It had the 
honour of playing with pianist Gülsin 
Onay at the opening of the Bodrum 
Gümüşlük Classical Music Festival, 
which marked her 2000th concert. At 
the Sevda-Cenap And Foundation’s 
2016 Honorary Award Gold Medal 
Ceremony, the ensemble performed 
the award-recipient Turgay Erdener’s 
string quartet. Its interpretation of Fazıl 
Say’s string quartet Divorce both in his 
concerts and on NDR Radio Hamburg 
received great critical acclaim.

In the summer of 2017, Saygun 
Quartet was accepted to the Zeist 
International Chamber Music Festival 
and Masterclasses, where it had the 
opportunity of working with the 
members of such renowned chamber 
ensembles as Jerusalem Quartet, 
Casals Quartet, and Quartetto Quiroga 
and giving seven concerts over the two-
week period.
In 2018, Saygun Quartet continued 
concertising at home (Ankara Music 
Festival, Presidential Symphony 
Orchestra Hall, Albert Long Hall, 
Yeldeğirmeni Cultural Centre, etc.) 
and abroad (Germany, Poland), as 
well as working with Gunter Pichler, 
first violinist of Alban Berg Quartet, 
in his masterclass. Saygun Quartet is 
currently doing a two-year master’s 
programme with Oliver Wille, second 
violinist of the Kuss Quartet, at the 
Hannover Music University, while 
also continuing with its concerts.

program notlari

Komitas (düz.: S. Aslamazyan)
Minyatürler’den:

– 10. Ampel 
– 5. Red Shawl 
– 2. Chinar es

Tüm dünyada Komitas (veya 
Gomidas) mahlasıyla tanınan Ermeni 
rahip, besteci ve etnomüzikolog 

Soğomon Soğomonyan 1869 yılında 
Kütahya’da doğdu. Ermeni çoksesli 
ulusal müzik ekolünün kurucusu kabul 
edilen Komitas, ruhban okulunda 
kilise müziği eğitimi alırken Ermeni 
halk şarkıları ile de ilgileniyordu. 
Berlin’de bestecilik eğitimi gördüğü 
1896–1899 yılları arasında Ermeni 
motifleri kullanan yapıtlar yazmaya 
başladı. Batılı eğitimini milli bir 
gelenek kurmak üzere kullanan 
Komitas, Ermenistan’a dönüşünde 
Ermeni, Kürt, Fars ve Türk kökenli 
birkaç bin halk şarkısını derlediği gibi 
konu üzerinde çeşitli tezler de yazarak 
Ermeni müzikoloji çalışmalarını 
bilimsel temellere oturttu. Ayrıca 
Avrupa’da verdiği konserlerde Ermeni 
şarkıları seslendirerek ülkesinin 
müziğine ilgi çekti; Claude Debussy 
gibi bestecilerin takdirini kazandı. 
Ermeni müziğini daha geniş kitlelere 
ulaştırmak üzere 1910’da yerleştiği 
İstanbul’da 300 üyeli Gusan Korosu’nu 
kurdu. Fakat 1915 olaylarından sonra 
girdiği sinirsel çöküntüden hiçbir 
zaman kurtulamayacak ve 1919 
yılından 1935’te ölümüne kadar 
Paris’te bir sanatoryumda yaşayacaktı. 
Halk müziği temelli şarkıları ve 
koro yapıtları ile kilise müzikleri 
günümüzde de Ermeniler arasında 
olduğu gibi, tüm dünyada popülerdir.
Bu konserde seslendirilecek olan 
Minyatürler, 1924 yılında kurulan ve 
günümüze kadar kesintisiz devam 
eden en eski yaylı çalgılar dörtlüsü 
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olan Komitas Quartet’te 1924–1968 
yılları arasında viyolonselci olan Sergey 
Aslamazyan tarafından düzenlenmiştir.

Ahmed Adnan Saygun 
Yaylı Çalgılar Dörtlüsü, No. 1, Op. 27

– Allegro moderato 
– Adagio 
– Allegretto 
– Grave – Allegro assai

Yaşamının son yılında 4. Yaylı Çalgılar 
Dörtlüsü üzerinde çalışan, ancak 
tamamlayamayan Saygun’un ilk 
önemli oda müziği yapıtı da bir yaylı 
çalgılar dörtlüsüdür. Saygun opus 27 
ilk kuartetini 1947’de bestelemiştir. 
İlk kez Paris’te Ecole Normale de 
Musique’de Centre de Documentation 
adlı festivalde Parrenin Yaylı Çalgılar 
Dörtlüsü tarafından çalınan yapıt, 
Türkiye’de 13 Ekim 1990’da İstanbul’da 
CRR Konser Salonu’nda düzenlenen 
Adnan Saygun’a Saygı konserinde Nuri 
İyicil ve Zeynur Erengönül (keman), 
Ani İnci (viyola) ve İhsan Kartal’dan 
(viyolonsel) oluşan dörtlü tarafından 
seslendirilmiş; 1992’de de Hungaroton 
kayıt firmasınca, Çağıl Yücelen ve 
Demet Emekli (keman), Feza Gökmen 
(viyola) ve Gülgün A. Sarısözen’den 
(viyolonsel) oluşan Anadolu Yaylı 
Çalgılar Dörtlüsü’nün kaydıyla CD 
olarak yayınlanmıştır.
Modal (makamsal) tarzda yazılmış 
olan dörtlüde Saygun ilk kez yapıtını 
küçük bir motif üzerine kurmuştur: Dört 
notadan (sol-la bemol-la-do) oluşan 
bu motif, önce ağır ve olgun (Grave) 
tempoda mistik ve resitatif şekilde 
duyurulur. Sonra aniden hızlanan çeşitli 
orkestral efektlerle renklenerek gelişen 
ve güçlenen, zaman zaman çalgılara 
solo olanağı sağlayan, ağırlaşan, 
lirikleşen ya da canlanan bölüm her 
zaman ilginçliğini korur.
2. Bölüm ağır (Adagio) tempoda 
ve yapıtın en uzun kısmıdır. ABA 
formundaki bölümde yine aynı motif, 
bir Mevlevi ilahisi tarzında önce 
birbirini yakından benzetimlerle 
izleyen seslerle ekolu gibi yansırken, 
viyolonselin bu dinsel havaya pizzicato 
vuruşlarla kudüm benzeri eşliği de ilgi 
çeker. Sonra bu ilahi viyolonselin mistik 
solosuyla sunulur. Gizemli ve bulanık 

havaya dönüşen orta bölmeden (B) 
sonra tema son bölmede daha değişik 
yankılarla, bir kanon havasında çok 
hafif (pp) olarak Yunus ilahisi benzeri 
duyurulur. Bölüm yavaşça söner.
3. Bölüm çabukça (Allegretto) tempoda 
zarif ve çok kısa bir menuet’tir. Ancak 
bir Anadolu dansı da sezinlenir. Orta 
bölmede ise pentatonik seslerle büyülü 
bir izlenim yaratırken tulum ezgisini de 
anımsatır. Menuet yine girişteki dansla 
sona erer.
4. Bölüm önce ağır ve olgun (Grave) 
tempoda, yapıtın ilk bölümünü vurgular. 
Sonra oldukça çabuk (Allegro assai) 
tempoda, eksik tartıların da ustaca 
yer alışıyla modern bir füg yapısında 
Karadeniz dansı horona geçer ve güçlü 
ritimlerle, yine girişteki motifin başka 
türlü değerlendirilmesiyle yapıtı sona 
ulaştırırken bir an duraklar, sonra yine 
hızlanarak ilginç arpejli akorlarla biter.

— irkin aktüze

lumaka ensemble 
Saskia Viersen keman violin 
Charles Watt viyolonsel cello 
Jana Machalett flüt flute 
Miriam Overlach harp arp

Ernst Stahl
Noktürn, Op. 66
Nocturne, Op. 66

Joseph Jongen
Üçlü için İki Parça, Op. 80
Two Pieces for Trio, Op. 80

Jacques Ibert
İki İnterlüd
Two Interludes

Maurice Ravel (düz. arr.: C. Salzedo)
Üçlü için Sonatin
Sonatine for Trio

Béla Bartók
Romen Halk Dansları, SZ 56
Romanian Folk Dances, SZ 56

15.30-16.10
16.30-17.10

Yedikule Aya Konstantinos ve Eleni Rum Ortodoks Kilisesi
Saints Constantine and Helen Orthodox Church

lumaka ensemble

 ▪ Amsterdam merkezli Lumaka 
Ensemble, Hollanda’nın en aktif 
oda müziği topluluklarından biridir. 
Arp, flüt ve yaylı çalgılardan oluşan 
yapısıyla benzersiz bir ses dünyası 
yaratır.
Lumaka Ensemble 15 yıl önce çeşitli 
yarışmaların yanı sıra Almere ve Het 
Debuut Uluslararası Oda Müziği 
yarışmalarında kazandığı birinciliklerle 
müzik hayatına atıldı. Topluluk 
belli başlı festivallerde, yurtiçi ve 
dışındaki salonlarda konserler veriyor. 
Hollanda klasik radyosunda icraları 
sıkça yayınlanan topluluğun üç kayıt 
çalışması bulunuyor.
Lumaka Ensemble üyeleri aynı 
zamanda Kraliyet Concertgebouw 
Orkestrası, Hollanda Filarmoni 
Orkestrası ve Ensemble Insomnio’da 
çalıyor; erken dönem müziği ve 
çağdaş müzik alanlarında gerek solist 
gerekse oda müziği sanatçıları olarak 
konserler veriyorlar.
Lumaka Ensemble özel projelerde 
oyuncular, yazarlar ve ışık 
tasarımcılarıyla da işbirliği 
gerçekleştiriyor. Programları 
öncesinde genellikle içeriğe dair bilgi 
veren topluluk, konserlerini masalsı 
özelliklerle bezeyerek zihin açıcı 
deneyimler haline getiriyor.
Geçtiğimiz yıllarda Belle Epoque ve iki 
dünya savaşı arası dönem müziklerine 
yoğunlaşan Lumaka Ensemble, bugün 
bu müziklerin usta yorumcuları 
arasında anılıyor. Topluluk, o dönemin 
(genel olarak) Fransız müziklerini 
seslendirmenin yanı sıra örneğin 
Mozart’a, Schubert’e ve çağdaş 
bestecilere uzanan yolculuklara 
çıkmayı da seviyor.
Lumaka Ensemble Miriam Overlach 
(arp), Jana Machalett (flüt), Saskia 
Viersen (keman) ve Charles Watt'tan 
(viyolonsel) oluşuyor.

 ▪ The Lumaka Ensemble, based in 
Amsterdam, is currently one of the 
Netherland’s most active chamber 
ensembles; its instrumentation of 
harp, flute, and strings combine to 
make a unique sound world.
The Lumaka Ensemble began their 
career 15 years ago when they won ©
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Royal Concertgebouw Orchestra and 
Ensemble Modern, among others. 
Since 2017 she has also taught harp 
at the Conservatory of Antwerp, 
Belgium.

Jana machalett 
(Almanya Germany)

 ▪ Jana Machalett özellikle çağdaş 
oda müziği alanında başarılı bir 
flütçü. Lumaka Ensemble’ın kurucu 
üyelerinden ve sanat direktörlerinden 
biri olduğu gibi Insomnio topluluğunun 
da sürekli üyesi. Ayrıca Asko|Schönberg 
Ensemble, Ensemble Modern ve New 
European Ensemble ile de düzenli 
olarak çalmakta. Pierre Boulez, Peter 
Eötvös ve Reinbert de Leeuw gibi 
şeflerle işbirliği yaptı.

 ▪ Jana Machalett is a highly sought-
after flautist, in particular for 
contemporary chamber music. She 
is a founding member and one of 
the artistic directors of the Lumaka 
Ensemble, and a permanent member 
of Insomnio. Jana also appears 
regularly with the Asko|Schönberg 
Ensemble, Ensemble Modern, and 
the New European Ensemble. She has 
collaborated with conductors including 
Pierre Boulez, Peter Eötvös, and 
Reinbert de Leeuw.

the International Chamber Music 
Competitions, Almere and Het 
Debuut, amongst other competitions. 
They perform in major festivals and 
regularly give concerts both in the 
Netherlands and abroad. They are 
heard frequently on Dutch classical 
radio and have released three CD’s.
The members of Lumaka are also part 
of the Royal Concertgebouw Orchestra, 
the Nederlands Philharmonisch Orkest 
and Ensemble Insomnio, and active 
as soloists and chamber musicians in 
both contemporary and early music. 
For special projects the Ensemble 
also collaborates with actors, writers, 
and lighting designers. They often 
provide personal introductions to their 
programmes, making their concerts a 
mind-expanding experience with fairy-
tale like qualities.
In recent years, the ensemble has 
immersed itself in the music of the 
Belle Epoque and the Interbellum. As 
a result, Lumaka is now regarded as the 
ensemble for music from the period. 
Besides the (mainly) French music 
from that time, the ensemble also likes 
to make excursions to that of Mozart 
and Schubert, for example, and to 
contemporary repertoire.
Lumaka is: Miriam Overlach, harp; 
Jana Machalett, flute; Saskia Viersen, 
violin; Charles Watt, cello.

miriam overlach  
(Almanya Germany)

 ▪ Miriam Overlach kendisi ve Lumaka 
için yeni projeler geliştirmekten büyük 
zevk alır ve her zaman diğer müzisyenler, 
besteciler ve tiyatrocularla ilgi çekici 
işbirlikleri araştırır. Concertgebouw 
Vriendenkrans Yarışması, Alman Müzik 
Yarışması ile Hollanda Arp Yarışması’nı 
kazanan Overlach, çeşitli toplulukların 
yanı sıra Kraliyet Concertgebouw 
Orkestrası ile Ensemble Modern’de de 
konuk sanatçı olarak çalıyor. Overlach, 
çağdaş müzik alanında aranan bir 
yorumcu ve ComposingforHarp’ın da 
kurucularından. Ayrıca 2017’den bu 
yana Antwerp Konservatuvarı’ında ders 
veriyor.

 ▪ Miriam Overlach takes great 
pleasure in devising new projects 
for herself and for Lumaka; she 
is always looking for challenging 
collaborations with other musicians, 
composers, and theatre makers. 
She has won the Concertgebouw 
Vriendenkransconcours, the 
Deutsche Musikwettbewerb, and 
the Nederlands Harpconcours. 
Much in demand for performing 
contemporary music, she is one of the 
founders of ComposingforHarp. She 
has appeared as a guest artist with 

saskia viersen 
(Hollanda Netherlands)

 ▪ Hollanda Filarmoni Orkestrası birinci 
konsertmayster vekili olan Saskia 
Viersen, Amsterdam, Berlin ve Köln’de 
eğitim aldı ve Oscar Back Yarışması’nda 
birincilik kazandı. Hem solist hem oda 
müziği sanatçısı olarak, ama özellikle 
birinci kemancısı olduğu, Uluslararası 
Cenevre Yarışması birincisi Athena 
Quartet ile pek çok konser verdi; CD 
ve radyo kayıtları yaptı. Viersen, 2016 
yılından bu yana Lumaka Ensemble’ın 
üyesi.

 ▪ Saskia Viersen is acting first 
concertmaster of the Netherlands 
Philharmonic Orchestra. She studied 
in Amsterdam, Berlin, and Cologne 
and was first prize-winner in the Oscar 
Back Competition. As a soloist and 
chamber musician she has given many 
concerts and made both CD and radio 
recordings, notably as first violin of the 
Athena Quartet, prize-winners at the 
Concours International de Genève. She 
joined the Lumaka Ensemble in 2016.

charles Watt 
(Büyük Britanya Great Britain)

 ▪ Charles Watt 2012 yılından bu yana 
Lumaka Ensemble’ın viyolonselcisi. 
Ayrıca düzenli olarak Asko|Schönberg, 
Ensemble Modern, Nieuw Ensemble, 
Kraliyet Concertgebouw Orkestrası ve 
Hollanda Oda Orkestrası’nda çalıyor, 
aynı zamanda Insomnio’nun sürekli 
üyesi. Watt, Hollanda’ya taşınmadan 
önce Londra’da dünyaca ünlü Yehudi 
Menuhin, Purcell ve Guildhall Müzik ve 
Drama Okullarında ders veriyordu.

 ▪ Charles Watt has been the 
cellist of the Lumaka Ensemble 
since 2012. He performs regularly 
with Asko|Schönberg, Ensemble 
Modern, Nieuw Ensemble, the Royal 
Concertgebouw Orchestra and the 
Netherlands Chamber Orchestra and 
is a permanent member of Insomnio. 
Prior to moving to the Netherlands, 
Charles taught at the internationally 
renowned Yehudi Menuhin School, 
the Purcell School and the Guildhall 
School of Music and Drama in London.

program notlari

Ernst Stahl 
Noktürn, Op. 66

Ernst Stahl hakkında neredeyse hiçbir 
şey bilinmemektedir. 1869–1900 
yılları arasında, muhtemelen Bayreuth 
yakınlarında yaşamıştır. Genel olarak 
solo arp veya arp ile diğer çalgılar için 
yapıtları vardır; bunları kız kardeşi 
veya kızı için yazdığı düşünülmektedir. 
Arşivlerde 19. yüzyıl sonlarında Dresden 
Filarmoni Orkestrası’nın şefi olan bir 
Ernst Stahl’dan bahsedilmektedir, 
ancak başka herhangi bir kayda 
rastlanmamaktadır. Noktürn isimli 
yapıtı 1896 tarihini taşımaktadır.

Joseph Jongen 
Üçlü için İki Parça, Op. 80

Belçika doğumlu Joseph Jongen 
(1873–1953) yedi yaşında konservatuvara 
girdi ve kısa zamanda piyanist, besteci 
ve orgcu olarak ödüller kazanmaya 
başladı. 1910’lu yıllara gelindiğinde en 
önemli Belçikalı besteci olarak kabul 
ediliyordu. I. Dünya Savaşı sırasında 
İngiltere’ye kaçarak başarılı bir piyanolu 
dörtlüye katıldı. Besteciliğinde kendi 
dönemiyle uyum içinde olan Jongen, 
Paris’te Debussy ve Ravel’den etkilendi; 
1920’lerde ise Stravinsky de dinliyordu. 
1925 yılında bestelediği Üçlü için 
İki Parça’sı atmosferi göz önüne 
alındığında Debussy ve Ravel’i andırır. 
Hızlı flüt ve arp şelaleleri üstünde 
viyolonsel geniş bir biçimde şarkı söyler.

Jacques Ibert 
İki İnterlüd

İki İnterlüd (Deux Interludes) adlı 
yapıt, Jacques Ibert’in (1890–1962) 
savaştan sonra, 1946’da İtalya’da S. 
Lilar’ın Le Burlador (Şakacı) adlı tiyatro 
oyunu için yazdığı ara müziklerinden 
düzenlenmiştir. Bu oyunun ara 
müziklerini yine arpçı kızını düşünerek 
flüt-keman (ya da viyola)-arp (ya da 
klavsen) için uyarlamış; sonra da 
ikinci versiyonu, flüt-keman-arp olarak 
hazırlamıştır. Ibert’in en tanınan oda 
müziği besteleri arasında yer alan İki 
İnterlüd, klavsen ya da arp yerine piyano 
ile keman yerine de obua kullanılarak 

çalınabilen bir güzelliğe de sahiptir. İlk 
interlüd (ara müziği) ağırca ve duygulu 
(Andante espressivo), ikincisi neşeli ve 
çabuk (Allegro vivo) tempodadır.

— irkin aktüze

Maurice Ravel (düz.: C. Salzedo) 
Üçlü için Sonatin

Maurice Ravel’in 1905’te tamamladığı 
Sonatin, aynı yıl yazılan Miroirs 
(Aynalar) ile onun ikinci döneminin 
(1905–1918) ilk piyano yapıtları arasında 
yer alır. Daha önce üç kez Roma Ödülü 
yarışmasına katılan, ancak birincilik 
ödülünü kazanamayan Ravel’in 
1905’te bu yarışmaya katılmasına izin 
verilmemiş ve günlük gazetelerde bu 
konuda bir tartışma başlamıştı. Protesto 
edenler arasında Fransız Akademisi 
üyesi Romain Rolland’ın ve Matin 
gazetesinin de bulunması besteciyi 
biraz teselli etmiş, hatta gazete sahibi 
Edwards’ların yatıyla Hollanda’ya bir 
deniz gezisine katılmıştı. Bu çalkantılı 
dönemde yazılan Sonatin’i de yakın 
dostu Ida ve Cipa Godebski ailesine 
ithaf etti.
İlk kez 31 Mart 1906’da Paris’te piyanist 
Gabriel Grovlez tarafından yorumlanan 
yapıtın üç bölümlü oluşu nedeniyle 
Ravel, klasik bir ismi, Sonatin başlığını 
seçmiştir. Aslında sonatin modeli 
temel alınmış görünmesine karşın, 
çan gibi çınlayan zarif armonilerle yeni 
bir parlaklık verilen ve bas seslerden 
kaçınılan yapıta besteci, bu arada 
çok özel bir renk de kazandırmıştır. 
Kanında İspanyol ve Bask akrabalıklar 
da bulunan Ravel, bestelerinde bu 
müziğe yakınlığını her zaman belirtmiş, 
Sonatin’de akorların malzemesini 
İspanyol gitarının boş tellerine (mi, la, 
re, sol, si, mi) göre düzenlemiştir.
Lirik havada ve pastel renklerle işlenen 
2/4’lük ölçüde, fa diyez minör tonda ve 
orta hızdaki (Modéré) ilk bölüm, müzik 
yazarı Calvocoressi’ye göre 1904’te 
Paris Haftalık Müzik Eleştirisi dergisinin 
açtığı piyano sonatinleri yarışmasına 
gönderilmiş; ancak 75 mezürü aştığı 
için yarışma dışı bırakılmıştır. Ravel 
bu 77 mezürlük bölümü sonradan 
Sonatin’e dahil etmiştir, 2. Bölüm, 
3/8’lik ölçüde, re bemol majör tondaki 
Menuet (Mouvement de Menuet) zarifliği 
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ve sadeliğiyle, bir dans formunun 
fikri olarak seçkinleşir. Ancak sonda 
beliren güçlü basların dışında, ani 
pianissimo’lar, birdenbire parlamalarla 
da bu belirsiz tebessüm havası 
bozulmaz. Biraz ağırlaşan trio bölmesi 
ise birinci bölüm temasının çok kısa 
anımsanması gibidir. 3. Bölüm, 3/4’lük 
ölçüde, fa diyez minör tondaki virtüöz 
ve canlı (Animé) finalde ise ilk bölümün 
sade melodisi yine çınlar. Bu kez parlak 
fanfarlarla süslenen eski tema, melodi 
ve armoni arasında bir köprü görevini 
görür.
I. Dünya Savaşı’ndan kısa süre önce, 
Carlos Salzedo, Georges Barrère ve 
Paul Kefer’den oluşan Trio de Lutece, 
Britanya Adaları’nda turnedeyken 
Salzedo, Ravel’e yazarak Sonatin’in 
flüt, viyolonsel ve arp için yaptığı 
düzenlemesinden bahsediyor ve 
Ravel’in dinleyerek fikrini belirtmesini 
rica ediyordu. Trio de Lutece Paris’e 
geldiğinde Salle Gaveau’daki konserine 
Ravel de katıldı ve düzenlemeyi dinledi. 
Konserin bitiminde Ravel’in yorumu, 
“Bunu neden ben düşünmedim!” oldu.

— irkin aktüze

Béla Bartók 
Romen Halk Dansları, SZ 56

Zoltan Kodaly ile Macar, Adnan 
Saygun ile Türk halk müzikleri üzerine 
çalışmalar yapan Béla Bartók, 1915 
yılında piyano için yazdığı Romen Halk 
Dansları (SZ 56) beğenilince 1917’de 
bunları orkestra için de düzenlemiştir 
(SZ 68).
Birbirine bağlı olarak çalınan altı 
Romen halk dansından oluşan yapıtın 
1. dansı, 2/4’lük ölçüde, elde tahta 
sopalarla, ağır tempoda dans edilen 
ve Mezöszabad’tan kaynaklanan 
Sopa Dansı’dır. İkinci dans (Braul), 
Romenlerin ataları sayılan, çobanlıkla 
geçinen ve Karpatlarda yaşayan 
Vlakların (Eflak) kuşaklarla yaptıkları 
ince figürlü, hızlı tempolu ve Egres’ten 
kaynaklanan 2/4’lük ölçüdeki Kemer 
Dansı’dır. Pe Loc adlı 3. dans yine 
2/4’lük ölçüde, yerinden kımıldamadan, 
ayaklarla yere vurarak yapılan oldukça 
güç bir Egres Dansı’dır; ezgi monoton 
eşlikte armonik seslerle sunulur. 
Buciumeana başlıklı ve 3/4’lük ölçüdeki 

Bucak (Bisztra) bölgesinden olan 
4. dans, ağır tempoda ve duygulu 
bir tulum (gayda) havasını yansıtır. 
5. Dans, Belenyes’ten kaynaklanan 
ünlü bir Romen Polkası’dır (Poarga 
Romaneasca). Yine hızlı tempoda, 
2/4’lük ölçüdeki son dans Nyagra 
bölgesinden bir Maruntel’dir ve coşkulu 
bir finalle yapıtı sona erdirir.

— irkin aktüze

rezonans 
burak onur erdem şef conductor

Franz Herzog
Missa Lux Caelestis: Kyrie

Johann Hermann Schein
Die mit Tränen säen

Wolfram Buchenberg
Erbarme dich unser

Felix Mendelssohn
Herbstlied

Lorenzo Donati
Noche

Gustav Mahler (düz. arr.: C. Gottwald)
Die zwei blauen Augen

Hasan Uçarsu
Sevgilerde

Çiğdem Aytepe
İki Düş Arası

Giovanni Bonato
Winding words of wisdom

Edwin London
Bach (Again)

16.30-17.10
17.30-18.10

Narlıkapı Surp Hovhannes Ermeni Kilisesi
Narlıkapı Surp Hovhannes Armenian Church

burak onur erdem

 ▪ Boğaziçi Üniversitesi Siyaset Bilimi 
ve Uluslararası İlişkiler Bölümü’nden 
Rektörlük Ödülü̈ ile mezun olan 
Burak Onur Erdem, İTÜ Müzik İleri 
Araştırmalar Merkezi’nde müzik 
teorisi ve şeflik üzerine yüksek 
lisansını tamamladı ve aynı kurumda 
doktora çalışmalarını sürdürüyor. Koro 
şefliği alanında uluslararası ustalık 
sınıflarında Maria Guinand, Anders 
Eby, Volker Hempfling, Johannes 
Prinz, Denes Szabo ve Michael Gohl 
gibi şeflerle çalışan sanatçı, 2012’de 
koro müziği için yeni projeler üretmek 
üzere Koro Kültürü̈ Derneği’ni kurdu; 
2015–2018 ve 2018–2021 dönemleri 
için Avrupa Korolar Federasyonu’nun 
yönetim kurulu üyesi olarak seçildi. 
Bahçeşehir Üniversitesi bünyesinde 
koordinatörlüğünü yaptığı Koro Şefliği 
Okulu’nu hayata geçirdi.
Kurucusu olduğu Rezonans ile Nigel 
Short, Brady Allred, Jo-Michael Scheibe, 
Simon Carrington, Eric Whitacre ve 
Georg Grün gibi isimlerle konserler 
verdi. Cork Fleischmann Yarışması’nda 
ikincilik, Arezzo Koro Yarışması’nda 
üçüncülük ödülünü̈ aldı. 2013–2016 
yılları arasında, Türkiye’nin en köklü 
senfonik korolarından İstanbul Avrupa 
Korosu’nun şefliğini üstlendi. 2013 
yılından beri konuk ve yardımcı 
şef olarak çalıştığı Devlet Çoksesli 
Korosu’nda 2017–2018 sezonu itibariyle 
koro şefi olarak görev yapıyor.

 ▪ Burak Onur Erdem studied music 
theory & conducting at the ITU 
Centre for Advanced Studies in Music, 
where he is currently studying for a 
PhD. Prior to his musical studies, he 
graduated from Boğaziçi University 
Political Science and International 
Relations Department. He refined 
his choral conducting skills through 
international masterclasses, working 
actively with renowned conductors like 
Maria Guinand, Anders Eby, Volker 
Hempfling, Johannes Prinz, Denes 
Szabo, and Michael Gohl. He founded 
the Choral Culture Association in 
2012. He has been elected to the Board 
of the European Choral Association 
twice in a row for the periods 2015–18 
and 2018–21. He initiated the ©
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Koro Yarışması’ndan “En İyi Genç Şef” 
ödülüyle döndü ve aynı yıl Tallinn’de 
Avrupa Kantat Festivali’ne katıldı.
Rezonans 2019 Haziran’ında, 
Avrupa’nın en zorlu koro yarışması olan 
Marktoberdorf Yarışması’na katılmak 
üzere davet aldı.

 ▪ Founded in 2010 by Burak Onur 
Erdem, Rezonans has become one of 
the prominent choirs of Turkey within 
only a few seasons. The choir performs 
regularly in leading European choral 
festivals and sings under the baton of 
world-renowned conductors.
Rezonans has a repertoire that 
concentrates on the works of 20th 
and 21st century Turkish composers, 
as well as contemporary works and 
works of German romantic period. The 
choir performed the world premieres 
of Hasan Uçarsu and Özkan Manav’s 
compositions.
The choir worked with Grammy-award 
winning composer Eric Whitacre, and 
with Nigel Short, former member 
of the famous British a capella band 
King’s Singers, Jo-Micheal Scheibe, the 
president of American Choral Directors 
Association, Volker Hempfling, among 
the most important living conductors 
of Germany, and Georg Grün, another 
prominent German conductor.
Rezonans represented Turkey in 
Europe’s largest choral festival, Europa 

Bahçeşehir University Choral School in 
2014 and is still the coordinator of the 
programme.
He founded the choral ensemble 
Rezonans in 2010 and has acted as 
its artistic director and conductor ever 
since. The choir has performed with 
world renowned musicians like Nigel 
Short, Brady Allred, Jo-Michael Scheibe, 
Simon Carrington, Eric Whitacre, and 
Georg Grün and achieved great success 
in some of the most prestigious choral 
competitions in the world: second prize 
in the Cork International Fleischmann 
Trophy, third prize in the Arezzo 
Choral Competition and Best Young 
Conductor Prize in the International 
May Choir Competition in Varna. He 
was principle conductor of the Istanbul 
European Choir, the oldest symphonic 
choir of the city, from 2013 to 2016. 
He has served as guest and assistant 
conductor of the Turkish State Choir 
since 2013 and was appointed as its 
principal conductor and artistic director 
in 2017.

rezonans

 ▪ Burak Onur Erdem tarafından 
2010’da kurulan Rezonans, birkaç 
sezon içerisinde Türkiye’nin uluslararası 
alanda tanınır korolarından biri oldu. 
Koro, düzenli olarak Avrupa’nın önde 
gelen festivallerinde yer alıyor ve 

dünyaca ünlü şeflerin yönetiminde 
konserler vermeye devam ediyor.
Rezonans, çağdaş dönem ve Alman 
romantik dönem yapıtlarının yanı 
sıra Türk bestecilerin 20. ve 21. yüzyıl 
yapıtları üzerinde yoğunlaşan bir 
repertuvara sahip. Hasan Uçarsu ve 
Özkan Manav’ın bestelerinin dünya 
prömiyerlerini gerçekleştiren koro, 
birçok yeni Türkçe yapıtı da gün ışığına 
çıkarmaya hazırlanıyor.
Koronun çalıştığı şefler arasında 
Grammy ödüllü Eric Whitacre, ünlü 
İngiliz a capella topluluğu King’s 
Singers üyelerinden Nigel Short, 
Amerika Koro Şefleri Birliği Başkanı Jo 
Michael Scheibe, Almanya’nın yaşayan 
en önemli koro şeflerinden Volker 
Hempfling ve yine Almanya’nın saygın 
şeflerinden Georg Grün yer alıyor.
Rezonans, Avrupa’nın en büyük koro 
festivali olan Avrupa Kantat Festivali’nde 
Türkiye’yi temsil etti. Ayrıca, dünyanın en 
prestijli koro yarışmalarından biri sayılan 
Cork Uluslararası Fleischmann Ödülü’ne 
Türkiye’den katılmaya hak kazanan ilk 
koro olarak ikincilik ödülünü ülkemize 
kazandırdı. Andante dergisi tarafından 
düzenlenen 7. Donizetti Klasik Müzik 
Ödülleri (2017) kapsamında “Yılın 
Korosu” seçilen topluluk, aynı yıl 
Avrupa Büyük Ödülü bünyesindeki 
Arezzo Yarışması’nda üçüncülük 
ödülünü almaya hak kazandı. 2018’de 
Varna’da gerçekleştirilen Uluslararası 

Cantat Festival in Hungary. The 
choir also was the first Turkish choir 
to take part in the legendary Cork 
International Fleischmann Trophy and 
won the second prize in 2016.
Rezonans was named Turkey’s Choir 
of the Year by the Donizetti Classical 
Music Awards in 2017. In the same 
year, the choir won third prize the in 
monographic category of the Arezzo 
Choral Competition within European 
Grand Prix.
In 2018, the choir attended the 
International May Choir Competition 
in Varna and won Best Young 
Conductor prize, and successfully 
represented Turkey in the Europa 
Cantata Festival in Tallinn.
Rezonans was invited to compete in 
the Marktoberdorf Competition in 
June 2019, along with some of the best 
choirs in the world.

program notları

Franz Herzog 
Missa Lux Caelestis: Kyrie

Johann Hermann Schein 
Die mit Tränen säen

Wolfram Buchenberg 
Erbarme dich unser

Kadim metinleri temel alan bu 
bölümde bestecilerin binlerce yıla 
dayanan metinlere nasıl can verdiğini 
görüyoruz. Avusturyalı besteci 
Herzog, belki de en çok bestelenmiş 
dualardan biri olan “Kyrie eleison” 
ile insan olmaya ait özümüzden 
bir nida ile bize uzanıyor. Parçanın 
ifade yüklü melodisi, keskin ritmik 
motiflerle birleşerek bizleri yaşamın 
hem yumuşak hem de zorlu virajlarını 
anımsamaya yöneltiyor. Die mit Tränen 
säen yapıtı ile Rönesans bestecisi 
Schein, gelecekteki umudun pırıltılarını 
mutluluk tohumu olarak kalplerimize 
bırakıyor: “Gözyaşları ile ekenler, sevinç 
ile biçecekler.” Hayat yolculuğundaki 
zorlu virajlar ve umut pırıltıları arasında 
yaşanan gelgitlerde işlenen günahların 
farkındalığı Alman çağdaş besteci 
Buchenberg’in yapıtında, Tanrıya 
yakarışla notalara dökülerek karşımıza 
çıkıyor: “Bize merhamet et!”

Felix Mendelssohn 
Herbstlied

Lorenzo Donati 
Noche

Gustav Mahler (düz.: C. Gottwald) 
Die zwei blauen Augen

Aşk deyişlerinden oluşan bu bölümdeki 
yapıtlar, aşkın farklı veçhelerini romantik 
bestecilerin dilinden bize sunarken, 
bir de yaşayan bir bestecinin romantik 
tınılarını ortaya koyuyor. Mendelssohn 
bize soruyor: “Bir yıl daha geçti... Peki 
ya kalbin mutluluğunu bulabildi mi?” 
Uzaklaşan sevgilinin ardından benzer 
duygu ve düşünceleri barındıran İtalyan 
besteci Lorenzo Donati’nin Noche adlı 
yapıtı, karanlık bir denizin ortasındaki 
çığlıkları betimlerken, sevince 
yolculuğun nasıl zorluklardan geçtiğini 
hatırlatıyor. Dalga sesleri, karanlıktaki 
yıldızlar, denizin ortasındaki çığlıklar 
insan sesiyle mükemmel şekilde 
betimleniyor. Son olarak Gustav Mahler, 
çoktan rüyalar âlemine dalacak kadar 
kederli bir yazıyla karşımızda. Orijinali 
orkestra ve bariton solist için yazılmış 
yapıtta, sevgilinin kaybına doğada 
teselli aranıyor, aranan teselliye bir türlü 
ulaşılamayıp, acı kalpte kavurucu bir 
hançer gibi taşındıkça en nihayet, acı 
kabulleniliyor: “Artık ebediyen kederli 
ve dertliyim.” Dört koro ve 16 sesten 
oluşan transkripsiyon, koro müziğinin 
ifade zenginliğini de taşıyor.

Hasan Uçarsu 
Sevgilerde

Çiğdem Aytepe 
İki Düş Arası

Giovanni Bonato 
Winding words of wisdom

Edwin London 
Bach (Again)

Yeni ufuklara yönelen bu bölümde 
çağdaş bestecimiz Hasan Uçarsu, 
Behçet Necatigil’in ölümsüz 
dizelerinden sesleniyor ve diyor ki, 
“Sevgileri yarınlara bıraktınız.” Sık sık 
değişen tempo ve birbiriyle kaynaşan 
hecelerle insanların ve dünyamızın 

bizim için ifade ettiği değeri söylemeyi 
hep yarınlara bıraktığımızı tane tane 
anlatıyor. Bu gerçeklik algısından 
farklı bir dünyaya geçiş yapılan 
İki Düş Arası adlı yapıtında kendi 
yaşamının koridorlarından bir kesit 
sunan Çiğdem Aytepe’ye göre, Ege 
Denizi’nin dalgaları arasında “gerçek 
ve rüya birbirine uzanır” ve insanı 
Araf ’a doğru sürüklenmeye başlar. 
Bizleri bu Araf ’tan çıkmaya zorlayan 
Giovanni Bonato’nun sarmalayan 
armonileri içerisinde, sevgiyi felsefe 
haline getirmiş Yunus Emre’nin evrensel 
mesajı yankılanıyor: “Sevelim sevilelim, 
dünya kimseye kalmaz.” Dünyanın 
kimseye kalmayacağı farkındalığı ile, 
ebedi huzuru bekleyişi dile getiren 
Bach (Again), ünlü koral Komm süßer 
Tod’u konu alıyor. Orijinal koralin 
ardından özgür kalan koro, özel olarak 
düzenlenmiş koreografiyle, yapıtı 
her performansta baştan yaratarak 
performansını noktalıyor.

— rezonans
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chamber musıc wıth stars-ı
faust & queyr as & melnıkov

yıldızlarla oda müziği-ı
faust & Queyras & melnıkov

YILDIZLARLA ODA MÜZİĞİ-I
CHAMBER MUSIC WITH STARS-I
FAUST & QUEYRAS & MELNIKOV
isabelle faust keman violin 
Jean-guihen Queyras viyolonsel cello 
aleXander melnikov piyano piano

Ludwig van Beethoven
Orijinal Bir Tema Üzerine Çeşitlemeler, Mi bemol Majör, Op. 44 
(Piyanolu Üçlü No. 10)
Variations on an Original Theme in E-flat Major, Op. 44  
(Piano Trio No. 10)

 – Tema Theme: Andante 
 – Çeşitlemeler Variations I-XIV 
 – Koda Coda: Andante - Presto 
 – Finale: Allegro
 süre duration: 15’

Ludwig van Beethoven
Piyanolu Üçlü No. 6, Mi bemol Majör, Op. 70 No. 2
Piano Trio No. 6 in E-flat Major, Op. 70 No. 2

 – Poco sostenuto – Allegro ma non troppo 
 – Allegretto 
 – Allegretto ma non troppo 
 – Finale: Allegro
 süre duration: 30’

Ara Interval

Ludwig van Beethoven
Piyanolu Üçlü No. 9, Mi bemol Majör, WoO 38
Piano Trio No. 9 in E-flat Major, WoO 38

 – Allegro moderato 
 – Scherzo: Allegro ma non troppo 
 – Rondo: Allegretto
 süre duration: 15’

16.06.2019
pa su 20.00

İş Sanat Konser Salonu
İş Sanat Concert Hall

Ludwig van Beethoven
Piyanolu Üçlü No. 5, Re Majör, Op. 70 No. 1, “Hayalet”
Piano Trio No. 5 in D Major, Op. 70 No. 1, ‘Ghost’

 – Allegro vivace e con brio 
 – Largo assai ed espressivo 
 – Presto
 süre duration: 28’

Ara dahil 115’ sürer. Lasts 115’ with interval.

konsere doğru pre-concert talk* 
19.00-19.30 fuaye foyer 
levent kavas’ın “aydınlanma: dönüşlü mü, edilgen mi?” başlıklı konuşması 
levent kavas on ‘enlıghtenment: ıs ıt refleXıve or passıve?’

* türkçe ın turkısh

isabelle faust

 ▪ Isabelle Faust mükemmel 
yorumlarıyla dinleyicilerini kendine 
hayran bırakan bir sanatçı. Her 
yapıta derinlemesine yoğunlaşarak, 
yapıtların çağdaş bakış açısıyla 
tarihsel bağlamını, tarihi açıdan uygun 
çalgıları ve olabilecek en özgün halini 
değerlendiriyor; Heinrich I.F. Biber’den 
Helmut Lachenmann’a uzanan bir 
repertuvarı aydınlığa çıkarıp tutkuyla 
seslendiriyor.
Erken yaşlarda Leopold Mozart 
Yarışması ile Paganini Yarışması’nı 
kazandıktan kısa süre sonra Berlin 
Filarmoni Orkestrası, Boston Senfoni 
Orkestrası, Tokyo NHK Senfoni 
Orkestrası, Avrupa Oda Orkestrası 
ve Freiburg Barok Orkestrası dahil, 
dünyanın önde gelen orkestralarıyla 
düzenli konserler vermeye başladı. Bu 
konserler neticesinde Claudio Abbado, 
Giovanni Antonini, Frans Brüggen, John 
Eliot Gardiner, Bernard Haitink, Daniel 
Harding, Philippe Herreweghe, Andris 
Nelsons ve Robin Ticciati gibi şeflerle 
yakın ve uzun süreli işbirlikleri geliştirdi.
Isabelle Faust’un olağanüstü sanatsal 
merakı ve geniş ufku, tüm dönemleri 
ve çeşitli çalgılarla farklı işbirliği 
formlarını kapsıyor. Müziği kendi 
içinde bir amaç olarak görmekten 
ziyade yapıtın özüne, özverili, incelikli 
ve dürüst bir şekilde yaklaşıyor. 
Görkemli konçerto icralarının yanı sıra, 
örneğin tarihi çalgılarla Schubert’in 
beşlisini veya Anna Prohaska ile 
György Kurtág’ın Kafka-Fragments’ını 
ya da Dominique Horwitz ile Igor 
Stravinsky’nin Askerin Öyküsü’nü 
seslendiriyor. Çağdaş müziğin icrasına 
da büyük bir adanmışlıkla hizmet 
ediyor. Önümüzdeki sezonlarda 
Péter Eötvös, Ondřej Adámek, Marco 
Stroppa, Oscar Strasnoy ve Beat 
Furrer’in yapıtlarının prömiyerlerini 
yapmaya hazırlanıyor.
Pek çok albümü eleştirmenler 
tarafından övgüye değer bulunan 
ve Diapason d’Or, Gramophone, 

the Baroque Orchestra Freiburg. A 
close and sustained cooperation with 
conductors like Claudio Abbado, 
Giovanni Antonini, Frans Brüggen, 
Sir John Eliot Gardiner, Bernard 
Haitink, Daniel Harding, Philippe 
Herreweghe, Andris Nelsons, and 
Robin Ticciati has evolved from it.
Isabelle Faust’s vast artistic curiosity 
and broad mind encompass all 
eras and forms of instrumental 
cooperation. Thus, she never 
considers music as an end in 
itself but rather advances a piece’s 
essence in a devoted, subtle, and 
conscientious way. Besides big 
symphonic violin concertos she has 
played, for instance, Schubert’s Octet 
with historical instruments, as well as 
György Kurtág’s Kafka Fragments with 
Anna Prohaska, or Igor Stravinsky’s 
L’Histoire du Soldat with Dominique 
Horwitz. With great commitment 
she renders an outstanding service 
to the performance of contemporary 
music. Premieres of Péter Eötvös, 
Ondřej Adámek, Marco Stroppa, 
Oscar Strasnoy, and Beat Furrer are 
in preparation for the upcoming 
seasons.
Numerous recordings have been 
unanimously praised by critics 
and awarded the Diapason d’or, the 
Gramophone Award, the Choc de 
l’année and other prizes. Her most 
recent recordings include Mozart 
violin concertos with Il Giardino 
Armonico under the direction of 
Giovanni Antonini and the Baroque 
Orchestra under the direction of 
Pablo Heras-Casado. Isabelle Faust 
presented further popular recordings 
including sonatas and pieces for 
violin solo by Johann Sebastian Bach 
as well as violin concertos by Ludwig 
van Beethoven and Alban Berg under 
the direction of Claudio Abbado. She 
has maintained a long collaboration 
in chamber music with the pianist 
Alexander Melnikov. Together 
they have produced recordings of 
all sonatas for piano and violin by 
Ludwig van Beethoven, as well as 
other pieces.
Isabelle Faust was Artist in Residence 
at Cologne Philharmonie during the 
season 2018/19.

Choc de l’année gibi ödüller kazanan 
Faust’un son albümleri arasında 
Giovanni Antonini yönetimindeki 
Il Giardino Armonico ve Pablo 
Heras-Casado yönetimindeki Barok 
Orkestrası ile kaydettiği Mozart’ın 
keman konçertoları yer alıyor. Isabelle 
Faust’un popüler olan albümleri 
arasında Johann Sebastian Bach’ın 
solo keman yapıtları ve Claudio 
Abbado yönetiminde kaydettiği Ludwig 
van Beethoven ve Alban Berg keman 
konçertoları sayılabilir. Oda müziği 
alanında piyanist Alexander Melnikov 
ile uzun zamandır işbirliği içinde olan 
Faust’un, Melnikov ile Ludwig van 
Beethoven’ın tüm piyano ve keman 
sonatlarını kaydettiği CD’si de var.
Isabelle Faust 2018–2019 sezonunda 
Köln Filarmoni’nin yerleşik sanatçısı 
oldu.

 ▪ Isabelle Faust fascinates her listeners 
with her outstanding interpretations. 
She dives deep into every piece 
considering its musical historical 
context, historically appropriate 
instruments, and the greatest 
possible authenticity based on current 
knowledge. She constantly manages to 
illuminate and passionately perform a 
repertoire from Heinrich I.F. Biber to 
Helmut Lachenmann.
After winning the renowned 
Leopold Mozart Competition and 
the Paganini Competition at a very 
early age, she soon gave regular 
guest performances with the world’s 
major orchestras including the Berlin 
Philharmonic Orchestra, the Boston 
Symphony Orchestra, the NHK 
Symphony Orchestra Tokyo, the 
Chamber Orchestra of Europe, and 
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Jean-Guihen Queyras Freiburg Müzik 
Üniversitesi’nde profesör, aynı zamanda 
Forcalquier’deki Rencontres Musicales 
de Haute-Provence festivalinin de sanat 
yönetmeni. Mécénat Musical Société 
Générale tarafından temin edilmiş 1696 
Gioffredo Cappa yapımı bir viyolonsel 
çalıyor.

 ▪ Curiosity, diversity and a firm focus on 
the music itself characterize the artistic 
work of Jean-Guihen Queyras. Whether 
on stage or on record, one experiences 
an artist dedicated completely and 
passionately to the music, whose humble 
and quite unpretentious treatment of 
the score reflects its clear, undistorted 
essence. The inner motivations of 
composer, performer, and audience must 
all be in tune with one another in order 
to bring about an outstanding concert 
experience: Jean-Guihen Queyras learnt 
this interpretative approach from Pierre 
Boulez, with whom he established a long 
artistic partnership. This philosophy, 
alongside a flawless technique and 
a clear, engaging tone, also shapes 
Jean-Guihen Queyras’ approach to 
every performance and his absolute 
commitment to the music itself.
His approaches to early music – as in 
his collaborations with the Freiburg 
Baroque Orchestra, Akademie für Alte 
Musik Berlin, and Concerto Köln – and 
to contemporary music are equally 
thorough. He has given world premieres 
of works by, among others, Ivan Fedele, 

Jean-guihen Queyras

 ▪ Jean-Guihen Queyras’ın sanatsal 
çalışmalarını niteleyen, merak, çeşitlilik 
ve müziğe sıkı sıkıya bağlılığıdır. 
İster sahnede olsun isterse kayıtta, 
dinleyiciler karşılarında, müziği 
mütevazı ve dolaysız ele alışıyla, onun 
özünü en berrak ve bozulmamış haliyle 
yansıtan, müziğe tümüyle ve tutkuyla 
adanmış bir sanatçı bulurlar. Sıradışı bir 
konser deneyimi ortaya koyabilmek için 
bestecinin, yorumcunun ve dinleyicinin 
manevi motivasyonları birbiriyle uyum 
içinde olmalıdır. Jean-Guihen Queyras 
müziği yorumlamaya bu yaklaşımı, 
uzun süre sanatsal işbirliği içinde 
olduğu Pierre Boulez’den öğrendi. Bu 
felsefe, kusursuz bir teknik ve temiz, 
çekici bir tınıyla birlikte Jean-Guihen 
Queyras’ın her icrasına yaklaşımını ve 
müziğin kendisine mutlak bağlılığını da 
şekillendirir.
Freiburg Barok Orkestrası, Berlin Erken 
Dönem Müziği Akademisi ve Concerto 
Köln ile işbirliklerinde olduğu gibi 
erken dönem müziğine yaklaşımları, 
çağdaş müziğe olduğu kadar titiz. 
Ivan Fedele, Gilbert Amy, Bruno 
Mantovani, Michael Jarrell, Johannes-
Maria Staud ve Thomas Larcher dahil, 
çeşitli bestecilerin yapıtlarının dünya 
prömiyerlerini gerçekleştirdi. Peter 
Eötvös’ün 70. doğum günü vesilesiyle 
Kasım 2014’te bestecinin yönetiminde 
Viyolonsel Konçertosu’nu kaydetti.
Jean-Guihen Queyras, Arcanto 
Quartet’in kurucu üyelerinden; ayrıca 
Isabelle Faust ve Alexander Melnikov ile 
birlikte tanınmış bir üçlü oluşturuyor. 
Alexander Melnikov da sanatçının, 
Alexandre Tharaud gibi düzenli çalıştığı 
bir eşlikçi. Sanatçı, tombak ustaları 
Bijan ve Keyvan Chemirani ile Akdeniz 
temalı bir programda da işbirliği 
gerçekleştirdi.
Yorumculuğunun çokyönlülüğü 
Amsterdam Concertgebouw, Aix-en-
Provence Festivali, Utrecht Vredenburg, 
De Bijloke Gent ve Londra Wigmore 
Hall gibi pek çok konser salonu, festival 
ve orkestrayı Jean-Guihen Queyras’ı 
yerleşik sanatçı olarak davet etmeye 
yönlendirdi.
Sanatçı, sıklıkla Philadelphia Orkestrası, 
Bavyera Radyo Senfoni Orkestrası, 
Philharmonia Orkestrası, Paris 

Orkestrası, NHK Senfoni Orkestrası, 
Gewandhaus Orkestrası ve Zürih 
Tonhalle Orkestrası gibi tanınmış 
orkestralar eşliğinde ve Iván Fischer, 
Philippe Herreweghe, Yannick Nézet-
Séguin, Jiři Bělohlávek, Oliver Knussen 
ve Roger Norrington gibi şefler 
yönetiminde konserler veriyor.
Jean-Guihen Queyras’ın diskografisi 
de etkileyici: Edward Elgar, Antonín 
Dvořák, Philippe Schoeller ve Gilbert 
Amy’nin viyolonsel konçertoları 
albümleri eleştirmenlerin övgüsünü 
aldı. Harmonia Mundi’nin Schumann 
özel projesi kapsamında Isabelle Faust 
ve Alexander Melnikov ile bestecinin 
tüm piyanolu üçlülerini ve Pablo Heras-
Casado yönetimindeki Freiburg Barok 
Orkestrası ile viyolonsel konçertosunu 
kaydetti. Schumann’ın Viyolonsel 
Konçertosu ve 1. Piyanolu Üçlüsü kaydı 
2016 yılı başında yayınlandı. Ağustos 
2016’da piyasaya çıkan Thrace – Sunday 
Morning Sessions isimli albümde ise 
sanatçı, Chemirani kardeşler ve Sokratis 
Sinopoulos ile birlikte çağdaş müzik, 
doğaçlama ve Akdeniz geleneklerinin 
kesişim noktalarını keşfe çıktı.
Jean-Guihen Queyras’ın 2018–2019 
sezonunda gerçekleştirdiği etkinlikler 
arasında, Kuzey Amerika turnesi, Anne 
Teresa de Keersmaeker ile “Mitten wir 
im leben sind” konserleri ve Deutsches 
Berlin Senfoni Orkestrası, Atlas 
Ensemble, Orchestra of the Eighteenth 
Century ve Detroit Senfoni Orkestrası 
eşliğinde konserler bulunuyor.

Gilbert Amy, Bruno Mantovani, Michael 
Jarrell, Johannes-Maria Staud and 
Thomas Larcher. Conducted by the 
composer, he recorded Peter Eötvös’ 
Cello Concerto to mark his 70th 
birthday in November 2014.
Jean-Guihen Queyras is a founding 
member of the Arcanto Quartet and 
forms a celebrated trio with Isabelle 
Faust and Alexander Melnikov; the 
latter is, alongside Alexandre Tharaud, 
a regular accompanist. He has also 
collaborated with zarb specialists 
Bijan and Keyvan Chemirani on a 
Mediterranean programme.
The versatility in his music-making 
has led to many concert halls, festivals 
and orchestras inviting Jean-Guihen 
to be artist in residence, including the 
Concertgebouw Amsterdam and the 
Festival d’Aix-en-Provence, Vredenburg 
Utrecht, De Bijloke Ghent, and 
Wigmore Hall London.
Jean-Guihen Queyras often appears 
with renowned orchestras such 
as the Philadelphia Orchestra, 
Symphonieorchester des Bayerischen 
Rundfunks, Philharmonia Orchestra, 
Orchestre de Paris, NHK Symphony 
Orchestra, Gewandhausorchester, and 
Tonhalle Orchestra Zurich, working 
with conductors such as Iván Fischer, 
Philippe Herreweghe, Yannick 
Nézet-Séguin, Jiři Bělohlávek, Oliver 
Knussen, and Sir Roger Norrington.
Jean-Guihen Queyras’ discography is 
impressive. His recordings of cello 
concertos by Edward Elgar, Antonín 
Dvořák, Philippe Schoeller, and Gilbert 
Amy have been released to critical 
acclaim. As part of a Harmonia Mundi 
project dedicated to Schumann, he has 
recorded the complete piano trios with 
Isabelle Faust and Alexander Melnikov 
and at the same time the Schumann 
Cello Concerto with the Freiburg 
Baroque Orchestra under Pablo Heras-
Casado. The recording of Schumann’s 
Cello Concerto and Piano Trio No. 
1 was released at the beginning of 
2016. THRACE - Sunday Morning 
Sessions was released in August 2016. 
In collaboration with the Chemirani 
brothers and Sokratis Sinopoulos, 
it explores the intersections of 
contemporary music, improvisation 
and Mediterranean traditions.

Highlights in the 2018/19 season 
include a North American tour, 
performances of Mitten wir im Leben 
sind with Anne Teresa de Keersmaeker, 
and engagements with the Deutsches 
Symphonie-Orchester Berlin, Atlas 
Ensemble, Orchestra of the Eighteenth 
Century, and Detroit Symphony 
Orchestra.
Jean-Guihen Queyras holds a 
professorship at the University of 
Music, Freiburg and is Artistic Director 
of the Rencontres Musicales de Haute-
Provence festival in Forcalquier. He 
plays a 1696 instrument by Gioffredo 
Cappa, made available to him by the 
Mécénat Musical Société Générale.

aleXander melnikov

 ▪ Alexander Melnikov Moskova 
Konservatuvarı’nda Lev Naumov ile 
çalıştı. Moskova’da müzik hayatını 
biçimlendiren en önemli anlardan biri 
Sviatoslav Richter ile tanışmasıydı: 
sonrasında Richter, Melnikov’u düzenli 
olarak Rusya ve Fransa’daki festivallere 
davet etti. Zwickau’daki Uluslararası 
Robert Schumann Yarışması (1989) 
ile Brüksel’deki Kraliçe Elisabeth 
Müzik Yarışması (1991) gibi seçkin 
yarışmalarda önemli ödüller kazandı.
Genellikle olağandışı müzikal ve 
programlama seçimleriyle tanınan 
Alexander Melnikov, aslına uygun icra 
uygulamasına tüm kariyeri boyunca 

sürecek ilgisini erken yaşlarda keşfetti. 
Bu alanda ilham aldığı isimler arasında 
Andreas Staier ve Alexei Lubimov 
sayılabilir. Melnikov, Freiburg Barok 
Orkestrası, Musica Aeterna ve Berlin 
Erken Dönem Müziği Akademisi gibi 
seçkin dönem topluluklarıyla düzenli 
konserler veren bir sanatçı.
Alexander Melnikov solist olarak 
Kraliyet Concertgebouw Orkestrası, 
Leipzig Gewandhaus Orkestrası, 
Philadelphia Orkestrası, NDR Senfoni 
Orkestrası, hr-Senfoni Orkestrası, 
Rusya Ulusal Orkestrası, Münih 
Filarmoni, Rotterdam Filarmoni, BBC 
Filarmoni, Champs-Élysées Orkestrası 
ve NHK Senfoni gibi orkestralar 
eşliğinde ve Mikhail Pletnev, Teodor 
Currentzis, Charles Dutoit, Paavo 
Järvi ve Valery Gergiev gibi şefler 
yönetiminde çaldı.
Alexander Melnikov, Andreas Staier 
ile birlikte Bach’ın İyi Düzenlenmiş 
Klavye’sinden seçilmiş parçaları 
(Andreas Staier, klavsen) Şostakoviç’in 
24 Prelüd ve Füg’üyle (Alexander 
Melnikov, piyano) müzikal bir diyalog 
içine soktukları bir program oluşturdu. 
İki sanatçı ayrıca kısa süre önce dört el 
piyano parçalarından oluşan benzersiz 
bir Schubert programını kaydettiler ve 
konserde seslendirdiler. Melnikov’un 
çalışmalarının önemli bir kısmı da 
viyolonselci Jean-Guihen Queyras gibi 
sanatçılarla yürüttüğü oda müziği 
işbirlikleri.
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in 2010 their complete recording of 
the Beethoven sonatas for violin and 
piano won a Gramophone Award. 
This album, which has become a 
landmark recording for these works, 
was also nominated for a Grammy. 
Their most recent release features 
the Brahms sonatas for violin and 
piano.
Melnikov’s recording of the Preludes 
and Fugues by Shostakovich was 
awarded the BBC Music Magazine 
Award, Choc de Classica and 
the Jahrespreis der Deutschen 
Schallplattenkritik. In 2011, it 
was also named by BBC Music 
magazine as one of the ‘50 Greatest 
Recordings of All Time.’ Additionally, 
his discography features works by 
Brahms, Rachmaninov, Shostakovich, 
and Scriabin. Along with Isabelle 
Faust, Jean-Guihen Queyras, Pablo 
Heras-Casado and the Freiburger 
Barockorchester, Melnikov recorded 
a trilogy of albums featuring the 
Schumann Concertos and Trios; the 
second volume, featuring the Piano 
Concerto and the Piano Trio No. 2, 
was released in September 2015. 
Other releases include a November 
2016 recording featuring works of 
Prokofiev and his most recent release, 
last June, featuring Chausson and 
Franck repertoire.
In the 2017/18 season Alexander 
Melnikov toured his project ‘The 
Man with the Many Pianos’, where 
he performs a solo recital on three 
different instruments reflecting 
the periods in which the works 
were written. Alongside concerts 
with Musica Aeterna, Ensemble 
Resonanz and Orchestra Sinfonica 
Nazionale RAI, he continued his 
collaboration with Camerata Salzburg 
and as an artistic partner with Tapiola 
Sinfonietta.
Further highlights include recitals 
at Cité de la Musique Paris, 
Muziekgebouw aan ’t IJ Amsterdam, 
de Singel Antwerpen, Cologne 
Philharmonie, and Chamber Music 
Hall of the Berlin Philharmonie, as 
well as being an artist in residence 
at London’s Wigmore Hall in the 
2018/19 season.

Alexander Melnikov’un Harmonia 
Mundi etiketiyle bağı düzenli oda 
müziği partneri kemancı Isabelle Faust 
vasıtasıyla doğdu ve ikilinin keman ve 
piyano için tüm Beethoven sonatlarını 
kaydettikleri albüm 2010 yılında 
Gramophone Ödülü kazandı. Bu 
yapıtlar için bir referans haline gelen 
albüm Grammy’ye de aday gösterildi. 
Melnikov ve Faust daha yakın zamanda 
Brahms’ın keman ve piyano için 
sonatlarını yayınladılar.
Melinkov’un Şostakoviç: Prelüd ve 
Fügler albümü BBC Music Magazine 
Ödülü, Choc de Classica ve Alman 
Kayıt Eleştirmenleri Ödülü kazandığı 
gibi 2011 yılında BBC Music Magazine 
tarafından Tüm Zamanların En İyi 
50 Albümü arasına seçildi. Ayrıca, 
Melnikov’un diskografisinde Brahms, 
Rachmaninov, Şostakoviç ve Scriabin’in 
yapıtları da yer alıyor. Isabelle Faust, 
Jean-Guihen Queyras, Pablo Heras-
Casado, Freiburg Barok Orkestrası 
ve Alexander Melnikov, Schumann 
konçerto ve trioları içeren üç albümlük 
bir seri kaydettiler; Piyano Konçertosu 
ile 2. Piyanolu Üçlü’yü seslendirdikleri 
ikinci albüm Eylül 2015’te piyasaya 
çıktı. Sanatçının yayınlanmış diğer 
kayıtları arasında Kasım 2016 tarihli 
Prokofyev albümü ile geçtiğimiz 
Haziran’da piyasaya çıkan Chausson ve 
Franck albümü sayılabilir.
Alexander Melnikov 2017–2018 
sezonunda, programındaki her 
yapıtı yazıldığı dönemin çalgısında 
seslendirdiği, “The Man with the Many 
Pianos” (Çok Piyanolu Adam) başlıklı 
projesiyle turneye çıktı. Musica Aeterna, 
Ensemble Resonanz ve RAI Ulusal 
Senfoni Orkestrası ile konserlerinin 
yanı sıra Camerata Salzburg ve sanatsal 
ortağı olduğu Tapiola Sinfonietta ile 
işbirlikleri devam etti.
Göze çarpan diğer etkinlikleri arasında 
Paris Cité de la Musique, Amsterdam 
Muziekgebouw, Antwerp de Singel, 
Köln Filarmoni ve Berlin Filarmoni Oda 
Müziği Salonu’nda verdiği resitaller 
ile Londra Wigmore Hall 2018–2019 
sezonu yerleşik sanatçısı olması 
sayılabilir.

 ▪ Alexander Melnikov graduated from 
the Moscow Conservatory under Lev 
Naumov. His most formative musical 

moments in Moscow include an early 
encounter with Sviatoslav Richter, 
who thereafter regularly invited him to 
festivals in Russia and France. He was 
awarded important prizes at eminent 
competitions such as the International 
Robert Schumann Competition in 
Zwickau (1989) and the Concours 
Musical Reine Elisabeth in Brussels 
(1991).
Known for his often-unusual musical 
and programmatic decisions, 
Alexander Melnikov discovered a 
career-long interest in historically-
informed performance practice at an 
early age. His major influences in 
this field include Andreas Staier and 
Alexei Lubimov. Melnikov performs 
regularly with distinguished period 
ensembles including the Freiburger 
Barockorchester, Musica Aeterna and 
Akademie für Alte Musik Berlin.
As a soloist, Alexander Melnikov 
has performed with orchestras 
including the Royal Concertgebouw 
Orchestra, Gewandhausorchester 
Leipzig, Philadelphia Orchestra, 
NDR Sinfonieorchester, hr-
Sinfonieorchester, Russian National 
Orchestra, Munich Philharmonic, 
Rotterdam Philharmonic, BBC 
Philharmonic, Orchestre des Champs-
Élysées, and the NHK Symphony, 
under conductors such as Mikhail 
Pletnev, Teodor Currentzis, Charles 
Dutoit, Paavo Järvi, and Valery 
Gergiev.
Together with Andreas Staier, 
Alexander Melnikov developed a 
programme that sets excerpts from 
Bach’s Well-Tempered Clavier (Andreas 
Staier, harpsichord) in musical 
dialogue with Shostakovich’s 24 
Preludes and Fugues (Alexander 
Melnikov, piano). Additionally, the 
artists recently recorded a unique 
all-Schubert programme of four-
hand pieces, which they have also 
performed in concert. An essential 
part of Melnikov’s work is intensive 
chamber music collaborations with 
partners including cellist Jean-Guihen 
Queyras.
Alexander Melnikov’s association 
with the label Harmonia Mundi 
arose through his regular recital 
partner, violinist Isabelle Faust, and 

program notları

Ludwig van Beethoven 
Orijinal Bir Tema Üzerine Çeşitlemeler, 
Mi bemol Majör, Op. 44 (Piyanolu Üçlü 
No. 10)

– Tema: Andante 
– Çeşitlemeler I-XIV 
– Koda: Andante - Presto 
– Finale: Allegro

Beethoven’ın çağında operalardan 
popüler temalar üzerine yapılan 
çeşitlemeler çok modaydı ve o da bu 
modaya uydu. Carl von Dittersdorf ’un 
Kırmızı Başlıklı Kız şarkılı oyunu 
(singspiel) ilk kez 1788 yılında Viyana’da 
sahnelendi; 1792’de Bonn’a ulaştığında 
ise Beethoven oradaki son aylarını 
geçirmekteydi. Operanın en popüler 
ezgilerinden biri olan kısa ve naif parça 
“Ja, ich muss von ihr scheiden” (Evet, 
ondan ayrılmalıyım) Beethoven’ın 
piyanolu üçlü için opus 44, Mi bemol 
Majör Çeşitlemeler’inin başlangıç 
noktası oldu. Beethoven büyük ihtimalle 
Bonn’dan taşınmadan önce yapıtı 
bitirmişti (1792’den kalma bir taslak 
mevcuttur), fakat yapıtın basılması 1804 
yılını bulduğundan, opus numarası da 
yanıltıcı biçimde yüksek oldu.
Bu yapıt Beethoven’ın konser 
sahnelerinde duyabileceğiniz en erken 
dönem yapıtı olabilir ve tek bir bölümde 
onun olağanüstülüğüne işaret eden 
hüner, kapsam ve özgünlüğü taşıdığı 
gibi tema ve çeşitlemeler üzerine 
benzersiz ustalığını da gözler önüne 
serer. Opus 44, Beethoven’ın en basit 
ve önemsiz malzemeyle sınırlandığında 
bile tükenmez bir müzikal hayal gücüne 
sahip olduğunun kanıtıdır.
George Bernard Shaw’un dediği gibi 
Beethoven, çerçöpten bir temadan bile 
ilginç müzik çıkarabilir. Dittersdorf ’un 
olgunlaşmamış ezgisi, kupkurudur. 
Beethoven bunun üzerine, 18. yüzyıl 
geleneğine uygun olarak süslenmiş 
(temanın her zaman kolayca fark 
edilebildiği), fakat havası ve dokusu 
eğlenceli bir şekilde birbirinden farklı 14 
çeşitleme kurar.
Yapıt kasti olarak fazla basit bir temayla 
açılır: oktavlı aralıklarla eşsesli bir dizi 
yalın arpej, üç çalgı tarafından mekanik 
bir nabızla ve hiçbir müzikal süsleme 

olmaksızın seslendirilir. Ölçüler 
boyunca arpejlerin yerleşimi, saymayı 
ve cümlelemeyi biraz belirsizleştirirken 
(beklenmedik fazladan bir ölçü varmış 
hissi yaratır) ezgi amaçsızca gezinip 
çözüme ulaşmadan asılı kalır. Hafif bir 
duraklamanın ardından garip biçimde 
görkemli bir kadans iki kere duyulur. 
Ortada pek bir ezgi yoktur, armoni ise 
belli belirsizdir ve sonra birkaç akor: 
İşte eldeki “çerçöp” budur. Fakat yapıtın 
sonuna kadar, Beethoven her çizgisi 
müzikal anlam yüklü, en sevdiğiniz 
şarkıymışçasına bu müziğin tadına 
varmanızı sağlar.
Tam da bu hesaplanmış minimalizm 
sayesinde müzik daha da şaşırtıcı hale 
gelir. Ardından gelen çeşitlemelerde 
dikkat çekici olan sadece ifade çeşitliliği 
değildir; Beethoven’ın açılış temasında 
hemen göze çarpmayan artikülasyonları 
alıp ufak birkaç ayarlamayla büyük 
dramatik araçlara dönüştürmesidir. 
“Tema” iki parti ve bir kadanstan 
oluşur. Her iki parti de ton değiştirir: 
İkincisi biraz daha dramatiktir ama 
ikisi de armonik olarak sonuçsuz 
kalır. İki kere tekrarlanan kadans, 
gerilimi dengelemek ve armonik bitirişi 
sağlamak için gereklidir. Zaman içinde 
bu üç parti de özenle hazırlanmış 
müzikal ifadelere dönüşür.
Beethoven enstrümantasyonu, ezgiyi, 
ritmi, armoniyi ve süreyi, dolayısıyla 
da müziğin rengini, havasını ve hızını 
sürekli değiştirerek harika bir çeşitlilik 
yaratır. Fakat çeşitlemelerde daha 
kapsamlı bir gelişim de söz konusudur: 
Uzatılmış kodanın seriyi organik bir 
sonuca ulaştırmasıyla (sondaki 15. 
mikro-çeşitlemeyi de katarak) bir tür 
tam açımlamaya doğru gider.
1. Çeşitlemede piyano ezgiyi süsler 
ve tek başına piyanoda duyurulan 2. 
Çeşitlemeye geçilir. 3. Çeşitleme, tezat 
bir piyano ritmi üzerine kemanda 
triyolelerden oluşur. Dördüncüsü akıcı 
bir viyolonsel çeşitlemesidir. Temanın 
5. versiyonunda piyano triyoleler 
çalar. 6. Çeşitlemenin açılışında tüm 
çalgılar uyum içindedir. Viyolonselin 
açtığı 7. Çeşitleme mi bemol minör 
tonda Largo’dur. Un poco adagio olarak 
belirtilmiş 8. Çeşitlemede keman ve 
viyolonsel piyanoda şarkı söyler gibi 
bir ezgiye sürekli triyolelerle eşlik eder. 
Bunu, temanın daha keskin hatlarla 

tanımlandığı 9. Çeşitleme ve “kaprisli” 
(capriccio) 10. takip eder. Sonraki 
çeşitlemeye, viyolonseldeki karakteristik 
açılış figürü damgasını vurur. 12. 
Çeşitlemede piyanonun sol elde 
triyolelerle eşliği üzerine tüm çalgılar 
antifonal olarak kullanılır. Sondan önceki 
mi bemol minör çeşitleme, nüanslardaki 
ani değişiklikleriyle Allegro’ya doğru 
ilerlerken araya kısa bir Andante interlüd 
girer ve yapıt Presto kapanır. (Süre 15’)

Ludwig van Beethoven 
Piyanolu Üçlü No. 6, Mi bemol Majör, 
Op. 70, No. 2

– Poco sostenuto – Allegro ma non 
troppo 
– Allegretto 
– Allegretto ma non troppo 
– Finale: Allegro

Haydn’ın usta işi piyanolu üçlüleri 
daha ziyade eşlikli sonatlarken, Mozart 
1780’lerin sonlarında bu formda birbirine 
eşit bağımsızlıkta üç partili bir doku 
oluşturan ilk besteci oldu. Formu 
geliştirip derinleştirerek ciddi, virtüöz 
oda müziği dünyasında hak ettiği yere 
kavuşturan ise Beethoven oldu.
Beethoven piyanolu oda müziğini erken 
ele aldı: İlk besteleri arasında üç set 
yayınlanmamış piyanolu dörtlüler olduğu 
gibi, yayınlanmış ilk yapıtları da Haydn’ın 
Do Majör Üçlü’süyle aynı döneme 
denk gelen, 1795 tarihli opus 1 Piyanolu 
Üçlüler’di. Beethoven yaylı dörtlü ve 
senfoni tarzında, piyanolu üçlüye de 
dördüncü bir bölüm ekleyerek formu 
büyüttü ve dahili olarak da genişletti. 
Böylece Haydn ve Mozart’ın piyanolu 
üçlüleri 15-20 dakikalık yapıtlarken, 
mesela Beethoven’ın son piyanolu 
üçlüsü opus 97 “Arşidük” 40 dakikaya 
ulaşıyordu. Piyanodaki teknolojik 
gelişmeler de Beethoven’a daha fazla 
nüans ve giderek daha fazla ses genişliği 
imkânı verdi: Üçlüleri piyanoda önce 
beş, sonra altı ve nihayetinde altı buçuk 
oktava yayılıyordu. Bu türün erken 
dönemlerinde yaylıların fortepiyanoyu 
bastırmaktan özellikle kaçınmaları 
gerekirdi ama piyano olgunlaştıkça, 
kendisini dizginlemesi gereken 
piyanist oldu. Zaman içinde keman 
ve viyolonseldeki gelişmeler (örneğin 
metal sarılı teller gibi) onların da ses 
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Mi bemol Majör Piyanolu Üçlü, 
WoO 38, Beethoven’ın kariyerinin ilk 
dönemine, 1792’de Viyana’ya gidişinin 
öncesine aittir. Tahmini olarak 1790 
veya 1791 yılına tarihlendirilen bu 
yapıt, babasının emekliye ayrılması 
ve Beethoven’ın kardeşlerinin 
sorumluluğunu üstlenmesiyle aynı 
zamana da denk gelen, yaratıcılığının 
çok yüksek olduğu bir dönemde 
yazılmıştır. Daha önce bestelediği 
tek bölümlük Allegretto’dan çok daha 
olgundur. İddialı opus 1 üçlülerin 
yanında ise gayet mütevazı, ama çekici 
bir müziktir. Önceki piyanolu dörtlüleri 
daha deneysel olan Beethoven bu 
yapıtında adeta çağdaşlarının kibar 
ve düzeyli müzik dilini mükemmel 
biçimde kullanabileceğini ispatlar.
Yapıtın açılışında piyanonun çaldığı 
neşeli tema, keman tarafından 
geliştirilir ve ikincil bir temaya 
çıkar. Beklenen rekapütilasyondan 
(yeniden sergileme) ve Beethoven’ın 
kariyerinin bu aşamasında o kadar da 
beklenmeyen kodadan önce gelişme 
tamamlanır. Gelişmede sunulan ve 
kodada kısaca hatırlatılan yeni bir 
inici arpej figürünü Beethoven birkaç 
yıl sonra Fa minör Piyano Sonatı’nda 
(Op. 2, No. 1) daha dramatikleştirerek 
kullanacaktır.
Orta bölüm yine mi bemol majör 
tondadır. Yapıt boyunca aynı ton ve 
modun korunması Beethoven’ın 
yapıtlarında nadir bulunan bir özelliktir. 
Scherzo Beethoven’ın müziğinde bu 
başlığın ve formun ilk örneği olmakla 
birlikte alışılmış menuet karakterini 
büyük ölçüde korur ve pastoral bir 
Alman dansı olan trioda akıcı piyano 
partisi öne çıkar. Aslında yapıtın 
tümünde piyano ilerlemeye hâkim 
konumdadır; Beethoven bu türde 
yazdığı sonraki yapıtlarında daha 
eşitlikçi bir yaklaşım benimseyecektir.
Yapıt oldukça özgün bir Rondo ile hoş 
bir biçimde sona erer. Hareketli tema 
her seferinde farklı bir çeşitleme olarak 
ortaya çıkar. Bu bölümde, özellikle de 
gelişmedeki benzetimli diyaloglarda, 
viyolonsel önceki bölümlere nazaran 
daha özgürdür. Burada erken bir 
örneği görülen, kodada usulca 
sürpriz bir tona kayma hamlesinden 
Beethoven sonraki yıllarda çokça 
faydalanacaktır. (Süre 15’)

üretme kabiliyetlerini güçlendirdi ve 
böylece yeni tarz müziğe imkân tanıyan 
kudrette bir topluluk ortaya çıktı.
Beethoven’ın yazdığı altı adet piyanolu 
üçlü, farklı dönemlerine tanıklık eder: 
Erken dönem opus 1 üçlüler, geç dönem 
olup en iyi bilinen “Arşidük” ve ortada 
opus 70, 1 ve 2 numaralı üçlüler. Opus 
70 üçlüler 1808’de, 5. ve 6. Senfonilerle 
aynı zamanlarda ve “Razumovski” 
dörtlülerinden kısa zaman sonra yazıldı. 
Tek bir opus numarasıyla yayınlanan bu 
iki üçlü çok geniş bir ifade yelpazesini 
kapsar. 2 numaralı üçlü rahat, dengeli 
ve sanki dönüp Haydn ve Mozat’a sevgi 
dolu bir bakış atıyormuşçasına klasiktir. 
Fakat Haydn’ınkiyle kıyaslandığında 
Beethoven’ın Mi bemol Majör Üçlü’sü 
tümüyle yeni bir ses ve ifade dünyasını 
yansıtır.
Yapıtın girişinde solo viyolonseldeki 
sorgulayıcı, neredeyse melankolik 
ezgiyi hemen ardından keman ve bir 
füg yanıltmacası gibi piyano taklit 
eder. “Razumovsky” dörtlülerinin 
sonuncusunun açılışına benzer 
şekilde (ama daha hafif bir mizaçta), 
Beethoven çözümlenmemiş bu giriş 
bölümünü olabildiğince uzatıp beklenti 
yaratır ama sonuna gelene kadar da 
bu beklentiyi tatmin etmekten kaçınır. 
4/4’lük ölçüden 6/8’liğe incelikli 
olduğu kadar etkili bir geçişle, büyük 
ölçüde açılıştan türeyen ana tema 
taze bir devinimle ilerler. Karşılıksız 
ve tek kullanımlık bir giriş olarak 
kalmak yerine sorgulayıcı açılış, her 
seferinde daha da güzelleşecek bir 
şarkıyı söylemeden önce alınan derin 
bir nefes gibi, önemli bir müzikal işaret 
olarak çeşitli kereler tekrar eder.
2. Bölümde Beethoven, cümle 
sonlarının parlak lirikliği ve zengin 
tınılı çeşitlemenin duygusallığıyla 
Mozart’ı; hareketli, oyuncu jestler ve 
içtenlikle doğuya doğru dans eden 
kırsal interlüdlerle Haydn’ı anımsatır. 
Topluluğun dengesi, çalgılar arasındaki 
dağılımıyla Haydn’dan çok farklı 
olmakla birlikte Brahms’ın üçlüsündeki 
romantik yoğunluktan da aynı 
derecede farklıdır: Beethoven partiler 
arasındaki kibar alışverişlerde dengeyi 
sağlamak üzere sessizliği her çalgıyı 
ziyaret eden görünmez bir ortak olarak 
kullanmak suretiyle hafif, klasik bir 
ferahlık sağlar.

3. Bölüm Allegretto’nun yumuşakça 
salınan lirikliği, Beethoven’da alışık 
olduğumuzdan farklıdır. Beethoven’a 
özgü olan kısa ve öz, gelişim açısından 
zengin motifler yerine keman uzun ve 
sevecen bir ezgi çalar ve ikinci kısımda 
piyano bunu, sevgi dolu bir kanon gibi 
yankılar. İnterlüdde iki yaylının ortaya 
attığı soruyu piyano kendinden emin 
bir şekilde, pırıl pırıl yanıtlar. Keman ve 
piyano, viyolonselin derinlerindeki sıcak 
durak noktalarıyla birbirine bağlanan 
cümleleri takas ederek veya yankılayarak 
almaşık tekrarlarla katılırlar – bu şekilde 
sürekli, sakin bir liriklik Beethoven’ın 
yapıtlarında nadir görülür.
Finale, yapıtın bütününde, en 
Beethoven’a özgü olan bölümdür. 
Piyano ile başlayan bölüm, temadan 
en küçük parçaya kadar, en nihayetinde 
(Beethoven için mi bemol majör ile 
bağlantılı olan) kahramanca bir zafer 
beklentisini karşılayan yolculuğu baştan 
sona tamamlar. Yaylılar ilk üç bölüme 
biraz daha egemen gibi dursalar da 
piyanonun tüm çeşitliliği ve ihtişamı 
finale yayılır. (Süre 30’)

Ludwig van Beethoven
Piyanolu Üçlü No. 9, Mi bemol Majör, 
WoO 38

– Allegro moderato 
– Scherzo: Allegro ma non troppo 
– Rondo: Allegretto

Beethoven 1770’te Bonn’da doğdu. 
Babası, Köln Başpiskoposu olan 
Seçmen Prens’in müzik kurumunda 
şarkı söylüyordu; dedesi ise kurumun 
eski müzik direktörüydü. Aile içinde hep 
dedesinin ünü baskın oldu ve babası 
beklentileri karşılayamadı: O derece ki 
annesi öldüğünde aileye bakma görevini 
Beethoven üstlendi. 1792 yılında 
hâmisi olan Köln Başpiskoposunun 
teşvikiyle Viyana’ya yerleşti. Burada 
Haydn, Albrechtsberger ve Salieri’den 
dersler aldı. En seçkin ailelere tanıtılan 
Beethoven, imparatorluk başkentinde 
kısa sürede fevkalade bir piyanist ve son 
derece özgün bir besteci olarak ünlendi. 
İlk belirtileri yüzyılın başında kendini 
gösteren sağırlığının giderek artması 
icracı olarak kariyerini sonlandırırdı ama 
son derece özgün besteler yapmaya 
devam etmesini engellemedi.

Ludwig van Beethoven 
Piyanolu Üçlü No. 5, Re Majör, Op. 70 
No. 1, “Hayalet”

– Allegro vivace e con brio 
– Largo assai ed espressivo 
– Presto

Beethoven 1808 yılının sonbaharında 
opus 70, Piyanolu Üçlüler’ini yazmaya 
başladığında, Kontes Marie Erdödy 
tarafından cömertçe kendisine tahsis 
edilmiş odalarda yaşıyordu. Aynı yılın 
son günlerinde kontesin evinde ilk kez 
seslendirilen üçlüleri ona ithaf ederek 
yayıncısına gönderdi.
Beethoven opus 11, Klarnet (veya 
keman), Viyolonsel ve Piyano için 
Üçlü’sünü yazalı 10 yıl, opus 1, Piyano 
Üçlüleri’ni yazalı ise 12 yıl olmuştu. 
1808’de artık üretkenliğinin ve 
popülerliğinin zirvesindeydi ve opus 
70 üçlüler Aralık 1808’deki ünlü konser 
maratonunda sunduğu başyapıtlar 
(5. ve 6. Senfoniler, Do Majör Mes, 
Koral Fantazi, Coriolan Uvertürü ve La 
Majör Viyolonsel Sonatı) ile çevriliydi. 
Opus 1 üçlülerde Beethoven zaten 
iki yaylı çalgıyı Mozart ve Haydn’ın 
piyano egemenliğindeki üçlülerinde 
olduğundan daha fazla öne çıkarmıştı. 
Opus 70 üçlülerde ise yaylıların 
özgürleşmesi tamamlandı. Üç çalgı 
burada birbirlerinin eşiti olarak, Viyana 
klasik stilinin güzelliklerinden biri olan 
zengin kontrpuan etkileşimlerine sahip 
çok değişken dokularda söyleşirler.
Beethoven’ın olgun dönem piyanolu 
üçlüleri arasında sadece opus 70’in 
birincisi üç bölümlüdür ve simetrik 
hızlı-yavaş-hızlı formundadır. “Hayalet” 
lakabı, hayranlık veren yavaş bölümü 
hakkında Beethoven öldükten sonra 
yapılmış bir yorum nedeniyle takılmıştır. 
Beethoven’ın öğrencilerinden Carl 
Czerny 1842 yılında, Largo assai ed 
espressivo için “Ölüler diyarından bir 
ziyaretçiye benziyor. İnsan, Hamlet’te 
hayaletin ilk ortaya çıkışını düşünmeden 
edemiyor.” yazmıştı. Daha sonraları 
bu bölümün taslakları, Beethoven’ın 
planladığı Macbeth operasından 
Cadılar Korosu ile yan yana bulununca 
aklında gerçekten de doğaüstü bir şey 
olabileceği ortaya çıktı.
Patlamaya benzeyen eşsesli açılışa, 
viyolonselin titrek tenor perdesindeki 

disonant (uyuşumsuz) fa natürel 
ile anında karşılık gelir. Viyolonsel, 
sonrasında keman ve piyanoya geçecek 
yalvaran lirik bir ezgiyle re majöre geri 
döner. Bu açılışla bölümün, doku ve 
nüanslardaki ani kontrastlardan ve 
gelişmedeki çetin benzetimlerden 
faydalanan heyecan dolu, değişken 
doğası belirlenir. Bemole doğru 
“yanlış nota” fa natürelin kullanılışının 
uzun vadeli yapısal sonuçları (hem 
viyolonseldeki yalvaran ezginin 
şiirsel genişlemesini başlattığı 
rekapitülasyonda hem de finalde) 
olacaktır.
Re minör Largo assai ed espressivo, 
Beethoven’ın tüm yapıtlarındaki 
yavaş bölümler arasında en yavaş ve 
en izlenimci olanıdır. Garip biçimde 
parçalanmış tematik malzeme, kararsız 
armoniler ve piyanonun içlerinden 
gelen tüyler ürpertici tremololarla ciddi, 
yarı-orkestral dokular bir araya gelerek 
fevkalade gerilimli, Gotik kasvette bir 
müzik yaratır.
Final bölümü, yumuşak, hoş temaları 
ve billur gibi dokularıyla bizi keyifli, 
normal bir dünyaya döndürür. Ana 
temanın duraksamaları ve armonik 
aldatmacalarında oyuncu bir mizah da 
vardır ve bu kodada özellikle yükselir. 
Birinci bölümün yoldan sapmış fa 
natürelinin sonuçları uzak bemol 
tonlara sert veya dalgın kayışlarda 
kendini hissettirir. (Süre 28’)
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aziz shokhakimov

 ▪ Genç ve olağanüstü başarılı şef Aziz 
Shokhakimov dünya müzik sahnesinde 
henüz 21 yaşındayken, Bamberg Senfoni 
tarafından düzenlenen Uluslararası 
Gustav Mahler Şeflik Yarışması’nda 
kazandığı ikincilik ile tanınmaya başladı. 
O günden bu yana seçkin uluslararası 
müzik merkezlerinde orkestraları 
yönetmek üzere davetler alıyor.
Shokhakimov, yarışmanın ardından 
Dresden Staatskapelle, Düsseldorf 
Senfoni, Bremen Oda Filarmonisi, 
SWR Senfoni, hr-Senfoni Orkestrası, 
Dresden Filarmoni, Deutsches Berlin 
Senfoni, Tonküstler Orkestrası, 
Strasburg Filarmoni, Monte Carlo 
Filarmoni ve Londra Filarmoni’ye 
davet edilerek bu orkestralarla ilk 
konserlerinde büyük başarı elde etti. 
Ayrıca İtalya’da Bolonya Belediye 
Tiyatrosu Filarmoni Orkestrası 
ve Venedik Filarmoni; Polonya’da 
ünlü Sinfonia Varsovia; ABD’de ise 
Oregon, Pasifik ve Houston Senfoni 
orkestralarını yönetti.
Aziz Shokhakimov oldukça genç yaşta 
tanındı. 1988 Taşkent doğumlu sanatçı, 
altı yaşında Uspensky Özel Yetenekli 
Çocuklar için Müzik Okulu’na girdi 
ve burada keman, viyola ve Vladimir 
Neymer’in sınıfında orkestra şefliği 
eğitimi aldı. 13 yaşında Özbekistan 
Ulusal Senfoni Orkestrası ile verdiği ilk 
konserinde Beethoven’ın 5. Senfoni’si 
ile Liszt’in 1. Piyano Konçertosu’nu 
yönetti. 2001’de yardımcı şefliğine 
getirildiği Özbekistan Ulusal Senfoni 
Orkestrası’nın 2006’da sürekli şefi 
oldu.
Senfonik kariyerinin yanı sıra, Aziz 
Shokhakimov opera alanında da etkin. 
2013–2014 sezonunda Bolonya Belediye 
Tiyatrosu’nda Çaykovski’nin Yevgeni 
Onegin operasını yönetti. Deutsche 
Oper am Rhein’da Carmen’i yönettikten 
sonra 2015–2016 sezonundan itibaren 
burada kadrolu şef oldu ve Aida, 
Hoffmann’ın Masalları, Rigoletto 
ile Madam Butterfly’ın son derece 
beğenilen yeni yapımını yönetti. 

TEKFEN FİLARMONİ ORKESTRASI
TEKFEN PHILHARMONIC ORCHESTRA
& DANIEL MÜLLER-SCHOTT

tekfen fİlarmonİ orkestrasi
tekfen phIlharmonIc orchestra

aziz shokhakimov şef conductor 
daniel müller-schott viyolonsel cello

Modest Mussorgsky (düz. arr.: N. Rimsky-Korsakov)
Çıplak Dağda Bir Gece
Night on the Bare Mountain

süre duration: 11’

Dmitri Shostakovich
Viyolonsel Konçertosu No. 1, Mi bemol Majör, Op. 107
Cello Concerto No. 1 in E-flat Major, Op. 107

 – Allegretto 
 – Moderato 
 – Andantino – Allegro (Cadenza) 
 – Allegro non troppo (Allegro con moto)
 süre duration: 29’

Ara Interval

Pyotr Ilyich Tchaikovsky
Senfoni No. 6, Si minör, Op. 74
Symphony No. 6 in B minor, Op. 74

 – Adagio – Allegro non troppo 
 – Allegro con grazia 
 – Allegro molto vivace 
 – Adagio lamentoso
 süre duration: 48’

Ara dahil 110’ sürer. Lasts 110’ with interval.

17.06.2019
pt mo 20.00

Lütf i Kırdar Kongre ve Sergi Sarayı
Lütfi Kırdar Convention and Exhibition Centre

Geçtiğimiz sezon da Turandot, Tosca, 
Uçan Hollandalı ve Maskeli Balo 
yapımlarında Deutsche Oper am 
Rhein’daydı.
Ağustos 2016’da 100’den fazla aday 
arasından seçilerek, prestijli Salzburg 
Festivali Genç Şefler Ödülü’nü kazandı. 
Ağustos 2017’de ödül konseri olarak 
Viyana Radyo Senfoni Orkestrası’nı 
yönetmek üzere Salzburg Festivali’ne 
döndü. Salzburger Nachrichten 
gazetesi, “Hayret verici biçimde, şeflik 
tutkusu kontrollü fakat yine de idaresi 
fark ediliyor, daha da iyisi, müziğin 
tetiklediği duygularla hareket ediyor.” 
diye yazdı.
Aziz Shokhakimov, 2018–2019 
sezonunda Deutsche Bremen Oda 
Filarmonisi, Düsseldorf Senfoni, RAI 
Torino orkestraları ile Deutsche Oper 
am Rhein’da Maça Kızı’nın yeni yapımını 
yönetti. İlk kez konuk olduğu orkestralar 
arasında ise Toronto Senfoni, Lyon 
Ulusal Orkestrası, Antwerp Senfoni, 
MDR Leipzig ve Bolşoy Tiyatrosu vardı.
Sanatçı, 2017–2020 yılları için Tekfen 
Filarmoni’nin sürekli şefliği ve sanat 
direktörlüğüne getirildi.

 ▪ The remarkable young conductor 
Aziz Shokhakimov burst on the scene 
at the age of just 21 by astounding 

audiences in Bamberg, where he was 
awarded second prize at the Gustav 
Mahler International Conducting 
Competition under the auspices of the 
Bamberger Symphoniker.
Following the competition, Aziz 
Shokhakimov accepted invitations to 
conduct at distinguished international 
venues, making triumphant 
debuts with Dresden Staatskapelle, 
Düsseldorfer Symphoniker, 
Kammerphilharmonie Bremen, SWR 
Sinfonieorchester, hr-Sinfonieorchester, 
Dresdner Philharmoniker, 
Deutsches Sinfonieorchester Berlin, 
Tonkünstlerorchester Niederösterreich, 
Orchestra Philharmonique de 
Strasbourg, Orchestre Philharmonique 
de Monte Carlo, and London 
Philharmonic Orchestra; in Italy with 
Filarmonica del Teatro Comunale di 
Bologna and Orchestra Filarmonica 
della Fenice; in Poland with the 
highly acclaimed Sinfonia Varsovia; 
in the USA with Oregon, Pacific, and 
Houston Symphony Orchestras.
Recognition came very early for 
Aziz Shokhakimov. Born in 1988 in 
Tashkent, Uzbekistan, he entered 
Uspensky Music School for Gifted 
Children at the age of 6, studying 
violin, viola, and orchestral conducting 

(the class of Professor Vladimir 
Neymer). At 13 he made his debut with 
the National Symphony Orchestra of 
Uzbekistan, conducting Beethoven’s 
Symphony No.5 and Liszt’s Piano 
Concerto No.1. During the following 
year he conducted his first opera, 
Carmen, at the National Opera of 
Uzbekistan. Aziz Shokhakimov was 
appointed Assistant Conductor of 
the National Symphony Orchestra of 
Uzbekistan in 2001 and became its 
Principal Conductor in 2006.
Next to his symphonic career, 
Aziz Shokhakimov is also active 
in the field of opera. In 2013/14 
he directed Tchaikovsky’s Eugene 
Onegin at the Teatro Communale 
di Bologna. At Deutsche Oper am 
Rhein he conducted a revival of 
Carmen after which he was engaged 
as Kapellmeister, starting in 2015/16. 
Aida, Tales of Hoffmann, Rigoletto, and 
a highly acclaimed new production 
of Madame Butterfly have followed 
since. Last season he has conducted 
Turandot, Tosca, Der fliegende 
Holländer and Un ballo in maschera.
Having been selected from more than 
100 candidates for the finals weekend 
with the Camerata Salzburg, Aziz 
Shokhakimov went on to win the 
prestigious Salzburg Festival Young 
Conductors Award in August 2016. 
He returned to the Salzburg Festival 
in August 2017 for the prize-winner’s 
concert with RSO Wien, to a rapturous 
response from the audience: ‘It’s 
astounding how the passion of 
conducting is controlled and still, 
noticeably, led – or better: moved – by 
the emotions triggered through music’ 
(Salzburger Nachrichten).
2018/19 saw Shokhakimov return 
to Deutsche Kammerphilharmonie 
Bremen, Düsseldorf Symphoniker, 
RAI Torino and in a new production 
of The Queen of Spades at the Deutsche 
Oper am Rhein. Debuts included 
Toronto Symphony, Orchestre 
National de Lyon, Antwerp Symphony, 
MDR Leipzig, and Bolshoi Theatre in 
Moscow.
Aziz Shokhakimov holds the position 
of artistic director and principal 
conductor of Tekfen Philharmonic 
Orchestra for the period 2017–20.YÜ
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tekfen phılharmonıc orchestr a
& danıel müller-schott

tekfen filarmoni orkestrası
& danıel müller-schott

daniel müller-schott

 ▪ Dünya müzik merkezlerinin 
aranan viyolonselcilerden biri olan 
Daniel Müller-Schott, 20 yıldan uzun 
zamandır klasik müzik elçisi olarak 
büyük uluslararası konser sahnelerinin 
tamamında dinleyicilerin karşısına 
çıkıyor. New York Times, Müller-
Schott’un “ifadesinin yoğunluğu”na 
vurgu yaparak onu “olağanüstü tekniğe 
sahip korkusuz bir icracı” olarak 
tanımlıyor.
Daniel Müller-Schott önde gelen 
uluslararası orkestralara konuk oluyor: 
ABD’de New York, Boston, Cleveland, 
Chicago, Philadelphia, San Francisco 
ve Los Angeles’taki orkestralar; 
Avrupa’da Berlin Filarmoni, Leipzig 
Gewandhaus Orkestrası, Bavyera 
Devlet Orkestrası, Münih Filarmoni, 
Londra Senfoni, Londra Filarmoni, 
Birmingham Şehri Senfoni Orkestrası, 
Hollanda Filarmoni Orkestrası, İspanya 
Ulusal Orkestrası ile Berlin, Münih, 
Frankfurt, Stuttgart, Leipzig, Hamburg, 
Kopenhag ve Paris Radyo Orkestraları; 
Avustralya’da Sydney ve Melbourne 
Senfoni Orkestraları; Asya’da Tokyo 
NHK Senfoni Orkestrası, Tayvan Ulusal 
Senfoni Orkestrası (NSO) ve Seul 
Filarmoni Orkestrası.
Sanatçı, dünyanın dört bir yanında 
Vladimir Ashkenazy, Thomas 
Dausgaard, Charles Dutoit, Christoph 
Eschenbach, Iván Fischer, Alan Gilbert, 
Gustavo Gimeno, Bernard Haitink, 
Neeme Järvi, Dmitrij Kitajenko, Susanna 
Mälkki, Andris Nelsons, Gianandrea 
Noseda, Andrés Orozco-Estrada, 
Kirill Petrenko, André Previn, Michael 
Sanderling ve Krzysztof Urbański gibi 
ünlü şeflerle konser verdi; Kurt Masur, 
Lorin Maazel ve Yakov Kreizberg ile 
uzun yıllar müzikal işbirliği yaptı.
Daniel Müller-Schott, büyük viyolonsel 
konçertolarını icra etmesinin yanı 
sıra bilinmeyen yapıtları keşfetmeye 
ve gerek kendi uyarlamaları gerekse 
çağdaş bestecilerle yaptığı işbirlikleriyle 
viyolonsel repertuvarını genişletmeye 
de özel ilgi gösteriyor. Sanatçı, André 
Previn ve Peter Ruzicka’nın ona 
adadığı viyolonsel konçertolarının 
ilk seslendirmelerini bestecilerinin 
yönetiminde Leipzig Gewandhaus 
Orkestrası ve Berlin Oda Filarmonisi 

ile gerçekleştirdi. Hem ABD doğumlu 
Sebastian Currier hem de Olli 
Mustonen, Daniel Müller-Schott için 
viyolonsel sonatı bestelediler.
2018–2019 sezonunun öne çıkan 
etkinlikleri arasında Krzysztof 
Urbański yönetimindeki Zürih Tonhalle 
Orkestrası ile Settimane Musicali di 
Ascona açılış konseri, Lionel Bringuier 
yönetimindeki İngiliz Kraliyet 
Filarmoni Orkestrası ile konserler, 
Karina Kannellaki yönetimindeki 
Dallas Senfoni Orkestrası ve Gilbert 
Varga yönetimindeki St. Louis Senfoni 
Orkestrası ile ABD konserleri ve Erik 
Nielson yönetimindeki İspanya Radyo 
Televizyon Senfoni Orkestrası ile 
konseri sayılabilir. Sezon içerisinde 
üç de kapsamlı resital turnesi 
gerçekleştirdi: Asya’da bir solo 
resital turnesi, Julia Fischer ve Nils 
Mönkemeyer ile bir üçlü turne ve 
Baiba Skride ve Xavier de Maistre ile 
bir başka üçlü turne. Anne-Sophie 
Mutter ve Lambert Orkis ile New York 
Carnegie Hall’da Currier’in Piyanolu 
Üçlü’sünün dünya prömiyerini 
yaptıktan sonra Chicago’ya da gitti. 
Mecklenburg-Vorpommern Müzik 
Festivali kapsamındaki 2019 Rügen 
Klasik Müzik Bahar Festivali’nin sanat 
yönetmeniydi.
BBC Proms, Schubertiade, Schleswig-
Holstein, Rheingeu, Schwetzingen, 
Mecklenburg-Vorpommern, Heidelberg 
Bahar Festivali, Vancouver Festivali 
ile ABD’de Tanglewood, Ravinia ve 
Hollywood Bowl gibi uluslararası 
müzik festivalleri, düzenli olarak davet 
aldığı etkinlikler... Sanatçı oda müziği 
konserlerinde Nicholas Angelich, Kit 
Armstrong, Renaud Capuçon, Xavier 
de Maistre, Julia Fischer, Igor Levit, 
Nils Mönkemeyer, Anne-Sophie Mutter, 
Francesco Piemontesi, Lauma ve Baiba 
Skride ve Simon Trpčeski dahil, çeşitli 
müzisyenlerle işbirliği yapıyor.
Daniel Müller-Schott uzun zamandır 
“Rhapsody in School” projesine dahil; 
Avrupa, ABD, Asya ve Avustralya’da 
düzenli olarak ustalık sınıfları 
gerçekleştiriyor ve genç müzisyenlerin 
desteklenmesine yardımcı oluyor.
Yirmi yıllık kariyerinde Orfeo, Deutsche 
Grammophon, Hyperion, Pentatone ve 
EMI Classics etiketleri altında, Bach, 
Beethoven, Brahms, Mozart, Haydn, 

Schumann, Mendelssohn, Prokofyev, 
Schubert, Haçaturyan, Şostakoviç, 
Elgar, Walton, Britten ve Dvořák’ın 
yapıtlarını da içeren oldukça büyük 
bir diskografi oluşturdu. Albümleri 
pek çok uluslararası ödül aldı; ayrıca 
Gramophone Editörün Tercihi, Strad 
Seçimi, BBC Music Magazine Ayın 
CD’si seçildi. Daniel Müller-Schott ve 
Julia Fischer, Duo Sessions albümleri 
ile 2017 Uluslararası Klasik Müzik 
Ödülü’nü (ICMA) kazandılar. 2018 
sonbaharında Orfeo etiketiyle çıkan 
yeni CD’sinde Daniel Müller-Schott, 
Aziz Shokhakimov yönetimindeki 
Deutsches Berlin Senfoni Orkestrası 
eşliğinde Çaykovski, Glasunow 
ve Rimski-Korsakov’un yapıtlarını 
kaydetti. Daniel Müller-Schott, Walter 
Nothas, Heinrich Schiff ve Steven 
Isserlis’in öğrencisi oldu. Anne-
Sophie Mutter tarafından şahsen 
desteklenen sanatçı, Aida Stucki 
Ödülü aldı ve Mstislav Rostropoviç 
ile bir yıl özel çalışma imkânına da 
sahip oldu. Daniel Müller-Schott 
1992 yılında, 15 yaşındayken Genç 
Müzisyenler Uluslararası Çaykovski 
Yarışması’nda birincilik ödülünü aldı. 
2018’de Almanya’nın Birleşme Günü 
Kutlamaları kapsamında ve merhum 
öğretmeni Mstislav Rostropoviç 
anısına yaklaşık 500.000 dinleyici 
önünde, Brandenburg Kapısı’nda 
Johann Sebastian Bach’ın yapıtlarını 
seslendiren Daniel Müller-Schott, 
Matteo Goffriller tarafından Venedik’te 
1727 yılında yapılmış “Ex Shapiro” 
isimli bir viyolonsel çalıyor.

 ▪ Daniel Müller-Schott is one of 
the most sought-after cellists in the 
world and can be heard on all the 
great international concert stages. 
For more than two decades now he 
has been enchanting audiences as an 
ambassador for classical music. The 
New York Times refers to his ‘intensive 
expressiveness’ and describes him 
as a ‘fearless player with outstanding 
technique’.
Daniel Müller-Schott guests with 
leading international orchestras; 
in the US with orchestras in New 
York, Boston, Cleveland, Chicago, 
Philadelphia, San Francisco, and 
Los Angeles; in Europe, the Berlin 

Philharmonic, Gewandhausorchester 
Leipzig, Bayrisches Staatsorchester, 
Münchner Philharmoniker, Radio 
Orchestras of Berlin, Munich, 
Frankfurt, Stuttgart, Leipzig, and 
Hamburg, Copenhagen and Paris, 
London Symphony and Philharmonic 
Orchestras, City of Birmingham 
Symphony Orchestra, Netherlands 
Philharmonic Orchestra, Spanish 
National Orchestra, as well as in 
Australia with the Sydney and 
Melbourne Symphony Orchestras 
and in Asia with the Tokyo NHK 
Symphony Orchestra, Taiwan’s 
National Symphony Orchestra (NSO), 
and Seoul Philharmonic Orchestra.
All over the world Daniel Müller-
Schott has appeared in concert 
with such renowned conductors 
as Vladimir Ashkenazy, Thomas 
Dausgaard, Charles Dutoit, Christoph 
Eschenbach, Iván Fischer, Alan 
Gilbert, Gustavo Gimeno, Bernard 
Haitink, Neeme Järvi, Dmitrij 
Kitajenko, Susanna Mälkki, Andris 
Nelsons, Gianandrea Noseda, Andrés 
Orozco-Estrada, Kirill Petrenko, André 
Previn, Michael Sanderling, and 
Krzysztof Urbański. Many years of 
musical collaboration linked him with 
Kurt Masur, Lorin Maazel, and Yakov 
Kreizberg.
In addition to performances of 
the great cello concertos, Daniel 
Müller-Schott has a special interest 
in discovering unknown works and 
extending the cello repertoire, for 
example with his own adaptations 
and through cooperation with 
contemporary composers. Sir 
André Previn and Peter Ruzicka 
dedicated concertos to the cellist 
which were premiered under the 
direction of the composers with the 
Gewandhausorchester Leipzig and the 
Kammerphilharmonie Bremen. Both 
the US-born Sebastian Currier as well 
as Olli Mustonen have composed a 
cello sonata for Daniel Müller-Schott.
Highlights of the season 2018/19 
included the opening concert 
Settimane Musicali di Ascona with 
the Tonhalle-Orchestra Zürich and 
Krzysztof Urbański, concerts with 
the Royal Philharmonic Orchestra 
and Lionel Bringuier, with the ©
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yurtiçi ve yurtdışı konserlerinde, 
ud, ney, kanun başta olmak üzere, 
Türkiye’den bağlama, kaval, kemençe, 
tulum, Azerbaycan’dan kemança, 
Gürcistan’dan salamuri, Kazakistan’dan 
kılkobuz, Kırgızistan’dan komuz, 
Rusya’dan domra, Özbekistan’dan çang, 
Ukrayna’dan bandura, Yunanistan’dan 
buzuki gibi otantik çalgılara ve onlar 
için yazılmış yapıtlara yer veren Tekfen 
Filarmoni, bu coğrafyaların müzikal 
mirasına sahip çıkmayı görev edindi.
Tekfen Filarmoni, sanatsal vizyonu 
paralelinde, değişik projelerde de 
severek yer alıyor. Bir Osmanlı kucak 
arpı olan çeng’i, besteci Hasan Uçarsu 
ve arp sanatçısı Şirin Pancaroğlu ile 
birlikte yeniden müzik dünyasına 
kazandırması, Kurtuluş Savaşı 
sırasında açılan milli marş yarışmasına 
katılan bestelerin peşine düşmesi bu 
yaklaşımının örnekleridir. Enstrüman 
yapımı, yapıt siparişi, yayın, konser 
ve kayıtlar ise bu çalışmaların somut 
ürünleridir.
Çocuklara küçük yaştan klasik müzik 
sevgisini aşılamak, geleceğin bilinçli 
dinleyicisinin yaratılmasında pay sahibi 
olmak topluluğun önemsediği diğer 
bir konudur. Orkestra, artık bir gelenek 
haline gelen Küçüklere Büyük Konserler 
serisine özel olarak ismini “Tekfen Filar-
mini” olarak değiştiriyor ve temsillerden 
en az çocuklar kadar keyif alıyor.
Kuruluşunun 25. yılında Tekfen 
Filarmoni, sürekli şeflik ve sanat 
direktörlüğü görevlerini, gençliğine 
rağmen şaşırtıcı sanatsal olgunluğa 
sahip Özbek asıllı genç yetenek Aziz 
Shokhakimov’a emanet edip, önemli 
bir değişim ve yenilenme sürecine girdi. 
Alban Gerhardt, Alkistis Protopsalti, 
Anna Smirnova, Arif Sağ, Behzod 
Abduraimov, Bülent Bezdüz, Charlie 
Siem, Deniz Kozhukhin, Ercan Irmak, 
İdil Biret, İlker Arcayürek, Göksel 
Baktagir, Gülsin Onay, Hüseyin Sermet, 
Murat Karahan, Omar Tomasoni, 
Pumeza Matshikiza, Rabih Abou-Khalil, 
Roman Kim, Sergei Nakariakov, Şenol 
Talınlı, Şirin Pancaroğlu, Teona Dvali ve 
Yurdal Tokcan gibi çok sayıda önemli 
solisti ağırlayan Tekfen Filarmoni, 
2019–2022 yılları arasında İstanbul 
Müzik Festivali Açılış Konseri Orkestrası 
görevini üstlenmekten büyük heyecan 
ve gurur duyuyor.

Dallas Symphony Orchestra and 
Karina Kannellaki, and the St. Louis 
Symphony Orchestra and Gilbert 
Varga, as well as the Spanish Radio 
Television Symphony Orchestra and 
Erik Nielson. There have been three 
extended recital tours on the concert 
calendar: a solo tour to Asia, and 
trio tours with Julia Fischer and Nils 
Mönkemeyer as well as with Baiba 
Skride and Xavier de Maistre. Daniel 
Müller-Schott played the premiere of 
Currier’s Piano Trio with Anne-Sophie 
Mutter and Lambert Orkis in New 
York’s Carnegie Hall, followed by a 
stop in Chicago. At the Mecklenburg-
Vorpommern Music Festival Daniel 
Müller-Schott was artistic director for 
the Rügen Classical Music Spring 
Festival 2019.
International music festivals 
regularly invite Daniel Müller-Schott 
to perform, including the BBC 
Proms, the Schubertiade, Schleswig-
Holstein, Rheingau, Schwetzingen, 
Mecklenburg-Vorpommern, 
Heidelberg Spring Festival, and 
Vancouver Festival, and, in the USA, 
festivals in Tanglewood, Ravinia, and 
the Hollywood Bowl, Los Angeles. 
In his chamber music concerts, 
Daniel Müller-Schott collaborates, 
inter alia, with Nicholas Angelich, 
Kit Armstrong, Renaud Capuçon, 
Xavier de Maistre, Julia Fischer, 
Igor Levit, Nils Mönkemeyer, Anne-
Sophie Mutter, Francesco Piemontesi, 
Lauma and Baiba Skride, and Simon 
Trpčeski.
Daniel Müller-Schott has been involved 
for many years now in the project 
‘Rhapsody in School’. He regularly 
gives masterclasses and helps to 
support young musicians in Europe, 
the USA, Asia and Australia.
Daniel Müller-Schott has already 
built up a sizeable discography in a 
career spanning twenty years under 
the ORFEO, Deutsche Grammophon, 
Hyperion, Pentatone, and EMI 
Classics labels and includes among 
others, works from Bach, Beethoven, 
Brahms, Mozart, Haydn, Schumann, 
Mendelssohn, Prokofiev, Schubert, 
Khachaturian, Shostakovich, Elgar, 
Walton, Britten, and Dvořák. His 
recordings have won numerous 

international awards, the Gramophone 
Editor’s Choice, Strad Selection, and 
CD of the Month of the BBC Music 
magazine. For Duo Sessions, Daniel 
Müller-Schott and Julia Fischer 
received the International Classical 
Music Award (ICMA) 2017. On his 
latest CD that appeared in the autumn 
of 2018 with ORFEO, Daniel Müller- 
Schott recorded works by Tchaikovsky, 
Glazunov, and Rimsky-Korsakov with 
the Deutsches Symphony Orchestra 
Berlin and Aziz Shokhakimov.
Daniel Müller-Schott studied under 
Walter Nothas, Heinrich Schiff, and 
Steven Isserlis. He was supported 
personally by Anne-Sophie Mutter and 
received, among other things, the Aida 
Stucki Prize as well as a year of private 
tuition under Mstislav Rostropovich. 
In 1992 at the age of fifteen, Daniel 
Müller-Schott won first prize at the 
International Tchaikovsky Competition 
for Young Musicians in Moscow.
In celebration of the Day of German 
Unity in 2018 and in memory 
of his deceased teacher Mstislav 
Rostropovich, Daniel Müller-Schott 
played music by Johann Sebastian Bach 
in front of about 500,000 listeners at 
the Brandenburg Gate in Berlin.
Daniel Müller-Schott plays the ‘Ex 
Shapiro’ Matteo Goffriller cello, made 
in Venice in 1727.

tekfen fİlarmonİ 
orkestrasi

 ▪ Türkiye’nin sayılı özel sanat 
kurumlarından Tekfen Filarmoni’nin 
temelleri 1992 yılında, Karadeniz 
Oda Orkestrası olarak atıldı. Yapısı 
gereği önce Karadeniz, zamanla 
Hazar ile Akdeniz ülke müzisyenlerini 
bünyesine katan ve 23 ülkenin bayrağını 
dalgalandıran topluluk, bu genişleme 
sonucunda orkestranın kurucusu Ali 
Nihat Gökyiğit’in kurucu ortağı olduğu 
Tekfen ailesine katıldı.
Kuruluşundan bu yana, bir senfonik 
orkestranın klasik repertuvarına 
ilave olarak, Tekfen Filarmoni, nam-ı 
diğer “Üç Denizin Sesi”, temsil ettiği 
coğrafyanın müziği ve kendine özgü 
çalgılarını da sanatsal çizgisinin 
doğal bir parçası olarak kabul etti. 
Kurucu şefi Saim Akçıl yönetiminde 

tekfen phIlharmonIc 
orchestra

 ▪ One of the few private art 
institutions in Turkey, the Tekfen 
Philharmonic was first established 
in 1992 as the Black Sea Orchestra. 
Initially comprising musicians from 
the countries bordering the Black Sea, 
the ensemble soon expanded to the 
Caspian and Mediterranean nations as 
well, its members flying the flags of 23 
countries. As a result of this expansion, 
the orchestra joined the Tekfen family, 
of which the orchestra’s founder Ali 
Nihat Gökyiğit is a founding partner.
Since its foundation, the Tekfen 
Philharmonic Orchestra, also known as 
the ‘Voice of Three Seas’, has embraced 
the local music and instruments of the 
countries it represents as an integral 
part of its artistic identity along with 
the classical repertoire. With a mission 
to protect and promote the musical 
heritage of its regions, the orchestra 
has performed works written for such 
authentic instruments as the oud, 
ney, and qanun, as well as the Turkish 
instruments baglama, pipe, kemenche, 
and tulum, the Azerbaijani kamancheh, 
Georgian salamuri, Kazakh kilkopuz, 
Kirghiz komuz, Russian domra, Uzbek 
chang, Ukranian bandura, and Greek 
bouzouki in its tours both at home and 
abroad under the baton of its founding 
conductor Saim Akçıl.

The Tekfen Philharmonic Orchestra 
enjoys taking part in special projects 
that parallel its artistic vision. Two 
instances that bear witness to this 
approach are the collaboration with 
composer Hasan Uçarsu and harpist 
Şirin Pancaroğlu to re-introduce 
the Ottoman harp, çeng, and the 
unearthing of the works entered in 
the national anthem competition at 
the time of the War of Independence. 
Instrument-making, commissioning 
works, publications, concerts, and 
recordings are other solid results of 
these endeavours.
Another cause close to the orchestra’s 
heart is the instilment of a love of 
classical music in children from an 
early age, hence its contribution to 
raising informed audiences among 
the coming generation. For its highly 
popular concert series Big Concerts for 
Little Audiences, the orchestra changes 
its name to ‘Tekfen Philhar-mini’.
In its 25th year, the Tekfen 
Philharmonic Orchestra embarked on 
a process of significant change and 
renewal under its Uzbek principal 
conductor and artistic director, Aziz 
Shokhakimov, who displays remarkable 
artistic maturity despite his young age.
Tekfen Philharmonic Orchestra has 
collaborated with leading soloists, 
including Alban Gerhardt, Alkistis 
Protopsalti, Anna Smirnova, Arif Sağ, 
Behzod Abduraimov, Bülent Bezdüz, 

Charlie Siem, Deniz Kozhukhin, Ercan 
Irmak, İdil Biret, İlker Arcayürek, 
Göksel Baktagir, Gülsin Onay, 
Hüseyin Sermet, Murat Karahan, 
Omar Tomasoni, Pumeza Matshikiza, 
Rabih Abou-Khalil, Roman Kim, 
Sergei Nakariakov, Şenol Talınlı, Şirin 
Pancaroğlu, Teona Dvali, and Yurdal 
Tokcan. It is excited and honoured 
to be the 2019–22 Opening Concert 
Orchestra of the Istanbul Music 
Festival.

program notlari

Modest Mussorgski (düz.: N. Rimski-
Korsakov) 
Çıplak Dağda Bir Gece

Mussorgski, en sonunda Çıplak Dağda 
Bir Gece adını alan bu orkestra yapıtıyla 
1860–1881 arasında 20 yıl kadar 
uğraştı ve hiçbir zaman da orkestradan 
dinleyemedi. Yapıtın ilk versiyonunu 
1860–1862 yıllarında, 1852’de girdiği 
subay okulundan arkadaşı Baron 
Gregori Mengden’in çıplak bir dağda 
cadılar gecesini canlandıran dramı 
üzerine besteledi. Bu Çıplak Dağ, 
gerçekten de Kiev’de Triglav Dağı’na 
verilen isimdi ve Mussorgski’nin bestesi 
de önce Cadılar adını taşıyordu. Daha 
önce de, Rus yazar Gogol’ün bir öyküsü 
üzerine Vaftizci Yahya Gecesi adlı bir 
opera bestelemeyi planlamış, ama 
yazamamıştı.

© fatih pınar
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konuyu hiçbir zaman ona ne sor, ne de 
söyle!” Halbuki Rostropoviç, bestecinin 
opus 40 Viyolonsel Sonatı’nı çok kez 
onunla birlikte çalmış, hatta 1957’de 
Melodia firması için kaydını bile 
yapmışlardı. Ama 1950’li yıllardan sonra 
ellerinden şikâyet eden Şostakoviç, 
arkadaşı ve öğrencisi Azerbaycanlı 
besteci Kara Karayev’e (1918–1977) 
artık halk önünde çalmaktan hiç 
hoşlanmadığını, sahnenin sinirlerini 
yıprattığını söylemesine karşın 
yine mecburen Baltık ülkelerinde 
Rostropoviç ile 1955’te turneye de 
çıkmıştı.
Bu arada Şostakoviç, Rostropoviç’in 
kendisinden bir yapıt beklediğini 
biliyordu ve 1959 Haziran’ında 
konçertoyu tamamladı. Besteci daha 
sonra, bu konçertoyu yazarken, 
Prokofyev’in viyolonsel ve orkestra 
için Senfoni Konçertant’ının plağını 
aşındıracak kadar gramofonda 
dinlediğini ve etkilendiğini anlatır. 
Rostropoviç de bestecinin, bu yapıttaki 
timpani kullanımından esinlendiğini 
söyler ve 2 Ağustos 1959’da eline geçen 
notaları ilk gün on saat çalışarak dört 
günde ezberlediğini; 6 Ağustos günü 
Şostakoviç’in Komarovo’daki daça’sına 
piyanist Aleksander Dedyukin ile giderek 
konçertoyu besteciye notasız çalarak 
onu şaşırttığını anlatır. Rostropoviç 
konçertoyu ilk kez 9 Ekim 1959’da Kiril 
Kondraşin yönetimindeki Filarmoni 
Orkestrası eşliğinde Moskova’da 
seslendirdi.
1. Keman Konçertosu gibi, klasik 
konçerto formuna uymayan tarzda 
dört bölümlü olan ve belirgin tonal 
sistemde yazılan yapıtta kadansların 
yeri ve kullanım şekli de ilk keman 
konçertosunu anımsatır. Kadanslar 
daha önceki bölümlerdeki motifleri 
geliştirir ve sürdürür. Çabukça 
(Allegretto) tempodaki 1. Bölümde 
çok enerjik ve dinamik tema tüme 
egemendir. Biraz da 1. Senfoni’nin ilk 
bölümündeki girişi andıran temayı 
Şostakoviç önce üçlü intervalle kullanır; 
sonra giderek genişleyen, disonanslarla 
şaşırtan ve böylece uyaran tema 
karmaşık bir polifonide –çokseslilikte– 
bile etkinliğini yitirmez.
2. Bölüm ise orta (Moderato) 
tempoda, yoğun lirik anlatımdadır. 
Ezgisel yapıdaki temalar, Kondraşin’in 

Çıplak Dağ, Rus efsanelerine göre 
her yıl 24 Haziran’da, gün dönümü 
şenliklerinde cadıların toplandıkları 
yerdi. Mussorgski de 1860–1862 
arasında yazdığı orkestra yapıtını 
hocası Balakirev’e göstermiş, ama 
beğendirememişti. Onun ültimatom 
benzeri katı önerilerine de uymadı 
ve yapıtı kenara bıraktı. 1863’te sivil 
yaşama geçip yıllar sonra kendini 
olgunlaşmış hissedince, 1867’de iki 
hafta içinde yeni partisyonu tamamladı 
ve Çıplak Dağda Vaftizci Yahya Gecesi 
adını verdi. Birinci versiyonundan 
ne kadar farklı olduğu bilinmeyen bu 
ikinci versiyonda Mussorgski, herhalde 
Berlioz’un 1829’da yazdığı Fantastik 
Senfoni’sindeki Cadılar Sabatı’ndan 
etkilenmiş, Liszt’in Ölüler Dansı’ndaki 
(Todtentanz) gibi orkestrada 
konçertant bir piyano kullanmış ve 
iyi bir şeyler yazdığına inanmıştı; 
ama Balakirev bunu da beğenmedi, 
fikrini değiştirmedi. Hayal kırıklığına 
uğrayan Mussorgski bu müziği hiçbir 
zaman bitirmedi ve Soroçinski Panayırı 
operasında değerlendirmeyi düşündü, 
buna bir de koro ekledi. Ölümünden 
beş yıl sonra, bitmemiş yapıtları 
tamamlamakla tanınan orkestrasyon 
ustası Rus besteci Rimski-Korsakov 
(1844–1908) birkaç yıl uğraşarak 
bazı değişikliklerle yapıtın yeni bir 
orkestrasyonunu 1886’da yayınladı. 
Mussorgski’nin 1867 versiyonu ise 
ancak 1968’de yayınlanabildi.
Mussorgski 1866’da Balakirev’e 
mektubunda Cadılar’ın bu kez senfonik 
bir şiir olduğunu yazmış, 1867’de 
ise tüm Rus bestecileri ile Rimski-
Korsakov’a yolladığı mektubunda gerçek 
ve orijinal Rus toprağından gücünü alan 
yapıtını övmüştü. Mussorgski’nin bu 
cadılar gecesinde ilk planı, 16. yüzyılda 
şeytan ile aşk ilişkisini itiraf eden bir 
kadının kazığa geçirilerek yakılmasını 
anlatmaktı. Yapıtı dört bölüme ayırdı: 
1. Cadıların toplantısı, cehennemden 
gelen konuşmaları, gürültüler; 2. 
Cadıların geçidi, en sonda (Mabut 
Çernobog) şeytanın gelişi; 3. Cadıların 
şeytana tapınması; 4. Cehennem Mesi 
(Kara Mes) ve cadılar sabatı. Sonuna 
da “Tanrı’nın yardımıyla tamamladım” 
cümlesini eklemişti. Ancak Rimski-
Korsakov yapıtı bu sabatın sonunda 
bitirmemiş, yapıtı kilise çanları cadıları 

uzaklaştırdıktan sonra barışçı havada 
sona erdirmişti. Rimski-Korsakov da bu 
programı uygulamış, ancak şeytanı ve 
mesi adıyla belirtmişti.
Yapıt vahşice ve çabuk (Allegro feroce) 
tempoda, 2/2’lik ölçüde başlar. Önce 
üzerinde hiçbir ağaç ve ot bulunmayan, 
tümüyle kayalardan oluşan çıplak bir 
dağ canlandırılır. Gündüzleri üzerinde 
hiçbir canlı bulunmayan ıssız dağa, 
güneş battıktan sonra kötü ruhlar ve 
garip yaratıklar akın etmekte; ovada 
derin bir huzur içinde uyuyan köy 
halkı için kötülükler planlamaktadır. 
Bu toplantı gün ağarıncaya kadar 
sürmektedir. Girişte duyulan piccolo flüt 
sessizliği, ıssızlığı yansıtır: Pianissimo 
ile fortissimo arasında değişen ıslık 
ve fısıltıları yaylı ve üflemeli çalgılar 
paylaşır. Gizemli bir sessizlik oluşur, 
sonra obua ve fagotun monoton 
temasıyla kötü ruhların gelişi belirlenir. 
Birden bire yükselen heyecan şeytanın 
görünüşünü duyurur. Vahşi bir dans 
başlar; yaylıların sert ritmi eşliğinde 
üflemelilerin kromatik yükselişinden 
sonra iki tema birbirine karışır. Şeytanın 
zaferi vurgulanır. Bu Cadılar Sabatı, 
tekrarda (reprise) da devam eder. Ama 
birden kesilir. Uzaktan köy kilisesinin 
çanları duyulur. Kemanlar eko şeklinde 
kromatik motifi yansıtır, arpın eşliğinde 
önce klarnet, sonra flütün çaldığı 
güzel ezgi günün doğumunu ve 
huzuru müjdeler. Dağ yine eski haline 
dönmüştür. (Süre 11’)

— irkin aktüze

Dmitri Şostakoviç 
Viyolonsel Konçertosu No. 1, Mi bemol 
Majör, Op. 107

– Allegretto 
– Moderato 
– Andantino – Allegro (Cadenza) 
– Allegro non troppo (Allegro con 
moto)

1982’de İsviçre uyruğuna geçen, Bakü 
doğumlu Mstislav Rostropoviç (1927–
2007) uzun zamandır Şostakoviç’in 
kendisi için bir konçerto yazmasını 
istiyordu; hatta bu arzusunu bestecinin 
eşi Nina Vasilyevna’ya açtığı zaman 
şu cevabı aldı: “Eğer onun sana bir 
konçerto yazmasını istiyorsan bu 

konserden sonraki açıklamalarına 
göre, Şostakoviç’in Rus halk ezgilerine 
verdiği önemin arttığını gösteren 
mutlu işaretlerdir. Daha sonra giderek 
tutkulu bir anlatım kazanan, kıvraklığı 
kadar dengesini de koruyan bölümde 
viyolonselin renk ve armoni katkısı 
etkiyi artırır.
3. Bölüm önce ağırca (Andantino) 
tempoda başlar. Ama bu bölüme 
anlamını kazandıran, yine ilk keman 
konçertosundaki gibi uzun süren 
kadanstır. Bu kadans gelenekseldeki 
gibi solistin ustalığını çabuk (Allegro) 
tempoda sergilemekle kalmaz, ayrıca 
derin bir anlam da taşır.
4. Bölüm ise pek o kadar da çabuk 
olmayan (Allegro non troppo) tempoda, 
ama Şostakoviç’i şakacı bir maske 
takmış gibi sergileyen finaldir. Dinleyici 
kendini bir panayır yerinde, halk 
ezgileri çalınan bir ortamda sanabilir. 
Ancak Şostakoviç burada Stalin’in en 
sevdiği, milyonlarca Rus’un bildiği 
halk şarkısı olan Suliko’yu kullanmış, 
ama o kadar ustaca bir kamuflajla 
işlemiştir ki, ezgiyi Rostropoviç bile 
tanıyamamıştır. Şostakoviç bu ezgiyi 
daha önce, 1948’lerdeki Jdanov 
kararnamesini alaya almak için 
yazmış ancak 1989’da Washington’da 
Rostropoviç’in çabalarıyla ilk kez 
dinleyicilere sunulan Rayok adlı satirik 
kantatında da kullanmıştı; bu olay da bir 
dedikodu olarak aydın çevrede yayıldı. 
Konçertonun sonundaki kodada, ilk 
bölümün enerjik teması, kendini tekrar 
ispatlamak istermiş gibi güçlü belirir ve 
konçertoyu sona erdirir. (Süre 29’)

— irkin aktüze

Piotr Ilyiç Çaykovski 
Senfoni No. 6, Si minör, Op. 74

– Adagio – Allegro non troppo 
– Allegro con grazia 
– Allegro molto vivace 
– Adagio lamentoso

Çaykovski’nin senfonileri arasında en 
çok çalınanı, içinde kendi yaşamını 
canlandırdığı 16 Şubat’ta başlayıp 31 
Ağustos’ta bitirdiği 6. Senfoni’dir. İlk 
kez 28 Ekim 1893’te Petersburg’da, 
besteci yönetiminde seslendirilen 
yapıta, kardeşinin önerisi üzerine 

“Patetik” adını veren besteci, dokuz gün 
sonra koleradan ölmüş ve senfoninin 
kazandığı başarıyı görememiştir.
Bestecinin kardeşi Modest’in 
açıklamasına göre “Acılar, özlemler ve 
heyecanlarla geçen yalnız yıllar, iyiye 
ve güzele bağlılığın dile getirildiği” 
1. Bölüm, etkili bir senfonik girişle 
başlar. 4/4’lük ölçüdeki ağır (Adagio) 
tempodaki girişte, bas yaylıların 
yakarışıyla fagotun duyurduğu dört 
notalık karanlık tema ölümcül bir ezgiyi 
oluşturur. Aynı tema hızlanır, pek o 
kadar neşeli olmayan (Allegro non 
troppo) tempoda, viyolalarla yansıtılır. 
Bölümün ikinci önemli teması, keman 
ve viyolonsellerde yakarış ve özlem dolu 
lirik bir şarkı biçiminde ağırca (Andante) 
tempoda –senfoninin en etkileyici ve 
duygulu bölmesi olarak– sunulur. Daha 
sonra parlak bir teknikle, güçlü sesle 
orkestrada gelişen tema sakinleşerek 
klarnet ve fagotla duyurulur. Anlık bir 
susuştan sonra temalar tutkulu ve canlı 
(Allegro vivo) şekilde birbiri içine karışır. 
Ancak kadere karşı bu yarışmanın 
boşluğunu trombonlarda beliren koral 
ezgi açıklar.
“Duyguların açıklanabileceği birinin 
varlığının verdiği huzur ve mutluluğun 
yitirilmesiyle duyulan burukluk” olarak 
tanımlanan 2. Bölüm, neşeli ve zarif 
(Allegro con grazia) tempodadır ve 
birinci bölümle büyük bir kontrast 
oluşturur. Alışılmamış ilginç bir ritimle 
(5/4’lük ölçüde) Çaykovski’nin deyimiyle 
“Gözyaşlarıyla gülümseyerek” zarif bir 
vals gibi gelişen bölüm, daha sonra 
hafif bir melankoliye bürünürse de yine 
eski neşesine kavuşur.
3. Bölüm 12/8’lik olarak ele alınan 
4/4’lük ölçüde çabuk ve çok canlı 
(Allegro molto vivace) tempoda scherzo/
marş karışımı, kendine özgü bir 
yapıdadır. Scherzo/marş/scherzo tekrarı/
marş tekrarı/bitiş bölmesi tarzında, 
büyük ses nüanslarıyla seçkinleşen 
bölüm, “Müzikçi olarak kazanılan 
başarının verdiği heyecan ve gurur”u 
canlandırır. Gerçekten canlı hareketli 
tema yaylı çalgılarla tahta üflemeliler 
arasında dolaşır, sonunda bir karşı 
tema haline getirilir. Çalgı gruplarının 
yarışması orkestranın tümünde barbar 
bir marş olarak sonuçlanır.
Ağır ve ağıtsal (Adagio lamentoso) 
tempoda, 3/4’lük ölçüde başlayan 

4. Bölüm bir ölüm habercisidir: 
“Son yıllardaki yalnızlığı ve hüznü, 
gelecekteki ölümü arzulama”yı anlatır. 
Yaşamın zevkleri bitmiş, onun yerini 
bir veda şarkısı almıştır. Senfonilerin 
alışılagelmiş çabuk (Allegro) finali yerine 
Çaykovski, çok az bestecinin cesaret 
edebileceği ağır bir bitişi yeğlemiş, 
adeta kendi ölümü için bir orkestra 
requiem’i bestelemiştir. (Süre 48’)

— irkin aktüze
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aleXander kniazev

 ▪ Mstislav Rostropoviç’in vârisi 
olarak kabul edilen Alexander 
Kniazev, Rusya’nın önde gelen çağdaş 
viyolonselcilerinden biri...
1961 Moskova doğumlu Alexander 
Kniazev ilk çıkışını 1978 yılında Rusya, 
İngiltere, Fransa, Almanya, İtalya, 
İspanya, Belçika, Avusturya, ABD, 
Japonya, Kore, Güney Amerika ve Güney 
Afrika’da yaptı.
Bugüne kadar Evgeny Svetlanov, 
Mstislav Rostropoviç, Kurt Masur, Yuri 
Temirkanov, Yuri Bashmet, Vladimir 
Fedoseyev, Neeme Järvi, Alexander 
Vedernikov, Hans Jörg Albrecht, 
Vassily Petrenko, Andris Poga, Maxim 
Shostakovich, Mikhail Pletnev, Charles 
Dutoit, Kazuki Yamada, Stéphane 
Denève, Jean-Claude Casadesus, 
Vladimir Jurovsky, Alexander 
Sladkovsky, Kazuki Yamada ve Lawrence 
Foster gibi şefler yönetiminde, St. 
Petersburg Filarmoni Orkestrası, Viyana 
Senfoni, Rus Devlet Senfoni Orkestrası, 
İngiliz Kraliyet Filarmoni, Bavyera 
Radyo Senfoni, Helsinki Filarmoni, 
Fransa Ulusal Orkestrası, Fransa 
Radyo Filarmoni, Capitole de Toulouse 
Orkestrası, Monte Carlo Filarmoni, 
Marsilya Filarmoni, Göteborg Senfoni 
Orkestrası, Innsbruck Tiroler Senfoni 
Orkestrası, Ensemble Kanazawa, 
Yokohama Sinfonietta, Lahey Residentie 
Orkestrası, Prag Filarmoni Orkestrası ve 
NHK Senfoni Orkestrası gibi topluluklar 
eşliğinde konserler verdi.
Düzenli konuk olduğu festivaller 
arasında Moskova Aralık Geceleri, St. 
Petersburg Beyaz Geceler, Saint-Denis 
(Fransa), Folles Journées de Nantes, 
Nuits du Suquet (Fransa), La Roque 
d’Anthéron (Fransa), Tanglewood, 
Lugano, Amsterdam Amstel Festivali ve 
Salzburg sayılabilir.
Oda müziği alanında Nikolai Lugansky, 
Valery Afanassiev, Elisabeth Leonskaya, 
Kun Woo Paik, Boris Berezovsky, Andrei 
Korobeinikov, Plamena Mangova, 
Victor Tretiakov, Mario Brunello, Ivan 

YILDIZLARLA ODA MÜZİĞİ-II
CHAMBER MUSIC WITH STARS-II
KNIAZEV & BEREZOVSKY
aleXander kniazev viyolonsel cello 
boris berezovsky piyano piano

Richard Strauss
Viyolonsel ve Piyano için Sonat, Fa Majör, Op. 6
Sonata for Cello and Piano in F Major, Op. 6

 – Allegro con brio 
 – Andante ma non troppo 
 – Finale: Allegro vivo
 süre duration: 26’

Dmitri Shostakovich
Viyolonsel ve Piyano için Sonat, Re minör, Op. 40
Sonata for Cello and Piano in D minor, Op. 40

 – Moderato – Largo 
 – Moderato con moto (Valse scherzo) 
 – Largo 
 – Allegretto
 süre duration: 26’

Ara Interval

Sergei Rachmaninov
Viyolonsel ve Piyano için Sonat, Sol minör, Op. 19
Sonata for Cello and Piano in G minor, Op. 19

 – Lento – Allegro moderato 
 – Allegro scherzando 
 – Andante 
 – Allegro mosso
 süre duration: 33’

Ara dahil 115’ sürer. Lasts 115’ with interval.

18.06.2019
sa tu 20.00

İş Sanat Konser Salonu
İş Sanat Concert Hall

Monighetti, Dmitri Makhtin, Elena 
Bashkirova, Vadim Repin ve uzun 
yıllar yakın işbirliği içinde olduğu Jean 
Guillou ile konserler verdi.
Çağdaş müziğin ateşli bir savunucusu 
olan Alexander Kniazev, Moskova’da 
Alexei Rybnikov ile Benjamin 
Youssoupov’un ona adadığı viyolonsel 
konçertolarının prömiyerlerini 
gerçekleştirdi.
İstisnai bir müzisyen olan Alexander 
Kniazev, farklı yeteneklere sahip olduğu 
gibi org da çalıyor. 2017 yılında Paris 
Saint Louis des Invalides Katedrali’nin 
ünlü orgunda resital vermek üzere 
davet edildi.
Alexander Kniazev 1995’te Moskova 
Konservatuvarı’na profesör olarak 
atandı. Fransa, İspanya ve Kore’de 
ustalık sınıfları gerçekleştiren sanatçı 
pek çok uluslararası viyolonsel 
yarışmasında jüri olarak görev alıyor.
Kniazev CD’lerini çeşitli etiketler altında 
kaydetti: Melodia firmasından Evgeny 
Svetlanov yönetimindeki Rus Devlet 
Senfoni Orkestrası eşliğinde Ernest 
Bloch’un yapıtlarıyla Miaskovsky’nin 
viyolonsel konçertosunu içeren bir 
albüm; Philips firmasından Max Reger 
ve Jean Guillou’nun yapıtları; Warner 
Classics etiketi altında Nikolaï Lugansky 

ile J.S. Bach, Chopin ve Şostakoviç’in 
yapıtları, ayrıca Dmitri Makhtin ve Boris 
Berezovsky ile Şostakoviç, Rachmaninov 
ve Mendelssohn’un üçlüleri; Lontano/
Warner firmasından Dvořák albümü; 
Fuga Libera firmasından Plamena 
Mangova ile Franck ve Ysaÿe’nin 
yapıtları; Mirare etiketi altında Andreï 
Korobeinikov ile Brahms albümü 
piyasaya çıktı. Yokohama Sinfonietta 
ile bir Şostakoviç albümü kaydetti. 
Orgcu olarak, ünlü Riga Katedrali'nde 
kaydettiği Bach albümü, Piano Classics 
etiketiyle yayınlandı. Her bir albümü için 
eleştirmenler övgülerinde birleşirken 
ECHO Klassik gibi pek çok ödül de 
kazandı.
Alexander Kniazev viyolonsel çalışmaya 
altı yaşında Alexander Fedorchenko 
ile başladı ve 1979’da Moskova 
Konservatuvarı’na kabul edildi. Aynı 
zamanda G. Kozlova ile org çalıştı. 
Kazandığı pek çok uluslararası ödül 
arasında 1977 Uluslararası Vilnius 
Viyolonsel Yarışması’nda birincilik, 
Moskova’da 1990 Uluslararası 
Çaykovski Yarışması’nda ikincilik 
ve 1992 Uluslararası Pretoria 
Yarışması’nda birincilik yer alıyor. 
Sanatçı, 1999’da Rusya’da “Yılın En İyi 
Müzisyeni” seçildi.

 ▪ Alexander Kniazev is the worthy 
successor of Mstislav Rostropovich and 
one of Russia’s leading contemporary 
cellists.
Born in 1961 in Moscow, Alexander 
Kniazev made his debut in 1978 in 
Russia, England, France, Germany, 
Italy, Spain, Belgium, Austria, USA, 
Japan, Korea, South America, and 
South Africa.
He has performed as a soloist 
under Evgeny Svetlanov, Mstislav 
Rostropovich, Kurt Masur, Yuri 
Temirkanov, Yuri Bashmet, Vladimir 
Fedoseyev, Neeme Järvi, Alexander 
Vedernikov, Hans Jörg Albrecht, 
Vassily Petrenko, Andris Poga, 
Maxim Shostakovich, Mikhail 
Pletnev, Charles Dutoit, Kazuki 
Yamada, Stéphane Denève, Jean-
Claude Casadesus, Vladimir 
Jurovsky, Alexander Sladkovsky, 
Kazuki Yamada, and Lawrence 
Foster; with the Saint Petersburg 
Philharmonic Orchestra, Vienna 
Symphony, Russian State Symphony 
Orchestra, Royal Philharmonic, 
Bayerischer Rundfunk, Helsinki 
Philharmonic, Orchestre National de 
France, Radio France Philharmonic, 
Orchestre du Capitole de Toulouse, 
Monte Carlo Philharmonic, 
Marseille Philharmonic, Göteborg 
Symphonic Orchestra, Tiroler 
Symphonieorchester Innsbruck, 
Ensemble Kanazawa, Yokohama 
Sinfonietta, Den Haag Residentie 
Orchestra, Prague Philharmonic 
Orchestra, and NHK Symphony 
Orchestra, among others.
He is a regular guest of festivals 
including December Nights in Moscow, 
White Nights in Saint Petersburg, 
Saint-Denis (France), Folles Journées 
de Nantes, Nuits du Suquet (France), 
La Roque d’Anthéron (France), and of 
the prestigious Tanglewood, Lugano, 
Amstel Festival of Amsterdam, and 
Salzburg Festival.
In chamber music, he plays with 
Nikolai Lugansky, Valery Afanassiev, 
Elisabeth Leonskaya, Kun Woo Paik, 
Boris Berezovsky, Andrei Korobeinikov, 
Plamena Mangova, Victor Tretiakov, 
Mario Brunello, Ivan Monighetti, 
Dmitri Makhtin, Elena Bashkirova, 
Vadim Repin, and Jean Guillou, with D
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Pappano, Yuri Temirkanov, Alexander 
Vedernikov, Leif Segerstam, Dmitri 
Kitaenko, Wolfgang Sawallisch, Leonard 
Slatkin, Dimitri Liss ve Kurt Masur gibi 
şefler yönetiminde konser veriyor.
Boris Berezovsky oda müziği 
konserlerinde Vadim Repin, Julian 
Rachlin, Alexandre Gindin, Michael 
Collins, Henri Demarquette, Michael 
Guttman, Alexander Melnikov’un 
yanı sıra Borodin, Britten, Endelion 
ve Takacs yaylı çalgılar dörtlüleriyle 
bir araya geliyor. Uzun yıllar Brigitte 
Engerer’in sadık müzikal partneri 
olan Berezovsky, Alexander Kniazev ve 
Dmitri Makhtin ile oluşturduğu üçlüyle 
de en yüksek seviyede icralara imza 
atıyor.
Boris Berezovsky 2017–2018 sezonunda 
Brahms, Stravinsky ve Beethoven 
konçertoları, tecrübe etmeyi özellikle 
sevdiği format olan orkestralı ama 
şefsiz konserlerde seslendirdi. 26 
Ocak 2018’de Mirare etiketi altında 
Evgeny Svetlanov Rus Devlet Senfoni 
Orkestrası ile şefsiz olarak Brahms 
ve Stravinsky konçertoları kaydettiği 
albümü yayınlandı.
Boris Berezovsky ayrıca Teldec 
Classics, Philips, Mirare, Simax ve 
Warner Classics etiketleri altında 
Chopin, Schumann, Rachmaninov, 
Ravel, Mussorgski, Balakirev, Liadov, 
Çaykovski, Şostakoviç, Medtner, Liszt ve 
Beethoven’ın yapıtlarını, Dmitri Makhtin 
ve Alexander Kniazev ile Mendelssohn 
üçlüleri kaydetti. Albümlerinin çoğu 
Diapason d’Or, Choc de la Musique, 
Gramophone ve ECHO Klassik 
ödüllerini kazandı.
Sanatçı, 2014’te Moskova ve 
St. Petersburg’da düzenlenen 
Dünyanın Müziği Festivali’nin sanat 
yönetmenliğine getirildi.

 ▪ A player of dazzling virtuosity and 
refined poetry, Boris Berezovsky is a 
truly moving Russian pianist.
Born in Moscow in 1969, Boris 
Berezovsky studied at the Moscow 
Conservatory with Eliso Virsaladze and 
privately with Alexander Satz. He made 
a stunning debut in London in 1988 
at the Wigmore Hall and in 1990 won 
the Gold Medal at the International 
Tchaikovsky Competition in Moscow 
where he played with Itzhak Perlman, 

whom he has maintained very close 
ties for many years.
As an ardent defender of contemporary 
music, Alexander Kniazev premiered 
in Moscow cello concertos dedicated to 
him by Alexei Rybnikov and Benjamin 
Youssoupov.
Exceptional musician Alexander 
Kniazev has numerous talents and he 
is also an organist. In 2017, he was 
invited to perform in recital on the 
famous organ of the Cathedral of Saint 
Louis des Invalides, Paris.
In 1995, Alexander Kniazev was 
appointed professor at the Moscow 
Conservatory and regularly gives 
masterclasses in France, Spain, and 
Korea. He also takes part in many 
international cello competitions as a 
juror.
Alexander Kniazev has recorded 
multiple CDs under various labels: 
at Melodia, an album of Ernest Bloch 
and Miaskovsky’s Cello Concerto with 
Evgeny Svetlanov and the Russian 
State Symphonic Orchestra; at Philips, 
Max Reger and Jean Guillou; at Warner 
Classics, J.S. Bach, Chopin, and 
Shostakovich, with Nikolaï Lugansky, 
as well as the trios by Shostakovich, 
Rachmaninov, and Mendelssohn with 
Dmitri Makhtin and Boris Berezovsky; 
at Lontano/Warner, Dvořák; at Fuga 
Libera, Franck and Ysaÿe with Plamena 
Mangova; at Mirare, Brahms with 
Andreï Korobeinikov. He recorded 
a Shostakovich album with the 
Yokohama Sinfonietta. As organist, 
he recorded an album dedicated to 
the works of Bach, performed in 
the prestigious Riga Cathedral and 
released by the label Piano Classics. 
His entire discography has won 
unanimous critical acclaim and 
received many awards, including the 
ECHO Klassik Award.
Alexander Kniazev began his cello 
studies aged 6 under Alexander 
Fedorchenko and was admitted to 
the Moscow Conservatory in 1979. At 
the same time, he studied the organ 
under G. Kozlova. He won many 
international prizes, including first 
prize at the Vilnius International 
Cello Competition in 1977, the second 
prize at the Moscow Tchaikovsky 
International Competition in 1990 

and, in 1992, first prize at the Pretoria 
International Competition. In 1999, he 
was named ‘Best Musician of the Year’ 
in Russia.

boris berezovsky

 ▪ Boris Berezovsky, baş döndüren 
virtüözitesi ve incelikli şairaneliğiyle 
dinleyicileri derinden etkileyen bir 
piyanist...
1969 Moskova doğumlu 
Boris Berezovsky, Moskova 
Konservatuvarı’nda Eliso Virsaladze ile 
çalışırken ayrıca Alexander Satz’dan özel 
ders aldı. 1988 yılında Londra Wigmore 
Hall’a ilk çıkışında nefes kesici bir 
konser verdi ve 1990’da Moskova’daki 
Uluslararası Çaykovski Yarışması’nda 
altın madalya alarak, Yuri Temirkanov 
yönetimindeki Leningrad Filarmoni 
Orkestrası eşliğinde Itzhak Perlman, 
Yo-Yo Ma ve Jessye Norman ile sahneye 
çıktı. 1991 yılında Amerika’daki ilk 
konserini Teksas, Fort Worth’ta ve 
Fransa’daki ilk konserini Paris Louvre 
Oditoryumu’nda gerçekleştirdi.
Berezovsky, Londra, Paris, Roma, 
Zürih, Münih, Salzburg, Amsterdam, 
Montréal, Viyana, Bern, Budapeşte, 
Prag, Tokyo gibi şehirlerde; Berlin 
Filarmoni, Champs-Elysées Tiyatrosu, 
Paris Filarmoni, Londra Kraliyet Festival 
Salonu, Brüksel Güzel Sanatlar Sarayı, 
Viyana Konzerthaus ve Atina Megaron 
gibi salonlarda çalıyor. 2006’da 
BBC Music Magazine Ödülleri’nde 
enstrüman dalında “Yılın Yorumcusu” 
seçildi. 29 Kasım 2016’da New York 
Carnegie Hall’a geri döndü.
Gstaad, La Roque d’Anthéron, Verbier, 
Bergamo Brescia, Salzburg, Folle 
Journée de Nantes ve Folle Journée 
Japonya gibi pek çok festivale de 
davet edilen sanatçı, solist olarak 
Fransa Ulusal Orkestrası, Kraliyet 
Concertgebouw Orkestrası, Danimarka 
Ulusal Senfoni Orkestrası, Frankfurt 
Radyo Senfoni Orkestrası, Dresden 
Staatskapelle, Mariinsky Tiyatrosu 
Orkestrası, Santa Cecilia Filarmoni 
Orkestrası, NHK Senfoni Orkestrası’nın 
yanı sıra Dallas, Bolşoy, Birmingham 
Senfoni orkestraları ve Berlin, St. 
Petersburg, Los Angeles, New York, 
Monte Carlo, Münih, Fransa Radyosu 
Filarmoni orkestraları eşliğinde Antonio 

Yo-Yo Ma, Jessye Norman, and the 
Leningrad Philharmonic Orchestra 
under the baton of Yuri Temirkanov. 
In 1991 Boris Berezovsky made his 
American debut at Fort Worth in Texas 
and in France at the Auditorium du 
Louvre in Paris.
Since then, he has performed regularly 
in recital series and venues world-wide: 
London, Paris, Rome, Zurich, Munich, 
Salzburg, Amsterdam, Montréal, 
Vienna, Bern, Budapest, Prague, and 
Tokyo; at the Berlin Philharmonie, 
Théâtre des Champs-Elysées and 
Paris Philharmonie, Royal Festival 
Hall in London, Palace of Fine Arts 
in Brussels, Konzerthaus in Vienna, 
Megaron in Athens. In 2006, he was 
named ‘Best Instrumentalist of the 
Year’ in the BBC Music Magazine 
Awards. November 2016 saw his 
return to New York’s Carnegie Hall.
He is also invited to numerous festivals 
such as those of Gstaad, La Roque 
d’Anthéron, Verbier, Bergamo Brescia, 
Salzburg, Folle Journée de Nantes, and 
Folle Journée Japan.
He has performed as a concerto 
soloist with the Orchestre National 
de France, Royal Concertgebouw, 
Danish National Symphony Orchestra, 

Frankfurt Radio Symphony, Dresden 
Staatskapelle, Mariinsky Theatre, 
Santa Cecilia Philharmonic, and NHK 
Symphony Orchestra, as well as the 
symphonic orchestras of Dallas, the 
Bolshoi, and Birmingham and the 
philharmonic orchestras of Berlin, 
Saint Petersburg, Los Angeles, New 
York, Monte Carlo, Munich, and Radio 
France; with conductors including 
Antonio Pappano, Yuri Temirkanov, 
Alexander Vedernikov, Leif Segerstam, 
Dmitri Kitaenko, Wolfgang Sawallisch, 
Leonard Slatkin, Dimitri Liss, and Kurt 
Masur.
In chamber music, Boris Berezovsky 
has played with Vadim Repin, Julian 
Rachlin, Alexandre Gindin, Michael 
Collins, Henri Demarquette, Michael 
Guttman, Alexander Melnikov, as well 
as the Borodin, Britten, Endellion, 
and Takacs quartets. For many years, 
he was the regular partner of Brigitte 
Engerer. His trio, with Alexander 
Kniazev and Dmitri Makhtin, perfoms 
at the highest level.
Last season, he performed the 
concertos of Brahms, Stravinsky, and 
Beethoven in a configuration that he 
particularly likes: namely, concerts 
with orchestra but without conductor. 

Mirare released his latest album, 
featuring the Brahms and Stravinsky 
concertos, recorded with the Evgeny 
Svetlanov Russian State Symphony 
Orchestra without conductor in 
January 2018.
Boris Berezovsky has also recorded 
with Teldec Classics International, 
Philips, Mirare, Simax, and Warner 
Classics, including pieces by 
Chopin, Schumann, Rachmaninov, 
Ravel, Mussorgsky, Balakirev, 
Liadov, Tchaïkovsky, Shostakovitch, 
Medtner, Liszt, and Beethoven, and 
Mendelssohn trios with Dmitri 
Makhtin and Alexander Kniazev. For 
some of these recordings, he has 
received Diapason d’Or, Choc de la 
Musique, Gramophone, and ECHO 
Klassik awards.
In 2014 he was appointed Artistic 
Director of the Music of the Earth 
Festival in Moscow and Saint 
Petersburg.

program notları

Richard Strauss
Viyolonsel ve Piyano için Sonat,  
Fa Majör, Op. 6

– Allegro con brio 
– Andante ma non troppo 
– Finale: Allegro vivo

Almanya doğumlu Richard Strauss 
(1864–1949), maddi durumu iyi bir 
aileden geliyordu ve ailesi parlak 
yeteneklerinin mükemmel bir eğitim 
ve müzik dünyasında faydalı ilişkiler 
ile pekişmesini sağladı. Dört yaşında, 
okuma yazmayı öğrenmeden önce, 
piyanoya başladı; altı yaşında lied’ler, 
piyano parçaları ve orkestra uvertürleri 
besteliyordu. Richard Strauss sekiz 
yaşında keman ve 11’inde teori, 
armoni ve enstrümantasyon eğitimine 
başladı.
Babasının dinlemeye teşvik ettiği, 
Beethoven, Mendelssohn ve Schumann 
gibi ustaların etkisi Strauss’un 1881 
yılında, 17 yaşında yazmaya başladığı 
Viyolonsel Sonatı’nda açıkça duyulabilir. 
Strauss, 1882–1883 kışında, yapıtı 
kapsamlı olarak gözden geçirerek 
değiştirdi ve sadece, 1888 tarihli Don 
Juan senfonik şiirini sezdirircesine 
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chamber musıc wıth stars-ıı
knıazev & berezovsky

yıldızlarla oda müziği-ıı
knıazev & berezovsky

çalan Rostropoviç’in yardımıyla tanındı 
ve Şostakoviç ile ilk kez 1957’de kayda 
alındı.
Şostakoviç 1935’te okul yıllarından 
arkadaşı olan piyanist Lev Oborin 
(1907–1974) ve orada ilk kez 
karşılaşacağı kemancı David Oistrakh 
ile Türkiye turnesinde buluşmuş, 
Atatürk ile tanışmış ve Rusya’ya 
dönünce, gazetelerde çıkan övgüler 
üzerine, konser vermek için birçok davet 
almıştı. Viyolonsel Sonatı’nı ilk kez 
çalan Viktor Kubatski ile Arhangelsk’e 
gitmiş, resitalde bu bestesini dinlemişti. 
Ertesi sabah, 28 Ocak 1936’da Pravda 
gazetesinde –Stalin’in yazdırdığı– 
“Müzik değil, karmaşa” başlıklı 
makaleyi görünce dünyası yıkıldı.
Şostakoviç’in o yıllarda yazdığı Piyano 
Prelüdleri’nden de daha önemli olarak 
kabul edilen, aşırı canlı karakteri ve 
çokyönlülüğü yanında sadeliği ve 
anlatımıyla onun olgunluk yapıtlarından 
sayılan Re minör Viyolonsel ve Piyano 
Sonatı dört bölümlüdür. 1. Bölüm 
4/4’lük ölçüde, re minör tonda ve orta 
hızda (Moderato) tempoda başlar. 
Elejik ve dokunaklı bir Rus şarkısı 
gibi sergilenen tema gerçek güzelliği 
yansıtır. Bu hüzünlü şarkı giderek 
dramatik bir anlatım kazanır. Kontrast 
oluşturan ikinci tema ise daha parlak 
renkli ve cana yakındır. Sol diyez minör 
tondaki ağır bölme ise bir matem 
marşını anımsatır. Bölümün sonunda 
ana tema tekrar yükselir gibi duyularak 
bu marşa karşı çıkar. Bu son kısım, üç 
yıl sonra yazılacak olan 5. Senfoni’nin 
olağanüstü kodasını anımsatır. 2. 
Bölüm 3/4’lük ölçüde, vals stilinde, 
orta hızda ancak hareketli (Moderato 
con moto) tempoda bir scherzo’dur. 
Teknik güçlüklerle ve şeytani bir 
mizahla dolu bu kısa Vals-Scherzo 
dinamik yapıda iki temayla sergilenir. 
İlk tema doğudan izler taşır. Orta 
bölme ise flajole (armonik) seslerle 
çalınan bir ezgidir. 3. Bölüm 3/4’lük 
ölçüde, ağır (Largo) tempoda kasvetli 
ve derin düşünceli başlamasına karşın, 
temasının şaşırtıcı gelişmesi ve sonda 
yine çıkış noktasına dönüşüyle yapıtın 
en etkileyici bölümünü oluşturur. 4. 
Bölüm 2/4’lük ölçüde, re minör tonda 
ve çabukça (Allegretto) tempodaki 
final ise, sanki Yeni-Rossini stilindedir. 
Canlı melodik modellerle, marş benzeri 

viyolonselin kahramanca bir stilde 
işlendiği Allegro con brio bölümüne 
dokunmadı. Bu, göz alıcı şekilde 
kendinden emin yapıt, sınırsız coşku, 
tutkulu lirik yoğunluk ve yabana 
atılmayacak düzeyde bestecilik becerisi 
taşır: Mükemmel bir form ustalığı 
ile taksim edilmiş cümleleri, karşı 
koyulamaz bir armonik devinim ile 
ilerler. Partisyon, viyolonselin tüm 
ses genişliğine yayılırken beyzbol 
eldiveninden daha küçük ellere sahip bir 
piyanistin Brahmsvari sol el akorlarını 
arpejler halinde çalması gerekecektir. 
Strauss’un üretimine operaları, 
orkestra yapıtları, senfonik şiirleri ve 
lied’leri damga vursa da Viyolonsel ve 
Piyano için Sonat’ı son derece dikkat 
çekici bir yapıttır ve geç romantik 
dönem ifadesinin bir yansımasıdır. 
Bazı eleştirmenler bu yapıtta Till 
Eulenspiegel’in Neşeli Maceraları 
senfonik şiirine işaret eden öğeler 
görmekte, hatta bazıları son yapıtı Dört 
Son Şarkı’ya dair ipuçları olduğunu 
düşünmektedir.
1. Bölümün güçlü açılışı, çalgıların 
dengesini hemen ortaya koyar. Piyano, 
açılıştaki güçlü akorlardan sonra lirik 
temayı viyolonsele devreder. Bölüm 
boyunca bu karşılıklı alışveriş devam 
ettiği gibi karanlık ve aydınlık da sırayla 
birbirini izler. Oyuncu anların yanı sıra 
yumuşak, ciddi ve güçlü anlar da vardır. 
Strauss bu bölümü muzaffer bir sonuca 
ulaştırmadan önce füg tarzı bir kısım da 
dahil eder.
2. Bölümde müzik karanlık bir hal alır. 
Yakıcı romantizm anlarında piyanodaki 
akorlar, viyolonselin lirikliğini vurgular 
niteliktedir.
Son Bölüm, ilk iki bölümle oldukça zıt 
karakterdedir, fakat çalgıların eşitliği 
devam eder. Hem içsel hem dışa 
vurulan neşenin ifadesinde parlaklık 
hakimdir. Büyüyen gücü içinde bölüm 
yine de lirikliğe ve hatta oyunculuğa da 
döner. Sonuç bir mutluluk patlaması 
gibi gelir.
Çek viyolonselci Hanuš Wihan 
için yazılan Fa Majör Viyolonsel 
Sonatı, kendisi tarafından 8 Aralık 
1883 tarihinde Nuremberg’de ilk 
kez seslendirildi. İki hafta sonra 
Dresden’deki konserde viyolonselde 
Ferdinand Böckmann ve piyanoda 
Strauss vardı. (Süre 26’)

Dmitri Şostakoviç 
Viyolonsel ve Piyano için Sonat,  
Re minör, Op. 40

– Moderato – Largo 
– Moderato con moto (Valse scherzo) 
– Largo 
– Allegretto

1934 yılı, birçok uzman tarafından 
Şostakoviç’in özgürce çalışabildiği son 
yıl olarak gösterilir. 1934 Ocak ayında, 
doğduğu kent olan Leningrad’da 
Mzensk’li Lady Macbeth (Katerina 
İsmailova) operası başarıyla sahnelenen, 
ertesi yıl da Metropolitan Operası’nda 
oynanan, daha sonra Stalin tarafından 
“Şu Polonyalı” olarak tanımlanan 
Dmitri Şostakoviç, onun 1936’da 
operayı seyredip besteciyi rejim 
düşmanı ilan etmesi sonucu yaşamının 
geri kalan kısmını –kendi deyimiyle– 
sanki rehin kalmış gibi, korkuyla 
geçirecekti. Eğer opus 40 Viyolonsel 
Sonatı’nı o yılın sonunda yazmasaydı, 
yapıt belki de bestecinin ağır politik 
eleştirilerle karşılaşmadan önceki 
bu verimli döneminde, bu havada 
bestelenmeyecekti.
Sonat, 1934’ün Ağustos ve Eylül 
aylarında bestelendi. Ancak o günlerde 
Şostakoviç ciddi duygusal karışıklıklar 
içindeydi: Leningrad’da yabancı 
müzikçilerle konuşmasında yardımcı 
olan ve İngilizce ders aldığı tercüman 
Elena Konstantinovska’ya (1914–1975) 
âşık olmuştu. Tatilini geçirdiği 
Polenevo’dan ona sık sık mektup 
yolluyor, kafasını toplayamadığını, aynı 
fügü üç kez arka arkaya bestelediğini 
yazıyordu. Ağustos ayında eşiyle geçici 
olarak ayrılmaya karar verdiler.
Şostakoviç 19 Eylül’de sonatı 
tamamladı ve yapıt ilk kez 25 Aralık 
1934’te Leningrad’da, 1925’te opus 11 
Sekizli’sini de ilk kez çalan Stradivarius 
Dörtlüsü’nün üyesi Viktor Kubatski 
tarafından –bestecinin eşliğinde– 
seslendirildi. Yapıtın ithaf edildiği 
Kubatski, Moskova Bolşoy Tiyatrosu’nda 
çalıyor, konservatuvarda ders veriyor, 
pek çok müzikal organizasyon 
yapıyordu ama, teknik olarak –çellist 
Arnold Ferkelman’ın anlattığına göre– 
yetersizdi ve bu nedenle ilk yorum fazla 
başarı kazanamadı. Yapıt, sonradan, 
onu pek çok defa besteciyle birlikte 

ritmin kesin vurgulamalarıyla, ustaca 
kurulmuş yapısıyla seçkinleşen bu 
kıvılcımlı finalin, özellikle viyolonselin 
canlandırıcı eşliğinde piyanonun berrak 
anlatımlı ezgiyi duyurmasıyla zarif ve 
melodik sona ulaşması Şostakoviç’in 
çok kez yaptığı gibi, ciddi bir yapıtı tatlı 
şekilde bitirme isteğinden doğmuştur. 
(Süre 26’)

— irkin aktüze

Sergei Rachmaninov 
Viyolonsel ve Piyano için Sonat,  
Sol minör, Op. 19

– Lento – Allegro moderato 
– Allegro scherzando 
– Andante 
– Allegro mosso

Geç Rus romantizminin son temsilcisi 
olarak kabul edilen Sergei Vasilyeviç 
Rachmaninov, piyano bestelerine çok 
önem vermesine karşın, viyolonsel 
için de birkaç yapıt yazmıştır. 17 
yaşındayken, 1890’da yazdığı, opus 
numarası taşımayan bir romans ve 
bir başka parçadan sonra, yaratıcılık 
gücünün zirvede olduğu 1901 
yılında opus 19 Viyolonsel Sonatı’nı 
bestelemiştir.
Rachmaninov, en ünlü yapıtı olan 
2. Piyano Konçertosu’yla aynı yıl 
yazdığı sonatın Aralık ayındaki ilk 
çalınışına katılmış ve yapıt bu türün 
Rusya’daki en başarılı örneği olarak 
övgüyle karşılanmıştır. Gerçekten de 
piyanoya çok bağlı olan ve tüm müzikal 
düşüncesi piyanoyla ilgili olan besteci, 
bu sonatta çalgısına önemli görevler 
vermiş; ancak lirik anlarda yaylı çalgıdan 
da esinlenmiştir. Bu sonatta Rusya ile 
ilgili herhangi bir tasvir olmamasına 
karşın yapıta Rus müziği havası 
egemendir.
Sonatın 1. Bölümü sol majör tonda, 
4/4’lük ölçüde, ağır ve geniş (Lento) 
tempoda bir girişle başlar. Bu girişi 
izleyen dengeli ve ılımlı çabukluktaki 
(Allegro moderato) bölmede sunulan 
tema, Rachmaninov’un kendine özgü 
romantizmini yansıtır. 12/8’lik ölçüde ve 
şakacı çabukluktaki (Allegro scherzando) 
2. Bölüm ise, üç ayrı tema sergileyerek 
coşkulu bir hava yaratır. 4/4’lük ölçüde 
ve ağırca (Andante) tempodaki  

3. Bölüm tam melankolik bir lirizm 
içinde, piyano konçertolarının ağır 
bölümlerine benzer... Rachmaninov’un 
müziğinin en karakteristik örneğini 
yansıtan bu bölümden sonra, yine 
4/4’lük ölçüde, aydınlık ve oldukça 
çabuk (Allegro mosso) final, bu 
melankoliyi biraz dağıtır ve yapıta parlak 
bir bitiş sağlar.  
(Süre 33’)

— irkin aktüze
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“a musıcal excursıon”“seyr ü sefa”

“SEYR Ü SEFA”
“A MUSICAL EXCURSION”
seyİr ensemble 
Göksel Baktagir kanun qanun 
Yurdal Tokcan ud oud 
Ross Daly Girit lirası, rebab, erhu Cretan lyra, rabab, tarhu 
Kelly Thoma Girit lirası Cretan lyra 
Zohar Fresco vurmalı sazlar percussions

19.06.2019
ça we 21.00

Tophane-i Amire Kültür Sanat Merkezi Beş Kubbe Salonu
Tophane-i Amire Culture & Arts Centre Beş Kubbe Hall

fully explored the opportunities and 
limits of the instrument and broadened 
them, creating superb works in genres 
such as New Age and jazz, as well 
as performing with various Western 
jazz groups. Along with his primary 
appointment in the Istanbul State 
Turkish Music Ensemble, he also 
performs in İstanbul Fasıl Ensemble 
and Istanbul Sufi Music Ensemble. 
He participated in the International 
Rabat Festival in Morocco and Baş 
Çarşı Festival in Sarajevo and released 
seven albums. In recent years, he gave 
lectures in Mimar Sinan University 
State Conservatoire. He currently 
teaches at the Haliç University.

yurdal tokcan

 ▪ Otoriteler tarafından günümüzün 
en önde gelen ud sanatçıları arasında 
yer alan Tokcan, ud sazının geleneksel 
icrasını günümüz tınılarıyla birleştirerek 
kendi özgün tekniğini geliştirdi. Bu 
tekniğin yansımalarını perdesiz gitar 
üzerinde de uygulayan Tokcan’ın, 
geleneksel melodi zenginliğini teknik ve 
çoksesli tınılarla birleştirdiği ve Bende 
Can albümü dahil, çeşitli albümlerinde 
seslendirdiği birçok saz eseri de 
bulunmaktadır.
1966 Ordu doğumlu olan Yurdal 
Tokcan, 1988 yılında İTÜ Türk Musikisi 
Devlet Konservatuvarı Temel Bilimler 
Bölümü’nden mezun oldu. Aynı 

focuses ultimately on a vast repertoire 
of highly complex and simultaneously 
fluid phrase material, which master 
musicians can endlessly re-shape into 
new and original configurations only 
after decades of intensive training and 
deep immersion in its mysteries. Most 
of Seyir’s material is composed by the 
musicians themselves as they are all 
recognized and respected composers in 
their own right. The ensemble includes 
Ross Daly (lyra, tarhu) and Kelly Thoma 
(lyra) whose intricate work with two 
Cretan lyras is widely considered to be 
one of the most exciting and innovative 
sounds coming out of Greece today. 
They are joined by two of Turkey’s most 
illustrious musicians: Yurdal Tokcan 
(oud) and Göksel Baktagir (qanun), both 
of whom, apart from being the foremost 
virtuosi of their respective instruments, 
are also renowned for their unique 
improvisational skills as well as for their 
highly original and creative approach to 
the interpretation of the vast repertoire 
of Ottoman classical compositions. 
The ensemble is bound together by 
the remarkable Israeli percussionist 
of Turkish origin Zohar Fresco whose 
prowess on the frame drums is 
unrivaled worldwide. Seyir takes its 
listeners on a unique journey, which 
incorporates ecstatic Balkan and Cretan 
rhythms together with the unique 
melodic richness and finesse of the 
Ottoman classical tradition.

göksel baktagİr

 ▪ 1966’da Kırklareli’nde doğan 
Göksel Baktagir, müzik eğitimine 
sekiz yaşında babası Muzaffer 
Baktagir’in gözetiminde başladı. 
1983’te girdiği İTÜ Türk Musikisi Devlet 
Konservatuvarı’ndan 1988’de mezun 
oldu ve bir yıl sonra aynı okulda yüksek 
lisansa başladı. Konservatuvardaki 
öğrencilik yıllarında beste yapmaya 
başlayan Baktagir’in 35’i vokal ve 105’i 
enstrümantal olmak üzere toplam 140 
bestesi bulunuyor. Kanun çalgısının 
icrasında çeşitli teknikler geliştiren 
sanatçı, 1984 yılından bu yana özgün 
bir sol el tekniği üzerinde çalışmakta. 
Geleneksel kanun icrasında günümüzün 
önde gelen sanatçıları arasında 
sayılan Göksel Baktagir, çalgının tüm 

imkânlarını ve sınırlarını değerlendirerek 
genişletti; New Age ve caz gibi türlerde 
de harikulade yapıtlar yarattığı gibi çeşitli 
Batılı caz topluluklarıyla da konserler 
verdi. İstanbul Devlet Türk Müziği 
Topluluğu’ndaki asli görevinin yanı 
sıra İstanbul Fasıl Grubu ve İstanbul 
Tasavvuf Müziği Topluluğu’nda çalıyor. 
Fas’taki Uluslararası Rabat Festivali ile 
Saraybosna’daki Baş Çarşı Festivali’ne 
konuk oldu. Sanatçının yayınlanmış yedi 
albümü bulunmaktadır. Yakın geçmişte 
Mimar Sinan Üniversitesi Devlet 
Konservatuvarı’nda ders veren Göksel 
Baktagir, halen Haliç Üniversitesi’nde 
öğretim görevlisi.

 ▪ Born in Kırklareli in 1966, Göksel 
Baktagir began his music education at 
the age of eight, under the supervision 
of his father Muzaffer Baktagir. He 
graduated in 1988 from the ITU State 
Conservatoire for Turkish Music where 
he was registered in 1983. A year later, 
he started his post-graduate studies at 
the same school. Baktagir, who began 
to compose during his studentship 
in the conservatory, has written 
140 compositions: 35 vocal and 105 
instrumental works. He has worked 
on the left-hand technique that is 
unique to him since 1984, along with 
other techniques in the performance 
of the qanun. Recognized as one of the 
leading artists of our time in traditional 
performance of the qanun, he has 

seyİr ensemble

 ▪ Labyrinth Müzik Atölyesi’nde doğan 
Seyir Ensemble, Türk ve Yunan müzik 
gelenekleri arasındaki etkileşime 
odaklanırken aynı zamanda makamsal 
müzik dünyasının diğer geleneklerinden 
elde edilmiş öğeleri de bünyesine katar. 
Makamsal müzik genellikle yanlış 
anlaşılan bir türdür: Usta müzisyenlerin 
ancak yıllar süren yoğun bir eğitim 
sonucunda gizemlerine vâkıf olup, 
sonsuz sayıda yeni ve orijinal biçimlere 
sokabildikleri son derece karmaşık 
ve aynı zamanda akışkan bir cümle 
malzemesine sahip muazzam genişlikte 
bir repertuvara yoğunlaşır.
Seyir Ensemble’ın seslendirdiği 
yapıtların çoğu, her biri tanınmış ve 
saygın besteciler olan müzisyenlerin 
kendilerine aittir. Topluluğun üyeleri 
Ross Daly ile Kelly Thoma’nın Girit 
lirasındaki çalışmaları, Yunanistan’dan 
günümüzde çıkan en heyecan verici ve 
yenilikçi sesler arasında sayılmaktadır. 
Topluluğun diğer iki üyesi, Türkiye’nin 
en ünlü müzisyenlerinden Yurdal Tokcan 
ile Göksel Baktagir ise çalgılarında 
önde gelen virtüözler olmalarının yanı 
sıra benzersiz doğaçlama becerileri ve 
Osmanlı klasik müziği repertuvarının 
yorumuna getirdikleri son derece 
orijinal ve yaratıcı yaklaşımlarıyla 
tanınırlar. Topluluğun beşinci üyesi Türk 
kökenli İsrailli fevkalade perküsyoncu 
Zohar Fresco’nun tef, bendir, tar gibi 
çalgılardaki hüneri dünyada rakipsizdir.
Seyir Ensemble dinleyicilerini, coşkulu 
Balkan ve Girit ritimlerinin Osmanlı 
klasik geleneğinin melodik zenginliği ve 
inceliğiyle birleştiği eşsiz bir yolculuğa 
çıkarır.

 ▪ The ensemble Seyir was born out 
of the Labyrinth Musical Workshop 
and focuses primarily on the interplay 
between Turkish and Greek musical 
traditions, whilst simultaneously 
incorporating elements derived from 
other traditions from the broader world 
of modal music. Modal music itself 
is an often-misunderstood genre that 
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Zurnazen İbrahim Ağa
Uşşak Peşrev

Sefarad Şarkısı Sephardic Song
La Rosa Enflorece

Suriye Halk Şarkısı Syrian Folk Song
Ya Mariam El Bekr

Ermeni Halk Şarkısı Armenian Folk Song
Volor Molor (Yardan Gelen Haber)

Sultan Abdülaziz
Hicaz Sirto

Afgan Halk Şarkısı Afghan Folk Song
Leyli Can

Göksel Baktagir
Nihavend Saz Eseri,  
“Unutmak Mümkün mü?”
Nihavend Instrumental,  
‘Is It Possible to Forget?’

Yurdal Tokcan
Nihavend Saz Eseri, “Sabah 
Rüzgârı”
Nihavend Instrumental, 
‘Morning Breeze’

Ross Daly
Makrinitsa

Ross Daly
Uşşak Saz Eseri, “Lunar”
Uşşak Instrumental, ‘Lunar’

Azeri Halk Şarkısı  
Azerbaijani Folk Song

Azeri

Zohar Fresco
Perküsyon Solo
Percussion Solo

Ross Daly
Hicaz Saz Eseri, “Momentus”
Hicaz Instrumental, ‘Momentus’

Göksel Baktagir
Hüseynî Saz Eseri, “Ekin Zamanı”
Hüseynî Instrumental, ‘Harvest 
Time’

Tanburi Cemil Bey
Hüseynî Saz Eseri, “Çeçen Kızı”
Hüseynî Instrumental, ‘Ta Xyla’

Yurdal Tokcan
Gürcü Kızı
Georgian Girl

Arasız 70’ sürer. Lasts 70 without interval.
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“a musıcal excursıon”“seyr ü sefa”

heard on Bende Can (Inner Soul), an 
album of his original compositions.
Tokcan was born in Ordu on the 
coast of the Black Sea in Turkey in 
1966. He is a 1998 graduate of the 
Istanbul Technical University’s State 
Conservatoire of Turkish Music. While 
completing his master’s programme 
there, he simultaneously joined the 
faculty as an oud instructor. Tokcan 
continues to teach, sharing his 
knowledge, experience, and technique 
with Turkish and foreign students.
In 1990, he joined the Culture and 
Tourism Ministry’s Istanbul State 
Turkish Music Ensemble under 
the artistic direction of Tanburi 
Necdet Yasar. As a member of this 
ensemble, Yurdal performed in France, 
Holland, Belgium, and Spain. He is 
also a member of the Istanbul Fasil 
Ensemble and the Istanbul Sufi Music 
Ensemble, and a founding member of 
the Istanbul Sazendeleri (Musicians 
of Istanbul), a group dedicated to 
presenting Turkish instrumental 
works. Tokcan has participated in 
many recording sessions and has 
performed internationally, in Germany, 
France, Belgium, Netherlands, Spain, 
Greece, Japan, Turkmenistan, Israel, 
Tunisia, Lebanon, USA, Bosnia, and 
Northern Cyprus.
As a soloist, Tokcan performed in the 
Netherlands with the Amsterdam 
Percussion Group and Chamber 

üniversitede yüksek lisans yaparken 
1989–1997 yılları arasında ud sazı 
öğretim görevlisi olarak çalıştı. Halen 
ders vermeye, bilgi ve deneyimi ile 
tekniğini yurtiçi ve yurtdışından 
öğrencilerle paylaşmaya devam ediyor.
1990’da sanat yönetmenliğini Tanburi 
Necdet Yaşar’ın yaptığı, Kültür ve 
Turizm Bakanlığı İstanbul Devlet Türk 
Müziği Topluluğu’na ud sanatçısı olarak 
atandı. İstanbul Devlet Türk Müziği 
Topluluğu’ndaki asli görevinin yanı 
sıra İstanbul Fasıl Grubu, İstanbul 
Tasavvuf Müziği Topluluğu ve özellikle 
enstrümantal Türk Müziği’ni geniş 
kitlelere duyurmak adına kurdukları 
İstanbul Sazendeleri ile sanat 
çalışmalarına devam ediyor. Tokcan, 
konser ve albüm çalışmalarına katıldığı 
bu ekiplerle birlikte birçok ülkede 
(Almanya, Fransa, Belçika, Hollanda, 
İspanya, Hindistan, Gürcistan, 
Yunanistan, Girit, Estonya, Suriye, 
İsveç, İsviçre, Japonya, Kuzey Kıbrıs 
Türk Cumhuriyeti, Türkmenistan, 
İsrail, Tunus, Lübnan, Bosna, İspanya) 
konserler verdi.
Hollanda’daki “Ud Sazı Etrafında 
Avrupa Müziği” başlıklı programda 
Amsterdam Perküsyon Grubu ve Oda 
Orkestrası ile solist olarak sahneye çıktı. 
Tekfen Filarmoni Orkestrası eşliğinde 
de Türkiye, Birleşik Krallık, Fransa, 
Almanya ve Belçika’da müzikseverlerle 
buluştu.
Yurdal Tokcan’ın Fransa’da Burhan Öçal 
(perküsyon), Göksel Baktagir (kanun) 
Selim Güler (kemençe), Arif Erdebil 
(ney) ile verdiği konserin albümü 
1998’te Fransa’da “En İyi Etnik Albüm” 
ödülünü kazandı. Tokcan, neyzen Kudsi 
Erguner’in çeşitli müzik projelerinde 
de yer alarak yurtiçinde ve yurtdışında 
birçok konsere katıldı. Grup Baharat ve 
uzun süredir işbirliği yaptığı kanuncu 
Göksel Baktagir ile İsrail’de sahneye 
çıktı. Son zamanlarda İsrailli Ladino 
şarkıcısı Hadass Pal Yarden ile kayıt ve 
konserler gerçekleştirdi.
Türkiye’yi, Dresden’deki 3. Uluslararası 
Ud ve Lavta Festivali ile ud sanatçıları 
Ara Dinkjian, Simon Shaheen, Haig 
Yazdjian ve Omar Bashir’in de katıldığı 
Selanik’teki 2002 Uluslararası Ud 
Buluşması gibi çeşitli uluslararası 
festivallerde ve kutlamalarda temsil etti. 
2003 yılında Ürdün’deki Ud Festivali’ne 

konuk oldu; Arap Müzik Festivali 
kapsamında Kahire Operası’nda iki 
konser verdi ve Japonya’da Türkiye 
Yılı kutlamalarına katıldı. Kudüs’te 
düzenlenen ve Akdeniz ülkelerinin 
müziklerinin sergilendiği, aralarında 
Selim Güler, Ross Daly, Zohar Fresco ve 
Yinon Muallem’in de bulunduğu birçok 
sanatçının katılımıyla gerçekleştirilen 
festivale davet edildi. Mercan Dede 
Ensemble ile Akbank Uluslararası Caz 
Festivali dahil, çeşitli festivallerde 
sahneye çıktı.
Yurdal Tokcan 2004’te Japonya’da 
Türkiye Yılı kapsamında Tekfen Filarmoni 
Orkestrası eşliğinde konser verdi. 
İstanbul Sazendeleri ile Girit (Ağustos 
2005), Estonya (Ekim 2005), İsveç 
(Nisan 2006), Suriye (Mayıs 2006), 
Tokyo’da (Japonya’da Türk Yılı Kapanış 
Konseri), Ross Daly ile Bursa’da (Kasım 
2005), Kudüs’teki Uluslararası Ud 
Festivali’nde İsrailli perküsyoncu Yinon 
Muallem ile (Aralık 2005) sahneye çıktı.

 ▪ Yurdal Tokcan is universally 
regarded as one of the finest oud 
players in the world today. His style 
combines elements of older traditions 
together with many new stylistic 
innovations, which are also present in 
his playing of the fretless guitar. His 
many new compositions, performed 
on Turkish classical instruments, 
combine rich traditional melodies with 
polyphonic textures. His work can be 

Orchestra in a programme titled 
‘European Music Around Oud’, and 
with the Tekfen Philharmonic Orchestra 
in Turkey, the United Kingdom, France, 
Germany, and Belgium.
Tokcan joined Burhan Öçal 
(percussion), Göksel Baktagir (qanun), 
Selim Güler (kemence), and Arif 
Erdebil (ney) in a French concert, the 
recording of which won the 1998 ‘Best 
Ethnic Album’ in France. He has also 
played in many of ney virtuoso Kudsi 
Erguner’s ensembles, both in Turkey 
and abroad. He performed in Israel 
with Group Baharat and with long-
time collaborator, qanun player Göksel 
Baktagir. Recently, Tokcan has been 
recording and performing with the 
Israeli Ladino artist Hadass Pal Yarden.
Tokcan represented Turkey in several 
international festivals and celebrations, 
including the 3rd International 
Oud and Lavta Festival in Dresden, 
Germany and the 2002 International 
Oud Meeting in Thessaloniki, Greece 
(along with oud players Ara Dinkjian, 
Simon Shaheen, Haig Yazdjian, and 
Omar Bashir). In 2003, he performed 
at the Oud Festival in Jordan, gave 
two concerts at the Arabic Music 
Festival at the Cairo Opera Hall, and 
performed during celebrations of the 
2003 Turkish Year in Japan. Tokcan 
was invited to perform in Jerusalem 
in a pan-Mediterranean music festival 
(along with Selim Guler, Ross Daly, 
Zohar Fresco, and Yinon Muallem). 
He has performed with the Mercan 
Dede Ensemble in various festivals, 
including the Akbank International 
Jazz Festival in İstanbul.
Tokcan’s recent activities include 
continued participation in Turkish 
Year in Japan during 2004 with 
Tekfen Philharmonic Orchestra. 
In addition, Istanbul Sazendeleri 
(Musicians of Istanbul) has played 
on Crete (August 2005), in Estonia 
(October 2005), Sweden (April 2006), 
Syria (May 2006), in Tokyo, Japan 
(Turkish Year closing concert, May 
2004), and in concert with Ross Daly 
in Bursa, Turkey (November 2005). 
Tokcan also performed a duo concert 
at the International Oud Festival in 
Jerusalem (December 2005) with 
Israeli percussionist Yinon Muallem.

ross daly

 ▪ “Dünya müziği” sahnelerde 
kendini göstermeden çok önce, bazı 
müzisyenler dünyanın farklı müzik 
geleneklerinin muazzam çeşitliliğini ve 
büyük değerini anlamış ve hayatlarını 
bunları çalışmaya adamıştı. Bu 
müzisyenlerden biri de Ross Daly’ydi.
İrlanda kökenli olmakla beraber Ross 
Daly aslında belirli bir etnik şablona 
sığmaz: Hayatını dünyanın çok farklı 
bölgelerinde geçirdiği gibi son 35 yıldır 
da Girit adasında yaşıyor. Daly çok 
erken yaşlarda müziğin, kendisi için 
kutsal olanla kurduğu diyaloğun lisanı 
olduğunu keşfetti.
Bu diyalog sanatçıyı nihayetinde, 
tüm hayatı boyunca aradığı müzikal 
arketipleri bulduğu Ortadoğu, Orta Asya 
ve Hint Yarımadası’nın büyük makamsal 
geleneklerine götürdü. Bu geleneklerde 
sadece insanın kendini ifade etme aracı 
olmayan, insanı kendisine dair algıladığı 
sınırların ötesine, benliğinin ötesinde 
deneyimlerin dünyasına taşıyabilen 
müzikle karşılaştı.
Bu keşif Ross Daly’nin hayatındaki her 
şeyi değiştirdi; tüm diğer etkinliklerini 
bırakarak hayatını, bu müzik 
geleneklerinin en derin sırlarına ermeye 
ve bestecilik sanatına adadı. Çok 
seyahat etti ve makamsal geleneklerin 
dünyadaki en büyük ustalarından 
bazılarıyla çalıştı. Daly, 1975’ten 
beri yaşadığı Girit’in zengin müzik 

gelenekleri üzerine dünyanın önde 
gelen uzmanları arasında kabul ediliyor.
Farklı ve görünüşte ilgisiz geleneklerden 
gelen sanatçıları, benzersiz nitelik ve 
derinlikte işbirlikleri yapmak üzere bir 
araya getirme yeteneğiyle de tanınıyor 
ve saygı görüyor. 1982’de kurduğu 
Labyrinth Müzik Atölyesi, bugün 
Girit’in yönetim merkezi Kandiye’nin 
(Heraklion) 20 kilometre güneyindeki 
Houdetsi köyünde faaliyetlerini 
sürdürüyor. Dünyadaki makamsal müzik 
geleneklerine odaklanan Labyrinth 
Müzik Atölyesi, her yıl dünyanın dört 
bir yanından yüzlerce öğrenci çeken, 
benzersiz bir eğitim kurumu. Ross Daly 
ve meslektaşları her yıl, dünyanın en 
büyük usta müzisyenlerinden bazıları 
tarafından verilen etkileyici bir dizi 
seminer ve ustalık sınıfları düzenliyor.
Çeşitli müzik gelenekleri üzerine 
yıllarca süren yoğun çalışmalardan 
sonra Ross Daly dikkatini, uzun çıraklık 
eğitimlerinde kazandığı tüm bilgilerden 
faydalandığı besteciliğe yöneltti. 
Kendi bestelerinden ve seyahatleri 
sırasında derlediği geleneksel ezgilerin 
düzenlemelerinden oluşan 40’tan fazla 
albümü var. Bugün dünyayı dolaşarak 
müziğini icra etmeye devam ederken 
Girit, kişisel ve müzikal araştırmalarının 
üssü olma konumunu sürdürüyor.
Ross Daly 2004 yazında Olimpiyat 
Oyunları kapsamında Girit adasındaki 
Olimpiyat şehri Kandiye’de 
gerçekleştirilen “Girit, Müziklerin 

© volkan gümüşlü
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“a musıcal excursıon”“seyr ü sefa”

kelly thoma

 ▪ 1978’de Pire’de doğan Kelly Thoma, 
1995’ten bu yana Ross Daly ile lira 
çalışmalarını sürdürmekte ve Daly’nin 
topluluğu Labyrinth ile Avrupa, Asya ve 
Avustralya’ya turnelere çıkmakta. Çeşitli 
ülkelerden ve farklı geleneklerden gelen 
müzisyenlerle yer aldığı çok sayıda proje, 
Thoma’nın kendine özgü bir yorum 
tarzı geliştirmesine katkıda bulundu. 
Labyrinth’in üyesi olarak, Chemirani 
Üçlüsü, Dhruba Ghosh, Ballake Sissoko, 
Nayan Ghosh, Mehmet Erenler, 
Khaled Arman, Zohar Fresco, Hossein 
Arman, Göksel Baktagir, Yurdal Tokcan, 
Efren Lopez, Shubhankar Banerjee, 
Rufus Cappadocia, Pedram Khavar 
Zamini ve Huun Huur Tu gibi önemli 
müzisyenlerle çalma imkânı buldu. 
Üyesi olduğu topluluklar arasında Ross 
Daly Dörtlüsü, Labyrinth Makamsal 
Topluluğu, White Dragon, Seyir, Circle 
in the Crossroads, IRIS, Norveç’te Tokso 
Yaylı Çalgılar Dörtlüsü ve Portekiz’de 7 
Lois Orkestrası sayılabilir.
Kelly Thoma, Atina Üniversitesi İngiliz 
Edebiyatı bölümünün yanı sıra Rallou 
Manou Dans Okulu’ndan mezun oldu. 
Büyük ustalar Zohar Fresco, Efren 
Lopez, Pedram Khavar Zamini, Ahmet 
Erdoğdular ve Ross Daly’nin katkısıyla 
kendi bestelerinden yedisini içeren ilk 
albümü Anamkhara, Seistron Müzik 
etiketiyle kısa süre önce piyasaya çıktı.

 ▪ Kelly Thoma was born in Piraeus 
in 1978. In 1995, she commenced 
ongoing studies of the lyra with Ross 
Daly and very shortly thereafter began 
travelling with him and his group, 
Labyrinth, participating in concerts 
in Europe, Asia, and Australia. She 
has taken part in many projects with 
musicians from different traditions 
from various countries, a fact which 
has resulted in her development of 
a unique and very personal style of 
playing. Being a member of Labyrinth, 
she has had the chance to meet and 
play with many important musicians 
such as the Trio Chemirani, Dhruba 
Ghosh, Ballake Sissoko, Nayan Ghosh, 
Mehmet Erenler, Khaled Arman, 
Zohar Fresco, Hossein Arman, 
Göksel Baktagir, Yurdal Tokcan, Efren 
Lopez, Shubhankar Banerjee, Rufus 

Kesişme Noktası” başlıklı kültürel 
programın sanat yönetmenliğini yürüttü. 
Dünyanın pek çok yerinden, aralarında 
Jordi Savall, Eduardo Niebla, Huun 
Huur Tu, Habil Aliev, Dhoad Gypsies 
of Rajasthan, Mohammad Rahim 
Khushnawaz, Trio Chemirani ve Adel 
Selameh gibi uluslararası üne sahip 
sanatçıların olduğu 300 müzisyenin 
katılımıyla 15 konser düzenledi. 
Ross Daly halen seyahat etmeye, gerek 
Yunanistan gerekse diğer ülkelerde 
konser vermeye devam ediyor; Girit’in 
Houdetsi köyündeki Labyrinth Müzik 
Atölyesi’ni yönetiyor.

 ▪ Many years before what we now 
call ‘World Music’ appeared on the 
scene, certain individuals had already 
understood the enormous value and 
vast variety of the world’s various 
musical traditions and had dedicated 
their lives to its study. One such person 
is Ross Daly.
Although of Irish descent, Ross Daly 
does not really fit into any particular 
ethnic stereotype given that his life has 
been spent in many different parts of 
the world and his home for the last 35 
years has been the island of Crete in 
Greece. Ross Daly, at a very early age, 
discovered that music was, in his own 
words, ‘the language of my dialogue 
with that which I perceive to be sacred’.
This dialogue eventually led him 
to the great modal traditions of the 
Middle East, Central Asia, and the 
Indian Subcontinent, where he finally 
found the musical archetypes that he 
had been searching for all his life. In 
these traditions he encountered music, 
which was not merely a vehicle of 
self-expression, but which was able to 
take one beyond what one normally 
perceived to be the boundaries of one’s 
self into other trans-personal realms of 
experience.
This discovery changed everything in 
Ross Daly’s life and he subsequently 
gave up all other activities and 
dedicated his life to the study of the 
innermost secrets of these musical 
traditions as well as to the art of 
composition. He subsequently travelled 
extensively, studying under many of 
the world’s greatest masters of modal 
traditions. Since 1975 he has been 

based on the island of Crete where he 
is universally recognized as one of the 
foremost experts on the island’s rich 
musical tradition.
He is also especially well-known and 
respected for his ability to bring artists 
of different and seemingly unrelated 
traditions together in collaborations 
of unique quality and depth. In 1982 
he established the Labyrinth Musical 
Workshop, which is today situated in 
the village of Houdetsi 20 kms south of 
the capital city of Heraklion.
The Labyrinth Musical Workshop is a 
unique educational institution, which 
attracts hundreds of students every 
year from all over the world and is 
dedicated to the study of the world’s 
modal musical traditions. On a yearly 
basis Ross Daly and his colleagues 
organize an impressive array of 
seminars and masterclasses which are 
taught by many of the world’s greatest 
master-musicians.
After many years of intensive training 
in a variety of musical traditions, Ross 
Daly largely turned his attention to 
composition, drawing heavily on all of 
the knowledge he had acquired during 
his long apprenticeships. Today he has 
released more than forty albums of his 
own compositions as well as of his own 
arrangements of traditional melodies 
that he collected during his travels. The 
island of Crete in Greece still provides 
a base for his personal and musical 
research as he continues traveling 
around the world performing his music.
In the summer of 2004, he was the 
artistic director of the cultural program 
of the Olympic Games for the Olympic 
city of Heraklion on the island of Crete, 
entitled ‘Crete, Musical Crossroads’. He 
organized and artistically supervised 
15 concerts with the participation 
of 300 musicians from all over the 
world. Amongst others there were 
such musicians of international fame 
as Jordi Savall, Eduardo Niebla, Huun 
Huur Tu, Habil Aliev, Dhoad Gypsies 
of Rajasthan, Mohammad Rahim 
Khushnawaz, Trio Chemirani, and Adel 
Selameh. Today, Ross Daly continues 
traveling and performing in Greece and 
abroad whilst simultaneously directing 
the Labyrinth Musical Workshop in the 
village of Houdetsi on Crete.

Cappadocia, Pedram Khavar Zamini, 
and Huun Huur Tu. She is a member 
of Ross Daly Quartet, Labyrinth Modal 
Ensemble, White Dragon, Seyir, Circle 
in the Crossroads, IRIS, Tokso String 
Quartet in Norway, 7 Lois Orchestra in 
Portugal, and many more.
Kelly Thoma graduated from Athens 
University in English Literature, as 
well as from the Rallou Manou Dance 
School. Her debut album, Anamkhara 
was recently released by Seistron Music. 
It is comprised of seven of her own 
compositions with the participation 
of great masters Zohar Fresco, Efren 
Lopez, Pedram Khavar Zamini, Ahmet 
Erdoğdular, and Ross Daly.

zohar fresco

 ▪ Türkiye asıllı bir ailenin çocuğu 
olarak İsrail’de dünyaya gelen Zohar 
Fresco, vurmalı sazlar çalmaya çok 
küçük yaşta başladı. Kısa sürede 
Doğu müziğine âşık olan Fresco, 
İsrail’e Arap ülkelerinden gelmiş 
yaşça daha büyük müzisyenlerle 
çalmaya başladı.
İstisnai müzikal merakı ve çeşitli 
tarzlara ilgisi, Zohar Fresco’yu yurtiçi 
ve yurtdışında pek çok sanatçıyla 
işbirliği yapmaya yöneltti. 21 yaşında 
Bustam Abraham topluluğuna katıldı. 
Sanatçı, Ziryab Üçlüsü ve Arabandi’nin 
de üyesi. Bu toplulukların yanı sıra, 
uluslararası tanınırlığına bir örnek de 

ünlü besteciler Phillip Glass, Glen Velez 
ve Zakir Hussain ile gerçekleştirdiği 
kayıt ve konserler. Zohar Fresco, 
uluslararası üne sahip şarkıcı Noa’nın 
da albümleri ve dünyanın dört bir 
yanındaki konserlerinin ayrılmaz 
parçası, ayrıca Kudüs Müzik Akademisi 
Doğu Perküsyon Bölümü Başkanı.
Zohar Fresco vurmalı çalgıların pek 
çoğunda usta: Darbuka ve bendir, tef, tar 
icraları dünyanın her yanında dinleyicileri 
hayran bırakıyor. Bu çalgılarda, Arap, 
Hint, Fars ve Türk müziklerinin yanı sıra 
cazdan da etkiler taşıyan özgün teknikler 
geliştirdi. Fresco dünyanın en iyi ve en 
aranan perküsyoncularından biri ve 
uluslararası arenada yıldızı her geçen 
gün daha da yükseliyor.

 ▪ Born in Israel to a family of Turkish 
descent, Zohar Fresco began playing 
percussion instruments at a very young 
age. He swiftly became enamored with 
Oriental music and began to play with 
older musicians who had immigrated 
to Israel from Arab countries.
His exceptional musical curiosity and 
his interest in a wide range of styles 
have led him to perform with many 
artists in Israel and abroad. At the age 
of 21 he joined Bustam Abraham. He 
is also a member of Ziryab Trio and 
of Arabandi. A small sample of his 
international credits, apart from the 
above-mentioned groups, include both 
recordings and performances with 
renowned composers Philip Glass, 
Glen Velez, and Zakir Hussain. Zohar 
is an integral part of the recordings 
and worldwide performances of the 
internationally acclaimed singer Noa. In 
addition to this, he is a teacher and head 
of the Oriental percussion department 
at the Jerusalem Music Academy.
Zohar Fresco is a virtuoso of many 
percussion instruments, and his 
performances with the darbuka and 
the frame drums (such as bendir, riq, 
and tar) have left audiences all over 
the world awestruck. After years of 
playing these instruments, he has 
developed original techniques that 
include influences of Arabic, Indian, 
Persian, and Turkish music, as well 
as jazz. Zohar Fresco is undoubtedly 
one of the best and most sought-after 
percussionists in the world, and a rising 
star on the international scene.
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MOSKOVA SOLİSTLERİ
MOSCOW SOLOISTS
& YURI BASHMET

moskova solİstlerİ
moscow soloIsts

yuri bashmet şef ve viyola conductor & viola

20.06.2019
pe th 20.00

Aya İrini Müzesi
Hagia Eirene Museum

Solistleri ile Onyx etiketi altında, 
eleştirmenlerin övgüyle karşıladığı 
bir dizi albüm kaydetti: Şostakoviç, 
Sviridoc ve Vainberg’in oda senfonileri, 
Grammy Ödülü de kazanan Stravinsky 
ile Prokofyev’in eserleri ve Uzakdoğulu 
bestecilerin eserleri. Bashmet, yine 
Onyx’ten çıkan, Mikhail Muntian ile 
resitallerinde çaldıkları bisleri içeren bir 
albümü de müzikseverlerle buluşturdu.
Bashmet, Moskova’da gerçekleştirilen 
Uluslararası Viyola Yarışması’nın 
kurucusu ve jüri başkanı, Man 
Adası’ndaki Lyonel Tertis Uluslararası 
Viyola Yarışması başkanı, Moskova 
Konservatuvarı profesörü ve Londra 
Kraliyet Müzik Akademisi onursal 
profesörü. İtalya’daki Cigiana 
Akademisi’nde ve Almanya’daki 
Kronberg Oda Müziği Akademisi’nde de 
ustalık sınıfları gerçekleştiriyor.
Times gazetesinin, “kuşkusuz dünyanın 
yaşayan en büyük müzisyenlerinden 
biri” olarak tanımladığı Yuri Bashmet, 
Beatles ve Sting hayranı ve Rus 
televizyonunda politik tartışma 
programlarıyla da tanınıyor. Sanatçı, 
1971 yılında aldığı ve Mozart’ın çaldığı 
modele benzeyen 1758 Testore yapımı 
bir viyola çalıyor.

 ▪ Through his virtuosity, strength of 
personality, and high intelligence, Yuri 
Bashmet has given the viola a new 
prominence in musical life.
The pre-eminent viola player of the 
modern age, he has motivated the 
leading composers of our time to 
expand the repertoire with significant 
new music. He is Artistic Director of 
the December Nights Festival, Moscow, 
Principal Conductor of the Novaya 
Rossiya State Symphony Orchestra, 
and is the founder/director of Moscow 
Soloists. He also appears throughout 
the world in the dual role of conductor/
soloist.
Born in 1953 in Rostov-on-Don in 
Russia, he spent his childhood in 
Lviv in Ukraine before studying 
at the Moscow Conservatoire with 
Vadim Borisovsky (of the Beethoven 
Quartet) and Feodor Druzhinin. His 
international career was launched in 
1976 when he won the International 
Viola Competition in Munich. Since 
then he has appeared with all the 

yuri bashmet

 ▪ Yuri Bashmet virtüözitesi, güçlü 
kişiliği ve yüksek zekâsı sayesinde 
viyolayı müzik dünyasında ön plana 
çıkaran bir sanatçı...
Günümüzün seçkin viyolacısı, dikkate 
değer yeni yapıtlarla repertuvarı 
genişletmeleri için çağımızın önde gelen 
bestecilerini teşvik etti. Moskova’daki 
Aralık Geceleri Festivali’nin sanat 
yönetmeni, Yeni Rusya Devlet 
Senfoni Orkestrası’nın sürekli şefi, 
Moskova Solistleri’nin kurucusu ve 
şefi olan Bashmet, dünyanın dört bir 
yanında da hem şef hem solist olarak 
müzikseverlerle buluşuyor.
Bashmet 1953’te Rusya’nın Rostov-na-
Donu şehrinde doğdu; Ukrayna’nın 
Lviv şehrinde büyüdü. Moskova 
Konservatuvarı’nda Beethoven 
Yaylı Çalgılar Dörtlüsü üyesi Vadim 
Borisovsky ve Feodor Druzhinin ile 
çalıştı. 1976’da Münih’teki Uluslararası 
Viyola Yarışması’nı kazanmasıyla 
birlikte uluslararası kariyerine ilk 
adımını attı.
Sanatçı, Berlin Filarmoni, Viyana 
Filarmoni, Kraliyet Concertgebouw, 
Boston Senfoni, Chicago Senfoni, 
Montréal Senfoni, New York Filarmoni, 
Londra Filarmoni ve sanatçı adına bir 
festival düzenleyen Londra Senfoni 
orkestraları dahil dünyanın tüm büyük 
orkestralarıyla konserler veriyor.
Pek çok besteciye ilham kaynağı olan 
Bashmet’e ithaf edilen 55’i aşkın 
viyola konçertosu var. Özellikle Alfred 
Schnittke ve Sofia Gubaidulina ile 
güçlü kişisel ve profesyonel ilişkiler 
geliştiren sanatçıya, Schnittke Viyola 
Konçertosu’nu ithaf etti ve bugün bu 
yapıt literatürde sağlam bir yere sahip. 
Yuri Bashmet’e yapıtlarını adayan 
diğer besteciler arasında Poul Ruders, 
Alexander Tchaikovsky and Alexander 
Raskatov sayılabilir. Sanatçı, kendisine 
ithaf edilen Giya Kancheli’nin Styx, John 
Tavener’in The Myrrh Bearer ve Mark-
Anthony Turnage’ın On Opened Ground 
yapıtlarının dünya prömiyerlerini de 
gerçekleştirdi.
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Aralık 2002’de, henüz yeni kurulmuş 
olan Yeni Rusya Senfoni Orkestrası’nın 
sürekli şefliğine getirilen Bashmet, bu 
orkestrayla Moskova’daki konserlerinin 
yanı sıra Rusya, İtalya, Fransa ve 
İngiltere turnelerine çıktı. Hem şef 
hem solist olarak konuk olduğu 
diğer orkestralar arasında Dresden 
Filarmoni, Granada Şehri Orkestrası, 
Tokyo Filarmoni, Milano Giuseppe 
Verdi Senfoni Orkestrası, Camerata 
Salzburg, Kraliyet Liverpool Filarmoni, 
Saint Paul Oda Orkestrası, Floransa 
Maggio Musicale Orkestrası ve 
Brüksel Filarmoni yer alıyor. 1992’de 
kurduğu Moskova Solistleri ile coşkuyla 
karşılandıkları Moskova, Amsterdam, 
Paris, Tokyo, New York ile BBC Proms 
dahil, dünyanın pek çok yerinde 
konserler veriyor.
Oda müziği alanında yakın işbirliği 
içinde olduğu sanatçılar arasında 
Sviatoslav Richter, Gidon Kremer, 
Mstislav Rostropoviç, Martha Argerich, 
Maxim Vengerov, Natalia Gutman, 

Jessye Norman ve Borodin Yaylı Çalgılar 
Dörtlüsü göze çarpıyor. Mezzosoprano 
Angelika Kirchschlager ve piyanist 
Jean-Yves Thibaudet ile kurduğu 
üçlü, geçmişte ve günümüzde bu 
sıradışı birliktelik için yazılmış yapıtları 
seslendiriyor. Bashmet, yakın zamanda 
Anne-Sophie Mutter ve Lynn Harrell ile 
Beethoven’ın üçlülerini seslendirdiği 
bir oda müziği projesi de gerçekleştirdi. 
Elbe, Verbier ve Martha Argerich’in 
Japonya’daki festivali gibi çeşitli yaz 
festivallerine sıklıkla konuk oluyor.
Çok sayıdaki CD’si arasında, Deutsche 
Grammophon etiketiyle yayınlanan 
Gubaidulina’nın konçertosunu 
ve Kancheli’nin Styx’ini kaydettiği 
albüm, Diapason d’Or kazandı, ayrıca 
Grammy’ye aday gösterildi. Anne-
Sophie Mutter ile Mozart’ın Konçertant 
Senfoni’si, Argerich, Kremer ve Maisky 
ile Brahms’ın 1. Piyanolu Dörtlüsü ve 
Boulez yönetimindeki Berlin Filarmoni 
ile Bartók’un konçertosu DG etiketiyle 
yayınlanan albümlerinden... Moskova 

Arnold Schoenberg
Verklärte Nacht, Op. 4
 süre duration: 29’

Alexander Tchaikovsky*
3/7/12
 süre duration: 16’

Ara Interval

Pyotr Ilyich Tchaikovsky  
(düz. arr.: R. Balashov)

Noktürn, Op. 19 No. 4
Nocturne, Op. 19 No. 4
 süre duration: 5’

Franz Schubert (düz. arr.: G. Mahler)
Ölüm ve Genç Kız, D. 810
Death and the Maiden, D. 810

 – Allegro 
 – Andante con moto 
 – Scherzo (Allegro molto) 
 – Presto

süre duration: 38’

Ara dahil 110’ sürer. Lasts 110’ with interval.

*  istanbul müzik festivali ve sochı 
festivali ortak siparişi,  
dünya prömiyeri 
ıstanbul musıc festıval and sochı 
festıval co-commıssıon,  
world premıere

konser öncesinde yurı bashmet’e 
yaşam boyu başarı ödülü 
sunulacaktır. 
yurı bashmet wıll be presented 
wıth the lıfetıme achıevement 
award before the concert.

konsere doğru pre-concert talk* 
19.00-19.30 ön avlu front courtyard 
asuman kafaoĞlu-büke’nin “müZiĞe 
ilham veren metinler” başlıklı 
konuşması 
asuman kafaoğlu-bÜke on ‘scrıpts 
that ınspıre musıc’

* türkçe ın turkısh
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moskova solİstlerİ

 ▪ Yuri Bashmet’in Moskova Devlet 
Konservatuvarı mezunlarının en 
iyilerinden bir araya getirdiği Moskova 
Solistleri, ilk konserlerini 19 Mayıs 
1992’de Moskova Konservatuvarı’nın 
Büyük Salonu’nda ve 21 Mayıs 1992’de 
Paris’te Salle Pleyel’de verdi.
O zamandan bu yana Moskova 
Solistleri beş kıtada, 55 ülkede verdiği, 
2.000’den fazla konserle, Carnegie 
Hall (New York), Viyana Musikverein, 
Amsterdam Concertgebouw, Tokyo 
Suntory Hall, Berlin ve Köln Filarmoni, 
Royal Albert Hall (Londra), Tivoli 
Konser Salonu (Kopenhag), Cite de 
la Musique (Paris) ve Santa Cecilia 
Akademisi (Roma) gibi dünyanın en 
saygın konser salonlarından bazılarında 
dinleyicilerle buluştu.
Bugün dünya basını bu topluluğu 
“kendi türünde dünyanın en iyilerinden 
biri” olarak gösteriyor ve “ülkesinin 
sesi” (Il Tempo) olarak selamlamlıyor.
Moskova Solistleri’nin repertuvarı 
zengin olduğu gibi çeşitlidir: Klasik 
müziğin başyapıtları ve çağdaş 
yapıtların yanı sıra nadiren seslendirilen 
eski yapıtları da kapsar. Moskova 
Solistleri’nin oluşturduğu programlarda 
güzel ve ilginç prömiyerler dikkat çeker.
Topluluğun çalıştığı sanatçılar arasında 
Sviatoslav Richter, Gidon Kremer, 
Mstislav Rostropoviç, Sarah Chang, 
Maxim Vengerov, Vadim Repin, Shlomo 
Mintz, Barbara Hendricks, James 
Galway, Lynn Harrell, Mario Brunello, 
Steven Isserlis, Boris Berezovsky, 
Olga Borodina, Jessye Norman, 
Anna Netrebko ve Thomas Quasthoff 
sayılabilir.
Topluluk ilk kaydını 1994 yılında, Gidon 
Kremer ve Mstislav Rostropoviç ile EMI 
etiketi altında gerçekleştirdi. 1998’de 
Sony Classical etiketiyle kaydettiği 
Şostakoviç ve Brahms’ın yapıtlarını 
içeren CD, Strad dergisi tarafından “Yılın 
En İyi Albümü” seçildi ve Grammy’ye 
aday gösterildi. 1994, 1998 ve 2007 
yıllarındaki adaylıkların ardından 
topluluk 2008’de Onyx etiketi altında 
çıkardıkları Stravinsky ve Prokofyev 
albümü ile Grammy Ödülü’nü kazandı. 
2009 yılında Çinli ve Japon bestecilerin 
yapıtlarını içeren kayıt topluluğa bir 
Grammy adaylığı daha getirdi.

world’s great orchestras, including the 
Berlin and Vienna Philharmonics, 
the Royal Concertgebouw Orchestra, 
the Boston and Chicago Symphony 
Orchestras, the Orchestre 
Symphonique de Montréal, the New 
York Philharmonic, the London 
Philharmonic, and the London 
Symphony Orchestra, which presented 
its own Yuri Bashmet Festival.
He has inspired many composers - 
more than 55 viola concertos have been 
written for him. Yuri Bashmet enjoyed 
strong personal and professional 
relationships with Alfred Schnittke 
and Sofia Gubaidulina in particular. 
Schnittke’s Viola Concerto, written for 
him, is now firmly established in the 
repertoire. Other concertos composed 
for him include works by Poul Ruders, 
Alexander Tchaikovsky, and Alexander 
Raskatov. He has also given the world 
premieres of Styx by Giya Kancheli, 
The Myrrh Bearer by John Tavener, and 
On Opened Ground by Mark-Anthony 
Turnage – all of which were written for 
him.
In December 2002 Bashmet became 
Principal Conductor of the newly 
formed Symphony Orchestra of New 
Russia, with which he has embarked 
upon a series of concerts in Moscow, 
with touring plans in Russia, Italy, 
France, and the UK. Other orchestras 
with which he appears as conductor/
soloist include the Dresdner 
Philharmoniker, Orquesta Ciudad 
de Granada, Tokyo Philharmonic, 
Orchestra Sinfonica di Milano 
Giuseppe Verdi, Camerata Salzburg, 
Royal Liverpool Philharmonic, Saint 
Paul Chamber Orchestra, Orchestra 
del Maggio Musicale Fiorentino, 
and the Brussels Philharmonic. He 
is also founder of Moscow Soloists, 
an ensemble he has performed with 
and directed throughout the world 
since 1992. This renowned chamber 
orchestra has been rapturously 
received in Moscow, Amsterdam, Paris, 
Tokyo, New York, and at the BBC 
Proms, London.
In chamber music his closest 
collaborators have included Sviatoslav 
Richter, Gidon Kremer, Mstislav 
Rostropovich, Marta Argerich, Maxim 
Vengerov, Natalia Gutman, Jessye 

Norman, and the Borodin Quartet. He 
formed a highly successful trio with 
mezzo-soprano Angelika Kirchschlager 
and pianist Jean-Yves Thibaudet, 
showcasing music of the past and 
present for this unusual and evocative 
combination. Other recent chamber 
music projects include Beethoven 
trios with Anne Sophie Mutter and 
Lynn Harrell. He is a frequent visitor 
to summer festivals such as the Elbe 
and Verbier Festivals, and Martha 
Argerich’s festival in Japan.
Among his many CDs is a recording 
for Deutsche Grammophon of the 
Gubaidulina Concerto and Kancheli’s 
Styx, which was winner of a Diapason 
d’Or award and received a Grammy 
nomination. Other notable DG discs 
are Mozart’s Sinfonia Concertante with 
Anne-Sophie Mutter, Brahms’s Piano 
Quartet No. 1 with Argerich, Kremer, 
and Maisky, and the recently released 
Bartók Concerto with the Berlin 
Philharmonic and Boulez. For Onyx he 
and Moscow Soloists have embarked 
on a critically acclaimed series of 
recordings; chamber symphonies by 
Shostakovich, Sviridoc, and Vainberg; 
music by Stravinsky and Prokofiev 
(which received a Grammy award); and 
a disc of music by composers from the 
Far East, plus a recital disc of encores 
with pianist Mikhail Muntian.
Yuri Bashmet is a founder and a 
Jury Chairman of the International 
Viola Competition in Moscow and 
the President of the Lyonel Tertis 
International Viola Competition in Isle 
of Man. He is a professor of Moscow 
Conservatoire and Honorary Professor 
of Royal Academy of Music in London. 
He also leads masterclasses at the 
Academy Cigiana in Siena (Italy), 
and the Kronberg Chamber Music 
Academy (Germany).
Described by The Times as ‘without 
doubt, one of the world’s greatest 
living musicians’, Yuri Bashmet brings 
an enquiring and perceptive mind 
to life beyond classical music; he is 
an enthusiast for The Beatles and 
Sting and has hosted his own political 
discussion show on Russian television. 
He plays a 1758 Testore viola (a similar 
model to the one Mozart played), 
which he bought in 1971.

Moskova Solistleri, Rostropoviç’in 
Evian Festivali, Montrö, Verbier, 
Sydney, Bath, Londra Royal Albert 
Hall’da BBC Proms, Paris Salle 
Pleyel’de Prestige de la Musique, 
Champs-Elysées Tiyatrosu’nda Sony-
Classical, Semaines Musicales en 
Tours ve Moskova’da Aralık Geceleri 
Festivali gibi pek çok önemli müzik 
festivalinde yer aldı.
2009’da çıktıkları kapsamlı Rusya 
turnesinde tüm topluluk üyeleri 
Rus Devleti’nin eşsiz müzik aletleri 
koleksiyonundan Stradivarius çalgılar 
kullandı. 2013–2014 sezonunda 
Moskova Solistleri bu projeyi Avrupa 
başkentlerine taşıdı; bu, böyle bir 
turnenin tarihteki ilk örneği oldu.
Hem Rusya’da hem yurtdışında çeşitli 
televizyon programları topluluğa yer 
verdi. Moskova Solistleri’nin konserleri 
BBC, Bavyera Radyosu, Fransa Radyosu 
ve NHK gibi dünyanın önde gelen yayın 
kuruluşları tarafından yayınlandı.
Moskova Solistleri 2017 yılında 25. 
yıldönümünü, 80’den fazla şehri 
kapsayan bir dünya turnesi ile kutladı.
Moskova Solistleri’nin ana destekçisi 
Rusya’nın en büyük bağımsız doğalgaz 
üreticisi olan OAO NOVATEK’tir.

moscow soloIsts

 ▪ The first performances of the 
Moscow Soloists took place on 19 
May 1992 in the Great Hall of the 
Moscow Conservatory and on 21 May 
1992 at the Salle Pleyel, Paris, when 
Yuri Bashmet gathered the cream of 
the graduates of the Moscow State 
Conservatory.
Since that time, the Moscow Soloists 
have given more than 2.000 concerts, 
to audiences in over 55 countries 
on five continents performing in 
some of the world’s most prestigious 
concert halls, including Carnegie Hall 
(New York), Vienna Musikverein, 
Amsterdam Concertgebouw, Tokyo 
Suntory Hall, the Berlin and Cologne 
Philharmonie, Royal Albert Hall 
(London), Barbican Centre (London), 
Tivoli Concert Hall (Copenhagen), Cité 
de la Musique (Paris), and Accademia 
Santa Cecilia (Rome).
Today the world press marks this 
ensemble as, ‘one of the best in the 
world in this genre’ and hails it as, ‘the 
voice of the country’ (Il Tempo).
The repertoire of the Moscow Soloists 
is rich and diverse: It comprises 

both masterpieces of classical music 
and the works by contemporary 
composers, as well as older works that 
are rarely performed. Consequently, 
the programmes put together by the 
Moscow Soloists are marked by their 
beautiful and interesting premieres.
The Moscow Soloists have worked with 
such celebrated artists as Sviatoslav 
Richter, Gidon Kremer, Mstislav 
Rostropovich, Sarah Chang, Maxim 
Vengerov, Vadim Repin, Shlomo 
Mintz, Barbara Hendricks, James 
Galway, Lynn Harrell, Mario Brunello, 
Steven Isserlis, Boris Berezovsky, 
Olga Borodina, Jessye Norman, Anna 
Netrebko, and Thomas Quasthoff.
In 1994 the ensemble made the 
first of many recordings, a CD 
for EMI with Gidon Kremer and 
Mstislav Rostropovich. In 1998 the 
Moscow Soloists recorded works by 
Shostakovich and Brahms for Sony 
Classical, later named the ‘Best 
Recording of the Year’ by the critics 
of the Strad magazine and nominated 
for a Grammy award. Having been 
also nominated in 1994, and 2007, the 
ensemble finally received a Grammy 
in 2008 for their recording of works 
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moscow soloısts
& yurı bashmet

moskova solistleri
& yurı bashmet

Mikhail Pletnev, Vladimir Fedoseyev, 
Valery Gergiev, Mariss Jansons, Yuri 
Bashmet, Victor Tretyakov, David 
Geringas, Boris Pergamenschikow, 
Mikhail Gantvarg, Vermeer Yaylı 
Çalgılar Dörtlüsü, Terem Yaylı Çalgılar 
Dörtlüsü, Fontenay Üçlüsü gibi 
sanatçı ve toplulukların yapıtlarını 
seslendirdiği Alexander Tchaikovsky, 
Mariinsky Tiyatrosu, Bolşoy Tiyatrosu, 
Moskova Operet Tiyatrosu, Moskova 
Natalia Sats Genç Dinleyiciler İçin 
Devlet Opera ve Balesi, Perm Opera ve 
Balesi, Bratislava Opera ve Balesi ve St. 
Petersburg Müzikal Komedi Tiyatrosu 
ile yakın işbirliği içinde. Yakın zamanda 
yazdığı Viyolacı Danilov operası ve Oliver 
müzikali Rusya’daki kültürel hayatın 
önemli etkinlikleri arasında yerini aldı.

People’s Artist of Russia
Professor, Chairman of Composition 

Division in Tchaikovsky Moscow State 
Conservatory

Artistic Director of the Moscow 
Philharmonic

 ▪ Alexander Tchaikovsky graduated 
from the Moscow Conservatory in 
two specialties: as a pianist (studying 
under Lev Naumov) and a composer 

by Stravinsky and Prokofiev on the 
Onyx label. A further nomination for 
this award came in 2009, for their 
recording of music by Chinese and 
Japanese composers.
The ensemble has taken part in many 
significant musical festivals including 
Rostropovich’s Festival in Evian and 
in Montreux, Verbier, Sydney, and 
Bath, BBC Proms concerts at the Royal 
Albert Hall in London, Prestige de la 
Musique at the Salle Pleyel in Paris, 
Sony-Classical at the Theatre Champs-
Elysées, Semaines Musicales en Tours, 
and December Nights Festival in 
Moscow.
In autumn 2009, Moscow Soloists 
went on a major tour of Russia 
performing exclusively on Stradivarius 
instruments belonging to the Russian 
Government collection of unique 
musical instruments. In 2013/14, 
the ensemble presented this unique 
project in major European capitals,  
the first ever tour of its kind.
The group has been featured in a 
variety of TV programmes both at 
home in Russia and abroad. Their 
concerts have been broadcast on many 
occasions by leading international 
broadcasters including the BBC, 
Bavarian Radio, Radio France, and 
NHK.
Moscow Soloists celebrated their 25th 
anniversary in 2017 with a world tour, 
including concerts in more than 80 
cities around the world.
The main partner of the ensemble 
Moscow Soloists is OAO NOVATEK, 
the largest independent producer of 
natural gas in Russia.

aleXander tchaikovsky

Rusya Devlet Sanatçısı
Profesör, Moskova Çaykovski Devlet 

Konservatuvarı Bestecilik Bölüm Başkanı
Moskova Filarmoni Sanat Yönetmeni

 ▪ Alexander Tchaikovsky, Moskova 
Konservatuvarı’nda Lev Naumov 
ile piyano ve Tikhon Khrennikov ile 
bestecilik okudu. 1977 yılında ders 
vermeye başladığı bu kurumda 1994 
yılında profesör oldu. 1993–2002 yılları 
arasında Mariinsky Tiyatrosu’nun 
danışmanlığını yürüttü. 2005–2008 

yılları arasında ise St. Petersburg 
Konservatuvarı Rektörü olarak görev 
yaptı.
Alexander Tchaikovsky ABD’deki 
Hollybush Festivali Uluslararası 
Bestecilik Yarışması birincisi. 
Schleswig-Holstein Müzik Festivali, 
Prag Baharı, Yuri Bashmet Festivali 
(Londra), St. Petersburg Beyaz Geceler 
Festivali gibi uluslararası festivallere 
konuk olan sanatçı, Bad Kissingen 
ve Nova Scotia festivallerinin de 
birçok kez yerleşik bestecisi oldu. 
Tchaikovsky’nin yapıtları Rusya, Avrupa, 
Amerika ve Japonya’daki belli başlı 
tüm konser salonlarında seslendiriliyor 
ve sanatçının müziği dünya çapında 
büyük talep görüyor.
On opera, dört senfoni, müzikaller, 
baleler, oratoryolar, solo ve koro için 
vokal yapıtlar, oda müziği yapıtları ile 
piyano, viyola, viyolonsel, fagot gibi 
çalgılar için 16 konçerto besteleyen 
Alexander Tchaikovsky, film müzikleri 
de yazdı.
Pek çok Rus ve uluslararası yarışmanın 
jürilerinde üye ve başkan olarak yer alan 
Alexander Tchaikovsky 2002 yılında, 
genç besteci ve yorumcuları tanıtmak 
amacıyla Rusya Gençlik Akademileri 
Müzik Festivali’ni kurdu.

(studying under Tikhon Khrennikov). 
He started teaching at the Moscow 
Conservatory in 1977 and became 
a professor in 1994. He served as 
the advisor of the Mariinsky Theatre 
between 1993 and 2002 and as 
the Rector of the St. Petersburg 
Conservatory between 2005 and 2008.
Alexander Tchaikovsky is a winner of 
first prize in the Hollybush Festival 
International Composers Competition 
(USA). He has participated in 
international music festivals such 
as the Schleswig-Holstein Music 
Festival, Prague Spring, Festival of Yuri 
Bashmet in London, and St. Petersburg 
White Nights Festival. Repeatedly, he 
was the main composer of the Bad 
Kissingen (Germany) and Nova Scotia 
(Canada) Festivals. His works can be 
heard at major concert halls of Russia, 
Europe, America, and Japan. His work 
is in great demand throughout the 
world.
Author of 10 operas, musicals, ballets, 
oratorios, four symphonies, 16 
concertos (for piano, viola, cello, and 
bassoon among others), choral and 
vocal works, and chamber music, he has 
also composed music for popular films.
In 2002, he founded the Youth 
Academies of Russia Music Festival, the 
main goal of which is the promotion 
of young composers and performers. 
Alexander Tchaikovsky is a member 
and chairman of the jury of numerous 
Russian and international competitions.
Music by Alexander Tchaikovsky has 
been performed by such outstanding 
musicians and ensembles as Mikhail 
Pletnev, Vladimir Fedoseyev, Valery 
Gergiev, Mariss Jansons, Yuri Bashmet, 
Victor Tretyakov, David Geringas, Boris 
Pergamenschikow, Mikhail Gantvarg, 
Vermeer Quartet, Terem Quartet, and 
Fontenay Trio. He closely cooperates 
with the Mariinsky Theatre, Bolshoi 
Theatre, Moscow Operetta Theatre, 
Moscow State Opera and Ballet Theatre, 
Natalya Sats Musical Theatre, Perm 
Opera and Ballet Theatre, Bratislava 
Opera and Ballet Theatre, and St. 
Petersburg Theatre of Musical Comedy. 
Two recent works by A. Tchaikovsky 
– the opera Violist Danilov and the 
musical Oliver Twist – have become 
significant in the cultural life of Russia.

program notları

Arnold Schoenberg 
Verklärte Nacht, Op. 4

Schönberg’in 1899’da iki keman, 
iki viyola ve iki viyolonselden 
oluşan yaylı çalgılar altılısı için üç 
haftada yazdığı Verklärte Nacht 
(Aydınlanan Gece) adlı yapıtı, belki 
bugün, ilk dinlenişte Wagner’in 
geç romantik üslubunda olarak 
kabul edilebilecekken, Viyana’daki 
takviyeli Rosé Yaylı Çalgılar Dörtlüsü 
tarafından ilk yorumunda dinleyicilerin 
protestosuyla karşılanmıştı. Mahler’in 
desteğiyle 1903’te seslendirilen 
altılı “radikal ve kakofonik” olarak 
nitelendirilmişti. Schönberg bu yapıtı 
önce, 1917’de yaylı çalgılar orkestrasına 
uygulamış, 1919’da bu şekliyle besteci 
yönetimindeki Konser Derneği 
Orkestrası (Konzertvereinsorchester) 
tarafından seslendirilmiştir. 1943’te 
ise Schönberg tekrar bazı düzeltmeler 
yapmıştır. Giderek yaygınlaşan, bugün 
çağdaş müziğin klasiklerinden sayılan 
opus 4 Verklärte Nacht, Anthony 
Tudor’un Pillar of Fire (Ateş Sütunu) 
balesinde de kullanılmıştır.
Schönberg’in henüz on iki ton 
teorisini açıklamadığı, ancak Wagner’e 
özgü kromatizme yeni bir aşırılık 
kazandıran bu yapıt, geç romantizmin 
yankısı gibi gözükmesine karşın 
içinde çağdaş müziğin tohumlarını 
taşır. Melodinin özü, değişkenliği ve 
anlatım gücü, yaşamı boyunca yeni 
şeyler öğrenmekten kaçınmayan 
bestecinin sürekli gelişiminin ilk 
önemli örneklerindendir. 4/4’lük 
ölçüde, A-B-A-C-A şeklinde beş 
kesitle, özgür bir fantaziyle, sallantılı 
ritimde, kısa tutularak gerçekleştirilen 
yapıt hakkında, Schönberg ancak 
1950’de konuşmuş: Genellikle minör 
üçlüyü oluşturan dört notalı akorlara 
verilen adla anılan, (fa-si-re diyez-
sol diyez notalarından oluşan ve 
Wagner’in Tristan ve İsolde’sindeki 
ilk akor olan) Tristan armonisi ile 
işlenen partisyondaki renklendirici 
unsurlardan kaçındığını belirtmiş; 
şiirin bu şekle uygun dramatizmi 
olmadığını, ancak doğal mizaç ve 
duyguları yansıttığı için absolut 
(salt) müzik kriterlerine uyduğunu 

söylemiştir. Böylece kısıtlı bir 
malzemeden geliştirilen tematik 
karakter ve “kesitler” ilerleyen 
varyasyonlar prensibiyle işlenmiştir.
Yapıt aslında, Richard Dehmel’in 
(1863–1920) Kadın ve Dünya adlı 
uzun şiiri üzerine bestelenmiştir ve 
bir anlamda solistler için bir senfonik 
şiir de sayılabilir. Bu özellik, orkestra 
yorumunda daha da belirginleşir. 
Partisyonda basılan şiirde şair, 
bir erkekle, ona âşık olan kadının 
konuşmalarına kulak verir: İki insan, 
kışın çıplak ve soğuk ormandan 
geçmektedir. Ay onlara eşlik etmekte, 
onlar da aya bakmaktadır. Kadın itiraf 
eder: “Senden olmayan bir çocuk 
doğuracağım; günah içinde, yanında 
yürüyorum.” O zamana kadar minör 
tonda sürüklenir gibi giden tema A 
birden majör armoniklerle karışır: Kesit 
B. Erkek cevap verir: “Taşıdığın çocuk 
ruhuna yük olmasın; onu, benim olarak 
doğuracaksın. Bak dünya nasıl ışıldıyor. 
Sen de bana parıltı getirdin, beni çocuk 
şekline soktun.” Burada aydınlık Kesit C 
belirir, zirveye ulaştıktan sonra kodada 
orman yürüyüşü sürer. Böylece iki 
insan, berrak ve aydınlık gecede yürür. 
(Süre 29’)

— irkin aktüze

Alexander Tchaikovsky 
– 3/7/12

Üç bölümden oluşan yapıtın ilk bölümü 
üç ton, ikinci bölümü yedi ton ve son 
bölümü 12 tonun tümünü içerir. Bu 
yapıt, viyola ve oda orkestrası için 
yazılmış bir süittir.
Sadece üç veya yedi tondan oluşan 
bir yapıtın bile çok sayıda çeşitlemeye 
sahip olabileceğini göstermeye 
çalıştım. Üstelik büyük ihtimalle 
olasılıkların yüzde birini bile 
tüketemedim. Do, mi bemol ve sol 
sesleri üzerine inşa ettiğim ilk bölümde 
tüm ihtimalleri değerlendirsem 
herhalde en az bir, bir buçuk saatlik bir 
müzik ortaya çıkardı.
İyi ve muhteşem dostum Yuri Bashmet 
için bir yapıt yazmak üzere İstanbul 
Müzik Festivali’nden gelen bu teklif beni 
çok mutlu etti. (Süre 16’)

— aleXander tchaıkovsky
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pıotr anderszewskı
“dıabellı varıatıons”

moskova solistleri
& yurı bashmet

piotr anderszeWski

 ▪ Piotr Anderszewski kendi kuşağının 
önde gelen müzisyenlerinden 
biri; Viyana Konzerthaus, Berlin 
Filarmoni, Wigmore Hall, Carnegie 
Hall, Champs-Elysées Tiyatrosu, 
Amsterdam Concertgebouw dahil, 
önemli salonlarda resitaller veriyor 
ve Berlin Filarmoni Orkestrası, 
Berlin Staatskapelle, Londra Senfoni 
Orkestrası, Philharmonia Orkestrası ve 
NHK Senfoni gibi orkestralara konuk 
oluyor. Hem çalıp hem yönetmeye de 
özel önem veren sanatçı, bu alanda 
İskoç Oda Orkestrası, Avrupa Oda 
Orkestrası ve Camerata Salzburg gibi 
topluluklarla çalışıyor.
Piotr Anderszewski 2018–2019 
sezonunda birlikte çaldığı orkestralar 
arasında Sinfonia Varsovia, NDR Elb 
Filarmoni Orkestrası, İsveç Radyo 
Senfoni Orkestrası, Londra Senfoni 
Orkestrası ve Leipzig Gewandhaus 
Orkestrası sayılabilir. Paris, Belgrad, 
Prag, Lizbon, Budapeşte, Floransa, 
Münih, Viyana, Londra, Varşova ve 
Amsterdam’da resitaller veren sanatçı, 
ABD’de de bir resital turnesine 
çıktı; ayrıca Gulbenkian Orkestrası 
ile Birmingham Şehri Orkestrası’nı 
piyanodan yönettiği konserler verdi; 
2019 baharında da Belcea Yaylı Çalgılar 
Dörtlüsü ile bir oda müziği programı 
için tekrar buluştu.
Albümlerini 2000’den bu yana Warner 
Classics/Erato (eski Virgin Classics) 
etiketiyle kaydeden sanatçı, bu etiket 
altında ilk kaydı olan Beethoven’ın 
Diabelli Çeşitlemeleri ile birçok ödül 
kazandı. Bach’ın 1, 3 ve 6 numaralı 
Partitalar’ı ve Szymanowski’nin 
solo piyano yapıtlarını kaydettiği 
albümleri Grammy’ye aday gösterildi; 
Szymanowski albümü ayrıca 2006 
Gramophone Ödülü’nü aldı, Robert 
Schumann’ın yapıtlarına adadığı 
albümü de BBC Music Magazine 
2012 “Yılın Albümü” ödülünü kazandı. 
Anderszewski’nin Kasım 2014’te 
yayınlanan, Bach İngiliz Süitleri No. 
1, 3 ve 5 albümü 2015 yılında hem 

PIOTR ANDERSZEWSKI
“DIABELLI ÇEŞİTLEMELERİ”
“DIABELLI VARIATIONS”
piotr anderszeWski piyano piano

Johann Sebastian Bach
İyi Düzenlenmiş Klavye, II. Kitap’tan seçilmiş Prelüd ve Fügler:
A selection of Preludes and Fugues of the Well-Tempered Clavier, 
Book II:

 – BWV 870, 886, 877, 892, 876, 887
 süre duration: 35’

Ara Interval

Ludwig van Beethoven
Anton Diabelli’nin Bir Valsi Üzerine 33 Çeşitleme, Op. 120
33 Variations on a Waltz by Anton Diabelli, Op. 120
 süre duration: 50’

Ara dahil 110’ sürer. Lasts 110’ with interval.

konsere doğru pre-concert talk* 
19.00-19.30 balo salonu ballroom 
feyZi erçin’in “tersyüZ edilmiş yücelik” başlıklı konuşması 
feyzi erçin on ‘sublıme ın reverse’

* türkçe ın turkısh

21.06.2019
cu fr 20.00

Süreyya Operası
Süreyya Opera House

Schubert, şair Claudius’un şiiri 
üzerine daha önce bestelediği lied’i 
değerlendirmiştir. Ancak bölümde, 
ölümden korkarak yalvaran genç 
kız değil, ölümün sakin bilgeliği ön 
plandadır. Fakat bu sakinlik üçüncü ve 
beşinci varyasyonda bozulur; yeniden 
huzursuz ve heyecanlı (alla breve) bir 
atmosfer oluşur. Tüm çeşitlemelerin 
minör tonda olmasına karşın yalnızca 
dördüncüsü majör tondadır.
3. Bölüm re minör tonda, oldukça çabuk 
(Allegro molto) tempoda bir scherzo’dur. 
Yaşama isteği güçlenmiş, ancak neşeli 
ve mutlu bir dans oluşmamıştır. 
Buradaki ana tema Wagner’in 1854’te 
yazdığı Rheingold (Ren Altını) operasını 
çağrıştırır. Bölümün re majör tondaki 
trio bölmesi ise, sevimli ve zarif 
biçimde, aydınlık bir hava yaratır.
4. Bölüm re minör tonda, 6/8’lik ölçüde 
ve çok hızlı (Presto) tempoda bir finaldir. 
Aceleci ve kovalar gibi yapıdaki ana 
tema eşsesli (unison) sunulur. Birinci 
bölümden de daha canlı, hareketli olan 
ve bazı uzmanların Dance Macabre’a 
(Ölüm Dansı) benzettikleri final sanki, 
insanın kendinden daha güçlü olan 
ölümle savaşımını sergiler. Ancak çok 
kısa anlarda beliren aydınlık ve avutucu 
yan tema aldatıcı biçimde duyulur ve 
kaybolur; bölüme egemen olan acı ve 
sert kovalamacayı önleyemez. Ölümcül 
fırtına yaklaşmaktadır. Yapıt daha da 
çabuklaşan (prestissimo) koda ile sona 
erer: Ölüm avını yakalamıştır. (Süre 38’)

— irkin aktüze

Piotr Ilyiç Çaykovski  
(düz.: R. Balashov) 
Noktürn, Op. 19 No. 4

Çaykovski piyano için pek çok parça 
yazmıştır ve bunların çoğu da iki-üç ya 
da altı-on iki parçalık diziler şeklinde 
sıralanır. Bunların arasında ilk önemli 
olanlar 1873’te Moskova’da yazılan opus 
19 Altı Parça’dır: 1. Akşam Düşleri, Sol 
minör; 2. Şakacı Scherzo, Re Majör; 3. 
Albüm sayfası, Re Majör; 4. Noktürn, Do 
diyez minör; 5. Capriccioso, Si bemol 
Majör; 6. Özgün Tema ve Varyasyonlar, 
Fa Majör. Çaykovski bu diziyi de, o 
yıllarda modern piyano parçalarına 
ilginin artması üzerine yayımcısı Peter 
Jürgenson’in isteğiyle bestelemiştir.
8 Kasım 1873’te tamamlanan bu 
dizinin en tanınmışları Laroche’a ithaf 
edilen sonuncu parça Özgün Tema ve 
Varyasyonlar ile 4. Parça Noktürn’dür. 
Piyanistlerin ilgi gösterdikleri bu 
hüzünlü ve duygusal parça Çaykovski’nin 
Moskova Konservatuvarı’ndan arkadaşı 
olan viyolonsel profesörü Wilhelm 
Fitzenhagen’in ilgisini çekmiş ve bu 
çalgı için re minör tonda düzenleyerek 
çalmıştır. Ancak Çaykovski, beş 
dakika kadar süren bu parçayı kendi 
de viyolonsel ve orkestraya yine re 
minör tonda uygulamış ve Noktürn 
bu şekliyle, Fitzenhagen’in öğrencisi 
ünlü viyolonselist Anatoli Andreyeviç 
Brandukov (1856–1930) tarafından 
Paris’te 16 Şubat 1888’de –bestecinin 
ona ithaf ettiği opus 62 Pezzo 
Capriccioso ile birlikte– büyük başarıyla 
seslendirilmiştir. Çok ustaca yapılan 
orkestrasyonuyla örnek oluşturan bu 
parça bugün orkestra eşliğinde de 
çalınmakla birlikte piyano eşliğiyle ya da 
piyano solo olarak da yorumlanmaktadır. 
Noktürn’ün hemen başında melankolik 
tema duyurulur. Tekrarda ise 
karakteristik kontrpuan ile ilginçleşir. 
(Süre 5’)

— irkin aktüze

Franz Schubert (düz.: G. Mahler) 
Ölüm ve Genç Kız, D. 810

– Allegro 
– Andante con moto 
– Scherzo (Allegro molto) 
– Presto

Lied’in en büyük ustası olarak tanınan 
Franz Schubert’in 1817 Şubat’ında, şair 
Matthias Claudius’un bir şiiri üzerine 
bestelediği Der Tod und das Mädchen 
(Ölüm ve Genç Kız) adlı lied’in sözleri 
şöyle:
(Genç kız konuşur)
Geç git! Ah, geç git
Git ey vahşi iskelet!
Daha gencim ben, git dostum!
Ve bana dokunma.
(Ölüm cevap verir)
Elini ver, ey güzel ve zarif varlık,
Ben dostunum ve cezalandırmak için 
gelmedim.
Cesur ol! Ben vahşi değilim,
Rahatça kucağımda uyumalısın.
Genç kızın yalvarışını ve ölümün 
cevabını içeren bu lied’i Schubert, 
daha sonra yazdığı on beş dörtlü 
arasında Re minör 14. Dörtlü’sünün 
ikinci bölümünde kullanmış; 1824 
Mart’ında tamamlanan yapıt, bestecinin 
ölümünden sonra Joseph Czerny 
tarafından 1831’de yayımlanmıştı. Dört 
bölümden oluşan yapıtın, sol minör 
tonalitede olan ikinci bölümü (Andante) 
dışında hepsi de re minör tondadır; 
bunun da oda müziği alanında ilk kez 
gerçekleştiği belirtilir.
1. Bölüm Allegro, 4/4’lük ölçüde çabuk 
tempodadır. Daha on dördüncü 
mezürde tehdit edici tavırla yükselen 
çağrı, yapıtın tüm atmosferini etkiler: 
Huzursuz triyolelerle, hızlı değişimlerle 
yansıyan motif bölümün hareketini 
belirleyen unsurdur. Bundan gelişen dik 
tavırlı ana tema gerilim yaratır. Viyola 
ile de yansıyan triyoleler sürerken, 
içtenlikle beliren ve Brahms’ı anımsatan 
lirik ikinci tema majör tonda duyulur; 
hava sanki aydınlanmış gibidir. Bu 
arada la majör tonda beliren sevimli ve 
oynak bir yan tema da yardımcı olmaya 
çalışır (bazı eleştirmenler burasını 
Mozart’ın Jüpiter Senfonisi’nin finaline 
de benzetirler). Ancak bu mutluluk 
da kısa sürer, huzursuz hava yeniden 
oluşur. Serimde (exposition) ikinci tema 
bile karakterini değiştirir, acıyı yansıtır; 
ancak ritminden dolayı tanınabilir şekle 
girmiştir. Dinamik yükselişlerle ve 
karşıtlıklarla süren bölüm, sona doğru 
kodada keder içinde söner.
2. Bölüm, Andante con moto ise 
4/4’lük ölçüde ve ağır tempoda başlar. 
Beş çeşitlemeden oluşan bölümde 
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pıotr anderszeWskı
“dıabellı çeşitlemeleri”

pıotr anderszewskı
“dıabellı varıatıons”

piano works, the latter also receiving 
a Gramophone award in 2006. His 
recording devoted to works by Robert 
Schumann received BBC Music 
Magazine ‘Recording of the Year’ 
award in 2012. Anderszewski’s disc 
of Bach’s English Suites nos. 1, 3, and 
5, released in November 2014, went 
on to win both a Gramophone award 
and an ECHO Klassik award in 2015. 
His most recent recording of two late 
Mozart concertos with the Chamber 
Orchestra of Europe was released in 
January 2018.
Recognised for the intensity and 
originality of his interpretations, Piotr 
Anderszewski has been a recipient of 

Gramophone hem de ECHO Klassik 
Ödülü ile taçlandırıldı. En son Ocak 
2018’de Avrupa Oda Orkestrası ile geç 
dönem Mozart konçertoları kaydettiği 
albüm piyasaya çıktı.
Yorumlarının yoğunluğu ve özgünlüğü 
ile tanınan Piotr Anderszewski, Gilmore 
Ödülü, Szymanowski Ödülü ve Kraliyet 
Filarmoni Cemiyeti’nden bir ödül ile 
onurlandırıldı.
Sanatçı, film yapımcısı Bruno 
Monsaingeon’un çeşitli belgesellerine 
de konu oldu. 2001 tarihli, Piotr 
Anderszewski plays Diabelli Variations 
(Piotr Anderszewski Diabelli 
Çeşitlemeleri’ni Çalıyor) adlı belgesel, 
piyanistin Beethoven’ın ünlü yapıtı ile 
özel ilişkisine odaklanır. 2008 tarihli 
Unquiet Traveller (Huzursuz Gezgin) ise 
Anderszewski’nin müziğe, icraya ve 
Polonya-Macaristan kökenlerine ilişkin 
düşüncelerini ekrana taşıyan sıradışı 
bir sanatçı portresidir. 2016 yılında 
Anderszewski kamera arkasına geçti ve 
Varşova ile ilişkisini anlatan Je m’appelle 
Varsovie (Benim Adım Varşova) isimli 
filmi çekti.

 ▪ Piotr Anderszewski is regarded as 
one of the outstanding musicians of 
his generation.
He appears regularly in recital at 
such concert halls as the Vienna 
Konzerthaus, Berlin Philharmonie, 
Wigmore Hall, Carnegie Hall, 
Théâtre des Champs-Élysées, and 
the Concertgebouw Amsterdam. His 
collaborations with orchestra have 
included appearances with the Berlin 
Philharmonic and Berlin Staatskapelle 
orchestras, the London Symphony 
and Philharmonia orchestras, and 
the NHK Symphony Orchestra. He 
has also placed special emphasis 
on playing and directing, working 
with orchestras such as the Scottish 
Chamber Orchestra, Chamber 
Orchestra of Europe, and Camerata 
Salzburg.
In the 2018/19 season Anderszewski 
has appeared with (among others) 
the Sinfonia Varsovia, NDR 
Elbphilharmonie Orchester, Swedish 
Radio Symphony Orchestra, LSO, and 
the Gewandhausorchester Leipzig. 
He has also given recitals in Paris, 
Belgrade, Berlin, Prague, Lisbon, 

Budapest, Florence, Munich, Vienna, 
London, Warsaw, Amsterdam, and a 
US recital tour. Gulbenkian Orchestra 
and the CBSO joined with him for 
play-direct projects. In spring 2019 he 
also resumed his collaboration with the 
Belcea Quartet for a chamber music 
programme.
Piotr Anderszewski has been an 
exclusive artist with Warner Classics/
Erato (previously Virgin Classics) since 
2000. His first recording for the label 
was Beethoven’s Diabelli Variations, 
which went on to receive a number of 
prizes. He has also recorded Grammy-
nominated discs of Bach’s Partitas 
1, 3, and 6 and Szymanowski’s solo 

the Gilmore Award, the Szymanowski 
Prize, and a Royal Philharmonic 
Society award.
He has also been the subject of 
several documentaries by the 
filmmaker Bruno Monsaingeon. Piotr 
Anderszewski plays Diabelli Variations 
(2001) explores Anderszewski’s 
particular relationship with 
Beethoven’s iconic work. Unquiet 
Traveller (2008) is an unusual artist 
portrait, capturing Anderszewski’s 
reflections on music, performance and 
his Polish-Hungarian roots. In 2016 
Anderszewski got behind the camera 
himself to explore his relationship 
with his native Warsaw, creating a film 
entitled Je m’appelle Varsovie.

program notlari

Johann Sebastian Bach 
Prelüd ve Füg, Do Majör, BWV 870 
Prelüd ve Füg, La bemol Majör, BWV 886 
Prelüd ve Füg, Mi bemol minör, BWV 877 
Prelüd ve Füg, Si Majör, BWV 892 
Prelüd ve Füg, Mi bemol Majör, BWV 876 
Prelüd ve Füg, Sol diyez minör, BWV 887

Bach kendi zamanında bulunan 
klavsen, klavikord, şpinet, fortepiyano 
ve org gibi tüm klavyeli çalgıları 
kullanmıştı. Sonradan öğrencilerini ve 
bu arada oğullarını da eğitebilmek için 
bestelediği bu klavyeli çalgı parçalarını 
en sonunda İyi Düzenlenmiş Klavye 
(Eşdüzenli Klavye) başlıklı dizisini, 
iki kitaptan oluşan 48 prelüd ve fügle 
sonuçlandırmıştır. Komadan –yani 
keman gibi yaylı çalgılarda, si natürel ile 
do bemol seslerin aynı olmayışından– 
uzaklaşılarak akord edilen klavyeli 
çalgılarda bu iki ses aynı olmuş; böylece 
eş düzene ulaşılmıştır. Bach 1. Kitap’taki 
bazı parçaları da oğlu Wilhelm 
Friedemann Bach için yazdığı Klavier 
Büchlein’dan (Klavye Kitapçığı) almıştır. 
1722’deki 24 Prelüd ve Füg’den sonra 
Bach, 2. Kitap’ı da oluşturmuştur. Yapıt 
besteci hayattayken basılmamış, ancak 
kopya edilerek çoğaltılmıştır.
İlerde Chopin ve diğer piyanist 
bestecilere örnek olan bu prelüd ve 
füglerin önsözünde Bach, “ses ve yarım 
seslerin tümünün majör ve minör tonda 
yazılarak öğrenme heveslisi gençlerin 
yararına ve kullanımına sunulduğunu” 

belirtir. Böylece her iki kitap da, do’dan 
başlayarak, gamdaki tüm notalar tam 
ses ve diyez ya da bemollü yarım 
seslerdeki tonalitelerdeki parçalardan 
oluşur.

— irkin aktüze

Ludwig van Beethoven 
Anton Diabelli’nin Bir Valsi Üzerine 33 
Çeşitleme, Op. 120

Mart 1819’da Viyanalı müzik yayımcısı 
Anton Diabelli, Avusturyalı 50 besteciyi 
kendisinin yazdığı kısa bir dans ezgisi 
üzerine birer çeşitleme yazmaya 
davet etti. Bunların hepsini bir arada 
basmayı planlarken niyeti “vatansever 
bir antoloji” oluşturmak olduğu 
kadar ticariydi de: Ünlü besteciler 
ve piyanistlerin isimleriyle ön plana 
çıkacak böyle bir kitap, Viyana’da sayıları 
giderek artan amatör piyanistlere çekici 
gelecekti.
Diabelli tabii ki Viyana’daki en ünlü 
besteciden de bir çeşitleme istedi, 
fakat o sırada 48 yaşında ve tümüyle 
sağır olan Beethoven bununla 
ilgilenmedi. Diabelli’nin temasını 
zevksiz ve belirli notaların amaçsız 
tekrarından ibaret bulmuştu. Ancak 
bu küçük ezgiye baktıkça olanakları 
görmeye başladı. O sırada üzerinde 
çalıştığı Missa Solemnis’e ara vererek, 
temaya sadece bir değil, tam 20 
çeşitleme yazdı ve Mayıs 1819’da bir 
kenara kaldırdı. Bundan üç yıl sonra, 
1822’nin sonbaharında, Beethoven 
bu çeşitlemelere geri döndü. Kış 
boyunca çalışarak Diabelli’nin teması 
üzerine 33 çeşitlemeyi Nisan 1823’te, 9. 
Senfoni’sine başlamadan hemen önce 
tamamladı. Bu Beethoven’ın piyano için 
yazdığı son beste ve başyapıtlarından 
biri oldu. Diabelli, çeşitlemeler kitabını 
iki cilt halinde yayımladı: İlk cilt 
Beethoven’ın çeşitlemeleri ve ikincisi 
diğer 50 bestecininkilerdi. Czerny, 
Schubert, Liszt gibi bestecilerin de 
yer aldığı ikinci cilt bugün neredeyse 
tamamen unutulmuştur.
Beethoven, ilk başta küçümsediği tema 
hakkında fikrini hangi noktada değiştirdi 
bilinmemektedir ama bilinen şudur ki 
Beethoven, on altı ölçülük iki cümleden 
oluşan do majör tonda yavan bir vals 
ezgisini alıp melodik, ritmik ve armonik 

bileşenlerine ayırmış ve temanın 
durgun yüzeyi altında saklı kalmış 
olanakları keşfe koyulmuştur. Yapıtta 
Beethoven bir ritim detayını veya cümle 
dönüşünü yakalayıp onu çeşitlemenin 
temeli haline getirirken orijinal tema 
çoğunlukla ortadan yok olur.
Bu çeşitlemelerden bazıları saniyeler 
içinde geçerken bazıları uzundur ve 33 
çeşitlemenin toplamı 50 dakikayı bulur 
ki bu da Eroica Senfonisi’ne yakın bir 
süredir. Orijinal tema etrafında dönüp 
durması beklenen çeşitleme formu 
için bu olağandışı bir süredir ama 
Diabelli Çeşitlemeleri’nin bir başarısı 
da Beethoven’ın bunları, dinleyicinin 
yapıt boyunca müzikal ve duygusal 
bir yolculuğa çıkabileceği şekilde 
düzenlemiş olmasında yatar. Açılış 
çeşitlemelerinin çoğu hafiftir ve aynı 
duygusal kalıba sahiptir. 29. çeşitlemeye 
kadar biri hariç hepsi do majör tondadır. 
Yol boyunca Diabelli’nin orijinal teması 
dönüşüme uğrar: Beethoven onu hem 
üçlü hem ikili ölçülerde ele alır ve 
çeşitlemeler kimi zaman bildirimsel, 
kimi zaman arzulu, heyecanlı, güçlü 
veya dans eder gibidir.
Karşımıza bazı sürprizler de çıkar: 22. 
çeşitleme, Mozart’ın Don Giovanni 
operasının başlarındaki, Leporello’nun 
“Notte e giorno faticar” aryasının 
temasını bünyesine katmıştır ve 
24. çeşitleme yavaş bir fughettadır 
(genellikle katı geliştirim kuralı olmayan 
küçük füg). Beethoven bu çeşitlemeler 
dizisinin “doruk noktasına” doğru 
ilerler: 29-31. çeşitlemeler daha yavaş 
bir tempodadır ve do minöre taşınır; 
bunların sonuncusu temanın 9/8’lik 
ölçüde, süslü, genişletilmiş halidir. Bu 
noktada, çok enerjik bir füg olan 32. 
Çeşitleme adeta patlar. Baş döndürücü 
enerjisi ve parlak mi bemol majöre 
ani atlayışı, Beethoven’ın tüm yapıt 
boyunca varmaya çalıştığı yeri işaret 
ediyor gibidir ama öyle olmaz. Füg 
kapanışa ulaşır ve Beethoven son 
çeşitleme için do majöre dönerek tam 
bir sürpriz yapar: Bu, yeni ufuklara 
açılmak yerine geçmiş yüzyılın müziğini 
hatırlatan dengeli bir menuet’tir. Bu 
dengeli menuet’le, Diabelli Çeşitlemeleri 
şaşırtıcı derecede sakin kapanışına 
kavuşur. Öncesinde gelen şiddetten 
sonra bu biraz garip olsa da yapıtı 
mükemmel şekilde bütünler. (Süre 50’)
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borusan istanbul phılharmonıc orchestr a
sokolov & hakhnazaryan & avdeeva

borusan istanbul filarmoni orkestrası
sokolov & hakhnazaryan & avdeeva

sascha goetzel

 ▪ Viyana doğumlu Sascha Goetzel 
ilk keman dersini beş yaşındayken 
babasından, ilk orkestra şefliği 
dersini ise on bir yaşında Richard 
Österreicher’den aldı. On dokuz 
yaşında müzik hayatına yön verecek 
olan Zubin Mehta, Mariss Jansons 
ve Seiji Ozawa gibi büyük orkestra 
şefleriyle çalışma fırsatını yakaladığı 
Viyana Devlet Operası’na katıldı. Hocası 
da olan Ozawa, Goetzel’i orkestra 
şefliği bursuyla Tanglewood Festivali’ne 
davet etti. Ardından orkestra şefliği 
çalışmalarını Jorma Panula ile sürdüren 
Goetzel, 24 yaşında Viyana’daki 
Avusturya-Kore Filarmoni Orkestrası’nın 
müzik yönetmenliğini üstlendi.
2008’den bu yana Borusan İstanbul 
Filarmoni Orkestrası’nın sanat 
yönetmenliğini ve sürekli şefliğini 
sürdüren Goetzel, birkaç yıl içerisinde 
topluluğu yüksek sanatsal standartlara 
ulaştırdı ve topluluğa uluslararası 
tanınırlık kazandırdı. 2010 yılında 
Salzburg Festivali’ne katılan BİFO, 2014 
yılında BBC Proms’ta yaptığı parlak 
çıkışın ardından 2017 yılında ilk büyük 
Avrupa turnesine çıktı.
Sascha Goetzel Japonya’da düzenlenen 
Pasifik Müzik Festivali’nin sürekli 
şefliğini, Viyana Filarmoni Orkestrası’nın 
bünyesinde çalışan Attergau Orkestra 
Enstitüsü’nün sanat yönetmenliğini, 
Kanagawa Filarmoni ve Bretagne Senfoni 
orkestralarının sürekli konuk şefliğini 
üstlendi. Altı yıl boyunca Finlandiya’daki 
Kuopio Senfoni Orkestrası’nın 
müzik yönetmeliğini yürüten Goetzel 
halen orkestranın düzenli konukları 
arasındadır. İstanbul’daki Barış İçin 
Müzik Vakfı’nın sanat yönetmenliğini 
sürdüren Sascha Goetzel müzik eğitimi, 
geliştirilmesi ve icrası konularında 
gençlerle yakın çalışmalar yürütüyor.
Sascha Goetzel Viyana Devlet 
Operası’nın düzenli konuk sanatçıları 
arasında; birlikte çalıştığı opera 
sanatçıları arasında Placido Domingo, 
José Carreras, Anna Netrebko, Renée 
Fleming, Joyce DiDonato, Joseph 

BORUSAN İSTANBUL  
FİLARMONİ ORKESTRASI
BORUSAN ISTANBUL  
PHILHARMONIC ORCHESTRA
SOKOLOV & HAKHNAZARYAN  
& AVDEEVA

borusan İstanbul fİlarmonİ orkestrasi
borusan ıstanbul phIlharmonIc orchestra

sascha goetzel şef conductor 
valeriy sokolov keman violin 
narek hakhnazaryan viyolonsel cello 
yulianna avdeeva piyano piano 
efdal altun viyola viola ◊ 
çağ erçağ viyolonsel cello ◊

Ludwig van Beethoven
Üçlü Konçerto, Do Majör, Op. 56
Triple Concerto in C Major, Op. 56

 – Allegro 
 – Largo 
 – Rondo alla Polacca
 süre duration: 34’

Ara Interval

Richard Strauss ◊
Don Kişot, Op. 35
Don Quixote, Op. 35

 – Giriş Introduction 
 – Tema ile 10 Çeşitleme Theme and 10 Variations 
 – Finale
 süre duration: 45’

Ara dahil 105’ sürer. Lasts 105’ with interval.

konsere doğru pre-concert talk* 
19.00-19.30 üst fuaye upper foyer 
bülent göZkân’ın “aydınlanma ve kant” başlıklı konuşması 
bÜlent gözkân on ‘enlıghtenment and kant’

* türkçe ın turkısh

22.06.2019
ct sa 20.00

Lütf i Kırdar Kongre ve Sergi Sarayı
Lütfi Kırdar Convention and Exhibition Centre

Calleja, Piotr Beczala, Juan Diego 
Flórez, Thomas Hampson ve Michael 
Schade gibi isimler bulunuyor.
Goetzel’in Borusan İstanbul Filarmoni 
Orkestrası ile gerçekleştirdiği çalışmalar 
Onyx etiketiyle yayınlanan dört CD 
ile tescillendi. Resphigi, Hindemith 
ve Florent Schmitt’in orkestral 
yapıtlarından oluşan ilk albümün 
ardından Music from the Machine 
Age başlığı ile ikincisi yayınladı ve her 
ikisi de çok olumlu eleştiriler aldı. 
Rimski-Korsakov’un Şehrazad’ı ve 
diğer yapıtlardan oluşan üçüncü bir 
kayıt ise BBC Müzik dergisi tarafından 
performans dalında 5 yıldız ve yorum 
dalında 5 yıldızla ödüllendirildi. 
2014 yılında Paris Oda Orkestrası 
eşliğinde Deborah ve Sarah Nemtau ile 
gerçekleştirdiği Bach ve Schnittke’nin 
yapıtlarından oluşan bir kayıt, Borusan 
İstanbul Filarmoni Orkestrası’yla 
2015’te akordeon sanatçısı Ksenija 
Sidorova ve 2017’de keman sanatçısı 
Nemanja Radulović’le Deutsche 
Grammophon için gerçekleştirdiği 
CD kayıtları zengin ve etkileyici 
diskografisindeki yerlerini aldı. Borusan 
İstanbul Filarmoni Orkestrası’yla 
gerçekleştirdiği son CD çalışması 
yakınlarda yayınlandı; BİFO’nun siparişi 
üzerine Vadim Repin ve Daniel Hope 
için Mark-Anthony Turnage tarafından 
bestelenen iki keman ve orkestra için 

konçerto Shadow Walker ve Berlioz’un 
Fantastik Senfoni yapıtı Musikverein’da 
canlı kaydedildi.

 ▪ Born in Vienna, Sascha Goetzel 
had his first violin lessons with his 
father at the age of five, and at 11 his 
first conducting classes with Richard 
Österreicher. At 19 he was a member 
of the Vienna State Opera, where he 
was given decisive impulses by great 
conductors such as Zubin Mehta, 
Mariss Jansons, and Seiji Ozawa. 
Further studies followed with Jorma 
Panula and at 24 he assumed the 
musical direction of the Austrian-
Korean Philharmonic in Vienna.
He has been artistic director and 
principal conductor of the Borusan 
Istanbul Philharmonic Orchestra 
since 2008 and achieved high artistic 
standards and international recognition 
within a few years for this hitherto 
barely known body of musicians, 
which has performed at the Salzburg 
Festival (2010), made a brilliant debut 
at the BBC Proms (2014), and had its 
first major European tour in 2017.
Countless international reviews 
underscore his charismatic personality 
and stylistic security, which ranges 
from pre-classical to contemporary 
music, and which has given him the 
ability to draw peak performances 

from orchestras. Sascha Goetzel was 
resident conductor of the Pacific Music 
Festival in Japan, musical director 
of the Attergau Orchestra Institute, 
which operates under the aegis of the 
Vienna Philharmonic, and principal 
guest conductor of the Kanagawa 
Philharmonic and the Orchestre 
Symphonique de Bretagne. After six 
years tenure of the music directorship 
of the Kuopio Symphony in Finland, 
he remains a regular guest with the 
orchestra. He is the artistic director of 
Music for Peace Foundation (Istanbul) 
and works closely with young people 
in music education, development, 
and performance. Sascha Goetzel is 
an acclaimed and highly experienced 
opera conductor and is regularly 
invited to conduct at the Vienna State 
Opera. Singers with whom he has 
worked include Placido Domingo, 
José Carreras, Anna Netrebko, Renée 
Fleming, Joyce DiDonato, Joseph 
Calleja, Piotr Beczala, Juan Diego 
Flórez, Thomas Hampson, and Michael 
Schade.
His spectacular work with the Borusan 
Istanbul Philharmonic Orchestra has 
been documented in four CDs released 
by Onyx. The first featured orchestral 
works by Respighi, Hindemith, and 
Florent Schmitt, the second is entitled 
Music from the Machine Age, and 
both received superb reviews. A third 
recording featuring Rimsky-Korsakov’s 
Scheherazade and other Western works 
with oriental influences was awarded 
5 stars for the performance and 5 stars 
for the sound by BBC Music magazine. 
A 2014 recording of works by Bach 
and Schnittke with the Orchestre de 
Chambre de Paris, and Deborah and 
Sarah Nemtanu, and CDs in 2015 and 
2017 for Deutsche Grammophon with 
his Borusan Istanbul Philharmonic 
with accordionist Ksenija Sidorova 
and violinist Nemanja Radulović have 
been added to a varied and fascinating 
discography. The latest CD with 
the Borusan Istanbul Philharmonic 
Orchestra has recently been released: 
a double concerto for Vadim Repin 
and Daniel Hope commissioned by the 
orchestra from Mark-Anthony Turnage, 
and Berlioz’ Symphonie Fantastique, 
recorded live in Vienna Musikverein.YÜ
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borusan istanbul phılharmonıc orchestr a
sokolov & hakhnazaryan & avdeeva

borusan istanbul filarmoni orkestrası
sokolov & hakhnazaryan & avdeeva

Kushnir ile devam etti. 2005 yılında 
Uluslararası George Enescu Keman 
Yarışması’nda (Bükreş, Romanya) 
birincilik kazandı.

 ▪ The Ukrainian violinist, Valeriy 
Sokolov is one of the most outstanding 
young artists of his generation. 
Working regularly with the world’s 
leading orchestras, he has enjoyed 
collaborations with the Philharmonia 
Orchestra, Chamber Orchestra 
of Europe, Cleveland Orchestra, 
Tonhalle Orchestra Zurich, Rotterdam 
Philharmonic, City of Birmingham 
Symphony Orchestra, Tokyo Symphony, 
Moscow Philharmonic Orchestra, Seoul 
Philharmonic, NAC Ottawa, Orchestre 
National de France, and the Deutsche 
Kammerphilharmonie Bremen. He 
works frequently with conductors 
including Vladimir Ashkenazy, David 
Zinman, Susanna Malkki, Andris 
Nelsons, Peter Oundjian, Yannick 
Nézet-Séguin, Vasily Petrenko, Herbert 
Soudant, and Juraj Valcuha.
He has appeared in many major 
European festivals including Verbier, 
Lockenhaus, and Lucerne. He regularly 
performs in the world’s major concert 
halls, with highlights including regular 
Sunday Morning series appearances 
in Theatre du Châtelet, as well as at 
the Wigmore Hall, Lincoln Center, 
Mariinsky Theatre, Prinzregenten 
Theatre in Munich, and Musikverein in 
Vienna.

valeriy sokolov

 ▪ Ukraynalı solist Valeriy Sokolov genç 
kuşağın en göze çarpan sanatçıları 
arasında. Dünyanın önde gelen 
orkestralarıyla düzenli olarak konserler 
veren kemancı, Philharmonia, Avrupa 
Oda, Cleveland, Zürih Tonhalle, 
Rotterdam Filarmoni, Birmingham 
Şehri Senfoni, Tokyo Senfoni, Moskova 
Filarmoni, Seul Filarmoni, Ottawa 
NAC, Fransa Ulusal orkestraları ve 
Bremen Alman Oda Filarmonisi gibi 
topluluklarla işbirliği yaptı. Sıklıkla 
çalıştığı şefler arasında Vladimir 
Ashkenazy, David Zinman, Susanna 
Malkki, Andris Nelsons, Peter 
Oundjian, Yannick Nézet-Séguin, Vasily 
Petrenko, Herbert Soudant ve Juraj 
Valcuha sayılabilir.
Valeriy Sokolov, Verbier, Lockenhaus 
ve Luzern dahil, Avrupa’daki belli 
başlı festivallerin pek çoğuna konuk 
oldu. Sanatçı düzenli olarak, Châtelet 
Tiyatrosu’nda Pazar Sabahı Konserleri 
serisi, Wigmore Hall, Lincoln 
Center, Mariinsky Tiyatrosu, Münih 
Prinzregenten Tiyatrosu ve Viyana 
Musikverein gibi konser salonlarında 
müzikseverlerle buluşuyor.
Sokolov, resital partneri Evgeny Izotov’a 
Ukraynalı viyolonselci Alexei Shadrin’in 
de katılımıyla piyanolu üçlü olarak oda 
müziği yapıyor.
Güçlü ve çeşitliliğe sahip bir diskografi 
oluşturduğu Erato Records (eski 
EMI Klasik) etiketi altında 2009 
yılında Enescu’nun 3. Sonat’ını 
yayınladı. İlk konçerto DVD’si Vladimir 
Askenazy yönetimindeki Avrupa Oda 
Orkestrası ile kaydettiği Sibelius’un 
Keman Konçertosu’ydu. Bruno 
Monsaingeon’un, Valeriy Sokolov’un 
2004 tarihli Toulouse resitalini filme 
çektiği un violon dans lâme / Natural 
Born Fidler eleştirmenlerden övgüler 
aldığı gibi, ARTE televizyonunda halen 
daha sıkça yayınlanıyor. Sokolov 2010’da 
David Zinman yönetimindeki Zürih 
Tonhalle Orkestrası eşliğinde Bartók 
ve Çaykovski’nin keman konçertolarını 
kaydetti.
Solist olduğu çeşitli orkestralar 
arasında, St. Petersburg Filarmoni, 
NDR Elb Filarmoni Orkestrası, Paris 
Orkestrası, Philharmonia Orkestrası, 
Singapur Senfoni ve Bournemouth 

Senfoni sayılabilir. Ayrıca Lisa Batiashvili 
ve Gautier Capuçon ile Avrupa’da Paris, 
Viyana, Köln, Amsterdam ve Londra 
gibi merkezleri kapsayan başarılı bir oda 
müziği turnesi gerçekleştiren sanatçı, 
Fransa Radyosu Filarmoni Orkestrası ile 
Paris’te bir konser daha verdi.
2017–2018 sezonunda MDR Senfoni 
Orkestrası ve Luzern Festivali’ne 
ilk kez konuk olan Valeriy Sokolov, 
Suisse Romande Orkestrası ile sezon 
konserleri kapsamında ilk konserini 
verdi; ayrıca İrlanda Ulusal Senfoni 
Orkestrası ve Concertgebouw’da Kuzey 
Hollanda Senfoni Orkestrası ile başarılı 
performansalara imza attı; Weimar 
Devlet Oda Orkestrası’nın yeni yerleşik 
sanatçısı olarak, topluluk ve müzik 
direktörü Kirill Karabits ile kapsamlı bir 
ABD turnesine çıktı.
2018–2019 sezonunda Oslo Filarmoni 
ve Berlin Konzerthaus Orkestrası 
ile ilk kez konser veren sanatçı ilk 
Çin turnesine de çıktı; ayrıca Lintu 
yönetiminde Yeni Japon Filarmoni ve 
Southbank Centre’da İngiliz Kraliyet 
Filarmoni ile tekrar buluştu ve La 
Chaux-de-Fonds’da konser verdi.
1986’da Kharkov’da doğan Valeriy 
Sokolov, Ukrayna’dan son 20 yılda 
çıkan en önemli kemancılardan biri. 
Ülkesinden 13 yaşında ayrılarak Yehudi 
Menuhin Okulu’nda Natalia Boyarskaya 
ile çalışmak için İngiltere’ye giden 
Sokolov, sonrasında çalışmalarına 
Felix Andrievsky, Mark Lubotsky, Ana 
Chumachenko, Gidon Kremer ve Boris 

Valeriy regularly performs with Evgeny 
Izotov in recital as well as with his own 
piano trio alongside the Ukrainian 
cellist Alexei Shadrin.
Valeriy has developed a strong and 
varied catalogue of recordings with 
Erato Records (formerly EMI Classics), 
releasing Enescu’s Sonata No.3 in 
2009. His first concerto DVD was of 
the Sibelius Violin Concerto under 
Vladimir Ashkenazy with the Chamber 
Orchestra of Europe, while Bruno 
Monsaingeon’s film un violon dans 
l’âme / Natural Born Fiddler, a record 
of Valeriy’s recital in Toulouse in 
2004, received much praise from the 
critics and continues to be frequently 
broadcast on ARTE TV. In 2010 Valeriy 
recorded violin concertos of Bartók 
and Tchaikovsky under the direction of 
David Zinman and Tonhalle Orchestra 
Zurich.
Valeriy has recently given 
performances with the St Petersburg 
Philharmonic, NDR Elbphilharmonie 
Orchester, Orchestre de Paris, 
Philharmonia Orchestra, Singapore 
Symphony, and the Bournemouth 
Symphony amongst others. He also 
completed a successful tour of a 
chamber music project with Lisa 
Batiashvili and Gautier Capuçon 
throughout Europe including 
venues in Paris, Vienna, Cologne, 
Amsterdam, and London as well as 
returning to Paris with the Orquestre 
Philharmonique de Radio France.
Highlights of the 2017/18 season 
saw Valeriy give a number of 
debuts including with the MDR-
Sinfonieorchester and at the Lucerne 
Festival, as well as a subscription 
debut with the Orchestre de la Suisse 
Romande. Other notable highlights 
of 2017/18 included returns to the 
National Symphony Orchestra of 
Ireland, as well as the Concertgebouw 
with the Noord Nederlands Orkest. 
Valeriy also embarked on an extensive 
US tour with the Weimar Staatskapelle 
and its Music Director, Kirill Karabits, 
in Sokolov’s new role as the orchestra’s 
Artist-in-Residence.
The 2018/19 season saw Valeriy 
give debut performances with 
the Oslo Philharmonic, Berlin 
Konzerthausorchester as well as a tour 

of China. Sokolov returned to the New 
Japan Philharmonic with Lintu, La 
Chaux-de-Fonds, and the Southbank 
Centre with the Royal Philharmonic.
Born in 1986 in Kharkiv, Valeriy is one 
of the leading violinists to come out 
of Ukraine in the past twenty years. 
Valeriy left his native country at the age 
of 13 to study with Natalia Boyarskaya 
at the Yehudi Menuhin School in 
England. He continued his studies 
with Felix Andrievsky, Mark Lubotsky, 
Ana Chumachenko, Gidon Kremer, 
and Boris Kushnir. He was first prize 
winner of the 2005 George Enescu 
International Violin Competition in 
Bucharest, Romania.

narek hakhnazaryan

 ▪ 2011’de 22 yaşındayken 14. 
Uluslararası Çaykovski Yarışması’nda 
viyolonsel alanında birincilik ödülü ile 
altın madalyayı aldığından bu yana, 
Narek Hakhnazaryan dünyanın dört 
bir yanında belli başlı orkestraların 
çoğuyla çaldı; en saygın festivallerde, 
hem resitaller hem oda müziği 
performanslarıyla dinleyiciyle buluştu. 
2014–2016 BBC Yeni Nesil Sanatçısı 
olan Hakhnazaryan halen Viyana 
Konzerthaus’un Büyük Yetenekleri’nden 
biri olarak Konzerthaus’ta düzenli 
resital ve oda müziği konserlerinin yanı 
sıra orkestra ile konserler veriyor. “Göz 
kamaştırıcı parlaklıkta” (Strad) ve “tam 
anlamıyla muhteşem” (San Francisco 
Chronicle) olarak tanımlanan sanatçının 
Los Angeles Filarmoni Orkestrası ile 
ilk konserinde LA Times “çalgısına 
hâkimiyeti sıradışı” diye yazdı.
Narek Hakhnazaryan 2018–2019 
sezonunda NHK Senfoni, Baltimore 
Senfoni, Kraliyet Stockholm Filarmoni, 
Helsinki Filarmoni ve Münih Oda 
Orkestrası’na konuk olmasının yanı 
sıra Viyana Senfoni, Tazmanya Senfoni, 
Batı Avustralya Senfoni, Oxford 
Filarmoni ve Tayvan Ulusal Senfoni 
Orkestrası ile de ilk konserlerini 
verdi. Orkestralı konserlerinin yanı 
sıra Londra Wigmore Hall, Roma ve 
Aix-en-Provence’ta resitaller verdi. 
Oda müziği performansları arasında 
ise Sergey ve Lucine Khachatryan ile 
Brüksel ve Milano; Benjamin Beilman 
ve Louis Schwizgebel ile de Londra, 

Cenevre ve Schloss Elmau konserleri 
göze çarpıyordu. Louis Schwizgebel ile 
Concertgebouw’ya dönen sanatçı ayrıca 
Amsterdam Viyolonsel Bienali’nde 
de ilk kez sahneye çıktı. Daniil 
Trifonov’un Viyana Musikverein’deki 
yerleşik sanatçılığı kapsamında, Sergey 
Dogadin’in de katıldığı bir piyanolu üçlü 
konserinde yer aldı.
Narek Hakhnazaryan geçtiğimiz 
sezonlarda Paris Orkestrası, Londra 
Senfoni, Rotterdam Filarmoni, Frankfurt 
Radyo Senfoni, Berlin Konzerthaus 
Orkestrası, Chicago Senfoni, Los 
Angeles Filarmoni, Sydney Senfoni, Seul 
Filarmoni gibi orkestralar eşliğinde ve 
Gergiev, Hrůša, Koopman, Metzmacher, 
Pletnev, Slatkin, Sokhiev, Robertson, 
Bringuier gibi şefler yönetiminde çaldı. 
Sarasate yönetiminde WDR Senfoni 
ile İspanya turnesine, Neemi Järvi 
yönetiminde Estonya Ulusal Senfoni 
Orkestrası ile ABD turnesine ve 
Bělohlávek yönetiminde Çek Filarmoni 
ile Japonya turnesine çıktı.
İstekli bir resital ve oda müziği icracısı 
da olan Narek Hakhnazaryan Paris Salle 
Pleyel, Berlin Konzerthaus, Şanghay 
Konser Salonu, Carnegie Hall ve Boston 
Jordan Hall gibi salonlarda konser 
verdi. 2017 yazında çıktığı Güneydoğu 
Asya turnesinde Taipei, Seul, Tokyo ve 
Kyoto’da Bach’ın tüm solo viyolonsel 
süitlerini seslendirdi. 2017–2018 
sezonunda Kuzey Amerika’da New 
York, Chicago, San Francisco ve Toronto 
dahil, pek çok büyük şehirde konserler 
verdi. Hakhnazaryan dünya genelinde 
önemli festivallerin çoğuna konuk oldu. 
Bunlardan bazıları: Verbier, Luzern, 
Mecklenburg-Vorpommern, Bonn 
Beethoven Festivali, Kissinger Sommer, 
Moritzburg, Beyaz Geceler, Ravinia, 
Aspen, Piatigorsky ve Pau Casals. 
Hakhnazaryan’ın, Zuo Zhang ve Esther 
Yoo ile birlikte oluşturdukları Z.E.N. 
Trio Birleşik Krallık, Güneydoğu Asya ve 
Kuzey Amerika’da konserler verdiği gibi 
ilk albümünü Deutsche Grammophon 
etiketi altında yayınladı.
Merhum Rostropoviç’in rehberliğinden 
faydalanma şansına erişen Narek 
Hakhnazaryan, Lawrence Lesser’in 
öğrencisi olduğu New England Müzik 
Konservatuvarı’ndan 2011’de sanatçı 
diploması aldı; öncesinde Moskova 
Konservatuvarı’nda Alexey Seleznyov’la 
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performed the complete Bach cello solo 
suites, and in 2017/18, he performed 
in many major cities across North 
America, including New York City, 
Chicago, San Francisco, and Toronto. 
Hakhnazaryan has performed at most 
major festivals world-wide including 
Verbier, Lucerne, Mecklenburg-
Vorpommern, Beethovenfest Bonn, 
Kissinger Sommer, Moritzburg, White 
Nights, Ravinia, Aspen, Piatigorsky, and 
Pau Casals amongst others. Together 
with Zuo Zhang and Esther Yoo, 
Hakhanzaryan is part of the Z.E.N. 
Trio, who have performed across 
the UK, South East Asia, and North 
America and have released their first 
recording on Deutsche Grammophon.
Mentored by the late Rostropovich, 
Hakhnazaryan received an artist 
diploma from the New England 
Conservatory of Music in 2011 
where he studied with Lawrence 
Lesser. Prior to this he studied at the 
Moscow Conservatory with Alexey 
Seleznyov and at the Sayat-Nova 
School of Music in Yerevan with Zareh 
Sarkisyan. Hakhnazaryan has received 
scholarships from the Rostropovich 
Foundation and the New Names 
Foundation, and his prizes include first 
prize in the 2006 Aram Khachaturian 
International Competition in Armenia 
and first place in the 2006 Johansen 
International Competition for Young 
String Players. As first prize winner 
in the 2008 Young Concert Artists 

ve Erivan Sayat-Nova Müzik Okulu’nda 
Zareh Sarkisyan ile çalıştı. Rostropoviç 
Vakfı ile Yeni İsimler Vakfı’ndan burs 
alan Hakhnazaryan’ın kazandığı ödüller 
arasında 2006 Uluslararası Aram 
Haçaturyan Yarışması’nda birincilik ile 
2006 Uluslararası Johansen Genç Yaylı 
Çalgı İcracıları Yarışması’nda birincilik 
bulunuyor. Hakhnazaryan 2008 
Uluslararası Genç Konser Sanatçıları 
Odisyonu’nda aldığı ödül neticesinde 
Washington DC ile Carnegie Hall’da 
konser verdi.
Hakhnazaryan, Erivan’da müzisyen 
bir ailenin çocuğu olarak doğdu. 
Babası kemancı, annesi ise piyanistti. 
Genç sanatçı, şef olan ağabeyi Tigran 
Akhnazarian ile de sık sık konserler 
veriyor. Sanatçı, 2017’de Ermenistan 
Başkanı Serj Sarkisyan tarafından 
Ermenistan Devlet Sanatçısı olarak 
onurlandırıldı. 1707 Joseph Guarneri 
yapımı bir viyolonsel ile F.X. Tourte ve 
Benoit Rolland yaylar kullanıyor.

 ▪ Since winning the cello first 
prize and gold medal at the XIV 
International Tchaikovsky Competition 
in 2011 at the age of 22, Narek 
Hakhnazaryan has performed 
across the globe with many major 
orchestras and in recital and chamber 
music at many of the world’s most 
prestigious festivals. A former BBC 
New Generation Artist, Hakhnazaryan 
is currently one of the Vienna 
Konzerthaus’s Great Talents, appearing 
regularly at the Konzerthaus in recital, 
chamber music and with orchestra. 
He has been described as ‘dazzlingly 
brilliant’ (The Strad) and ‘nothing 
short of magnificent’ (San Francisco 
Chronicle) and of his LAPO debut, the 
LA Times said, ‘His command of the 
instrument is extraordinary’.
Highlights of Hakhnazaryan’s 2018/19 
season included return engagements 
with NHK Symphony, Baltimore 
Symphony, Royal Stockholm, Helsinki 
Philharmonic, and Munich Chamber 
orchestras and debuts with Vienna 
Symphony, Tasmanian Symphony, 
Western Australian Symphony, Oxford 
Philharmonic, and National Symphony 
Orchestra Taiwan amongst others. 
In recital he has performed several 
times at London’s Wigmore Hall, in 

Rome, and Aix, while in chamber 
music highlights have included 
performances in Brussels and Milan 
with Sergey and Lucine Khachatryan, 
in London, Geneva and Schloss 
Elmau with Benjamin Beilman and 
Louis Schwizgebel, with whom he 
also returned to the Concertgebouw. 
Hakhnazaryan made his debut at the 
Amsterdam Cello Biennale and joined 
Daniil Trifonov at his Musikverein 
residency in Vienna for a trio concert 
with Sergey Dogadin.
In past seasons, Hakhnazaryan has 
performed with orchestras such as the 
Orchestre de Paris, London Symphony, 
Rotterdam Philharmonic, Frankfurt 
Radio, Berlin Konzerthaus, Chicago 
Symphony, LA Philharmonic, Sydney 
Symphony, and Seoul Philharmonic 
orchestras, and with conductors 
such as Gergiev, Hrůša, Koopman, 
Metzmacher, Pletnev, Slatkin, Sokhiev, 
Robertson, and Bringuier. He has 
toured Spain with the WDR Symphony 
and Saraste, the US with the Estonian 
National Symphony Orchestra and 
Neeme Järvi, and Japan with the Czech 
Philharmonic and Bělohlávek.
An eager chamber and recital 
performer, Hakhnazaryan has played 
in halls such as the Salle Pleyel Paris, 
Berlin Konzerthaus, Shanghai Concert 
Hall, Carnegie Hall, and Jordan Hall 
(Boston). In summer 2017 he toured 
South East Asia with concerts in Taipei, 
Seoul, Tokyo, and Kyoto, where he 

International Auditions, Hakhnazaryan 
made his debut in Washington, DC 
and at Carnegie Hall.
Narek Hakhnazaryan was born in 
Yerevan, Armenia, into a family of 
musicians: his father is a violinist, his 
mother a pianist, and he performs 
regularly with his brother, the 
conductor Tigran Akhnazarian. In 
September 2017 he was awarded the 
title of ‘Honoured Artist of Armenia’ 
by the President of Armenia Serzh 
Sargsyan.
Hakhnazaryan plays the 1707 Joseph 
Guarneri cello and F.X. Tourte and 
Benoit Rolland bows.

yulianna avdeeva

 ▪ Yulianna Avdeeva, 2010’da Chopin 
Yarışması’nda kazandığı birincilikle 
uluslararası tanınırlığa ulaştı. O 
zamandan bu yana dünya çapında 
bir kariyer sürdüren Avdeeva, 
sanatsal bütünlüğüyle kuşağının en 
seçkin sanatçıları arasında yerini 
sağlamlaştırıyor. Financial Times 
tarafından “müziğin nefes almasına 
imkân tanıyabilen” bir sanatçı olarak 
tanımlanan Yulianna Avdeeva kendini 
her daim ödün vermeden ve içtenlikle 
müziğe adıyor. Netlik, enerji ve zarafetin 
kusursuz bir bileşimini yaratan Avdeeva, 
ikna edici dürüstlüğü, kıvrak zekâsı ve 
müzikal muhakemesiyle dinleyicilerinin 
gönlünü fethediyor.
Yulianna Avdeeva 2018’de Sydney 
Operası’nda verdiği resitalle 
Avustralya’da ilk kez sahneye çıktıktan 
sonra 2018–2019 sezonunda Sydney 
ve Melbourne Senfoni orkestralarına 
solist oldu. Sezonun öne çıkan diğer 
etkinlikleri arasında ilk kez Hamburg 
Elb Filarmoni eşliğinde ve Berlin 
Boulez Salonu’nda verdiği konserler 
ile St. Petersburg Filarmoni’yle tekrar 
buluşması, Birmingham Şehri Senfoni 
ve Trondheim Senfoni Orkestrası ile 
yeni işbirlikleri yer alıyordu.
Asya-Pasifik bölgesinde düzenli olarak 
konserler veren Yulianna Avdeeva, önceki 
sezon Hong Kong Filarmoni Orkestrası 
ile ilk konserini verdi ve Bamberg 
Senfoni ile Japonya turnesine çıktı. Son 
olarak da New Japan Filarmoni, NHK 
Senfoni Orkestrası ve Berlin Deutsches 
Senfoni Orkestrası ile Japonya turneleri 

gerçekleştirmesinin yanı sıra Makao 
Orkestrası’nın sezon açılış konserinin 
solisti oldu. Avdeeva son zamanlarda 
Salzburg Festivali ile Frankfurt Alte 
Oper’de ilk konserlerini verdi; Luzern 
Festivali’ne tekrar konuk oldu; Academy 
of St. Martin in the Fields ile Almanya 
turnesine çıktı; Berlin Radyo Senfoni, 
Kraliyet Stockholm Filarmoni, Finlandiya 
Radyo Senfoni, Stavanger Senfoni, 
Londra Filarmoni, Moskova Radyosu 
Çaykovski Senfoni, Santa Cecilia Ulusal 
Akademisi, Montréal Senfoni ve Lyon 
Ulusal orkestralarıyla çaldı.
Oda müziğini de aynı coşkuyla icra 
eden Yulianna Avdeeva, Philharmonia 
Yaylı Çalgılar Dörtlüsü ile işbirliği yaptı; 
kemancı Julia Fischer ile Baden-Baden 
Festival Salonu, Zürih Tonhalle, Münih 
Prinzregen Tiyatrosu, Prag Smetana 
Salonu, Alicante Principal Tiyatrosu 
ve Bilbao Filarmoni Cemiyeti’ni 
de kapsayan bir Avrupa turnesi 
gerçekleştirdi. 2018 yılında Kremerata 
Baltica ile Letonya, Danimarka ve 
Macaristan’da ve Schumann Yaylı 
Çalgılar Dörtlüsü ile Luzern’de 
konserler verdi. Resitalleri Avdeeva’yı 
Londra Uluslararası Piyano Serisi, 
Wigmore Hall, Moskova Çaykovski 
Konser Salonu, Moskova Uluslararası 
Müzik Evi, Rheingau Müzik Festivali, 
Barselona Palau de la Música, Stuttgart 
Liederhalle ve Essen Filarmoni 
Salonu’nda müzikseverlerle buluşturdu.
Yulianna Avdeeva’nın, Chopin’in 
müziğinin gücünü olduğu kadar 

zarafetini de ortaya çıkaran ve özellikle 
övgü toplayan yorumları onu bestecinin 
önde gelen icracıları arasına koyuyor. 
Fryderyk Chopin Enstitüsü ile uzun 
süreli bağlantısı neticesinde Polonya’da 
büyük bir dinleyici kitlesine sahip olan 
Avdeeva, Varşova Filarmoni ve Polonya 
Ulusal Radyo Senfoni orkestraları ile 
de güçlü ilişkilere sahip. Sanatçı 2018–
2019 sezonunda Poznań Filarmoni 
Orkestrası ile Milano ve Prag’ı kapsayan 
bir turneye çıktı.
Avdeeva’nın Bach’ın yapıtlarını 
seslendirdiği, Mirare etiketi altında 
üçüncü solo albümü yakın zamanda 
yayınlandı. Sanatçının Frans Brüggen 
yönetimindeki Orchestra of the 
Eighteenth Century ile kaydettiği Chopin 
konçertoları da piyasaya çıktı. Deutsche 
Grammophon, Chopin Yarışması’nın 
1927–2010 yılları arasındaki en parlak 
birincilerini topladığı 2015 tarihli 
koleksiyon albümünde Yulianna 
Avdeeva’ya da yer verdi.
Avdeeva piyano eğitimine beş 
yaşında, Moskova’daki Gnessin Müzik 
Okulu’nda Elena Ivanova ile başladı ve 
daha sonra Konstantin Scherbakov ve 
Vladimir Tropp ile çalıştı. Como Gölü 
Uluslararası Piyano Akademisi’nde 
William Grant Naboré, Dmitri 
Bashkirov ve Fou Ts’ong’un öğrencisi 
oldu. Chopin ödülüne ilaveten 2003 
Bremen Piyano Yarışması, 2006 
Cenevre Yarışması ve Polonya’da Arthur 
Rubinstein Yarışması dahil, çeşitli 
yarışmalarda ödül kazandı.
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Konstantin Scherbakov and with 
Vladimir Tropp. At the International 
Piano Academy Lake Como, she was 
taught among others by William Grant 
Naboré, Dmitri Bashkirov, and Fou 
Ts’ong. In addition to her Chopin 
prize, she has won several other prizes 
including the Bremen Piano Contest 
in 2003, the Concours de Genève 
2006 and the Arthur Rubinstein 
Competition in Poland.

efdal altun

 ▪ Hacettepe Üniversitesi Ankara Devlet 
Konservatuvarı viyola bölümünden 
Koral Çalgan’ın öğrencisi olarak mezun 
olan Efdal Altun, Eskişehir Anadolu 
Üniversitesi Devlet Konservatuvarı’nda 
yine Koral Çalgan’la viyola ve Yuri 
Abdullayev’le oda müziği dallarında 
yüksek lisans ve sanatta yeterlik 
programlarını tamamladı ve yine bu 
kurumda viyola öğretim görevlisi 
olarak çalıştı. 1990’lı yılların başında 
Azerbaycan Devlet Sanatçısı Server 
Ganiev’in kurduğu Ganiev Quartet 
ile birçok konserde görev aldı. 
1997’den günümüze kadar Borusan 
Oda Orkestrası ve Borusan İstanbul 
Filarmoni Orkestrası’nın (BİFO), yurtiçi 
ve yurtdışında gerçekleşen çok sayıda 
konser ve CD çalışmasında grup şefi 
olarak yer aldı.
Yurtiçi ve yurtdışında solist, oda 
müziği ve orkestra üyesi olarak çok 
sayıda konser veren sanatçının yer 
aldığı orkestralar arasında, Akdeniz 
Gençlik Orkestrası, Pommersfelden 
Senfoni, Das Treffen Opera Orkestrası, 
Makedonya Filarmoni ve Uluslararası 
Türk Senfoni Orkestrası sayılabilir.
Borusan Quartet üyesi olarak da pek 
çok ülkede, önemli salon ve festivallerde 
gerçekleşen konserlerde yer alan 
sanatçı, bu toplulukla New York’taki 
Carnegie Hall’da finali gerçekleşen 
2010 ICMEC Uluslararası Oda Müziği 
Topluluğu Yarışması’nda birinci olarak 
altın madalyanın sahibi oldu. Halen 
BİFO viyola grup şefi ve Borusan 
Quartet üyesi olarak çalışmalarına 
devam ediyor. Altun, 2008 yapımı 
Stefano Conia viyola ile çalıyor.

 ▪ Efdal Altun graduated from 
Hacettepe University Ankara State 

 ▪ Yulianna Avdeeva gained 
international recognition when 
she won first prize in the Chopin 
Competition in 2010. She has since 
embarked on a world-class career 
and her artistic integrity is rapidly 
ensuring her a place amongst 
the most distinctive artists of her 
generation. Described by the Financial 
Times as an artist who is ‘able to let 
the music breathe’, Yulianna Avdeeva 
is always uncompromisingly and 
profoundly devoted purely to the 
music itself. Conjuring an impeccable 
combination of clarity, energy and 
elegance, Avdeeva wins audiences 
with her compelling honesty, wit and 
musical judgement.
After making her Australian debut 
in a recital at Sydney Opera House 
in 2018, Yulianna Avdeeva embarked 
on a dynamic 2018/19 season which 
included invitations from the Sydney 
and Melbourne symphony orchestras. 
Further highlights included debuts at 
the Elbphilharmonie Hamburg and the 
Boulez Saal in Berlin, Avdeeva’s return 
to St Petersburg Philharmonic, and 
new orchestra collaborations with the 
City of Birmingham and Trondheim 
symphony orchestras.
A regular performer throughout the 
Asia-Pacific region, Avdeeva made 
her debut with the Hong Kong 
Philharmonic Orchestra and toured 
Japan together with the Bamberger 
Symphoniker the previous season. 
More recently, she has worked with 
New Japan Philharmonic, NHK 
Symphony Orchestra and Deutsches 
Symphonie-Orchester Berlin on tours 
of Japan and performed in the Macao 
Orchestra season opening concert. 
Elsewhere, recent orchestral highlights 
have included Avdeeva’s debut at 
the Salzburg Festival and Alte Oper 
Frankfurt, her return to the Lucerne 
Festival, a tour of Germany with the 
Academy of St Martin in the Fields, 
engagements with the Rundfunk-
Sinfonieorchester Berlin, Royal 
Stockholm Philharmonic, Finnish 
Radio, and Stavanger symphony 
orchestras, London Philharmonic 
Orchestra, Tchaikovsky Symphony 
Orchestra of Moscow Radio, Orchestra 
dell’Accademia Nazionale di Santa 

Cecilia, Orchestre symphonique de 
Montréal and Orchestre National de 
Lyon.
An avid and committed chamber 
musician, she has worked with the 
Philharmonia Quartet and toured 
throughout Europe with violinist Julia 
Fischer appearing at the Festspielhaus 
Baden-Baden, Tonhalle Zurich, 
Prinzregententheater Munich, 
Smetana Hall in Prague, Teatro 
Principal de Alicante, and Sociedad 
Filarmonica de Bilbao amongst 
others. In 2018, Yulianna Avdeeva 
appeared with Kremerata Baltica 
in Latvia, Denmark, and Hungary 
and performed with the Schumann 
Quartet in Lucerne. In recital, she has 
performed at London’s International 
Piano Series and the Wigmore Hall, 
Moscow’s Tchaikovsky Concert Hall 
and International House of Music, 
Rheingau Music Festival, Barcelona’s 
Palau de la Música Catalana, 
Liederhalle Stuttgart, and Essen 
Philharmonie.
Yulianna Avdeeva’s Chopin 
performances have drawn particular 
praise, marking her out as one of the 
composer’s foremost interpreters who 
brings out the strength as well as the 
refinement of his music. Her long 
association with the Fryderyk Chopin 
Institute has won her a huge following 
in Poland. She is a regular with the 
Warsaw Philharmonic and National 
Polish Radio Symphony orchestras 
with whom she has forged strong 
relationships. In 2018/19, Avdeeva 
toured with Poznań Philharmonic 
Orchestra to Milan and Prague.
Avdeeva’s third solo recording on 
Mirare, featuring works by Bach, has 
just been released. She also released 
a recording of the Chopin concertos 
with the Orchestra of the Eighteenth 
Century and Frans Brüggen. In 2015, 
Deutsche Grammophon featured 
Yulianna Avdeeva in a solo recording 
as part of a milestone collection 
dedicated to the brightest winners of 
the Chopin Competition between 1927 
and 2010.
Avdeeva began her piano studies at 
the age of five with Elena Ivanova at 
Moscow’s Gnessin Special School 
of Music and later studied with 

Conservatoire in Koral Çalgan’s 
viola class. He completed his 
master’s and doctorate degrees at the 
Eskişehir Anadolu University State 
Conservatoire, studying viola again 
with Koral Çalgan and chamber music 
with Yuri Abdullayev, after which he 
stayed on to work as a lecturer there. In 
the early 90’s he gave many concerts 
as a member of the Ganiev Quartet, 
founded by the Azerbaijani State Artist 
Server Ganiev. Since 1997, Altun has 
been the principal viola of the Borusan 
İstanbul Philharmonic Orchestra 
(BIPO) and a member of the Borusan 
Quartet, performing in numerous 
concerts both home and abroad, as well 
as in recordings.
Efdal Altun has appeared on the 
international stage as a soloist and 
a chamber musician, as well as 
in orchestras such as L’Orchestre 
des Jeunes de la Méditerranée, 
Pommersfelden Symphony, Das 
Treffen Opera Orchestra, Macedonian 
Philharmonic, and the International 
Turkish Symphony Orchestra.
With the Borusan Quartet, he has 
performed at major concert halls 
and festivals across many countries. 
Borusan Quartet won the gold medal 
in the 2010 ICMEC International 
Chamber Ensemble Competition, 
whose finals were held at New York’s 
Carnegie Hall.
Efdal Altun plays a 2008 Stefano Conia 
viola.

çağ erçağ

Çağ Erçağ 1986’da girdiği Hacettepe 
Üniversitesi Devlet Konservatuvarı’nda 
Jozsef Györffy ve Doğan Cangal ile 
çalışarak birincilikle mezun oldu. 
Öğrenciliği sırasında Akdeniz Gençlik 
Orkestrası ile Fransa, Hollanda, 
Lüksemburg, Mısır dahil pek çok ülkede 
konserler verdi ve Lluís Claret’nin 
ustalık sınıfına katılma olanağı buldu.
Çağ Erçağ bugüne kadar Gürer Aykal, 
Fazıl Say, Ayla Erduran, Ayşegül Sarıca, 
Robert Cohen, Julian Lloyd Webber, 
Gerhard Schulz, Valentin Erben, 
Alexander Rudin, Daniel Grosgurin 
ve Misha Maisky gibi sanatçılarla 
konsere çıktı ve 2007 yılında Borusan 
Oda Orkestrası ile 35. İstanbul Müzik 
Festivali’nde çalmasının yanı sıra 
Kıbrıs, Eskişehir ve Mersin’de müzik 
festivallerine konuk oldu. Solist olarak 
Borusan İstanbul Filarmoni Orkestrası 
(BİFO), Cumhurbaşkanlığı Senfoni 
Orkestrası, İzmir Devlet Senfoni 
Orkestrası, Bursa Bölge Devlet Senfoni 
Orkestrası, Antalya Devlet Senfoni 
Orkestrası, Viyana Gençlik Orkestrası ve 
Strazburg’da Şişli Belediye Orkestrası 
eşliğinde konserler verdi.
Çağ Erçağ 2003’te Borusan İstanbul 
Filarmoni Orkestrası’nın solo viyolonsel 
görevine getirildi. BiFO’nun yanı sıra 
2002’de kurulan ve dört viyolonselden 
oluşan Çellİstanbul, Ateek ve 2005 
yılında Gürer Aykal’ın rehberliğinde 
kurulan Borusan Quartet’in de üyesidir.

Alban Berg Quartet’ten Gerhard 
Schulz’un müzik danışmanlığını yaptığı 
Borusan Quartet ile Maxim Vengerov, 
Joshua Epstein ve Juilliard Quartet’in 
ustalık sınıflarına katıldı. Borusan 
Quartet, Süreyya Operası’ndaki sezon 
konserlerinin yanı sıra Türkiye genelinde 
ve Fransa, Almanya, Avusturya, İtalya, 
ABD gibi ülkelerde turnelere çıktı. 
Mayıs 2010’da Andante dergisinin, 
Donizetti Ödülleri olarak bilinen klasik 
müzik ödüllerinde “Yılın Oda Müziği 
Topluluğu” seçilen Borusan Quartet, 
aynı yıl 89 topluluğun katıldığı ICMEC 
Uluslararası Oda Müziği Topluluğu 
Yarışması’nda (ABD) altın madalya 
kazanarak Weill Resital Salonu’nda 
konser verdi.
Çağ Erçağ, Borusan Quartet ile New 
York, Boston, Montpellier, Milano, 
Strazburg, Shimonosek ve Tokyo gibi 
şehirlerin yanı sıra Ankara, Antalya, 
D-Marin (Bodrum), İstanbul, Merano 
(İtalya), Schleswig-Holstein (Almanya) 
festivallerinde ve solist olarak İzmir, 
İstanbul, Bursa ve Eskişehir Senfoni 
orkestraları eşliğinde konserler verdi.
Çağ Erçağ ayrıca dünyaca ünlü 
viyolonselci Yo-Yo Ma ile New York 
Filarmoni Orkestrası eşliğinde Carnegie 
Hall’da sahneye çıktı.
Çağ Erçağ 2014 Donizetti Klasik 
Müzik Ödülleri’nde “Yılın Yaylı Çalgılar 
Yorumcusu” ödülünü aldı. Sanatçı, 
mimar/fotoğrafçı Ahmet Ertuğ’un 
katkılarıyla temin edilmiş, 1740 Petrus 
Guarneri yapımı bir viyolonsel ile 
çalıyor.

 ▪ Çağ Erçağ entered the Hacettepe 
University State Conservatoire in 
1986 and studied under Jozsef Györffy 
and Doğan Cangal, graduating with 
honours. During his education he 
gave concerts in France, Netherlands, 
Luxembourg, Egypt, and many other 
countries with the Mediterranean Youth 
Orchestra and had the opportunity to 
attend Lluís Claret’s masterclass.
Erçağ has performed with artists 
including Gürer Aykal, Fazıl Say, Ayla 
Erduran, Ayşegül Sarıca, Robert Cohen, 
Julian Lloyd Webber, Gerhard Schulz, 
Valentin Erben, Alexander Rudin, 
Daniel Grosgurin, and Misha Maisky 
and appeared at the 35th İstanbul Music 
Festival in 2007 (with the Borusan 
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çalışmalarını sürdüren BİFO, yirmi 
yıldır yıldız solistlerle verdiği konserlerle 
İstanbul’un kültür yaşamının vazgeçilmez 
unsurlarından biri haline geldi.
İlk sezonu olan 2000–2001’den bu 
yana İstanbul’da sezon boyunca 
konser veren BİFO, İstanbul, Ankara, 
Eskişehir ve Rusçuk (Bulgaristan) 
müzik festivallerine katıldı, Atina ve 
Brüksel’de özel konserler verdi. 2003–
2018 yılları arasında İstanbul Kültür 
Sanat Vakfı’nın sürekli orkestrası olan 
topluluk, İstanbul Müzik Festivali’nin 
açılış konserlerini gerçekleştirdi ve 
festivalin yıldız solistlerine eşlik etti. 
BİFO aynı zamanda İKSV, Borusan Sanat 
ve La Scala Tiyatrosu Akademisi’nin 
düzenlediği Uluslararası Leyla Gencer 
Şan Yarışması’nın da orkestrası.
BİFO’nun bugüne dek eşlik ettiği solistler 
arasında Renée Fleming, Lang Lang, 
Hilary Hahn, Elīna Garanča, Juan Diego 
Flórez, Angela Gheorghiu, Joseph Calleja, 
Maxim Vengerov, Roberto Alagna, Rudolf 
Buchbinder, Nicola Benedetti, Murray 
Perahia, Freddy Kempf, Bryn Terfel, 
Isabelle Faust, Branford Marsalis, Martin 
Grubinger, Steven Isserlis, Viktoria 
Mullova, Sarah Chang, Katia ve Marielle 
Labèque, Daniel Müller-Schott, Nadja 
Michael, Isabelle van Keulen, Julian 
Rachlin, Thomas Hampson, Sabine 
Meyer, Michel Camilo, Arcadi Volodos, 
Ayla Erduran, Hüseyin Sermet, İdil 
Biret, Fazıl Say ve Juilliard Yaylı Çalgılar 
Dörtlüsü sayılabilir. BİFO ayrıca Igor 
Oistrakh, Krzysztof Penderecki, Emil 
Tabakov, Pavel Kogan, James Judd, Alain 
Paris, Ion Marin, Justus Frantz, Joseph 
Wolfe, Andreas Schüller, Joseph Caballé-
Domenech yönetiminde de konserler 
verdi.
2009’dan itibaren yeni şefi Sascha 
Goetzel ile repertuvarı ve vizyonunda 
da yenilikler yaşayan BİFO, Avrupa’nın 
en iyi senfonik topluluklarından 
biri olma yönündeki çalışmalarını 
yoğunlaştırdı. Etkinliklerini uluslararası 
platforma taşıma hedefi doğrultusunda 
gerçekleştirdiği ve Onyx etiketiyle 2010 
yılının Ocak ayında piyasaya çıkan CD’si 
Respighi, Hindemith, Schmitt yurtdışında 
büyük beğeniyle karşılandı. Temmuz 
ayında, Goetzel yönetiminde, dünyanın 
en saygın klasik müzik etkinliklerinden 
Salzburg Festivali’nin açılış etkinlikleri 
kapsamında bir konser veren topluluk, 

Chamber Orchestra) as well as other 
music festivals in Cyprus, Eskişehir, 
and Mersin. He has performed as 
a soloist with the Borusan Istanbul 
Philharmonic, Presidential Symphony, 
Izmir State Symphony, Bursa Regional 
Symphony, and Antalya State Symphony 
Orchestras, Vienna Jeunesse Orchestra 
and the Şişli Municipal Orchestra in 
Strasbourg.
He was appointed solo cellist of the 
Borusan Istanbul Philharmonic 
Orchestra in 2003. Apart from BIPO, 
he is also a member of the four-cello 
ensemble Çellİstanbul established in 
2002, Ateek, and the Borusan Quartet 
formed in 2005 under the guidance of 
Gürer Aykal.
Together with the Borusan Quartet, 
for which Gerhard Schulz of the 
Alban Berg Quartet is a music advisor, 
Erçağ attended the masterclasses of 
Maxim Vengerov, Joshua Epstein, 
and the Juilliard Quartet. In addition 
to their regular seasonal concerts at 
the Süreyya Opera House, Istanbul, 
the Borusan Quartet has had many 
tours in Turkey as well as in France, 
Germany, Austria, Italy, and the USA 
among others. In May 2010 they were 
awarded the Chamber Ensemble of 
the Year at the Andante magazine’s 
Classical Music Awards, now known 
as the Donizetti Awards. They also 
won the Gold Medal at the 2010 
ICMEC International Chamber Music 
Ensemble Competition (USA) from 

among 89 other ensembles, and 
performed at the Weill Recital Hall.
Erçağ has performed with the Borusan 
Quartet in cities including New York, 
Boston, Montpellier, Milan, Strasbourg, 
Shimonosek, and Tokyo, as well as at 
Ankara, Antalya, D-Marin (Bodrum), 
Istanbul, Merano (Italy), Schleswig-
Holstein (Germany) Festivals, and 
has appeared as a soloist with the 
Izmir, İstanbul, Bursa, and Eskişehir 
Symphony Orchestras.
Çağ Erçağ also gave a concert with 
the world-renowned cellist Yo-Yo 
Ma, accompanied by New York 
Philharmonic Orchestra, at the 
Carnegie Hall.
Erçağ received the ‘String Performer 
of the Year’ award at the 2014 
Donizetti Awards. He plays a 1740 
Petrus Guarneri cello purchased with 
contribution of architect- photographer 
Ahmet Ertuğ.

borusan İstanbul 
fİlarmonİ orkestrasi

 ▪ Türkiye’nin önde gelen senfonik 
topluluklarından biri olan Borusan 
İstanbul Filarmoni Orkestrası’nın 
tarihi, Borusan Holding’in kültür ve 
sanat alanındaki girişimlerinin ilki olan 
Borusan Oda Orkestrası’na dayanıyor. 
1999’da Gürer Aykal yönetiminde 
oluşturulan ve 2009’dan bu yana 
Avusturyalı sanat yönetmeni ve sürekli 
şefi Sascha Goetzel yönetiminde 

2010 yılında Andante dergisinin “Yılın En 
İyi Orkestrası” ödülünü aldı. BİFO’nun 
Sascha Goetzel yönetimindeki ikinci 
CD’si Music from the Machine Age 
2012 Mart’ında ve Rimsky-Korsakov, 
Balakirev, Erkin ve Ippolitov-Ivanov 
yapıtlarından oluşan üçüncü CD’si 
de 2014 Ağustos’unda yine Onyx 
firmasından yayınlandı. Sascha Goetzel 
yönetimindeki topluluğun Nemanja 
Radulović’e eşlik ettiği, Çaykovski’nin 
yapıtlarından oluşan CD kaydı, Deutsche 
Grammaphon etiketiyle 2017 Eylül’ünde 
satışa sunuldu; BİFO, bu kayıtta 
Çaykovski’nin Re Majör Konçerto’sunu 
seslendirdi. Topluluk, 2014’te bir ilke 
imza atarak Londra’da gerçekleşen BBC 
Proms’a Türkiye’den davet edilen ilk 
topluluk oldu ve “Oriental Promise” adlı 
konseriyle müzik basınında çok olumlu 
eleştiriler aldı.
BİFO, uzun süre önemli bir sosyal 
sorumluluk projesinin de parçası oldu. 
Özel Konser adlı etkinlikte orkestrayı 
iş veya sanat dünyasından tanınmış 
bir isim yönetti ve konserlerden elde 
edilen gelir klasik müzik alanında 
yetenekli gençlerimizin yurtdışında 
yüksek öğrenim görmesi amacıyla burs 
olarak kullandırıldı. 2015’ten bu yana 
burs doğrudan Borusan Kocabıyık Vakfı 
tarafından veriliyor.
2016 Şubat’ında Viyana’dan Almanya’ya 
uzanan ve Avrupa basınından olumlu 
eleştiriler alan bir turne gerçekleştiren 
topluluk, 2017 Şubat’ında Hong Kong 
Sanat Festivali kapsamında iki konser 

verdi ve geçtiğimiz sezon Daniel Hope 
ve Vadim Repin ile başarılı bir Avrupa 
turnesine imza attı.

borusan ıstanbul 
phIlharmonIc orchestra

 ▪ The history of the Borusan Istanbul 
Philharmonic Orchestra (BIPO) 
starts with the Borusan Chamber 
Orchestra, one of the first ventures 
into the field of culture and the arts by 
Borusan Holding, a leading industrial 
conglomerate in Turkey. In time the 
chamber orchestra was transformed 
into one of the country’s best 
symphonic ensembles under its former 
artistic director and principal conductor 
Gürer Aykal. Performing under its 
current artistic director and principal 
conductor Sascha Goetzel since 2009, 
today BIPO has become a prominent 
element of Istanbul’s cultural scene.
Since its first season 2000/1 BIPO has 
regularly given concerts in the city, and 
has been invited to Istanbul, Eskişehir, 
Ankara, and Ruse Music Festivals, and 
the BBC Proms, as well as appearing 
at special events at Megaron Hall, 
Athens and Palais de Bozar, Brussels. 
BIPO became the resident orchestra 
of the International Istanbul Music 
Festival between 2003–2018. They 
officially opened the festival every year 
with concerts at Hagia Eirene, also 
accompanying top soloists throughout 
the festival. Enjoying the privilege 

of giving world premieres of major 
Turkish and international works at 
the festival, BIPO is also the resident 
orchestra of the International Leyla 
Gencer Voice Competition.
The world-class soloists BIPO has 
accompanied to date include stellar 
names such as Renée Fleming, Lang 
Lang, Hilary Hahn, Elīna Garanča, 
Juan Diego Flórez, Angela Gheorghiu, 
Joseph Calleja, Maxim Vengerov, 
Roberto Alagna, Rudolf Buchbinder, 
Nicola Benedetti, Sarah Chang, Murray 
Perahia, Bryn Terfel, Isabelle Faust, 
Branford Marsalis, Martin Grubinger, 
Steven Isserlis, Viktoria Mullova, Natalie 
Clein, Katia & Marielle Labèque, Daniel 
Müller-Schott, Nadja Michael, Isabelle 
van Keulen, Julian Rachlin, Thomas 
Hampson, Sabine Meyer, Michel 
Camilo, Arcadi Volodos, Ayla Erduran, 
Hüseyin Sermet, İdil Biret, Fazıl Say, 
and the Juilliard String Quartet.
With a strong commitment to fostering 
and advancing love and appreciation 
for classical music, BIPO has become 
the major constituent of a social 
responsibility project. Under the title of 
Special Concert, BIPO has performed 
under the baton of a leading figure 
from the Turkish business and art 
scene, whose donations have provided 
scholarships for young talent to study 
at prestigious institutions.
Since taking up the baton in 2009, 
Viennese conductor Sascha Goetzel has 
contributed greatly to the orchestra’s 

© öZge balkan
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Richard Strauss 
Don Kişot, Op. 35

– Giriş 
– Tema ile 10 Çeşitleme 
– Finale

1897’de bestelenen Don Kişot, Alman 
besteci Richard Strauss’un Don Juan ve 
Till Eulenspiegel’in Neşeli Maceraları 
adlı yapıtlarıyla, onun program müziği 
alanındaki en başarılı besteleri arasında 
yer alır. Ayrıca Berlioz’un orkestrasyonu 
inceleyen ünlü kitabındaki “Melodik 
cümleyi viyolonselin sesinden daha 
güzel çalan başka bir şey düşünülemez” 
cümlesini değerlendirmek 
istermişçesine Strauss, bu yapıtta solo 
viyolonsele romantik bir kahramanı, 
Don Kişot’u canlandırma görevini 
vermiştir. Bu arada Don Kişot’un az 
çalınması, az tanınması da yapıttaki 
viyolonsel partisinin ancak virtüözlerin 
hakkından gelebileceği zorlukta 
olmasına bağlanır. Zor partileri içeren 
orkestra ise büyük bir kadro gerektirir: 
Piccolo flüt, iki flüt, iki obua, İngiliz 
kornosu, iki klarnet, si bemol klarnet, 
üç fagot, kontrfagot, altı korno, üç 
trompet, iki trombon, iki tuba, timpani, 
ziller, büyük ve küçük davul, üçgen, 
küçük çan, trampet, rüzgâr makinesi, 
arp, on altı birinci keman, on altı ikinci 
keman, on iki viyola, on viyolonsel ve 
sekiz kontrbas.
Strauss’un “Şövalye karakterindeki bir 
tema üzerine fantastik çeşitlemeler” 
adını verdiği bestesi, ünlü İspanyol 
yazar Miguel de Cervantes’in (1547–
1616) 1605’te ilk bölümü yayımlanan 
Don Kişot, ya da Mançalı Don Kişot (Don 
Quijote de La Mancha) adlı yapıtını konu 
alır. Daha önce de aynı yapıt üzerine 
pek çok beste yapılmıştır: Försch 
1690, Purcell 1694, Telemann 1761, 
Hubatscheck 1791, D. von Dittersdorf 
1795, Miori 1810, Mendelssohn 1825, 
Mercadante 1829, Donizetti 1833, 
Mazzucato 1836, Macfarren 1846, 
Ernest Boulanger 1869, F. Clay 1875, 
Massenet 1910 ve De Falla 1923’te opera 
bestelemiştir. Ravel 1932’de üç şarkı 
yazmış, Boismortier 1743, J.G. Noverre 
1750, Taglioni 1850 ve L. Minkus 1860’ta 
sahnelenen bale müzikleri hazırlamıştır. 
Cervantes’in romanının 1617’de 
Londra’da yayımlanmasından sonra 

repertoire and its new aim to become 
one of the best symphonic ensembles 
of Europe. 2009/10 was a remarkable 
season, when BIPO released its first 
international CD, Respighi, Hindemith, 
Schmitt under the Onyx label to 
international critical acclaim and the 
orchestra performed at the Opening 
Festivities of the 2010 Salzburg Festival. 
BIPO also received the Turkish music 
magazine Andante’s ‘Best Orchestra 
of the Year’ award in May 2010. Their 
second CD with Goetzel, Music from 
the Machine Age, was released in March 
2012, again by Onyx. 2014 saw two 
major international achievements for 
the orchestra: BIPO had the privilege 
of being the first ensemble from 
Turkey to be invited to the BBC Proms 
and performed under Goetzel at the 
concert titled ‘Oriental Promise’, to 
critical acclaim. BIPO’s third CD 
featuring works of Rimsky-Korsakov, 
Balakirev, Erkin and Ippolitov-Ivanov 
was launched after the concert. The 
CD recording titled Tchaikovsky: Violin 
Concerto; Rococo Variations performed 
by violin virtuoso Nemanja Radulović 
accompanied by Borusan Istanbul 
Philharmonic Orchestra under Sascha 
Goetzel was released on the Deutsche 
Grammophon label in September 2017. 
In this recording BIPO performed 
Tchaikovsky’s Violin Concerto in D 
Major, Op.35 and Variations on a Rococo 
Theme, Op.33.
During the 2016/17 season BIPO 
performed two concerts as part of the 
Hong Kong Arts Festival in February 
2017 and received very positive reviews. 
Last season BIPO went on a successful 
tour covering Essen, Ljubljana, Vienna, 
and Zurich with violinists Daniel Hope 
and Vadim Repin.

program notlari

Ludwig van Beethoven
Üçlü Konçerto, Do Majör, Op. 56

– Allegro 
– Largo 
– Rondo alla Polacca

İlk kez 1808 Mayıs’ında Viyana’da, 
Auergarten konserlerinin birinde 
çalınan Üçlü Konçerto’nun pek sık 

seslendirilmemesine çeşitli nedenler 
gösterilir: Önce bir barok çağ concerto 
grosso’su oluşunun öne sürülmesi 
ve anlaşılamaması, sonra da üç usta 
solistin bir araya getirilmesindeki 
zorluk bu yapıtın, bestecinin yaşamı 
boyunca ancak bir kez yorumlanmasına 
neden olmuştur. Sonat formunda 
yazılmış bir konçertant senfoni 
havasını taşıyan yapıtın, 1803–1804 
yıllarında öğrencisi olan genç Prens 
Rudolph, kemancı Carl August Seidler 
ve –Haydn’ın da kendisi için konçerto 
yazdığı– viyolonselci Anton Kraft için 
bestelendiğini Beethoven’ın arkadaşı 
Anton Schindler (1796–1864) belirtir. 
Beethoven’ın kardeşi Karl’ın, yapıt daha 
bitmeden 14 Ekim 1803 tarihli mektupla 
Leipzig’deki Breitkopf-Härtel yayınevine 
Eroica Senfonisi ile birlikte önerdiği 
Üçlü Konçerto, 1807’deki basımında 
Prens Franz Joseph von Lobkowitz’e 
ithaf edilmiştir. İkinci seslendirilişi 
ancak 1830’larda gerçekleşen Tripel 
(Üçlü) Konçerto’da keman ve viyolonsel 
partilerinin güçlüğüne karşın, Beethoven 
kendisinden piyano ve kompozisyon 
dersleri alan Prens Rudolph’u düşünerek 
piyano için fazla zorluk yaratmamıştır.
Üçlü Konçerto’nun 1. Bölümü 4/4’lük 
ölçüde, do majör tonda, çabuk (Allegro) 
tempoda, bas seslerin egemen olduğu 
uzun bir tutti ile başlar. Bir oda müziği 
gibi ince örülü ve dengeli giriş, yapıtın 
en uzun bölümüdür; önce viyolonsel 
temayı duyurur, sonra buna keman da 
katılır. Sonunda söz hakkı piyanoya gelir 
ve üç solo çalgı bir trio gibi bölümü 
canlandırır. La bemole dönüşen pasaj 
ise gizemli bir etki yaratır.
3/8’lik ölçüde, ağır (Largo) tempoda 
başlayan 2. Bölüm ise oldukça kısadır. Bu 
çok renkli ve lirik bölüm yine viyolonsele 
şarkı söyleme fırsatı verdikten sonra 
uzatılan bir sesle hemen finale bağlanır.
3/4’lük ölçüde, canlı tempoda ve Polonez 
tarzında bir Rondo olan (Rondo alla 
Polacca) 3. Bölümde bu kez piyano da 
parlak biçimde diğer solo çalgılara uyar; 
orkestranın katkısı da güçlüdür. Bu çekici 
ve ritmik Polonez kodada, bestecinin 
aklı sanki Fidelio operasındaymış gibi 
bir izlenim yaratır. Bu etkili bölüm güçlü 
orkestra akorları arasında parıldayan 
solistlerle sona erer. (Süre 34’)

— irkin aktüze

çeşitli ülkelerde pek çok resimli baskısı 
yapılmış, bunlar arasında Gustav Doré, 
Picasso, Dali, Daumier ve özellikle 
Goya’nın desenleri seçkinleşmiştir. 
Hatta “Don Kişotluk” deyimi “en güç 
durumlarda bile, özel çıkarlarıyla ilgisi 
olmayan davaları savunan, kahramanlık 
göstermeye kalkan kimsenin tutumu” 
şeklinde sözlüklere girmiştir.
Tüm bu yapıtlar arasında en tanınanı 
ve yaygınlaşanı Richard Strauss’un 
Senfonik Şiir’i oldu. Gerçi D.F. Towey 
gibi müzik uzmanları “Koyun Sürüsü” 
bölümünü alaya alarak, çocuksu olarak 
nitelemişler; bestecinin bölümleri Don 
Kişot Çeşitlemeleri olarak adlandırmasını 
doğru bulmamışlar, ancak müzik 
değerini kabul ederek, sahneleri tasvir 
eden başlıklara hiç de gerek olmadığını 
öne sürmüşlerdir. Ancak bestecinin bir 
program belirtmesi, bu güç ama çekici 
yapıtın daha iyi anlaşılmasını sağlar. 
Strauss’un alaycılık, zarafet, fantazi 
ve kahramanlık arasında kurduğu 
olağanüstü denge, mükemmel işlenmiş 
orkestrasyonun ustaca yansıttığı 
doruk noktaları, solo viyolonselin zor 
partisi bu yapıta üstünlük sağlamıştır. 
Strauss solo partisini, orkestranın 
solo viyolonselcisi için yazdığını 
belirtmesine karşın –ilk yorumdan on 
gün sonra– kendi yönettiği Frankfurt 
Museumgesellschaft konserinde bu 
görevi solist viyolonselciye vermiştir.
Strauss, ilk kez Köln’de 8 Mart 1898’de 
Gürzenich konserlerinde Franz Wüllner 
yönetiminde çalınan Don Kişot’u 
1896 Ekim ayında eşiyle tatile gittiği 
Fransa’da yazmaya karar vermiş ve 11 
Ekim’de günlüğüne şunları yazmış: 
“Bir orkestra parçası için ilk düşünce: 
Don Kişot, şövalyevari bir tema üzerine 
çılgınca özgür çeşitlemeler.” Strauss 
o günlerde çok çalışıyordu: 1897’nin 
ilk aylarında sürekli konuk şef olarak 
kendi bestelerini yönetiyor, turnelere 
çıkıyordu. 1896 Aralık ile 1897 Ocak ayı 
arasında opus 33 Dört Şarkı’nın ikisini 
tamamladı; 1897 baharında da opus 
34 İki Koral Şarkı’yı besteledi. Bu arada 
Held und Welt (Kahraman ve Dünya) 
olarak adlandırdığı Bir Kahramanın 
Hayatı üzerinde de çalışıyor, Haziran ve 
Temmuz aylarında hem bu yapıt, hem de 
Don Kişot ile iki karşıt konuyu işliyordu.
Besteci, 22 Temmuz 1897’de Don 
Kişot’u tamamladı; 12 Ağustos’ta 

başladığı orkestrasyonu da 29 Aralık 
günü bitirdi. Ayrıca notaların üzerine de 
Don Kişot ve Sanço Panza’nın başına 
gelenleri ve hareketlerini de belirtmiş, 
yapıtı aralıksız çalınan Giriş, Tema ile 10 
Çeşitleme ve Final şeklinde üçe bölmüş; 
partisyonda hiddetli, özlemle, yıkılmış, 
duygulu gibi kelimelerle kahramanın 
ruhsal durumunu vurgulamış; zayıf, 
uzun boylu, avurtları çökmüş, hayalci 
Don Kişot’u solo viyolonsel, bazen de 
solo kemanla; şişman ve açık sözlü 
Sanço Panza’yı tenor tuba ve basklarnet, 
sonra da solo viyola ile canlandırmıştır. 
Strauss daha sonra, 1933’te ünlü 
viyolonselci Enrico Mainardi ve Karl 
Reits’in (viyola) katılımıyla, kendi 
yönettiği Berlin Devlet Opera Orkestrası 
ile plağa kaydedilen yapıtını, partisyona 
eklediği notlarla da açıklamıştır.
1) Giriş (Mässiges Zeitmass-Orta hızda): 
Şövalye romanları okumaktan aklı 
başından giden Don Kişot, avare bir 
şövalye gibi dünyayı dolaşmaya karar 
verir. Strauss Giriş’te “Bir varmış, bir 
yokmuş” gibi, önce konunun ana 
temalarını, daha tamamlanmamış 
biçimde ele alır; üç parlak buluşu 
sergiler: İlki şövalyevari ve kibar 
(Ritterlich und galant) şekilde flüt ve 
obua ile canlı ve ümitli yansır. İkincisi 
sevimli ve zarif şekilde, korno ve 
fagot eşliğinde kemanlar tarafından 
duyurulur. Üçüncüsünde ise armonik 
inişli bir kadans figürü şövalyenin 
zihninin karıştığını vurgulamak ister 
gibidir. Kahraman tanıtıldıktan sonra, 
sürdinli kemanlar ve arp eşliğinde 
obua girer ve onun hayalindeki ideal 
kadın Dulcinea, Strauss’un aşk dolu, 
en güzel temasıyla belirir. Şövalye, 
idealize ettiği bu kadını her türlü 
tehlikeden korumaya kararlıdır. Duyulan 
trompet fanfarlarından sonra, müzik 
güçlenmeye, armoniler bozulmaya, sert 
akorlar duyulmaya ve temalar birbirinin 
içine girmeye başlar. Şövalyenin zihni 
karışmıştır; zırhlarını kuşanacak, tüm 
haksızlıklara karşı savaşacak, tehlikelere 
ve kadere karşı koyacaktır.
2) Tema (Mässig-Ölçülü) “Mahzun halli 
Şövalye Don Kişot” (solo viyolonsel); 
“Sanço Panza” (basklarnet, tenor tuba 
ve solo viyola): Bu bölümde Don Kişot’u 
simgeleyen solo viyolonsel ilk kez 
duyulur ve şövalye bu çalgının muzaffer 
tavırdaki sıçrayan figürleriyle canlanır. 

Ancak bir dakika süren bu tema 
şövalyenin maceralara –çeşitlemelere– 
hazır olduğunu haber verir. Bu temanın 
ikinci bölmesine keman da katılırken, 
üçüncü bölmedeki kadansı klarnet 
duyurur. Bunu izleyen bölüm majör 
(maggiore) tonda parlak ve güçlü 
girişiyle şişman ve bön uşak Sanço 
Panza’yı tanımlarken üç tema sergilenir: 
Önce basklarnet ve tenor tuba ile, 
ikincisi onun gevezeliğini belirtircesine 
solo viyola ile, üçüncüsü de yine 
viyola ile nükteli şekilde duyurulur. On 
dakikaya yakın süren bu girişten sonra 
şövalyenin –Strauss tarafından seçilen– 
maceraları başlarken, şövalye ile 
uşağının temaları çeşitli şekillere girerek 
fantastik biçimde işlenir.
3) Çeşitleme 1 “Yel değirmenleriyle 
macera”: Acele etmeden (Gemächlich) 
tempoda, 12/8’lik ölçüde ve re minör 
tondaki bölümde Don Kişot atı 
Rosinante’nin sırtında, Sanço Panza ise 
eşeğine binmiş, çocukça konuşarak yola 
çıkarlar. Solo viyolonsel ile basklarnetin 
yansıttığı şekilde giderken kemanlarda 
yansıyan Dulcinea’nın hayalini gören 
şövalye çok tehlikeli bir savaşa karar 
verir: Kemanların tril’lerle, flütlerin 
staccato’larla, tahta üflemeliler ve 
tubaların rüzgâr tasvirinde, uzakta 
otuzu aşkın sayıdaki korkunç dev 
sandığı yel değirmenlerine kahramanca 
–solo viyolonselin yardımıyla– saldırır. 
Yel değirmenlerinin birinin dönen 
kanadının –basdavul ile vurgulanan– 
çarpmasıyla başına bir darbe yer ve 
baygın yere düşer. Kendine geldiğinde 
Dulcinea’yı düşünerek teselli bulur.
4) Çeşitleme 2 “Koyun sürüsüne karşı 
savaş”: Savaşçı (Kriegerisch) tempoda, 
4/4’lük ölçüde ve re minör tonda 
başlayan bölümde Don Kişot ilerlerken 
ufukta bir toz bulutu görür. Sanço’ya 
sormasına karşın yine de İmparator 
Alifanfaron’un çeşitli uluslardan 
oluşan büyük ordusuyla karşı karşıya 
olduğuna karar verir ve – melemeleri 
sürdinli kornolarla duyurulan– koyun 
sürüsüne saldırır. Cervantes’in kitabında 
çoban tarafından taşlanmasına 
karşın, Strauss’un müziğinde sürüyü 
korkusuzca yenilgiye uğrattıktan sonra 
gururla yola koyulur.
5) Çeşitleme 3 “Şövalye ile uşağının 
konuşması”: Orta hızda (Moderato-
Mässiges Zeitmass) tempoda, 4/4’lük 
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sanarak saldırır ve tabana kuvvet kaçan 
silahsız keşişleri kovalayarak ikinci 
zaferini kazanır.
12) Çeşitleme 10 “Beyaz Ay Şövalyesi ile 
savaş. Yenik Don Kişot’un eve dönüşü”: 
Çok geniş (Viel breiter) tempoda, 4/4’lük 
ölçüde ve re minör tondaki bu son 
macerada Don Kişot, Beyaz Ay Şövalyesi 
sandığı eski dostuyla düello yapar. 
Arkadaşı kılık değiştirerek Don Kişot’u 
bu maceralardan vazgeçirebileceğini, 
hiç olmazsa bir yıl boyunca onu 
evde tutabileceğini ümit eder. Düello 
başlar, tüm orkestra solo viyolonsele 
karşı çıkar. Don Kişot yenilir ve artık 
savaşmayacağını açıklamak zorunda 
kalır. Üzgün bir şekilde evinin yolunu 
tutarken, matem havasını yansıtan 
davul vuruşları ona eşlik eder. Aklından 
dayak yediği çoban ve koyunlar geçer 
(Çeşitleme 2). Sanço’nun da dünyası 
yıkılmıştır. Girişteki, Don Kişot’un aklını 
alan sert akor bir anlık öfke gibi tekrar 
duyulur. Don Kişot kafaca sağlıklı, ancak 
hayalleri yıkılmış olarak geri döner.
13) Finale “Don Kişot’un ölümü”: Çok 
sakin (Sehr ruhig) tempoda, 4/4’lük 
ölçüde ve re majör tondaki finalde 
Don Kişot evinde ve aklı başındadır. 
Solo viyolonsel bu ruh halini duyurur. 
Şövalye eski maceralarını düşününce 
kalp atışları hızlanır, acaba ölüm ağrıları 
mı başlayacaktır? Girişteki temalar 
fragmanlar halinde belirir, kaybolur. Bu 
arada Dulcinea da kendini hatırlatır. 
Yavaş yavaş her şey durulur, viyolonselin 
hüzünlü glissando’su şövalyenin son 
nefesini duyurur: Mançalı Don Kişot’un 
yaşamı bu patetik ve yumuşak finaldeki 
zarif kadansla sona ermiştir. (Süre 45’)

— irkin aktüze

ölçüde ve re majör tonda bir scherzo 
gibi başlayan bölümde şövalye ile 
uşağının diyaloğu yansıtılırken, 
Sanço’nun konuşmalarına, sorularına, 
isteklerine ve atasözlerine Don Kişot 
bilgiç cevaplar verir. Sanço’nun bitmek 
bilmeyen sorularını –sekiz dakikaya 
yaklaşan bu uzun bölümü– şövalye 
şeref, zafer ve ideal kadını içeren 
fantastik bir krallığı anlatarak sona 
erdirmek ister. Solo viyolonselle solo 
viyolanın canlandırdığı bu eğlenceli 
diyaloğu, Don Kişot ümitsiz keman 
kadanslarıyla çok kez bitirmeyi dener; 
bazen de hiddete kapılır ve bu, tüm 
çalgılara yansır. Sonda yine Dulcinea’nın 
hayali belirir; bu aptalca sorulara kızan 
Don Kişot yeni bir maceraya koşar.
6) Çeşitleme 4 “Tövbekârların geçişindeki 
macera”: Bu çeşitleme biraz genişçe 
(Etwas breiter) tempoda, re minör 
tonda ve 4/4’lük ölçüde Don Kişot’u 
havaya girmiş, yeni bir savaşa koşarken 
gösterir. Gerçekten de karşılarında 
bir topluluk belirir: Meryem Ana’nın 
resmini taşıyan hacıları ve tövbekârları 
soyguncu ve hırsız alayı sanan şövalye 
onların görünüşüne kanmaz. Onun 
gözünde soylu bir bayanı kaçıran bu 
haydutlara saldırır, ancak korkunç bir 
dayaktan sonra ölü gibi yere serilir. 
Hacılar kilise müziğini anımsatan bir 
temayla uzaklaşırken Sanço onu ölü 
sanarak ağlar, sızlanır; efendisi kendine 
gelince de kaygısızca, horlayarak uykuya 
dalar.
7) Çeşitleme 5 “Don Kişot’un gece 
nöbeti”: Çok ağır (Sehr langsam) 
tempoda, 4/4’lük ölçüde ve re 
minör tondaki bölümde Don 
Kişot’un gece nöbeti şakacı bir 
şekilde gerçekleşmesine karşın, 
diğer viyolonsellerin eşliğinde solo 
viyolonselin Dulcinea teması üzerine 
duygu yüklü resitatifi yapıtın en güzel 
sayfalarındandır. Gece boyunca zırhının 
ve silahlarının başında bekleyen Don 
Kişot, Dulcinea’yı hayal eder; ay ışığında 
bazen kargısına dayanır, bazen de 
aşağı yukarı gezinir. İdeal kadın teması 
kornolarda duyulurken kemanların ve 
arpın kadansıyla beliren hafif esintiyle 
bile özlem dolu hava değişmez.
8) Çeşitleme 6 “Büyülenmiş Dulcinea”: 
Çabuk (Schnell) tempodaki, sol 
majör tonda önce 2/4’lük, sonrada 
3/4’lük ölçüdeki bölümde Dulcinea ile 

karşılaşma canlandırılır. Sanço’nun, 
eşeklere binmiş, sarımsak kokan üç 
köylü kızını Dulcinea ve iki nedimesi 
olarak haber vermesi üzerine Don Kişot 
önce heyecanlanır, sonra bir büyücünün 
onları bu şekle soktuğunu sanarak 
kızar. Sanço eğlenirken, şövalye hayal 
kırıklığıyla yorgun ve şaşkın geri çekilir.
9) Çeşitleme 7 “Havada at koşturma”: 
Öncekinden biraz daha sakin (Ein wenig 
ruhiger als vorher) tempoda, 8/4’lük 
ölçüde ve re minör tondaki bölümde 
şövalye at üzerinde gökyüzüne uçmaya 
çalışır. Saf şövalye kadınların şakasının 
kurbanı olarak, uşağı ile büyülü olduğu 
söylenen tahta ata biner. Gözleri 
kapatılan iki saf kahraman, romanda 
körükle verilen hava, müzikte ise 
rüzgâr makinesi etkisiyle, uçtuklarını 
sanır. Flütlerin kromatik pasajları, yaylı 
çalgıların arpejleri, arpın glissando’ları, 
davulun uğultusuyla ustaca desteklenen 
rüzgâr sesi gerçekçi bir hava yaratır. 
(Ünlü İngiliz şef Norman Del Mar 
1962’deki R. Strauss kitabında bas 
çalgıların tüm çeşitleme boyunca 
direnerek çıkardığı kalın re sesinin, 
tahta atın yere çakılı durduğunu 
vurgulamak için kullanıldığını belirtir.) 
Şövalye ve uşağı bir iddia sonucu bu 
şiddetli rüzgârda uçtuklarını, sonra da 
hafifçe yere konduklarına inanır.
10) Çeşitleme 8 “Büyülü kayıktaki 
macera”: Rahatça, acele etmeden 
(Gemächlich) tempodaki bölümde ise 
bir kayık yolculuğu canlandırılır. Ebro 
ırmağı kıyısında küreksiz bir sandal 
bulan Don Kişot, bunun yardıma 
ihtiyacı olan bir şövalye tarafından 
gönderildiğini sanır. Büyülü kayığa 
binen ve bir barkarol temposunda 
yol alan şövalye ve uşağı bir su 
değirmenine çarpar, değirmencilerin 
yardımıyla boğulmaktan güçlükle 
kurtulurlar. Kitapta, Sanço gökyüzüne 
yalvarır, başka belaya uğramamalarını 
dilerken Strauss’un müziğinde bir koral 
ile Tanrı’ya şükredilir.
11) Çeşitleme 9 “Büyücülerle yarışma”: 
Çabuk ve fırtına gibi (Schnell und 
stürmisch) tempoda, 4/4’lük ölçüde ve 
re minör tondaki bölümde, Don Kişot 
yolda iki Benedikten keşişiyle karşılaşır. 
Eşliksiz iki fagotla canlandırılan 
keşişlerin arkasından tesadüfen, içinde 
bir kadın olan araba gelmektedir. Don 
Kişot hemen kadının kaçırıldığını 

“parıs - odessa”
davıd orlowsky trıo

david orloWsky trio

 ▪ Benzersiz müzikal stili ve kalabalıkları 
çeken performanslarıyla David Orlowsky 
Trio dünyanın en başarılı ve yenilikçi 
topluluklarından biri olarak kabul 
ediliyor. Klasik müziğin standartlarını 
yeniden tanımlayan ve stillerini “Oda.
Dünya.Müziği” olarak adlandıran 
üç sanatçı, klasik, klezmer, pop, 
Ortadoğu müziği ve cazın kesişiminde 
yeni müzik formları keşfediyorlar. 
Topluluk, düzenli konuklarından 
olduğu New York Carnegie Hall, Berlin 
Filarmoni, Amsterdam Concertgebouw, 
Lüksemburg Filarmoni gibi salonlarda 
ve Mecklenburg-Vorpommern, 
Schleswig-Holstein, Heidelberg Baharı, 
Luzern, Oslo Oda Müziği gibi belli başlı 
festivallerde dinleyicileri kendilerine 
hayran bırakıyor. Üç ECHO Klassik 
ödüllü (2008, 2011 ve 2015) üçlünün 
besteleri Schott Musik/Advance Music 
tarafından basılıyor ve çok-satanlar 
arasında yer alıyor.
David Orlowsky Trio, Londra Wigmore 
Hall, Brüksel Bozar, Lüksemburg 
Filarmoni, Salzburg Mozarteum, 
Frankfurt Alte Oper, Antwerp DeSingel, 
Güney Kore’de Büyük Dağ Festivali, Los 
Angeles’ta Wallis Annenberg Merkezi, 
Rheingau Müzik Festivali ve Danimarka 

“PARİS - ODESSA”
DAVID ORLOWSKY TRIO
david orloWsky trio 
David Orlowsky klarnet clarinet 
Jens-Uwe Popp gitar guitar 
Florian Dohrmann kontrbas double bass

24.06.2019
pt mo 21.00

Rahmi M. Koç Müzesi
Rahmi M. Koç Museum
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Florian Dohrmann
Prayer

Jens-Uwe Popp
Night Train to Odessa

David Orlowsky
Bucovina

Geleneksel Traditional
Lebedig un Freylach /  
Odessa Bulgar

Florian Dohrmann
Insomnia

Baden Powell
Vals sem nom

Florian Dohrmann
Der Schelm

Florian Dohrmann
Taxi Bucuresti

David Orlowsky
Indigo

David Orlowsky
Sababa

Jens-Uwe Popp
Jodaeiye

Velvl Zbarzher
Kum aher Du Filozof

Florian Dohrmann
Ultimate Bulgar

Arasız 75’ sürer. Lasts 75’ without interval.
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women stars of tomorrow
young women musicians support fund

YARININ KADIN YILDIZLARI
WOMEN STARS OF TOMORROW
Genç Kadın Müzisyenler Destek Fonu
Young Women Musicians Support Fund

Konuk sanatçı Guest artist ayla erduran keman violin

gökhan aybulus piyano piano

25.06.2019
sa tu 20.00

Boğaziçi Üniversitesi Albert Long Hall
Boğaziçi University Albert Long Hall

“paris - odessa”
davıd orloWsky trıo

Kısacası, Marais hâlâ, 19. yüzyıl 
sonunda soykırımdan kaçan on binlerce 
Rus Yahudisi’nin Paris’e gelmesiyle 
burada gelişen Yahudi hayat tarzına ev 
sahipliği yapmaktadır.
David Orlowsky Trio, müzikal 
yolculuğuna tam da buradan başlayarak 
birkaç bin kilometre uzaktaki Odessa’ya 
uzanan bir rota izler. Her ikisi de 
“Doğu’nun Paris’i” olarak anılan 
çokkültürlü başkentler Bükreş ve 
Odessa kayda değer büyüklükte Yahudi 
cemaatleri barındırır. Romanya’nın çok 
eskiden beri Macarlar, Sırplar, Almanlar, 
Ukraynalılar, Slovaklar, Ermeniler, 
Yunanlar, Türkler ve Tatarlardan oluşan 
hayat dolu bir karışım olabilmesine 
imkân tanıyan açıklığı ve çokdilliliği 
“Paris-Odessa” programının da 
anafikridir. David Orlowsky bu fikri 
şöyle açıklar: “Müzik, ancak yeni 
olana karşı duyduğumuz korkunun 
üstesinden gelirsek gelişebilir. Tüm 
yabancı etkilere sürekli karşı koyan bir 
müziği kim dinlemek ister ki? Biz aynı 
dili konuşmadığımız insanlarla müzik 
sayesinde ilişki kurabildik bugüne kadar. 
Buradaki amacımız da ayrımcılık ve 
korkuya karşı tavır almak.”
David Orlowsky Trio’yu oluşturan 
üç sanatçı da kalbi klezmerden 
caza ve klasik müziğe, dünyadaki 
tüm müziklerle atan birer gezgindir. 
Bu programda da ilham kaynakları 
Paris’ten Odessa’ya, arada yatan 
Balkanlar ve Romanya dahil, geniş bir 
coğrafyayı kapsar. Üçlü, dinleyicileri 
her biri özgün seslere sahip farklı 
coğrafyalara götürür. Bucovina, 
Romanya’yı Ukrayna’ya bağlayan dar 
araziyi ziyaret eder. Taxi Bucuresti, 
Bükreş’te çılgın bir taksi yolculuğudur. 
Nighttrain to Odessa için David 
Orlowsky, “Gece trenlerine binmeyi 
hep sevmişizdir. Bir yandan yatarken 
bir yandan seyahat edersiniz. Ertesi 
sabah farklı bir şehirde uyanırsınız. Eğer 
parçayı dikkatle dinlerseniz manzaranın 
nasıl sürekli değiştiğini duyabilirsiniz.” 
der.

Louisiana Müzesi’nin tanınmış konser 
serisinde müzikseverlerle buluştu. Üçlü, 
Sony Classical etiketiyle altıncı stüdyo 
albümü Paris-Odessa’yı 2017 baharında 
çıkardı, ardından Paris’ten Odessa’ya 
uzanan müzikal rotayı kapsayan 
kapsamlı bir turneye çıktı.
2018–2019 sezonunda David 
Orlowsky Trio, 20. yıldönümü turnesi 
kapsamında çeşitli merkezlerin yanı 
sıra İstanbul Müzik Festivali, Hamburg 
Elbphilharmonie, Dresden Müzik 
Festivali ve Schleswig-Holstein Müzik 
Festivali’nde konserler veriyor.
David Orlowsky Trio’nun sık sık işbirliği 
yaptığı sanatçılar arasında Daniel Hope, 
Per Arne Glorvigen, Iveta Apkalna, Avi 
Avital bulunuyor. Üçlü ayrıca oyuncu 
Dominique Horwitz ile de Michael 
Ende’nin ünlü romanı Momo’yu temel 
alan büyüleyici bir konser ve okuma 
programı geliştirdi. Topluluk, tüm 
kayıtlarını Sony Classical etiketi altında 
gerçekleştirdi.

 ▪ With its unique musical style and 
crowd-pulling performances, the 
David Orlowsky Trio is regarded as 
one of the world’s most successful and 
most innovative ensembles. The three 
artists have redefined the standards 
of classical music. Naming their style 
as ‘Chamber.World.Music’, the artists 
explore new forms of music at the 
crossroads of classical, klezmer, pop, 
Middle Eastern music, and jazz. They 
have wowed audiences at New York’s 
Carnegie Hall, Berlin Philharmonie, 
the Concertgebouw Amsterdam or 
Luxembourg Philharmonie, as well 
as at major festivals including the 
Festspiele Mecklenburg-Vorpommern, 
Schleswig- Holstein Music Festival, 
Heidelberger Frühling, Lucerne 
Festival, and Oslo Chamber Music 
Festival, all of which have them as 
regular guests. The compositions of 
the three-time ECHO Klassik award 
winners (2008, 2011, and 2015) are 
published worldwide by Schott Musik/
Advance Music and are frequently 
bestsellers.
Past engagements have led the trio to 
venues including the Wigmore Hall 
London, Bozar Brussels, Luxembourg 
Philharmonie, Mozarteum Salzburg, 
Alte Oper Frankfurt, DeSingel 

Antwerp, Great Mountain Festival 
in South Korea, Wallis Annenberg 
Center in Los Angeles, Rheingau 
Music Festival, and to the renowned 
concert series of the Danish Louisiana 
Museum. The trio released their 
sixth studio album for Sony Classical, 
Paris-Odessa, in Spring 2017, which 
was followed by an extensive tour 
covering the musical route between the 
namesake cities of Paris and Odessa.
The current season sees the David 
Orlowsky Trio’s 20th Anniversary 
Tour, including concert highlights 
at the Istanbul Music Festival, 
Elbphilharmonie Hamburg, Dresden 
Music Festival, and Schleswig Holstein 
Music Festival.
Frequent musical collaborators of 
the David Orlowsky Trio include 
Daniel Hope, Per Arne Glorvigen, 
Iveta Apkalna, Avi Avital, and actor 
Dominique Horwitz, with whom they 
have developed a fascinating concert 
and reading programme based on 
Michael Ende’s famous novel Momo. 
The trio records exclusively for Sony 
Classical.

program notları

Paris’i dolaşmaya çıkan birinin yolu 
eninde sonunda, Pompidou ile Bastille 
Sarayı arasında uzanan Marais’e 
düşecektir. Victor Hugo, başyapıtı 
Notre-Dame’ın Kamburu romanında 
bu semti tüm canlılığıyla betimler: 
“Çingenesi, cüppesini çıkarmış 
keşişi, mahvolmuş akademisyeni, 
tüm milletlerin hainleri, İspanyolu, 
İtalyanı, Almanı ve tüm dinler, Yahudisi, 
Hıristiyanı, Müslümanı, putperesti; 
hepsi boyalı yaralarla kaplı, gündüzleri 
dilencidirler, geceleri ise haydutlara 
dönüşürler.”
Neredeyse iki yüzyıl sonra Marais 
artık başkentin en gözde alışveriş 
merkezlerinden biridir ve insanlar 
buraya sadece gezinmeye veya çeşitli 
sanat galerini ziyarete gelirler. Fakat 
Rosiers Caddesi’ne saptılar mı başka 
bir yüzyıla adım atmış gibi hissederler: 
Geleneksel siyah giysileri içinde 
Ortodoks Museviler, Yahudi ve Doğu 
Avrupa lezzetleri satan bir fırın, her biri 
dünyanın en iyi falafelini sattığını iddia 
eden büfeler önünde uzun kuyruklar… EĞ
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Desteğe Hak kazanan Müzisyenler 
Musicians EntitlEd to support

elİf ece cansever keman violin 
nİlüfer sude güçlü keman violin 
pelİnnur işikçi piyano piano 
sİnem karasu viyolonsel cello 
duru önhon keman violin 
ece nur özer fagot bassoon 
İdİl pulat viyolonsel cello 
müge sak keman violin 
berfİn saysel arp harp 
İdİl sezer viyola viola 
denİz şensoy keman violin 
sevgİ varol fagot bassoon 
esengül yildiz keman violin 
hacer cansu yüksel klarnet clarinet

hacer cansu yüksel klarnet clarinet 
elİf ece cansever keman violin 
İdİl pulat viyolonsel cello

Franz Joseph Haydn
Klarnet Üçlüsü No. 1,  
Mi bemol Majör, Hob. IV: Es 1
Clarinet Trio No. 1 in E-flat Major, 
Hob. IV: Es 1

 – Allegro 
 – Arioso 
 – Presto
 süre duration: 5’

Franz Joseph Haydn
Klarnet Üçlüsü No. 2,  
Mi bemol Majör, Hob. IV: Es 2
Clarinet Trio No. 2 in  
E-flat Major, Hob. IV: Es 2

 – Andante 
 – Vivace 
 – Menuetto: Andantino
 süre duration: 7’

Franz Joseph Haydn
Klarnet Üçlüsü No. 3,  
Si bemol Majör, Hob. IV: Es 3
Clarinet Trio No. 3 in  
B-flat Major, Hob. IV: Es 3

 – Allegro 
 – Adagio 
 – Minuetto – Trio 
 – Presto
 süre duration: 7’

ayla erduran keman violin 
gökhan aybulus piyano piano

Edvard Grieg
Keman Sonatı No. 3, Do minör, 
Op. 45
Violin Sonata No. 3 in C minor, 
Op. 45

 – Allegro molto ed appassionato 
 –  Allegretto espressivo alla 

Romanza
 – Allegro animato
 süre duration: 25’

Ara Interval

nİlüfer sude güçlü keman violin 
sİnem karasu viyolonsel cello

Franz Anton Hoffmeister
Keman ve Viyolonsel için Düet, 
Do Majör, Op. 6 No. 1
Duet for Violin and Cello  
in C Major, Op. 6 No. 1

 – Allegro 
 – Romance: Poco adagio 
 – Rondo: Allegro
 süre duration: 18’

George Frideric Handel / 
Johan Halvorsen

Pasakalya, Sol minör
Passacaglia in G minor
 süre duration: 8’

elİf ece cansever keman violin 
İdİl pulat viyolonsel cello 
pelİnnur işikçi piyano piano

Wolfgang Amadeus Mozart
Piyanolu Üçlü No. 2, Sol Majör,  
K 496
Piano Trio No. 2 in G Major,  
K 496

 – Allegro 
 – Andante 
 – Allegretto
 süre duration: 26’

Ara dahil 120’ sürer.  
Lasts 120’ with interval.

konsere doğru pre-concert talk* 
18.30-19.30 demir demirgil tiyatro 
salonu theatre hall 
murat yetkin moderatörlüĞünde 
ayşe begüm onbaşı ve göZde 
durmuş’un kişisel başarı hikâyeleri 
personal success storıes of ayşe 
begÜm onbaşı and gözde durmuş, 
moderated by murat yetkin

* türkçe ın turkısh
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yarının kadın yıldızları
genç kadın müzisyenler destek fonu

women stars of tomorrow
young women musicians support fund

Cumhuriyeti Devlet Sanatçısı oldu. 
Konser kariyerine de devam eden 
sanatçı, 1973’ten 1990’lara kadar 
İsviçre’de öğretmenlik yaptı; bir süre 
Lozan Konservatuvarı’nda ustalık 
sınıfını çalıştırdı. Erduran, ikili 

ayla erduran

 ▪ İstanbul doğumlu Ayla Erduran, 
önce annesiyle kemana başladı; dört 
yaşında Karl Berger’in öğrencisi 
oldu. İlk resitalini on yaşında, Ferdi 
Statzer eşliğinde, Saray Sineması’nda 
verdi. 1946–1951 yılları arasında Paris 
Ulusal Konservatuvarı’nda Benedetti 
ve Benvenuti ile eğitim görerek 
keman bölümünden mezun oldu. 
1951–1955 arasında Amerika Birleşik 
Devletleri’nde Ivan Galamian ve Zino 
Francescatti ile özel olarak çalıştı. 
Amerika’daki ilk konserini Newark’ta, 
Thomas Schermann yönetiminde 
verdi. Sanatçı Avrupa’daki konser 
kariyerine Polonya’da, Varşova 
Filarmoni Orkestrası eşliğinde çaldığı 
Glazunov’un Keman Konçertosu’yla 
başladı.
Erduran, 1957–1958 yıllarında Moskova 
Konservatuvarı’nda 20. yüzyılın 
büyük virtüözü David Oistrakh 
ile çalıştı. 1957’deki Wieniawski 
Yarışması’nda 120 kemancı arasında 
ilk altıya girerek ödül aldı. 1958’de 
Brüksel’de Ulvi Cemal Erkin’in Keman 
Konçertosu’nun ilk seslendirilişini, 
bestecisi yönetiminde yaptı; konseri 
Belçika Kraliçesi Elisabeth de izledi. 
Avrupa ve Amerika’daki konser ve 
resitallerinin yanı sıra ilk büyük 
turnelerini, 1961 ve 1962 yıllarında 
Kanada’da gerçekleştirdi ve sadece 
bu turnelerde iki yılda 160 konsere 
imza attı. 1963’te Cumhurbaşkanlığı 
Senfoni Orkestrası’yla Ortadoğu 
turnesine çıkan sanatçı, Anadolu’nun 
pek çok kentinde verdiği konserlerle 
de dinleyicilere ulaştı. Erduran, 
1964’te Mithat Fenmen eşliğinde 
Londra’da verdiği ilk resitalinde 
Harriet Cohen-Olga Verney Ödülü’ne 
değer görüldü. 1965’te Londra Albert 
Hall’da Rozhdestvenski yönetiminde 
Brahms’ın Keman Konçertosu’nu 
seslendirdiği konser, BBC tarafından 
naklen yayınlandı ve sanatçı akabinde 
BBC’de birçok bant kaydı yaptı. Yine 
1965’te Cenevre’de Sibelius’un 100. 
yılı nedeniyle düzenlenen konserde 

Ernest Ansermet yönetiminde Suisse 
Romande Orkestrası ile bestecinin 
Keman Konçertosu’nu çaldı. 1968’de 
Verda Erman ile Afrika turnesine 
çıktı. 1970’te Hollanda’da Beethoven 
Ödülü’nü kazandı; 1971’de ise Türkiye 

konçertolarda Menuhin, Szeryng, 
Navarra, Igor Oistrakh, Valery Oistrakh, 
Pikaizen, Fallot, Guy, Collins ve 
Weinberg gibi sanatçılarla birlikte solist 
olarak konserler verdi. Londra Senfoni, 
Suisse Romande, Berlin RIAS, Çek 
Filarmoni gibi orkestralarla; Ernest 
Ansermet, Karel Ancerl, Paul Kletzki, 
Gennadi Rozhdetsvenski, Jean Fournet, 
Michel Plasson ve Armin Jordan gibi 
önemli şeflerle çaldı.
Sanatçının Kanada, İsviçre, İngiltere, 
Almanya, Brezilya, Bulgaristan, Rusya, 
Polonya, Irak, Hollanda ve ABD’deki 
birçok eyaletin radyolarında kayıtları 
bulunuyor. Carlos Paita yönetimindeki 
Londra Filarmoni Orkestrası’yla çaldığı 
Brahms’ın Keman Konçertosu long play 
yapıldı. Ayşegül Sarıca ile seslendirdiği 
Franck, Debussy ve Grieg’in Keman 
Piyano Sonatları UPR Classics 
etiketiyle; Richard Beck ve Armin 
Jordan yönetiminde Suisse Romande 
Orkestrası’yla seslendirdiği Brahms 
ve Bruch Konçertoları Gallo etiketiyle 
CD olarak piyasaya sunuldu. Erduran, 
Elgar’ın Keman Konçertosu’nun 
Türkiye’deki ilk seslendirişini 
gerçekleştirdi.
Ayla Erduran, 2012 yılında 
merkezi Paris’te bulunan Société 
d’Encouragement au Progrés 
(İlerlemeyi Teşvik Cemiyeti) tarafından 
Fransız Senatosu ile birlikte verilen 
Onur Madalyası ile onurlandırıldı. Evin 
İlyasoğlu’nun yazdığı Ayla’yı Dinler 
Misiniz? başlıklı biyografik roman, 
Remzi Kitabevi tarafından 2002’de; 
Erhan Karaesmen’in yazdığı Evrenimizi 
İç Işıklarıyla Aydınlatanlar: Ayla Erduran 
Müzik ve Keman başlıklı kitap SCA 
tarafından 2007’de yayımlandı. Sanatçı 
2006 Aralık’ta Sevda-Cenap And Vakfı 
Onur Ödülü Altın Madalyası’na; 2007 
Haziran’da İstanbul Müzik Festivali 
Onur Ödülü’ne değer bulundu. 
Amerika’dan Uzakdoğuya, dünyanın 
her yerinde albümleri satılan sanatçının 
kayıtları ülkemizde “Ayla Erduran 
Arşiv Serisi” başlığı altında Lila Müzik 
tarafından yayınlandı.

 ▪ Born in Istanbul, Ayla Erduran 
began studying the violin with her 
mother; then became Karl Berger’s 
student aged four. She gave her first 
recital at the age of 10 with pianist 

Ferdi Statzer at the Saray Movie 
Theatre. She entered the Paris 
National Conservatoire in 1946 and 
studied with Benedetti and Benvenuti 
until she graduated in 1951. Between 
1951 and 1955, she studied privately 
with Ivan Galamian and Zino 
Francescatti in the United States and 
made her USA debut in Newark under 
the baton of Thomas Schermann. 
Her career in Europe launched with 
her Warsaw Philharmonic concert in 
Poland, performing Glazunov’s Violin 
Concerto.
Ayla Erduran studied with the great 
virtuoso David Oistrakh at the Moscow 
Conservatory in 1957–58. She won 
an award in the 1957 Wieniawski 
Competition, where she ranked in 
the top six among 120 violinists. In 
1958, she gave the Brussels premiere 
of Ulvi Cemal Erkin’s Violin Concerto 
under the baton of its composer, 
in the presence of Queen Elisabeth 
of Belgium. Besides her orchestral 
concerts and recitals across Europe 
and the United States, her first 
extensive tours were to Canada in 
1961–62, during which she gave 
160 concerts. She toured the Middle 
East with the Presidential Symphony 
Orchestra in 1963 and also gave 
concerts throughout Turkey. In 
1964, with Mithat Fenmen on the 
piano, Erduran made her recital 
debut in London, where she was 
honoured with the Harriet Cohen 
– Olga Verney Award. In 1965, she 
returned to London, performing 
Brahms’ Violin Concerto at the 
Royal Albert Hall under the baton 
of Rozhdestvenski. This concert 
was broadcast live by the BBC, for 
which she would subsequently make 
numerous recordings. The same 
year, she performed Sibelius Violin 
Concerto with the Suisse Romande 
Orchestra and Ernest Ansermet at 
the Sibelius Centenary Concert in 
Geneva. She went on a tour to Africa 
with pianist Verda Erman in 1968, 
won the Beethoven Award in the 
Netherlands in 1970 and became a 
State Artist of Turkey in 1971. From 
1973 until the 90’s, she taught in 
Switzerland and gave masterclasses 
at the Lausanne Conservatory, while 

also continuing her career as a concert 
artist. Erduran has performed double 
violin concertos with such soloists 
as Menuhin, Szeryng, Navarra, Igor 
Oistrakh, Valery Oistrakh, Pikaizen, 
Fallot, Guy, Collins, and Weinberg. 
Her orchestral collaborations include 
those with the London Symphony, 
Suisse Romande, Berlin RIAS, and 
Czech Philharmonic, with conductors 
Ernest Ansermet, Karel Ancerl, Paul 
Kletzki, Gennadi Rozhdetsvenski, Jean 
Fournet, Michel Plasson, and Armin 
Jordan among others.
Radio stations in Canada, Switzerland, 
United Kingdom, Germany, Brazil, 
Bulgaria, Russia, Poland, Iraq, 
Netherlands, and the United States 
have recordings of Ayla Erduran’s 
performances. The Brahms’ Violin 
Concerto she played with the London 
Philharmonic and Carlos Paita was 
made into an LP. The recording 
of the Franck, Debussy, and Grieg 
Sonatas with pianist Ayşegül Sarıca 
was released by UPR Classics and the 
recording of the Brahms and Bruch 
Concertos with the Suisse Romande 
Orchestra and conductors Richard 
Beck and Armin Jordan was released 
by Gallo. She gave the Turkish 
premiere of Elgar’s Violin Concerto.
Ayla Erduran was honoured 
with a Médaille d’Honneur – 
Médaille de Vermeil by the Société 
d’Encouragement au Progrés in Paris 
in 2012.
Ayla Erduran’s life has been the 
subject of two books: Ayla’yı Dinler 
Misiniz? (Do You Listen to Ayla?) 
by Evin İlyasoğlu was published by 
Remzi Publishing House in 2002 and 
Evrenimizi İç Işıklarıyla Aydınlatanlar: 
Ayla Erduran Müzik ve Keman (Those 
Who Light Our Universe by Their Inner 
Light: Ayla Erduran, Music and Violin) 
by Erhan Karaesmen was published by 
SCA in 2007. She was presented the 
Sevda-Cenap And Foundation Honour 
Award Gold Medal in December 
2006 and the Istanbul Music Festival 
Honorary Award in June 2007. Her 
albums are distributed across the 
world, from the Americas to the Far 
East, and in Turkey they have been 
released by Lila Music in the Ayla 
Erduran Archive Series.

İş hayatına katılan her kadınla kalkınma yolculuğunda önemli bir adım atıldığına inanan TSKB,  
kadın istihdamı ve fırsat eşitliğine verdiği önem doğrultusunda, “Yarının Kadın Yıldızları” projesine destek veriyor.
Believing that every woman engaged in business life is an important step in the journey to development,  
TSKB supports the project ‘’Women Stars of Tomorrow’’ in line with the importance it attaches to women’s  
employment and equal opportunities.
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Nersesian, Ruvim Ostrovsky, Andrey 
Pisarev, Nikolai Lugansky and Nina 
Kogan, completing his doctorate in 2009.
Aybulus has performed in the most 
prestigious halls of Moscow, St. 
Petersburg, Perm and Samara and 
also been placed in many national 
and international competitions. He 
achieved worldwide recognition 
through the concerts that he gave with 
world-renowned artists such as Naum 
Shtarkman, Natalia Gutman, Nikolai 
Lugansky, Dora Schwarzberg, Alexander 
Bouzlov, Cihat Aşkın, Bülent Evcil, 
Roman Simovich, and Alexander Kagan.
He has also performed at international 
festivals such as the Carniola Music 
Festival (Slovenia), Bruckner Music 
Festival (Austria), and Bella Pais 
(Turkish Republic of Northern Cyprus) 
and has given recitals and concerts in 
Turkey, USA, Germany, Austria, Italia, 
Spain, Slovenia, Croatia, Bulgaria, 
Bosnia-Herzegovina, Russia, Ukraine, 
Azerbaijan, and China.
Touring China with the Turkish 
Presidential Symphony Orchestra in 
2012, Aybulus gave four concerts under 
the baton of Maestro Rengim Gökmen 
in Beijing, Xi’an, Guangzhou, and 
Shenzhen. Aybulus has also performed 
with the Moscow State Symphony 
Orchestra, Samara Philharmonic, 
Ukranian National Philharmonic, 
and all the leading Turkish orchestras 
in many prominent national and 
international concert halls such as the 
Brucknerhaus, Vienna Konzerthaus, 
Essen Philharmonie, the Grand Hall of 
the Tchaikovsky Conservatory, National 
Performance Centre in Beijing (NCPA), 
Xinghai Concert Hall, Shenzhen Concert 
Hall, Maribor Union Hall, Sarajevo 
National Theatre and Vijećnica, and 
Albert Long Hall. He has also represented 
Turkey as a jury member in international 
piano and chamber music competitions.
Aybulus continued his academic duties 
in Uludağ University between 2010 and 
2012 before being appointed as a full-
time associate professor of the Anatolian 
University State Conservatory.
Gökhan Aybulus continues his solo 
concerts with leading national and 
international orchestras and also 
performs worldwide at recitals and 
chamber music concerts.

gökhan aybulus

 ▪ Eskişehir doğumlu Gökhan 
Aybulus, müzik eğitimine Anadolu 
Üniversitesi Devlet Konservatuvarı’nda 
Zöhrab Adıgüzelzade ile başladı. 
2000’de Moskova Çaykovski Devlet 
Konservatuvarı’nda Naum Shtarkman’ın 
sınıfına kabul edildi. Lisans ve yüksek 
lisans eğitimlerini 2006 yılında Naum 
Shtarkman ile tamamlayan Aybulus, 
çalışmalarını 2009’da Sergei Dorensky 
ile aynı okulda doktora düzeyinde 
tamamladı. Ulusal ve uluslararası 
birçok yarışmada dereceler alan sanatçı, 
Rusya’daki eğitimi süresince Mikhail 
Voskresensky, Ruvim Ostrovsky, Pavel 
Nersesian, Nikolai Lugansky, Andrey 
Pisarev ve Nina Kogan ile çalıştı.
Uluslararası Carniola Müzik Festivali 
(Slovenya), Bruckner Müzik Festivali 
(Avusturya), Bella Pais (KKTC) gibi 
festivallerin yanı sıra Türkiye, Amerika, 
Rusya, Ukrayna, Slovenya, Avusturya, 
Almanya, İspanya, İtalya, Bulgaristan, 
Bosna Hersek, Hırvatistan, Azerbaycan 
ve Çin gibi birçok ülkede konserler 
verdi. 2012’de Rengim Gökmen’in 
yönetimindeki Cumhurbaşkanlığı 
Senfoni Orkestrası ile Çin’in Pekin, Xi’an, 
Guangzhou ve Shenzhen şehirlerinde 
gerçekleşen turnede solist olarak yer 
aldı. Aybulus, Brucknerhaus, Viyana 
Konzerthaus, Essen Filarmoni, Çaykovski 
Konservatuvarı Büyük Salonu, Pekin 
Ulusal Gösteri Merkezi (NCPA), Xinghai 
Konser Salonu, Shenzhen Konser 
Salonu, Maribor Union Hall, Saraybosna 

Ulusal Tiyatrosu ve Vijećnica, Albert 
Long Hall, Cumhurbaşkanlığı Senfoni 
Orkestrası Konser Salonu gibi dünyanın 
ve ülkemizin önde gelen salonlarında 
konserler verdi.
Naum Shtarkman, Nikolay Lugansky, 
Dora Schwarzberg, Natalia Gutman, 
Cihat Aşkın, Bülent Evcil, Alexander 
Buzlov, Roman Simovich ve Alexander 
Kagan gibi dünyaca ünlü sanatçılarla 
konserler vererek büyük beğeni topladı.
Aybulus, 2013 yılında Anadolu 
Üniversitesi tarafından Sanat Teşvik 
Ödülü, 2014 yılında Eskişehir Yunus 
Emre Rotary Kulübü tarafından Meslek 
Hizmetleri Ödülü ve 2017 yılında 7. 
Donizetti Klasik Müzik Ödüllerinde 
“Yılın Piyanisti” ödülüne layık görüldü.
2012 yılında doçentlik unvanını alan 
Gökhan Aybulus, halen Anadolu 
Üniversitesi Devlet Konservatuvarı’nda 
öğretim üyesi olarak görev yapıyor. 
Bunun yanında yurtiçi ve yurtdışında 
solo resitaller ve oda müziği konserleri 
veren sanatçı, ülkemizdeki ve 
yurtdışındaki orkestralara solist olarak 
davet ediliyor.

 ▪ Gökhan Aybulus was born in 
Eskişehir, Turkey and admitted to the 
Anatolian University State Conservatory 
where he began studying piano with 
Zohrap Adıguzelzade. Later on, he 
continued his studies with Naum 
Shtarkman and S.Dorensky at the 
Tchaikovsky Conservatory in Moscow 
where he also attended piano and 
chamber music classes of Pavel 

elİf ece cansever

 ▪ Elif Ece Cansever, 2000, Ankara 
doğumlu. Beş yaşında annesi ile 
başladığı keman eğitimine, altı yaşından 
itibaren Bilkent Üniversitesi Müzik ve 
Sahne Sanatları Fakültesi İlköğretim 
Okulu’nda devam etti. Bilkent 
Üniversitesi’nde hocası Rasim Bagirov 
ile sürdürdüğü 12 yıllık eğitimi süresince 
Mincho Minchev, Alexander Markov, 
Gay Braunstein, Alexander Vinnitski, 
Tayfun Bozok ve Andrej Bielow gibi ünlü 
kemancılarla çalıştı.
2008’de Mersin’de düzenlenen 
3. Ulusal Gülden Turalı Keman 
Yarışması’nda ikincilik ödülü kazandı 
ve NTV televizyonunda yayınlanan 
“Küçük Eller, Büyük Yetenekler” konser 
programında yer aldı. Orta Doğu 
Teknik Üniversitesi, Konya Selçuk 
Üniversitesi, Milli Eğitim Bakanlığı Şura 
Salonu, Cumhurbaşkanlığı Senfoni 
Orkestrası ve Bursa Senfoni Orkestrası 
salonlarında birçok konser verdi. Bilkent 
Senfoni, Mersin Üniversitesi Oda, 
Bursa Bölge Devlet Senfoni, Orkestra 
Akademik Başkent, Ankara Gençlik 
Senfoni, Olten Filarmoni, Çağlar 
Oda ve Cumhurbaşkanlığı Senfoni 
orkestralarıyla çalışmaları oldu. Bujor 
Hoinic, Rengim Gökmen, Orhun 
Orhon, İbrahim Yazıcı, Dağhan Doğu, 
Işın Metin, Naci Özgüç ve Burak Tüzün 
yönetiminde konserler verdi. 2009’da 
Işın Metin şefliğinde Drdla’nın Carmen 
Fantazisi, 2017’de Rengim Gökmen 
şefliğinde Sibelius Keman Konçertosu, 
2018’de Orhun Orhon şefliğinde 
Beethoven Keman Konçertosu ile 
Piazzola’nın Mevsimler’i, 2019’da 
Natalia Ponomarchuk şefliğinde 
Lalo’nun İspanyol Senfonisi Elif Ece 
Cansever’in seslendirdiği yapıtlardan 
bazıları.
Keman çalışmalarının yanında, Tolga 
Yayalar ile kompozisyon çalıştı ve 2015 
yılında Bilkent Üniversitesi’nde Genç 
Besteciler, Genç Yorumcular konserinde 
kendi yapıtını seslendirdi. Aktif bir oda 
müziği sanatçısı olarak Bilkent Quintet 
ile Bilkent Müzik Günleri’ne katıldı.
Elif Ece Cansever halen Londra Kraliyet 
Müzik Koleji Keman Anasanat Dalı’nda 
Lutsia Ibragimov’nun öğrencisi olarak 
eğitimine devam ediyor ve Kathron 
Sturrock’un öğrencisi olarak piyano 

yandal eğitimi de alıyor. Aslı ve Batuhan 
Özdemir’in destekleri eğitimini 
sürdürmesinde önemli rol oynayan 
sanatçı, konserlerini Londra Kraliyet 
Müzik Koleji tarafından kendisine 
verilen Benjamin Banks yapımı kemanla 
icra ediyor.

 ▪ Elif Ece Cansever was born in 
Ankara in 2000. She started the violin 
with her mother at the age of five and 
continued at the Bilkent University 
Faculty of Music and Performing Arts 
Primary School a year later. During her 
twelve years of studies at the Bilkent 
University with Rasim Bagirov, she 
also worked with celebrated violinists 
including Mincho Minchev, Alexander 
Markov, Gay Braunstein, Alexander 
Vinnitski, Tayfun Bozok, and Andrej 
Bielow.
In 2008, Elif Ece Cansever won second 
prize in the 3rd National Gülden Turalı 
Violin Competition in Mersin and was 
also a guest on the NTV show ‘Small 
Hands, Big Talents’. She has given 
concerts at the Middle East Technical 
University, Konya Selçuk University, 
Ministry of Education Council Hall, 
Presidential Symphony Orchestra Hall, 
and the Bursa Symphony Orchestra 
Hall. She has worked with the 
Bilkent Symphony Orchestra, Mersin 
University Chamber Orchestra, Bursa 
Regional State Symphony Orchestra, 
Orchestra Academic Başkent, 
Ankara Youth Symphony Orchestra, 
Olten Philharmonic Orchestra, 

Çağlar Chamber Orchestra, and the 
Presidential Symphony Orchestra 
and with conductors Bujor Hoinic, 
Rengim Gökmen, Orhun Orhon, 
İbrahim Yazıcı, Dağhan Doğu, Işın 
Metin, Naci Özgüç, and Burak Tüzün. 
Her performances as a soloist include 
Drdla’s Carmen Fantasy under the 
baton of Işın Metin in 2009, Sibelius 
Violin Concerto with Rengim Gökmen 
in 2017, Beethoven Violin Concerto, 
and Piazzola’s Seasons with Orhun 
Orhon in 2018, and most recently 
Lalo’s Spanish Symphony with Natalia 
Ponomarchuk.
Elif Ece Cansever also studied 
composition with Tolga Yayalar and 
performed her own work in the Young 
Composers, Young Interpreters 
concert at the Bilkent University in 
2015. A keen chamber musician, she 
played in the Bilkent Music Days with 
the Bilkent Quintet.
Elif Ece Cansever currently attends 
the London Royal College of Music, 
studying violin with Lutsia Ibragimov 
and piano with Kathron Sturrock. 
She receives the valuable support of 
Aslı and Batuhan Özdemir and plays 
a Benjamin Banks violin in concert, 
loaned to her by the Royal College of 
Music.

nİlüfer sude güçlü

 ▪ Nilüfer Sude Güçlü, 2000, Ankara 
doğumlu. 2011’de Bilkent Üniversitesi 
Müzik Hazırlık İlköğretim Okulu’na 
keman sanat dalında burslu olarak 
kabul edildi ve 2011–2018 yılları 
arasında keman eğitimini Adilhoca 
Azizov’un sınıfında sürdürdü. Shmuel 
Ashkenasi, Krzysztof Wegrzyn, Rosa 
Fain, Vadim Gluzman, Mark Gothoni, 
Guy Braunstein, Itamar Golan, 
Alexander Markov, Igor Tkatchouk, 
Itzhak Rashkovsky, Özcan Ulucan, 
Lutsia Ibragimova, Ceylan Kabakçı, 
Edua Zadory, Şenol Aydın ve Mincho 
Minchev’in ustalık sınıflarına aktif 
olarak katıldı. 2017 Temmuz’unda 
İsrail’de düzenlenen Keshet Eilon 
Yaz Kursu’nda burslu olarak yer 
aldı. Burada çalışma fırsatı bulduğu 
Shmuel Ashkenasi tarafından ABD’de 
bulunan Curtis Müzik Enstitüsü’ne 
davet edildi.
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pelİnnur işikçi

 ▪ Pelinnur Işıkçı, 1996, İstanbul 
doğumlu. 2007’de Mimar Sinan 
Güzel Sanatlar Üniversitesi Devlet 
Konservatuvarı’nı yarı zamanlı olarak 
kazandı ve Burcu Urgun ile piyano 
eğitimine başladı. Bir yıl sonra tam 
zamanlı eğitime geçerek Esin Onay 
Kanberoğlu’nun öğrencisi oldu.
2012’de Stéphane Blet, Zoe Samsarelou 
ve Hilary Demske’nin ustalık 
sınıflarına katıldı. 2013’te Mimar Sinan 
Güzel Sanatlar Üniversitesi Devlet 
Konservatuvarı Genç Orkestrası ile 
Robert Kolej’de Mozart’ın Re minör 
Piyano Konçertosu’nu seslendirdi. 
2012’den itibaren iki sene üst 
üste Ayvalık Uluslararası Müzik 
Akademisi’nde İdil Biret ile çalıştı. 
2014 yılı içerisinde hem Hüseyin 
Sermet ile hem de Salzburg’da Paul 
Gulda ile çalışma fırsatı buldu. Aynı 
yılın Kasım ayında Caddebostan Kültür 
Merkezi’nde resital verdi. 2015’te 
Salzburg Mozarteum Üniversitesi’nde 
Rolf Plagge’nin ustalık sınıfına katılarak 
Akademi Konseri’ne çıktı ve Ersin Onay 
ile çalıştı. 2015’te Türk Eğitim Vakfı’ndan 
Üstün Başarı Sanat Bursu aldı. 2016 
yılında tekrar Avusturya’daki Salzburg 
Mozarteum Üniversitesi’nde Rolf 
Plagge ile çalıştı ve 22 kişi arasından 
seçilerek Akademi Ödül Sahipleri 
konserinde çalmaya hak kazandı. 
2016–2017 eğitim-öğretim yılı boyunca 
Erasmus Öğrenci Öğrenim Hareketliliği 
ile gittiği Katowice’deki Karol 
Szymanowski Müzik Akademisi’nde 
piyano eğitimini Jozef Stompel ile 
sürdürdü; birçok oda müziği ve solo 
konserde yer aldı. 2017’de tekrar 
Salzburg Mozarteum Üniversitesi’nde 
Claudius Tanski’nin ustalık sınıfına 
katıldı ve Akademi Konseri’ne çıkma 
fırsatı buldu. 2017 Ekim’inde Berlin’de 
Gottlieb Wallisch ve Markus Groh ile 
çalıştı. 2018’de Catherine Vickers’ın 
ustalık sınıfına katıldı ve Uluslararası 
Kapadokya Müzik Festivali’nde Lauma 
Skride, Yannick Rafalimanana, Jerfi Aji, 
Rebekka Hartmann, Başar Can Kıvrak 
ve Dorukhan Doruk gibi sanatçılarla 
piyano ve oda müziği çalışmaları 
yaparak birçok konser verdi.
Mimar Sinan Güzel Sanatlar 
Üniversitesi Devlet Konservatuvarı’ndan 

2017 Mart’ında Belçika’da düzenlenen 
10. Uluslararası Grumiaux Keman 
Yarışması’nda C kategorisinde ikincilik 
ödülü kazandı. Türk Japon Vakfı, 
Çerkes Derneği, Ankara Mozarthaus, 
Kıbrıs Bellapais, Muhammedjan 
Turdiev Kültür Evi gibi çeşitli konser 
salonlarının yanı sıra Karabük, Yakın 
Doğu, Ankara, Bilkent ve ODTÜ gibi 
üniversitelerde konserler verdi. 2015 
ve 2016 yıllarında düzenlenen Bilkent 
Keman Günleri ile 2015’te düzenlenen 
Burdur 4. Genç Yetenekler Klasik 
Müzik Festivali’ne katıldı. Bilkent 
Gençlik Senfoni Orkestrası ve Ankara 
Gençlik Senfoni Orkestrası’nın çeşitli 
konserlerinde yer aldı. 2018’de Işın 
Metin yönetiminde Bilkent Gençlik 
Senfoni Orkestrası eşliğinde Mozart’ın 
5. Keman Konçertosu’nu seslendirdi. 
Aynı yıl Almanya’nın Lindau şehrinde 
düzenlenen 8. Uluslararası Genç 
Ustalar Keman Festivali’ne katıldı.
2018’de Bilkent Üniversitesi Müzik 
ve Sahne Sanatları Lisesi’nden 
mezun oldu. Halen lisans eğitimini 
Hannover Müzik, Tiyatro ve Medya 
Üniversitesi’nde Krzysztof Wegrzyn’in 
keman sınıfında sürdürüyor. 2019 
Şubat’ında Almanya’nın Hannover 
şehrinde, Paul Weigold yönetiminde R. 
Strauss’un Ariadne auf Naxos operasının 
seslendirildiği konserlerde yer aldı.

 ▪ Nilüfer Sude Güçlü was born in 
Ankara in 2000. In 2011 she was 
accepted to the Bilkent University 
Faculty of Music and Performing 
Arts Preparatory School on a 
scholarship and studied violin with 
Adilhoca Azizov between 2011 and 
2018. She was an active participant 
in masterclasses held by Shmuel 
Ashkenasi, Krzysztof Wegrzyn, Rosa 
Fain, Vadim Gluzman, Mark Gothoni, 
Guy Braunstein, Itamar Golan, 
Alexander Markov, Igor Tkatchouk, 
Itzhak Rashkovsky, Özcan Ulucan, 
Lutsia Ibragimova, Ceylan Kabakçı, 
Edua Zadory, Şenol Aydın, and Mincho 
Minchev. In July 2017, she was granted 
a scholarship to participate at the 
Keshet Eilon Summer School in Israel. 
Here, she had the opportunity to work 
with Shmuel Ashkenasi, who invited 
her to the Curtis Music Institution in 
the United States.

Nilüfer Sude Güçlü won second 
prize in Category C of the 10th 
International Grumiaux Violin 
Competition (Belgium) in March 
2017.
She has given concerts at such venues 
as the Turkish-Japan Foundation, 
Circassian Association, Mozarthaus 
in Ankara, Bellapais in Cyprus, 
Muhammedian Turdiev Cultural 
House, and at the universities of 
Karabük, Near East, Ankara, Bilkent, 
and Middle East, among others. She 
performed in the Bilkent Violin Days 
in 2015 and 2016, as well as the Burdur 
4th Young Talents Classical Music 
Festival in 2015. She has played in the 
Bilkent Youth Symphony Orchestra 
and Ankara Youth Symphony 
Orchestra. In 2018, she performed 
Mozart’s 5th Violin Concerto, 
accompanied by the Bilkent Youth 
Symphony Orchestra and Işın Metin. 
The same year, she appeared at the 8th 
International Young Masters Violin 
Festival in Lindau.
Nilüfer Sude Güçlü graduated from 
the Bilkent University Faculty of 
Music and Performing Arts High 
School in 2018. She is currently 
an undergraduate student at the 
Hannover University of Music, 
Drama, and Media in Krzysztof 
Wegrzyn’s violin class. Most recently 
in February 2019, she was on stage 
for the performances of Strauss’ opera 
Ariadne auf Naxos, conducted by Paul 
Weigold, in Hannover.

2018 Haziran ayında mezun olan 
Pelinnur Işıkcı, 2019 Nisan’ından 
itibaren yüksek lisans eğitimine 
Leipzig’de Felix Mendelssohn Bartholdy 
Müzik ve Tiyatro Üniversitesi’nin 
piyano-oda müziği bölümünde devam 
ediyor.

 ▪ Pelinnur Işıkçı was born in Istanbul 
in 1996. She entered the Mimar 
Sinan Fine Arts University State 
Conservatoire as a part-time student in 
2007 and studying piano with Burcu 
Urgun. The following year, she became 
a full-time student and continued her 
education with Esin Onay Kanberoğlu.
In 2012, Pelinnur Işıkçı attended the 
masterclasses of Stéphane Blet, Zoe 
Samsarelou, and Hilary Demske. She 
performed Mozart’s Piano Concerto in 
D minor with the Mimar Sinan Fine 
Arts University State Conservatory 
Young Orchestra at the Robert College 
in 2013. She worked with İdil Biret 
at the Ayvalık International Music 
Academy in 2012 and 2013. She 
had the opportunity to work with 
Hüseyin Sermet and in Salzburg 
with Paul Gulda, both in 2014. In 
November of the same year, she gave 
a recital at the Caddebostan Cultural 
Centre. In 2015, she attended Rolf 
Plagge’s masterclass at the University 
Mozarteum Salzburg and participated 
in the Academy Concert, as well as 
working with Ersin Onay. She received 
a High Achievement Art Scholarship 
from the Turkish Educational 

Foundation in 2015. The following 
year, she worked with Rolf Plagge 
again at the University Mozarteum 
Salzburg in Austria and was chosen 
from among 22 people to play in the 
Academy Award Winners Concert. 
During the 2016/17 academic year, 
she attended the Karol Szymanowski 
Music Academy on the Erasmus 
Student Exchange Programme, 
studying piano with Jozef Stompel 
and playing in many chamber music 
concerts and recitals. She returned to 
the University Mozarteum Salzburg 
in 2017, this time to attend Claudius 
Tanski’s masterclass and again 
played in the Academy Concert. She 
worked with Gottlieb Wallisch and 
Markus Groh in Berlin in October 
2017. She participated in Catherine 
Vickers’ masterclass in 2018, as 
well as attending the International 
Cappadocia Music Festival, where 
she studied piano and chamber 
music with Lauma Skride, Yannick 
Rafalimanana, Jerfi Aji, Rebekka 
Hartmann, Başar Can Kıvrak, and 
Dorukhan Doruk, and played in 
concerts there.
Pelinnur Işıkçı graduated from the 
Mimar Sinan Fine Arts University 
State Conservatoire in June 2018 and 
as of April 2019, she is continuing her 
master’s degree in piano and chamber 
music at the Felix Mendelssohn 
Bartholdy University of Music and 
Theatre in Leipzig.

sİnem karasu

 ▪ Sinem Karasu, 1997, Ankara 
doğumlu. Müziğe sekiz yaşında 
piyano dersleri alarak başladı. 2009’da 
Hacettepe Üniversitesi Ankara Devlet 
Konservatuvarı viyolonsel bölümünü 
kazandı. Viyolonsel eğitimine Sinan 
Dizmen’le başlayıp, ikinci yılından 
itibaren Erdoğan Davran ile devam etti.
Hacettepe Senfoni Orkestrası’nda 
şef Erol Erdinç, Naci Özgüç, Gürer 
Aykal ve Burak Tüzün; Ankara 
Gençlik Senfoni Orkestrası’nda şef 
Orhun Orhon ile çalıştı. 2012 yılında 
Doğuş Çocuk Senfoni Orkestrası’nın 
sınavını kazanarak Rengim Gökmen 
yönetiminde konserlerde çaldı. Türkiye 
Gençlik Filarmoni Orkestrası ve Türk-

Yunan Gençlik Orkestrası’nın sınavlarını 
kazanarak Cem Mansur yönetiminde 
yurtiçi ve dışında önemli müzik 
festivallerinde konserler verdi. Maria 
Kliegel, Peter Bruns, Christof Henkel, 
Şölen Dikener, Tilmann Wick ve Peter 
Maintz ile ustalık sınıflarına katıldı. 
Ayrıca Garbis Atmacayan, Johannes 
Moser, Alexander Gebert, Peter Horr, 
Dorina Laro, Dimas Moreno Montor, 
Eduardo Gonzales ve Macondo 
Chambers Players ile çalıştı.
Sinem Karasu öğrenciliği boyunca 
resital, sınıf ve oda müziği konserlerinde 
yer aldı. 2013–2014 eğitim-öğretim 
yılında lise 2. sınıftan 4. sınıfa geçme 
başarısını elde etti. 2014 yılında 3. 
Azerbaycan İslam Dünyası Ülkeleri 
Uluslararası Genç Sanatçılar (20 yaş 
altı) Yarışması’nda en iyi performans 
jüri özel ödülü aldı. 2016–2017 eğitim-
öğretim yılında Erasmus programı 
kapsamında Trieste’de Giuseppe Tartini 
Konservatuvarı’nda Pietro Serafin ile 
çalıştı. 2018’de Frankfurt Müzik ve 
Sahne Sanatları Üniversitesi sınavını 
kazanarak yüksek lisans öğrencisi olarak 
kabul edildi; halen eğitimine burada Jan 
Ickert ile devam ediyor.

 ▪ Sinem Karasu was born in Ankara 
in 1997. She started music by taking 
piano lessons when she was eight. 
She entered the Hacettepe University 
Ankara State Conservatoire in 2009 
and started the cello with Sinan 
Dizmen, continuing with Erdoğan 
Davran from second year onwards.
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she currently studies violin with Marta 
Abraham.
In 2015, Duru Önhon won first 
prize in her age category in the 
violin branch at the Serbia Music 
Pedagogues International Internet 
Music Competition and third prize in 
the under 13 age category at the 40th 
Nedjalka Simeonova International 
Violin Competition in Bulgaria. 
In 2016, she won second prize in 
the under 12 age category at the 
7th Crescendo International Music 
Competition in Italy and second 
prize in her category at the 14th 
Individualis International Internet 
Music Competition in Ukraine. In 
2017, she won both first prize and the 
Virtuoso Special Prize in her category 
at the 27th International Barletta Music 
Competition in Italy. The following year, 
she won first prize in her age category at 
the 2nd Ilona Feher International Violin 
Competition; first prize in the under 14 
age category at the 3rd Danubia Talents 
International Music Competition and 
second prize at the 5th Ede Zathureczky 
National Violin Competition.
Duru Önhon has participated in 
masterclasses with Cihat Aşkın, 
Hakan Şensoy, Itzhak Rashkovsky, 
Ani Schnarch, Dora Schwarzberg, Igor 
Tkatchuk, Mincho Minchev, Lutsia 
Ibraghimova, and Yair Kless, as well 
as working on repertoire with Daniya 
Kaniova. She was accepted in the Dora 
Schwarzberg Academy masterclasses 
in 2017. She won the Rising Stars 

She has worked with conductors Erol 
Erdinç, Naci Özgüç, Gürer Aykal, 
and Burak Tüzün while playing in 
the Hacettepe Symphony Orchestra 
and with Orhun Orhon in the Ankara 
Youth Symphony Orchestra. In 2012, 
she passed the auditions and joined the 
Doğuş Children’s Symphony Orchestra, 
playing under the baton of Rengim 
Gökmen. She has also been successful 
in the auditions of Turkey Youth 
Philharmonic Orchestra and Turkish-
Greek Youth Orchestra, playing in 
both ensembles under the baton of 
Cem Mansur at major music festivals 
home and abroad. She has participated 
in the masterclasses of Maria Kliegel, 
Peter Bruns, Christof Henkel, Şölen 
Dikener, Tilmann Wick, and Peter 
Maintz, as well as working with 
Garbis Atmacayan, Johannes Moser, 
Alexander Gebert, Peter Horr, Dorina 
Laro, Dimas Moreno Montor, Eduardo 
Gonzales, and Macondo Chambers 
Players on various occasions.
Throughout her school years, Sinem 
Karasu has played in many recitals, 
class and chamber music concerts. 
In the 2013/14 academic year, she 
skipped high school grade 3 and 
went straight to the 4th grade. In 
2014, she won the Special Jury Prize 
for Best Performance in the 3rd 
Azerbaijan Muslim World Countries 
International Young Artists (under 20) 
Competition. On the Erasmus Student 
Exchange Programme, she attended 
the Giuseppe Tartini Conservatoire in 
Trieste, where she studied with Pietro 
Serafin, during the 2016/17 academic 
year. She was accepted in the Frankfurt 
University of Music and Performing 
Arts for her master’s degree in 2018 
and is currently studying there with 
Jan Ickert.

duru önhon

 ▪ Duru Önhon, 2006, İstanbul 
doğumlu. Altı yaşında İstanbul 
Üniversitesi Devlet Konservatuvarı 
yarı zamanlı müzik bölümü yuva 
sınıfına kabul edildi. Mimar Sinan 
Güzel Sanatlar Üniversitesi Devlet 
Konservatuvarı yarı zamanlı keman 
bölümünde eğitimine devam 
etmekteyken 2018’de Franz Liszt Müzik 

Akademisi Genç Yetenekler Okulu’na 
kabul edildi. Halen bu okulda Marta 
Abraham ile keman eğitimine devam 
ediyor.
Önhon 2015’te Sırbistan Müzik 
Pedagogları Uluslararası İnternet 
Müzik Yarışması keman branşında 
kendi yaş kategorisinde birincilik; 
Bulgaristan 40. Nedjalka Simeonova 
Uluslararası Keman Yarışması 13 yaş 
altı kategorisinde üçüncülük; 2016’da 
İtalya 7. Crescendo Uluslararası Müzik 
Yarışması 12 yaş altı kategorisinde 
ikincilik; Ukrayna 14. Individualis 
Uluslararası İnternet Müzik 
Yarışması’nda kendi kategorisinde 
ikincilik; 2017’de İtalya 27. Uluslararası 
Barletta Müzik Yarışması’nda kendi 
kategorisinde birincilik ve özel 
virtüöz ödülü; 2018’de 2. Ilona Feher 
Uluslararası Keman Yarışması’nda 
kendi yaş grubunda birincilik, 3. 
Danubia Talents Uluslararası Müzik 
Yarışması’nda 14 yaş altı kategorisinde 
birincilik ve 5. Ede Zathureczky Ulusal 
Keman Yarışması’nda ikincilik kazandı.
Duru Önhon, Cihat Aşkın, Hakan 
Şensoy, Itzhak Rashkovsky, Ani 
Schnarch, Dora Schwarzberg, Igor 
Tkatchuk, Mincho Minchev, Lutsia 
Ibraghimova ve Yair Kless’in ustalık 
sınıflarına katıldı ve Daniya Kainova ile 
repertuvar çalışmaları yaptı. 2017’de 
Dora Schwarzberg Akademisi ustalık 
sınıfına kabul edildi. 2017–2018 
sezonu İş Sanat’ın Parlayan Yıldızlar 
seçmelerini kazanarak Nisan 2018’de 
İş Sanat Reasürans salonunda resital 
verdi. 2017 yılında İzmir Devlet Senfoni 
Orkestrası’nın Genç Solist seçmelerini 
kazandı ve şef Cemi’i Can Deliorman 
yönetimindeki orkestrayla Ahmed 
Adnan Saygun Sanat Merkezi’nde De 
Beriot’un 9. Keman Konçertosu’nu 
seslendirdi.

 ▪ Duru Önhon was born in Istanbul 
in 2006. She was accepted into 
the Istanbul University State 
Conservatoire’s part-time music 
department pre-school class when she 
was six. In 2018, while studying in 
the Mimar Sinan Fine Arts University 
State Conservatoire as a part-time 
violin student, she was accepted in the 
Franz Liszt Music Academy School 
for Exceptional Young Talents, where 

auditions of İş Sanat for the 2017/18 
season and gave a recital at the İş Sanat 
Reasürans Hall in April 2018. She won 
the young soloist auditions held by the 
İzmir State Symphony Orchestra in 
2017 and performed De Beriot’s Violin 
Concerto No. 9 under the baton of 
Cem-i Can Deliorman at the Ahmed 
Adnan Saygun Arts Centre.

ece nur özer

 ▪ 1998 Eskişehir doğumlu Ece Nur 
Özer, ilköğrenimini tamamladıktan 
sonra 2010’da Anadolu Üniversitesi 
Devlet Konservatuvarı fagot bölümüne 
kabul edildi.
2012 ve 2015 yıllarında Anadolu 
Üniversitesi Devlet Konservatuvarı 
Senfoni Orkestrası eşliğinde solist 
olarak konser verdi. Genç sanatçı, 
Lizbon, Alicante, Grona, Madrid, 
Barselona, Venedik, Prag, Berlin, 
Budapeşte, Bratislava, Varşova ve Viyana 
başta olmak üzere yurtdışında birçok 
konserde yer aldı. Misafir sanatçı olarak 
Anadolu Üniversitesi Senfoni, Muğla 
Büyükşehir Belediyesi, Ankara Gençlik 
Senfoni, Orkestra Akademik Başkent ve 
Antalya Devlet Senfoni orkestralarında 
görev aldı. 2017’de Cem Aktalay’ın 
düzenlediği çalıştaylara katıldı.
Doğuş Çocuk Senfoni Orkestrası ve 
Türkiye Gençlik Filarmoni Orkestrası’nın 
üyesi olarak görev yapan Ece Nur 
Özer, 2018’de İstanbul Devlet Senfoni 
Orkestrası Ulusal Genç Yetenekler 
Yarışması’nda birinci mansiyon ödülüne 
layık görülerek orkestra eşliğinde 
bir konser verdi. 2019’da Mersin 
Üniversitesi Devlet Konservatuvarı’nın 
düzenlediği Genç Solistler seçmelerinde 
ODAMER Orkestrası’nın solisti olmaya 
hak kazandı. 2019 Şubat’ında İş Sanat’ın 
Parlayan Yıldızlar serisinde resital verdi.
Halen Anadolu Üniversitesi Devlet 
Konservatuvarı’nda lisans çalışmalarını 
Emre Hopa ile sürdüren Ece Nur 
Özer, 5-11 Ağustos tarihleri arasında 
İsviçre’deki Musikinsel Rheinau’da 
Mathias Racz’ın ustalık sınıfına 
katılacak.

 ▪ Born in Eskişehir in 1998, Ece Nur 
Özer was accepted to the Anadolu 
University State Conservatoire in 
bassoon in 2010.

Ece Nur Özer appeared as a soloist 
with the Anadolu University State 
Conservatoire Symphony Orchestra in 
2012 and 2015. She performed in many 
concerts abroad, including in Lisbon, 
Alicante, Grona, Madrid, Barcelona, 
Venice, Prague, Berlin, Budapest, 
Bratislava, Warsaw, and Vienna. She 
has played in the Anadolu University 
Symphony Orchestra, Muğla 
Metropolitan Municipality Orchestra, 
Ankara Youth Symphony Orchestra, 
Orchestra Academic Başkent, and 
Antalya State Symphony Orchestra. 
She participated in the workshops 
organised by Cem Aktalay in 2017.
Ece Nur Özer is a member of the 
Doğuş Children’s Symphony Orchestra 
and Turkey Youth Philharmonic 
Orchestra. In 2018, winning the First 
Honorary Mention in the National 
Young Talents Competition held by the 
Istanbul State Symphony Orchestra, 
she was entitled to perform as a soloist 
with the orchestra. In 2019, she 
entered the Young Soloist auditions 
for the Mersin University State 
Conservatoire and qualified as a guest 
soloist of the ODAMER Orchestra. She 
gave a recital in İş Sanat’s Rising Stars 
series in February 2019.
Ece Nur Özer is currently an 
undergraduate student at the Anadolu 
University State Conservatoire, 
studying with Emre Hopa. She is going 
to attend Mathias Racz’s masterclass 
at Musikinsel Rheinaus in Switzerland 
between 5-11 August this summer.

İdİl pulat

 ▪ İdil Pulat, viyolonsel eğitimine 2011–
2012 eğitim-öğretim yılında Erman 
İmayhan’ın öğrencisi olarak Mimar 
Sinan Güzel Sanatlar Üniversitesi 
İlköğretim Okulu’nda başladı ve 
burada liseye devam etti. Mehmet 
Yasemin, Evren Büyükburçlu Erol ve İris 
Şentürker’den oda müziği eğitimi aldı.
İdil Pulat, 2012, 2013 ve 2014’te Ayvalık 
Uluslararası Müzik Akademisi’nde 
Maria Kliegel ve Peter Bruns’un 
yönetimi altında düzenlenen ustalık 
sınıflarına katıldı. 2016 yılında 
İtalya’daki Xenia Oda Müziği Ustalık 
Sınıfı’na; 2017’de Çeşme’de Nikolaus 
Trieb’in ustalık sınıfına ve Rutesheim 
Viyolonsel Akademisi’ne katıldı.
Kadıköy Yeldeğirmeni Sanat da dahil 
olmak üzere çeşitli mekânlarda 
solo konserler verdi. Erhan Torlular 
yönetimindeki Mimar Sinan 
Güzel Sanatlar Üniversitesi Devlet 
Konservatuvarı Genç Orkestrası 
eşliğinde üç konser verdi. Çeşme Klasik 
Müzik Festivali’nde Camerata Saygun 
eşliğinde Nil Kocamangil ile birlikte 
solist olarak sahneye çıktı. Robert 

Kolej, Gedik Üniversitesi ve Sedat 
Eldem Hakkı Oditoryumu’nda oda 
müziği konserleri verdi. MSGSÜ Devlet 
Konservatuvarı Genç Orkestrası’nın 
viyolonsel grup şefi olarak; ayrıca 
MSGSÜ Devlet Konservatuvarı Senfoni 
Orkestrası, Leyla Gencer Senfoni 
Orkestrası, ENKA Filarmoni Orkestrası 
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of her undergraduate studies at the 
Maastricht Conservatoire, working 
with Boris Belkin there, as well as at 
the Chigiana Academy in Siena.

berfİn saysel

 ▪ 2001, İstanbul doğumlu Berfin Saysel, 
arp eğitimine 2009 yılında Mimar Sinan 
Güzel Sanatlar Üniversitesi Devlet 
Konservatuvarı’nda İpek Mine Sonakın 
ile yarı zamanlı programda başladı. 
Üç yıllık yarı zamanlı öğrenciliğinin 
ardından, 2012’de aynı kurumda tam 
zamanlı olarak eğitimine devam etti.
2014 yazında İsviçre’de düzenlenen 
9. Arp Yaz Akademisi’nde Irina 
Zingg ve Fabiana Trani ile solo arp, 
Concertgebouw’un solo arpçısı Petra 
van der Heide ile orkestra repertuvarı 
çalışmalarına katıldı ve konserler verdi. 
2015’te Berklee Müzik Üniversitesi 
arp hocalarından Felice Pomeranz 
ile dersler yaptı. Aynı yılın yazında 
Fransa’da 58. Nice Uluslararası Yaz 
Müzik Akademisi’nde Paris Operası 
ile Metropolitan Operası’nın solo 
arpçısı Emmanuel Ceysson ve Fransız 
arp ekolünün önemli temsilcilerinden 
Elizabeth Fontan-Binoche ile 
çalıştı. 2016 yılında MSGSÜ Devlet 
Konservatuvarı’na davetli gelen, 
Boulogne-Billancourt Konservatuvarı 
arp hocası Anne Ricquebourg’un 
ustalık sınıfına katıldı ve bu kapsamda 
konserler verdi. 2017’de Viyana Müzik 
ve Sahne Sanatları Üniversitesi’nde arp 
hocası olan Mirjam Schröder’in ustalık 
sınıfına katıldı. Aynı yılın yaz aylarında 
Fransa’daki Arcs Festival Akademisi’nde 
Berlin Filarmoni Orkestrası’nın solo 
arpçısı Marie-Pierre Langlamet ile çalıştı 
ve konserler verdi. 2017 Ağustos’unda 
Cem Mansur yönetimindeki Türkiye 
Gençlik Filarmoni Orkestrası’na 
seçildi ve Berlin, Prag, Venedik, 
Verona, Litomerice, Imola, Varşova 
ve Budapeşte gibi Avrupa’nın çeşitli 
kentlerinde orkestra konserleri verme 
şansını yakaladı.
2018 Nisan’ında Fransa’da Lyon Bahar 
Müzik Ustalık Sınıfları’na katılarak 
Frankfurt Radyo Senfoni Orkestrası’nın 
arpçısı Françoise Friedrich ile çalıştı. 
Aynı yılın Ağustos ayında İstanbul 
Uluslararası Arp Ustalık Sınıfı’na 
katıldı ve Cumhurbaşkanlığı Senfoni 

ve Camerata Saygun’un üyesi olarak 
dinleyiciyle buluştu.
Geçtiğimiz yıl Berlin’deki Barenboim-
Said Akademi’nin sınavlarını kazanan 
İdil Pulat, lisans eğitimine Franz 
Helmerson’un sınıfında devam ediyor.

 ▪ İdil Pulat started studying cello 
with Erman İmayhan at the Mimar 
Sinan Fine Arts University (MSGSÜ) 
Primary School in 2011 and continued 
through high school. Here, she also 
studied chamber music with Mehmet 
Yasemin, Evren Büyükburçlu Erol, and 
İris Şentürker.
İdil Pulat attended the masterclasses 
conducted by Maria Kliegel and Peter 
Bruns at the Ayvalık International 
Music Academy in 2012, 2013, and 
2014. She participated in the Xenia 
Chamber Music Masterclass in 
Italy in 2016 and in both Nikolaus 
Trieb’s masterclass in Çeşme and the 
Rutesheim Cello Academy in 2017.
İdil Pulat has given recitals at various 
venues, including the Kadıköy 
Yeldeğirmeni Arts Centre. She has 
performed in three concerts as a 
soloist with the Mimar Sinan Fine Arts 
University State Conservatoire Young 
Orchestra under the direction of Erhan 
Torlular. She and Nil Kocamangil were 
soloists of the Camerata Saygun at 
the Çeşme Classical Music Festival. 
As a chamber musician, she has 
appeared at the Robert College, Gedik 
University, and Sedat Eldem Hakkı 
Auditorium. She has served as the 
principal cellist of the MSGSÜ State 
Conservatoire Young Orchestra, as 
well as a member of the MSGSÜ State 
Conservatoire Symphony Orchestra, 
Leyla Gencer Symphony Orchestra, 
ENKA Philharmonic Orchestra, and 
Camerata Saygun.
She was accepted in the Barenboim-
Said Academy in Berlin last year 
and is currently continuing her 
undergraduate studies there with 
Franz Helmerson.

müge sak

 ▪ Müge Sak, 1998, İstanbul doğumlu. 
Müzik hayatına beş yaşında piyano 
ile başladı. Keman çalışmaya ise 
2009’da İstanbul Üniversitesi Devlet 

Konservatuvarı Müzik ve Sahne 
Sanatları İlköğretim Okulu’nda Zülfiye 
Seçkin’in öğrencisi olarak başladı.
2013’te Bulgaristan’ın Haskovo 
kentinde düzenlenen Uluslararası 
Nedyalka Simeonova Yarışması’nın C 
kategorisinde üçüncülük ödülü kazanan 
Müge Sak, Dora Schwarzberg, Boris 
Kuschnir, Zakhar Bron, Julia Galic 
ve Alina Pogostkina gibi isimlerle 
çalışma fırsatı buldu. 2016’da İstanbul 
Üniversitesi Devlet Konservatuvarı 
Müzik ve Sahne Sanatları Lisesi’nden 
birincilikle mezun oldu. Halen 
Maastricht Konservatuvarı’nda lisans 
üçüncü sınıf öğrencisi ve eğitimini Boris 
Belkin’le hem burada hem de Siena’daki 
Chigiana Akademisi’nde sürdürüyor..

 ▪ Müge Sak was born in Istanbul in 
1998. She started her music education 
with piano at the age of five and 
entered the Istanbul University State 
Conservatoire Music and Performing 
Arts Primary School in 2009 to study 
violin with Zülfiye Seçkin.
Müge Sak won third prize in category 
C of the Nedyalka Simeonova 
International Competition held in 
Haskovo, Bulgaria in 2013. She has 
worked with such international figures 
as Dora Schwarzberg, Boris Kuschnir, 
Zakhar Bron, Julia Galic, and Alina 
Pogostkina. She graduated at the 
top of her class from the Istanbul 
University State Conservatoire Music 
and Performing Arts High School in 
2016. She currently is in the third year 

Orkestrası’nın solo arpçısı Çağatay 
Akyol ve Trinity Laban Müzik ve Dans 
Konservatuvarı’nda arp hocası olan 
Gabriella Dall’Olio ile çalıştı. Yine 
aynı yılın Ağustos-Eylül aylarında 
ikinci kez Türkiye Gençlik Filarmoni 
Orkestrası’nın kamp ve turne dönemine 
katıldı. Anadolu Üniversitesi Devlet 
Konservatuvarı’nın davetlisi olarak 
2017–2018 yıllarında Genç Arpçılar 
konserlerine katıldı; MSGSÜ Devlet 
Konservatuvarı’nın düzenlediği öğrenci 
konserlerinde yer aldı.
MSGSÜ Devlet Konservatuvarı lise 
devresinde İpek Mine Sonakın’ın arp 
sınıfından bu dönem mezun olan Berfin 
Saysel, lisans eğitimine Viyana Müzik 
ve Sahne Sanatları Üniversitesi’nde 
Mirjam Schröder ile devam edecek.

 ▪ Born in Istanbul in 2001, Berfin 
Saysel started the harp with İpek 
Mine Sonakın at the Mimar Sinan 
Fine Arts University (MSGSÜ) State 
Conservatoire’s part-time programme 
in 2009. After three years of part-time 
education, she continued as a full-time 
student in the same school.
In the summer of 2014, Berfin Saysel 
attended the 9th Harp Summer 
Academy in Switzerland, studying solo 
harp with Irina Zingg and Fabiana 
Trani, as well as orchestral repertoire 
with the Concertgebouw’s solo harpist 
Petra van der Heide, and also giving 
concerts. She took lessons from Felice 
Pomeranz, a Berklee College of Music 
academic, in 2015. The summer of 

same year, she studied with Emmanuel 
Ceysson, who is the solo harpist of 
both Paris Opera and the Metropolitan, 
and with Elizabeth Fontan-Binoche, 
an eminent representative of the 
French harp school, at the 58th 
Nice International Summer Music 
Academy. In 2016, she participated in 
a masterclass by Anne Ricquebourg, 
a Boulogne-Billancourt Conservatoire 
academic who was invited in by the 
MSGSÜ State Conservatoire. In 2017, 
she participated in a masterclass by 
Mirjam Schröder, a Vienna Music and 
Performing Arts University academic. 
The summer of same year, she 
worked with Marie-Pierre Langlament, 
who is the solo harpist of the Berlin 
Philharmonic Orchestra, at the Arcs 
Festival Academy in France, and also 
gave concerts there. In August 2017, 
she was chosen to join the Turkey 
Youth Philharmonic Orchestra directed 
by Cem Mansur and played in concerts 
across Europe, in such cities as Berlin, 
Prague, Venice, Verona, Litomerice, 
Imola, Warsaw, and Budapest.
In April 2018, Berfin Saysel attended 
the Lyon Spring Music Masterclasses, 
where she studied with the harpist 
of the Frankfurt Radio Symphony 
Orchestra, Françoise Friedrich. In 
August the same year, she attended 
the Istanbul International Harp 
Masterclass, where she worked with 
Çağatay Akyol, solo harpist of the 
Presidential Symphony Orchestra, and 
Gabriella Dall’Olio, a harp teacher at 
the Trinity Laban Music and Dance 
Conservatoire. Then in August and 
September, she was back with the 
Turkey Youth Philharmonic Orchestra 
during their camping and touring 
period. She was invited by the Anadolu 
University State Conservatoire to 
perform in the Young Harpists 
concerts in 2017 and 2018. She has 
also performed in the student concerts 
at her own school.
Berfin Saysel has just graduated from 
the MSGSÜ State Conservatoire 
High School in İpek Mine Sonakın’s 
class and she has been accepted to 
the Vienna Music and Performing 
Arts University to continue with her 
undergraduate studies in Mirjam 
Schröder’s class.

İdİl sezer

 ▪ İdil Sezer, 1998, Ankara doğumlu. 
2008’de Bilkent Üniversitesi Müzik 
ve Sahne Sanatları Fakültesi Müzik 
Hazırlık İlköğretim Okulu’na 5. sınıfta 
Sakine Saidova’nın viyola öğrencisi 
olarak başladı; 2009–2015 yılları 
arasında Hacettepe Üniversitesi 
Ankara Devlet Konservatuvarı’nda Feza 
Gökmen ile viyola çalışmalarına devam 
etti. 2016’dan bu yana ise Detmold 
Müzik Üniversitesi’nde Veit Hertenstein 
ile eğitimini sürdürüyor.
İdil Sezer, Tatjana Masurenko, 
Marco Misciagna, Yuri Bondarev, 
Ulrich Knörzer, Mate Szücs ve Nils 
Mönkemeyer ile ustalık sınıfları ve 
derslere katıldı. 2011 yılında 9. Padova 
Uluslararası Yaylı Çalgılar Yarışması’nda 
ikincilik ödülü aldı. 2011–2015 yılları 
arasında Doğuş Çocuk Senfoni 
Orkestrası’nda, 2013’te Ankara Gençlik 
Senfoni Orkestrası ile Türk-Alman-
Fransız Gençlik Orkestrası’nda, 2014’te 
Bilkent Gençlik Senfoni Orkestrası’nda, 
2015’te Hacettepe Üniversitesi Senfoni 
Orkestrası’nda, 2017’de Türkiye 
Gençlik Filarmoni Orkestrası’nda ve 
2019’da Cumhurbaşkanlığı Senfoni 
Orkestrası’nda görev aldı. 2017 yılında 
NWD Filarmoni Orkestrası eşliğinde 
Bruch’un Viyola Konçertosu’nu 
seslendirdi.

 ▪ İdil Sezer was born in Ankara in 
1998. She started the Bilkent University 
Faculty of Music and Performing 
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 ▪ Born in Adana in 2000, Deniz 
Şensoy entered the Çukurova University 
State Conservatoire in 2007 and 
studied violin first with Daniya Kainova, 
then with Irine Iashvili. In 2014, she 
was accepted in the Bilkent Music 
and Performing Arts High School 
on a full scholarship and studied 
with Muhammedjan Turdiev and 
Rasim Bağırov consecutively. She has 
participated in masterclasses given 
by Cihat Aşkın, Andrej Bielow, Elliot 
Galub, Midori Goto, Lutsia Ibragimova, 
Çiğdem İyicil, Ellen Jewett, Sergei 
Kravcenko, David Lucas, Alexander 
Markov, Stephan Milankovich, Mincho 
Minchev, Igor Ozim, Itzhak Rashkovsky, 
Ani Schnarch, Dora Schwarzberg, Igor 
Tkatchouk, Özcan Ulucan, Alexander 
Vinnitski, and Krzysztof Wegfrzyn. 
She has been studying with Krzysztof 
Wegrzyn at the Hannover University of 
Music, Drama and Media since 2018.
Deniz Şensoy made her concerto debut 
at the age of nine with Seitz’s Violin 
Concerto No. 2, accompanied by the 
Çukurova State Symphony Orchestra 
and Hakan Kalkan. She was back with 
this orchestra in 2015 and in 2016, too. 
She was also a soloist to the Başkent 
Chamber Orchestra (2011), Bursa 
Regional State Symphony Orchestra 
(2011), Antalya State Symphony 
Orchestra (2011), İzmir State 
Symphony Orchestra (2013), Eskişehir 
Metropolitan Municipality Symphony 
Orchestra (2014), Samsun State Opera 
and Ballet Symphony Orchestra (2016), 

Arts Preparatory School from the 5th 
grade in 2008 and studied viola with 
Sakine Saidova. She continued her 
education at the Hacettepe University 
Ankara State Conservatoire with Feza 
Gökmen between 2009 and 2015. Since 
2016, she has been studying with Veit 
Hertenstein at the Detmold University 
of Music.
İdil Sezer attended masterclasses 
and lessons by Tatjana Masurenko, 
Marco Misciagna, Yuri Bondarev, 
Ulrich Knörzer, Mate Szücs, and Nils 
Mönkemeyer. She won the second prize 
in the 9th Padova International Strings 
Competition in 2011. She played in the 
Doğuş Children’s Symphony Orchestra 
between 2011 and 2015, Ankara Youth 
Symphony Orchestra and Turkish-
German-French Youth Orchestra 
in 2013, Bilkent Youth Symphony 
Orchestra in 2014, Hacettepe University 
Symphony Orchestra in 2015, Turkey 
Youth Philharmonic Orchestra in 2017, 
and in the Presidential Symphony 
Orchestra in 2019. She performed 
Bruch’s Viola Concerto, accompanied 
by the NWD Philharmonic Orchestra 
in 2017.

denİz şensoy

 ▪ 2000, Adana doğumlu Deniz Şensoy, 
2007’de girdiği Çukurova Üniversitesi 
Devlet Konservatuvarı’nda önce Daniya 
Kainova, ardından Irine Iashvili ile 
keman eğitimi gördü. 2014 yılında 
Bilkent Müzik ve Sahne Sanatları 
Lisesi’ne tam burslu olarak kabul edildi 
ve burada sırasıyla Muhammedjan 
Turdiev ve Rasim Bağırov’un öğrencisi 
oldu. Cihat Aşkın, Andrej Bielow, Elliot 
Galub, Midori Goto, Lutsia Ibragimova, 
Çiğdem İyicil, Ellen Jewett, Sergei 
Kravcenko, David Lucas, Alexander 
Markov, Stephan Milankovich, Mincho 
Minchev, Igor Ozim, Itzhak Rashkovsky, 
Ani Schnarch, Dora Schwarzberg, Igor 
Tkatchouk, Özcan Ulucan, Alexander 
Vinnitski ve Krzysztof Wegfrzyn ile 
ustalık sınıflarına katıldı. Deniz Şensoy 
2018’den bu yana Hannover Müzik, 
Tiyatro ve Medya Üniversitesi’nde 
Krzysztof Wegrzyn ile eğitimini 
sürdürüyor.
Deniz Şensoy solist olarak sahneye 
ilk kez dokuz yaşındayken, 2009 

yılında Çukurova Devlet Senfoni 
Orkestrası eşliğinde çıkarak Hakan 
Kalkan yönetiminde Seitz’in 2. Keman 
Konçertosu’nu seslendirdi. Genç solist 
bu orkestraya 2015 ve 2016 yıllarında 
yine solist oldu. Ayrıca Başkent Oda 
(2011), Bursa Bölge Devlet Senfoni 
(2011), Antalya Devlet Senfoni (2011), 
İzmir Devlet Senfoni (2013), Eskişehir 
Büyükşehir Belediyesi Senfoni (2014), 
Samsun Devlet Opera ve Balesi Senfoni 
(2016), Karşıyaka Belediyesi Oda (2016) 
ve Bilkent Senfoni (2018) orkestraları 
eşliğinde konserler verdi.
2011’de Tataristan’da resitaller ve 
oda müziği konserleri veren Deniz 
Şensoy, 2013 ve 2014’te Iguazu 
en Concierto Uluslararası Müzik 
Festivali’ne, 2014–2017 arasında, dört 
yıl arka arkaya Girne’deki Uluslararası 
Bellapais Müzik Festivali’ne, 2015’te 
Burdur Genç Yetenekler Klasik 
Müzik Festivali’ne ve 2015 ile 2016 
yıllarında Bilkent Keman Günleri’ne 
konuk oldu. 2014’te İş Sanat’ın 
Parlayan Yıldızlar serisinde resital 
veren Deniz Şensoy, 2015 yılında İş 
Sanat’ta Meriç Soylu Anı Konseri’nde 
yine sahnedeydi. Bilkent Konser 
Salonu’nda çeşitli resitallerin yanı sıra 
bir oda müziği konseri veren Deniz 
Şensoy, Ankara’daki Mozarthaus ve 
Erimtan Arkeoloji ve Sanat Müzesi 
Konser Salonu’nda da sahneye çıktı. 
Ayrıca yurtdışında 32. Morges Müzik 
Akademisi (2017), Lindau’daki Forum 
am See (2018) ile Hannover Müzik, 
Tiyatro ve Medya Üniversitesi’nde 
(2019) konserler verdi.
Şensoy 2010’da Uluslararası Mimar 
Sinan ve Rotary 13. Genç Müzisyenler 
Yarışması’nda birincilik ve 4. Gülden 
Turalı Ulusal Keman Yarışması’nda 
üçüncülük; 2012 yılında hem Sırp 
Uluslararası İnternet Yarışması’nda 
hem de We Play Together Uluslararası 
Müzik Yarışması’nda solo ve oda müziği 
kategorilerinde birincilik ve 16. Bohdan 
Warchal Uluslarası Müzik Yarışması’nda 
solo kategorisinde ikincilik ile oda 
müziği kategorisinde birincilik; 
2014 Ohrid Pearls Uluslararası 
Müzik Yarışması’nda ise üçüncülük 
kazandı. Deniz Şensoy 2017’de Bilkent 
Üniversitesi Ahmed Adnan Saygun 
Başarı Bursu ile ÇEV Genç Yetenekler 
Projesi Bursu’na layık görüldü.

Karşıyaka Municipality Chamber 
Orchestra (2016), and Bilkent 
Symphony Orchestra (2018).
Deniz Şensoy toured to Tatarstan in 
2011, giving recitals and chamber music 
concerts. She was a guest at the Iguazu 
en Concierto International Music 
Festival (2013 and 2014), International 
Bellapais Music Festival in Girne (2014, 
2015, 2016, and 2017), Burdur Young 
Talents Classical Music Festival (2015), 
and Bilkent Violin Days (2015 and 
2016). She gave a recital in İş Sanat’s 
Rising Stars Series in 2014 and was 
back at the İş Sanat the following year 
for the Meriç Soylu Commemoration 
Concert. She has appeared in recitals 
and a chamber music performance 
at the Bilkent Concert Hall, besides 
other venues in Ankara including the 
Mozarthaus and Erimtan Museum 
of Archaeology and Arts. Her concert 
venues abroad have included the 32nd 
Morges Music Academy (2017), Forum 
am See in Lindau (2018), and Hannover 
University of Music, Drama and Media 
(2019).
In 2010, Deniz Şensoy won first 
prize at the 13th International Mimar 
Sinan and Rotary Young Musicians 
Competition and the third prize 
at the 4th Gülden Turalı National 
Violin Competition. In 2012, she won 
first prizes in the solo and chamber 
music categories at both the Serbia 
International Internet Competition 
and the We Play Together International 
Music Competition, as well as second 
prize in the solo category and first 
prize in the chamber music category at 
the 16th Bohdan Warchal International 
Music Competition. She was third 
prize winner at the 2014 Ohrid Pearls 
International Music Competition. She 
was granted the Bilkent University 
Ahmed Adnan Saygun Achievement 
Scholarship and ÇEV Young Talents 
Project Scholarship in 2017.

sevgİ varol

 ▪ 1996, Ankara doğumlu Sevgi Varol, 
müzik hayatına 2004’te Ahter Destan 
yönetimindeki Kültür Bakanlığı Devlet 
Çoksesli Çocuk Korosu’nda başladı. 
2007 yılında Hacettepe Üniversitesi 
Ankara Devlet Konservatuvarı fagot 

bölümünü kazanarak Gülnur Kurt’un 
öğrencisi oldu. Sedat Civelek ile oda 
müziği çalışmaları yaparak birçok 
konser verdi. 2010’da Doğuş Çocuk 
Senfoni Orkestrası’nı kazandı ve beş 
yıl bu orkestranın bünyesinde verdiği 
konserlerde Gülsin Onay, Ayhan 
Uştuk, Şenol Talınlı, Aykut Çınar ve 
Fazıl Say gibi ünlü solistlere eşlik etti. 
2013’te Türk-Alman-Fransız Gençlik 
Orkestrası’na girdi.
Hacettepe Üniversitesi Ankara Devlet 
Konservatuvarı’nda lise eğitimini 
tamamladıktan sonra 2014’te Bilkent 
Üniversitesi Müzik ve Sahne Sanatları 
Fakültesi’ni burslu olarak kazanıp 
fagot çalışmalarına Ozan Evruk’la 
devam etti. Solo ve küçük topluluklar 
olarak birçok konser verdi. 2016 yılında 
Bilkent 30. Yıl Festivali kapsamında 
Vivaldi’nin Si bemol Majör Fagot 
Konçertosu’nu seslendirdi. Bilkent 
Gençlik Senfoni Orkestrası ile bir 
konsere solist seçilerek Mozart’ın 
Fagot Konçertosu’nu seslendirdi. Klaus 
Thunemann, Matthias Racz, Stefano 
Canuti, Gabriele Screpis, Patrick de 
Ritis, Guillaume Santana ve Sergio 
Azzolini gibi tanınmış fagotçuların 
ustalık sınıflarına katıldı.
Sevgi Varol 2010’dan bu yana Doğuş 
Çocuk Senfoni, Türk-Alman-Fransız 
Gençlik, Hacettepe Gençlik Senfoni, 
Hacettepe Akademik, Ankara Gençlik 
Senfoni, Antalya Devlet Senfoni, KKTC 
Cumhurbaşkanlığı Senfoni, Orkestra 
Akademik Başkent, Bilkent Gençlik 
Senfoni, Bilkent Senfoni, Zürih Sanat 

Üniversitesi Senfoni orkestraları 
bünyesinde konserler veriyor ve bu 
sayede Gürer Aykal, Rengim Gökmen, 
Tolga Taviş, Naci Özgüç, Işın Metin, 
Orhun Orhon, Burak Tüzün, Erol 
Erdinç, Julien Masmondet ve Larry 
Rachleff gibi şeflerle çalışıyor.
Sevgi Varol, 2018’de Bilkent 
Üniversitesi Müzik ve Sahne Sanatları 
Fakültesi’nden bölüm ve fakülte 
birincisi, üstün şeref öğrencisi olarak 
mezun oldu. Nisan 2018’de Zürih Sanat 
Üniversitesi’ne kabul edilerek Zürih 
Tonhalle Orkestrası’nın solo fagotçusu 
Matthias Racz ile çalışmaya hak 
kazandı. Louise Pellerin ile oda müziği, 
Hans Agreda ile kontrafagot, Giorgio 
Mandolesi ile orkestra soloları dersleri 
almakta olan Sevgi Varol, Dr. Nejat F. 
Eczacıbaşı Vakfı bursu ile yüksek lisans 
eğitimine Matthias Racz’ın öğrencisi 
olarak devam ediyor.

 ▪ Sevgi Varol was born in Ankara in 
1996. She started music in the Ministry 
of Culture State Polyphonic Children’s 
Choir under the direction of Ahter 
Destan in 2004. Entering the Hacettepe 
University Ankara State Conservatoire 
in 2007, she studied bassoon with 
Gülnur Kurt and chamber music with 
Sedat Civelek, as well participating in 
many school concerts. She was accepted 
in the Doğuş Children’s Orchestra 
in 2010 and during her five years 
in the orchestra accompanied such 
distinguished soloists as Gülsin Onay, 
Ayhan Uştuk, Şenol Talınlı, Aykut 
Çınar, and Fazıl Say. She was accepted 
in the Turkish-German-French Youth 
Orchestra in 2013.
After completing her high school 
education at the Hacettepe University 
Ankara State Conservatoire, she 
entered the Bilkent University Faculty 
of Music and Performing Arts on a 
scholarship in 2014 and continued her 
bassoon studies with Ozan Evruk. She 
gave many solo and chamber music 
concerts. She performed Vivaldi’s 
Bassoon Concerto in B-flat Major at 
the Bilkent 30th Anniversary Concert 
in 2016. She was chosen as a soloist to 
perform Mozart’s Bassoon Concerto 
with the Bilkent Youth Symphony 
Orchestra. She has participated in 
masterclasses by renowned bassoonists 
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Esengül Yıldız 2019–2020 eğitim-
öğretim döneminden itibaren eğitimine 
Amsterdam Konservatuvarı’nda devam 
edecek.

 ▪ Born in Bursa in 1997, Esengül 
Yıldız entered the Uludağ University 
State Conservatoire in 2010. She 
studied the violin with Dicle Özkök 
in high school and with Aslı Özsoy 
Körner for her bachelor’s degree, 
which she completed in 2018. She has 
participated in masterclasses by Albert 
Markov, Alexander Markov, Suna 
Kan, Cihat Aşkın, Alberto Martini, 
Zhou Jin, Suzhou Trio, and Sergey 
Kravchenko, as well as having lessons 
with Angel Stankov, Mincho Minchev, 
Maxim Vengerov, Gilles Apap, 
Itzhak Rashkovsky, Roman Kim, Ani 
Schnarch, Ellen Jewet, Ayako Tanabe, 
Soyoung Yoon, Önder Baloğlu, Selim 
Giray, Özcan Ulucan, Hande Küden, 
Mark Gothoni, Mo Yi, Christoph 
Schickedanz, Eckhard Fischer, Kees 
Koelmans, Hed Yaron Meyerson, and 
Eliot Lawson.
During her years at the Uludağ 
University State Conservatoire, 
Esengül Yıldız gave concerts at her own 
school as well as at the conservatoires 
of Afyon Kocatepe University, 
Çukurova University, and Mersin 
University, alongside other venues 
such as the Dolmabahçe Arts Gallery, 
Yaşar University, and Mete Cengiz 
Cultural Centre. Her international 
appearances include the Young Turk 
Award Ceremony in Berlin in June 
2014, Giuseppe Verdi Conservatoire 
in Torino in 2015, Pancho Vladigerov 
National Academy of Music in Sofia 
in 2016, 3rd Agustin Aponte Music 
Festival in Tenerife in 2017, and the 
Slovakia Music Festival in 2018.
Esengül Yıldız held the position of 
concertmaster in the Doğuş Children’s 
Symphony Orchestra between 2010 
and 2015, Turkey Youth Philharmonic 
Orchestra between 2013 and 2016, 
and Slovak Youth Orchestra in 2018. 
She has also played in the Ankara 
Philharmonic Orchestra, Bursa 
Regional State Symphony Orchestra, 
Çukurova State Symphony Orchestra, 
Tekfen Philharmonic orchestra, 
and Borusan Istanbul Philharmonic 

such as Klaus Thunemann, Matthias 
Racz, Stefano Canuti, Gabriele Screpis, 
Patrick de Ritis, Guillaume Santana, 
and Sergio Azzolini.
Since 2010, Sevgi Varol has played 
in the Doğuş Children’s Symphony 
Orchestra, Turkish-German-French 
Youth Orchestra, Hacettepe Youth 
Symphony Orchestra, Hacettepe 
Academic Orchestra, Ankara Youth 
Symphony Orchestra, Antalya 
State Symphony Orchestra, TRNC 
Presidential Symphony Orchestra, 
Orchestra Academic Başkent, Bilkent 
Youth Symphony Orchestra, Bilkent 
Symphony Orchestra, and Zurich 
University of the Arts Symphony 
Orchestra; thus having the opportunity 
to work with such conductors as Gürer 
Aykal, Rengim Gökmen, Tolga Taviş, 
Naci Özgüç, Işın Metin, Orhun Orhon, 
Burak Tüzün, Erol Erdinç, Julien 
Masmondet, and Larry Rachleff.
Sevgi Varol graduated from the 
Bilkent University Faculty of Music 
and Performing Arts as top of both 
her department and faculty, as a High 
Honour Student. In April 2018, she 
was accepted by the Zurich University 
of the Arts, where she has since 
studied bassoon with Matthias Racz, 
solo bassoonist of the Zurich Tonhalle 
Orchestra, as well as chamber music 
with Louise Pellerin, contrabassoon 
with Hans Agreda, and orchestra 
solos with Giorgio Mandolesi. She is a 
scholarship recipient of the Dr. Nejat F. 
Eczacıbaşı Foundation.

esengül yildiz

 ▪ 1997, Bursa doğumlu Esengül 
Yıldız, 2010 yılında girdiği Uludağ 
Üniversitesi Devlet Konservatuvarı’nda, 
lise bölümünde Dicle Özkök ve lisans 
düzeyinde Aslı Özsoy Körner ile keman 
çalışarak 2018 yılında mezun oldu. 
Albert Markov, Alexander Markov, Suna 
Kan, Cihat Aşkın, Alberto Martini, Zhou 
Jin, Suzhou Trio ve Sergey Kravchenko 
ile ustalık sınıflarına katıldığı gibi 
Angel Stankov, Mincho Minchev, 
Maxim Vengerov, Gilles Apap, Itzhak 
Rashkovsky, Roman Kim, Ani Schnarch, 
Ellen Jewet, Ayako Tanabe, Soyoung 
Yoon, Önder Baloğlu, Selim Giray, 
Özcan Ulucan, Hande Küden, Mark 

Gothoni, Mo Yi, Christoph Schickedanz, 
Eckhard Fischer, Kees Koelmans, Hed 
Yaron Meyerson ve Eliot Lawson ile de 
ders yaptı.
Esengül Yıldız öğrenciliği süresince 
Uludağ Üniversitesi Devlet 
Konservatuvarı’nın yanı sıra Afyon 
Kocatepe Üniversitesi, Çukurova 
Üniversitesi ve Mersin Üniversitesi 
Devlet Konservatuvarlarında ve 
Dolmabahçe Sanat Galerisi, Yaşar 
Üniversitesi ile Mete Cengiz Kültür 
Merkezi’nde konserler verdi. 
2014 Haziran’ında Berlin’deki 
Genç Türk Ödül Töreni’nde, 2015 
yılında Torino’daki Giuseppe Verdi 
Konservatuvarı’nda, 2016’da Sofya’daki 
Pancho Vladigerov Ulusal Müzik 
Akademisi’nde, 2017’de Tenerife’teki 
III. Agustin Aponte Müzik Festivali’nde 
ve 2018 yılında Slovakya Müzik 
Festivali’nde sahneye çıktı.
Esengül Yıldız başkemancı olarak 
2010–2015 yılları arasında Doğuş 
Çocuk Senfoni Orkestrası’nda, 
2013–2016 yılları arasında Türkiye 
Gençlik Filarmoni Orkestrası’nda ve 
2018’de Slovak Gençlik Orkestrası’nda 
görev aldı. Ayrıca Ankara Filarmoni 
Orkestrası, Bursa Bölge Devlet 
Senfoni Orkestrası, Çukurova Devlet 
Senfoni Orkestrası, Tekfen Filarmoni 
Orkestrası ve Borusan İstanbul 
Filarmoni Orkestrası bünyesinde çaldı. 
Solist olarak ise Uludağ Üniversitesi 
Devlet Konservatuvarı Gençlik Senfoni 
Orkestrası eşliğinde 2011 ve 2014 
yıllarında konserler verdi.

Orchestra. As a soloist, she performed 
with the Uludağ University State 
Conservatoire Youth Symphony 
Orchestra in 2011 and 2014.
Esengül Yıldız is going to continue 
her education at the Amsterdam 
Conservatoire in the 2019/20 
academic year.

hacer cansu yüksel

 ▪ 1997, İstanbul doğumlu Hacer Cansu 
Yüksel, müzikle ilgilenmeye altı yaşında 
piyano ile başladı. 2008’de Mimar 
Sinan Güzel Sanatlar Üniversitesi 
Devlet Konservatuvarı’nın tam zamanlı 
bölümüne girerek Ebru Mine Sonakın 
Çeliker’in klarnet öğrencisi oldu.
Hacer Cansu Yüksel 2012 yılında 
MSGSÜ Genç Orkestrası solistlik 
seçmelerini kazandı ve Erhan Torlular 
yönetiminde konser verdi. İstanbul’da 
okuduğu süreçte İstanbul Klarnet 
Korosu’nun çalışmalarına katılan H. 
Cansu Yüksel, koronun 2013 yılında 
düzenlenen İtalya ve Bulgaristan 
turnelerinde basklarnet ile yer aldı. 
Yine 2013 yılında Fransa’da düzenlenen 
Pablo Casals Festivali’ne katılarak, 
Michel Lethiec ve Isaac Rodriguez ile 
çalışıp konserler verdi. 2014 Mayıs 
ayında Bulgaristan’da düzenlenen 
10. Uluslararası Genç Virtüözler 
Yarışması’nda ve Eylül ayında İtalya’da 
düzenlenen Uluslararası Ciro Scarponi 
Klarnet Yarışması’nda üçüncülük 
ödülleri kazandı. 2014 yılında Doğuş 
Çocuk Senfoni Orkestrası seçmelerini 
kazanarak turnelere katıldı. 2015 
Temmuz’unda yine İstanbul Klarnet 
Korosu ile Madrid Klarnet Festivali’nde 
yer aldı. 2014 yılında Ciro Scarponi 
Yarışması’ndan aldığı üçüncülük ödülü 
ile 2015’te İtalya’da düzenlenen Klarnet 
Akademisi Festivali’ne burs kazanarak, 
festivale ve festivaldeki ustalık 
kurslarına katılma şansı buldu.
2016 Şubat’ında Frankfurt Müzik 
ve Sahne Sanatları Üniversitesi’nde 
girdiği yetenek sınavında üstün başarı 
göstererek Laura Ruiz Ferreres’in 
klarnet sınıfında okumaya hak kazandı. 
2017’de Aşağı Saksonya Gençlik 
Filarmoni Orkestrası ile Aşağı Saksonya 
Eyaleti’nde gerçekleştirilen konserlerde 
yer aldı. 2018 Haziran ayında, okul 
değiştirme kararıyla, Karlsruhe Müzik 

Üniversitesi’nde yapılan yetenek 
sınavlarını tam puanla geçerek, Georg 
Arzberger’in sınıfına kabul edildi. Yurtiçi 
ve dışında çeşitli orkestralar bünyesinde 
sahneye çıkan, ayrıca oda müziği 
konserleri ve resitaller veren H. Cansu 
Yüksel, bugüne kadar Erdem Çöloğlu, 
Antonio Pirolli, Serdar Yalçın, Rengim 
Gökmen, Gürer Aykal, Andreas Schüller 
ve Vassilis Christopulos gibi şeflerle 
çalıştı. Ayrıca Ayşegül Kirmanoğlu, Guy 
Dangain, Nicholas Baldeyrou, Michel 
Lethiec, Isaac Rodriguez, Sergio Bossi, 
Corrado Giuffredi, Bobo Yotzov, Jürgen 
Key, Sylvia Schmückle Wagner, Julius 
Kircher, Daniel Bollinger ve Matthias 
Höfer gibi klarnet sanatçıları ile 
çalışma imkânı buldu. Karlsruhe Müzik 
Üniversitesi’nde bir dönem okuduktan 
sonra, profesörünün okul değiştirme 
kararıyla Münih Müzik ve Tiyatro 
Üniversitesi’ne geçiş yapan H. Cansu 
Yüksel, Georg Arzberger’in sınıfında 
lisans eğitimine devam ediyor.

 ▪ Born in Istanbul in 1997, Hacer 
Cansu Yüksel started her music 
education with piano when she was 
six. She entered the Mimar Sinan Fine 
Arts University State Conservatoire 
(MSGSÜ) as a full-time student in 
2008 to study clarinet with Mine 
Sonakın Çeliker.
In 2012, Hacer Cansu Yüksel won 
the soloist auditions for the MSGSÜ 
Young Orchestra and gave a concert 
under the baton of Erhan Torlular. 
During her years in Istanbul as a 
student, she also worked with the 
Istanbul Clarinet Choir, playing the 
bass clarinet on their tours to Italy and 
Bulgaria in 2013. The same year, she 
attended the Pablo Casals Festival in 
France, studying with Michel Lethiec 
and Isaac Rodriguez as well as giving 
concerts. In 2014, she won the third 
prize in both the 10th International 
Young Virtuosos Competition in 
Bulgaria and the International Ciro 
Scarponi Clarinet Competition in 
Italy. She passed the auditions for the 
Doğuş Children’s Orchestra and played 
with them on tours in 2014. In July 
2015 she participated in the Madrid 
Clarinet Festival with the Istanbul 
Clarinet Choir. The prize she won in 
the Ciro Scarponi Competition brought 

her a scholarship at the 2015 Clarinet 
Academy Festival in Italy, where she 
attended the festival and masterclasses.
In February 2016 Hacer Cansu 
Yüksel passed the entrance exams 
of the Frankfurt University of 
Music and Performing Arts with 
outstanding success and got into 
Laura Ruiz Ferreres’ clarinet class. 
She played in the Lower Saxony Youth 
Philharmonic Orchestra in concerts 
across Lower Saxony in 2017. In June 
2018, deciding to change schools, 
she entered the exams for Karlsruhe 
University of Music where she got 
into Georg Arzberger’s class. She 
has played in numerous orchestras 
both home and abroad, as well as 
giving chamber music concerts and 
recitals. She has performed under 
the baton of conductors such as 
Erdem Çöloğlu, Antonio Pirolli, 
Serdar Yalçın, Rengim Gökmen, 
Gürer Aykal, Andreas Schüller, and 
Vassilis Christopulos. She has also 
worked with renowned clarinettists, 
including Ayşegül Kirmanoğlu, Guy 
Dangain, Nicholas Baldeyrou, Michel 
Lethiec, Isaac Rodriguez, Sergio 
Bossi, Corrado Giuffredi, Bobo Yotzov, 
Jürgen Key, Sylvia Schmückle Wagner, 
Julius Kircher, Daniel Bollinger, and 
Matthias Höfer. After a semester at 
the Karlsruhe University of Music, she 
followed her teacher Georg Arzberger 
to Munich University of Music 
and Performing Arts, where she is 
currently an undergraduate student.
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ezgiye dönüşür. Bu geçişten sonra, canlı 
dans tekrar belirir. Kemanla piyanonun 
ilginç diyaloğunu izleyen hızlı finalle 
yapıt sona erer. (Süre 25’)

— irkin aktüze

Franz Anton Hoffmeister 
Keman ve Viyolonsel için Düet,  
Do Majör, Op. 6 No. 1

– Allegro 
– Romance: Poco adagio 
– Rondo: Allegro

Daha çok nota yayımcılığıyla tanınan 
Avusturyalı Franz Anton Hoffmeister 
(1754–1812), önce Viyana’da hukuk 
öğrenimine başlamış; 1783’lerde 
henüz emekleme çağında olduğunu 
gördüğü nota yayımcılığına yönelmiş 
ve Haydn, Mozart, Vanhal, Beethoven, 
Clementi gibi Viyanalı bestecilerin ve 
yabancıların yanı sıra kendi bestelerini 
de yayımlamıştır.
Çok verimli bir besteci olan 
Hoffmeister’in Viyana stilini yansıtan 
yapıtları ülkesi dışında da çok sevilmiş, 
İthaka Kralı’nın Oğlu adlı operası birçok 
ülkede sahnelenmiştir. Sekizden fazla 
sahne müziği, şarkılar, senfoniler, 
serenadların yanı sıra flüt için 25, 
kontrbas için 14, çeşitli çalgılar için 
20, korno için üç olmak üzere, keman, 
viyola ve viyolonsel için konçertolar 
yazmış; 15 dörtlü, 18 üçlü, birçok oda 
müziği ve sonatlar da bestelemiştir.
Keman ve viyolonsel için yazılmış 
eserler o dönemde özellikle amatör 
müzisyenler tarafından talep görmekle 
beraber, Hoffmeister’in opus 6 Düetler’i 
birçok teknik zorluğa sahiptir. (Süre 18’)

— irkin aktüze

George Frideric Handel / Johan 
Halvorsen 
Pasakalya, Sol minör
Handel’in 1720 yılında basılan 
7. Klavsen Süiti (HWV 432) altı 
bölümden oluşur. En son bölüm 
Passacaglia, Handel’in en ünlü klavsen 
parçalarından biridir. Kurallara 
uymayan biçimde süitin en sonuna 
yerleştirilen bu dansın hem melodik, 
hem de ritmik karakterdeki dört 
ölçülük bas teması, varyasyon ustası 

program notları

Franz Joseph Haydn
Klarnet Üçlüsü No. 1, Mi bemol Majör, 
Hob. IV: Es 1

– Allegro 
– Arioso 
– Presto

Klarnet Üçlüsü No. 2, Mi bemol Majör, 
Hob. IV: Es 2

– Andante 
– Vivace 
– Menuetto: Andantino

Klarnet Üçlüsü No. 3, Si bemol Majör, 
Hob. IV: Es 3

– Allegro 
– Adagio 
– Minuetto – Trio 
– Presto

Bu üçlülerin elyazmaları bulunmamakla 
beraber, 1781’de Breitkopf ve Härtel 
tarafından Haydn’ın ismiyle basılmış 
olmalarından dolayı besteciye ait kabul 
edilmektedir.
Haydn’ın 1781’den önceki bir tarihte 
yazdığı Hob. IV: Es 1, Es 2 ve Es 3 
numaralı Klarnet Üçlüleri, klarnet 
d’amour, keman ve bas partisi içindir. 
Çağdaş İngiliz kornosuna benzeyen 
fakat artık var olmayan bu çalgı 
yerine çağdaş icralarda, ses aralığının 
benzerliği nedeniyle si-bemol klarnet 
kullanılmaktadır.
Haydn bu parçaları büyük ihtimalle 
konserlerden ziyade evde, arkadaş 
ortamlarında seslendirilmeleri amacıyla 
yazmıştır. Her biri on dakikanın altında 
olan parçaların ezgileri dolaysız, dokuları 
açık ve teknikleri sadedir. Burada 
müziğin, rahat bir biçimde tümüyle keyif 
vermesi asıl hedeftir. (Süre 19’)

Edvard Grieg 
Keman Sonatı No. 3, Do minör, Op. 45

– Allegro molto ed appassionato 
– Allegretto espressivo alla Romanza 
– Allegro animato

Grieg 3. Keman Sonatı’na, diğerlerinden 
20 yıl sonra, 1886 sonbaharında 

Troldhaugen’de başlamış, 1887 Ocak 
ayında tamamlamıştır. Bundan beş yıl 
sonra 1892’de, E. Grieg ve İskandinav 
Müziği adlı kitapçığı yayımlayan Brüksel 
Konservatuvarı müzikoloğu, Belçikalı 
Ernest Closson 3. Sonat hakkında 
şunları yazmış: “Sonat şimdiye kadar 
yazılmış en esinli sayfaları içeren 
yapıtlar arasında sınıflandırılmalıdır. 
Bizim kanımıza göre Grieg’in bu yapıtı 
gerçekten büyük sıfatıyla anılmaya 
hak kazanır. Başlangıcından sonuna 
kadar mucizevi bir esinle, zekâ ve 
bağımsızlıkla örülmüştür. Son olarak 
sadeliğe, haşinliğe, bir tür modern 
klasisizme yönelen final bölümü de bu 
büyüklüğü bozmaz. Grieg bu sonattan 
başka bir şey bestelememiş olsaydı bile 
adı ilerki nesillere kalacaktı.”
Bestecinin en çok çalınan sonatı olan 
Do minör Sonat, bu türün kurallarına 
daha uyumludur. Zengin armonileri, 
canlı ritmi, müziğinin doğal akıcılığıyla 
seçkinleşen sonat ilk kez 10 Aralık 
1887’de Leipzig’de yeni Gewandhaus 
salonunda, Çaykovski’nin Keman 
Konçertosu’nun da ilk seslendirilişini 
yapan Rus kemancı Adolf Brodsky 
(1851–1929) tarafından, besteci 
eşliğinde seslendirilmiştir.
Canlı ve enerjik bir temayla do minör 
tonda ve 6/8’lik ölçüde başlayan 1. 
Bölüm, tutkulu bir çabuklukla (Allegro 
molto ed appassionato) birbirini izleyen 
biri sakin, diğeri canlı küçük bölmelerle 
sanki tablo tablo sergilenir. Keman ilk 
temayı sol telinde güçlü (forte) olarak 
duyurur.
2/4’lük ölçüde, mi majör tonda başlayan 
ve duygulu bir romans (Allegretto 
espressivo alla Romanza) temposundaki 
2. Bölüm Grieg’in yarattığı en güzel, en 
dokunaklı sayfalardandır. Piyanonun 
uzun girişiyle beliren duygulu ezgi, 
kemanın katılımıyla daha da yüceleşir. 
Sonra kemanın zarif ve çabuk ezgisiyle 
bölümün Allegro kısmına geçilir: 
Duygulu ezgi canlanır, kemanın 
pizzicato’su eşliğinde, piyano da bu 
ezgiyi tekrarlar. Bölüm yine ağır ve 
duygulu biçimde sona erer.
3. Bölüm 4/4’lük ölçüde, çabuk ve 
canlı (Allegro animato) tempoda bir 
Norveç halk dansıdır. Sanki dans eden 
köylülerin ayak vuruşlarını yansıtır gibi, 
keskin ritimli tema daha sonra kemanın 
ağır ve etkin biçimde sunduğu soylu 

Handel tarafından pırıltılı arpejlerle, bir 
dizi ilginç varyasyonla etkili biçimde 
değerlendirilir.
Barok müziğin şaheserlerinden olan 
bu Pasakalya, 19. yüzyıl sonunda 
Norveçli orkestra şefi ve kemancı Johan 
Halvorsen (1864-1935) tarafından 
keman ve viyolonsele uygulanarak 
geniş kitlelere ulaşabilmiş, sonradan 
da orkestra düzenlemeleriyle daha da 
renkli tını kontrastlarıyla müzikseverlere 
sunulmuştur. (Süre 8’)

— irkin aktüze

Wolfgang Amadeus Mozart 
Piyanolu Üçlü No. 2, Sol Majör, K 496

– Allegro 
– Andante 
– Allegretto

Mozart’ın 1781’de Viyana’ya taşındıktan 
sonra yazdığı piyanolu üçlüler, 
Salzburg’da, evinde sadece klavsen 
varken yazdığı Divertimento’dan hem 
kapsam hem çalgılar arasındaki ilişki 
bakımından oldukça farklıdır. Şehirde 
kısa sürede piyanist olarak ünlenen 
Mozart’ın, 1785 yılına gelindiğinde artık 
evinde bir fortepiyanosu da vardır. 
Piyanolu üçlülerinin piyano partileri 
klavsende çalmak için daha az uygun 
olmasının yanında çok daha talepkârdır. 
Her ne kadar piyano bulunmadığı 
hallerde klavsende çalınmaları 
mümkün olsa da bu yapıtlar Mozart’ın 
konserlerinde kendisinin çalması 
için, kendi fevkalade becerilerine göre 
yazılmıştır. Viyanalıları bir oda müziği ve 
konçerto çalgısı olarak piyanonun ifade 
imkânlarıyla tanıştıran özellikle Mozart 
olmuştur. Piyanolu üçlüleri ayrıca 
piyano ve yaylı çalgılar arasında yeni bir 
ilişki de kurar: Keman ve viyolonsel artık 
daha bağımsızdır.
1786 yılında yazılan Sol Majör Piyanolu 
Üçlü K 496 bu olgun üçlülerin ilkidir. 
Beş yıldır Viyana’da yaşamakta olan 
Mozart, kariyerinde ilk kez yakaladığı 
büyük başarının keyfini çıkarmaktadır. 
1786 Mayıs’ında prömiyeri yapılan 
Figaro’nun Düğünü, temsilleri devam 
ettikçe daha da başarıya ulaşmaktadır. 
Mart ayında en büyük piyano 
konçertolarından ikisini, K 488 ve K 
491’i tamamlamıştır. Bu Sol Majör 

Piyanolu Üçlü ise Temmuz ayında 
bitmiştir.
Akıcı süslemeleriyle neredeyse operatik 
açılış teması ilk olarak solo piyanoda 
duyulur. Önce sadece keman diyaloğa 
katılırken, viyolonsel bas çalgısı olarak 
geleneksel rolünü yerine getirir.
2. Bölüm tüm çalgılarda fortissimo ile 
dramatik biçimde açılır ve ardından 
piyano ve kemanla eşit konuma geçen 
viyolonsel sakince sohbete öncülük 
eder. Bu, Mozart’ın çağdaşları için 
oldukça şaşırtıcı bir an olmalıdır. 
Andante, ilk bölümdeki gibi zarif 
süslemelerle bezeli bir temayla 
başlar fakat giderek beklenmedik 
bir derinlik ve karmaşıklığa ulaşır: 
Ani modülasyonların yanı sıra orta 
bölmede, Mozart’ın J.S. Bach ve 
Handel’e olan hayranlığını hatırlatan 
kontrpuansal iç içe girişler duyulur.
3. Bölüm gösterişli bir gavottan ziyade 
bir dizi çeşitlemeden oluşur. İlk üç 
çeşitleme masumca ilerler; minör 
tondaki dördüncü çeşitleme ise 
kemanın uğultuya benzer bir motifi 
tekrarladığı, viyolonselin altta kasvetli 
bir bas çizgisi sürdürdüğü ve piyanonun 
üstte kontrpuanlar işlediği sıradışı 
bir tını değişikliğiyle sakinliği bozar. 
Beşinci çeşitleme bizi yavaş bölüme 
geri götürür gibi olan bir Adagio’dur. 
Sonuncu çeşitleme, piyanoda gösterişli 
arpejlerle gavot temposuna geri döner. 
Parlak bir sona ulaşılacak gibidir 
ama tuhaf uğultu motifi ve dördüncü 
çeşitlemedeki kontrpuan tekrar gelir. 
Mozart ancak en sonda müziği neşeli 
bir kapanışa çeker. (Süre 26’)
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xxxxxxxxxxxxxxxxx
oda müziğinin yıldızları:
cuarteto casals

cuarteto casals

 ▪ Madrid’deki Reina Sofía Müzik 
Okulu’nda 1997’de kurulan Cuarteto 
Casals, 20. yıldönümünü birkaç yıla 
yayılan iddialı bir projeyle kutladı: 
Londra, Viyana, Berlin ve Tokyo’yu 
da içeren Avrupa, Asya ve Latin 
Amerika turnelerinde gerçekleştirdiği 
altı konserlik serilerde Beethoven’ın 
tüm yaylı çalgılar dörtlüleri ile 
altı çağdaş besteciye verilen yapıt 
siparişlerini seslendirdi. Topluluğun 
gelecek sezonlardaki programında ise 
Mozart’ın tüm geç dönem dörtlülerini 
seslendireceği seriler ve Macar 
besteciler Bartók, Ligeti ve Kurtág’a 
odaklanan projeler göze çarpıyor.
Cuarteto Casals, Londra ve Brahms-
Hamburg yarışmalarında birincilik 
ödüllerini kazandığından bu yana 
Carnegie Hall, Köln Filarmoni, Paris 
Cité de la Musique, Schwarzenberg 
Schubertiade ve Amsterdam 
Concertgebouw dahil, dünyanın en 
saygın konser salonlarına konuk 
oluyor.
Topluluk, Harmonia Mundi etiketi 
altında, az bilinen İspanyol besteciler 
Arriga ve Toldrá’dan Mozart, Haydn, 
Schubert ve Brahms’a ve büyük 20. 
yüzyıl bestecileri Debussy, Ravel 
ve Zemlinsky’ye uzanan geniş bir 
repertuvarı içeren 12 CD’lik dikkat 
çekici bir diskografi oluşturdu. Ayrıca 
Neu Records firması tarafından tüm 
Schubert dörtlülerinin canlı kaydı Blu-
Ray olarak piyasaya sunuldu. Üç kutu 
setten oluşan Beethoven dörtlülerin 
ilk seti 2018 yılında Harmonia Mundi 
etiketi altında yayınlandı ve büyük 
övgüyle karşılandı. İkinci set 2019 
yılında, son kutu ise bestecinin 
doğumunun 250. yılı olan 2020’de 
yayınlanacak.
Londra’daki saygın Burletti-Buitoni 
Vakfı’ndan aldığı ödül, Cuarteto 
Casals’ın birbirleriyle eşleşen barok 
ve klasik dönem yayları koleksiyonu 
oluşturmasına imkân sağladı. Topluluk 
bu yaylarla, Purcell’dan Schubert’e kadar 
farklı yapıtlarda, müzik tarzlarını farklı 

ODA MÜZİĞİNİN YILDIZLARI:
STARS OF CHAMBER MUSIC:
CUARTETO CASALS
cuarteto casals 
Vera Martínez Mehner keman violin 
Abel Tomàs keman violin 
Jonathan Brown viyola viola 
Arnau Tomàs viyolonsel cello

Ludwig van Beethoven
Yaylı Çalgılar Dörtlüsü No. 1, Fa Majör, Op. 18 No. 1
String Quartet No. 1 in F Major, Op. 18 No. 1

 – Allegro con brio 
 – Adagio affettuoso ed appasionato 
 – Scherzo. Allegro molto 
 – Allegro
 süre duration: 28’

Giovanni Sollima*
Yaylı Çalgılar Dörtlüsü, B 267
String Quartet, B 267
 süre duration: 8’

Ara Interval

Dmitri Shostakovich
Yaylı Çalgılar Dörtlüsü No. 8, Do minör, Op. 110
String Quartet No. 8 in C minor, Op. 110

 – Largo 
 – Allegro molto 
 – Allegretto 
 – Largo 
 – Largo
 süre duration: 20’

Ara dahil 80’ sürer. Lasts 80’ with interval.

*  türkiye prömiyeri 
turkey premıere

27.06.2019
pe th 20.00

Neve Şalom Sinagogu
Neve Shalom Synagogue

yorumlama kabiliyetlerini geliştirdi. 
Topluluk ayrıca, yaşayan bestecilerle, 
özellikle de György Kurtág ile yaptığı 
çalışmalardan son derece ilham alıyor 
ve önde gelen İspanyol besteciler 
tarafından yazılmış dörtlülerin dünya 
prömiyerlerini gerçekleştiriyor. 
Cuarteto Casals, Francisco Coll’un yaylı 
çalgılar dörtlüsü ve orkestra için yeni 
konçertosunu İspanya Ulusal Orkestrası 
ile seslendirdi.
Katalonya’da ve İspanya genelinde 
kültürel hayata benzersiz katkıları 
nedeniyle Katalonya Hükümeti ve 
Ramon Llull Enstitüsü’nün yanı sıra, 
Kültür Bakanlığı tarafından da kültür 
elçisi olarak ilan edilen topluluk 
Ulusal Müzik Ödülü, Katalonya 
Ulusal Kültür Ödülü ve Barselona 
Şehri Ödülü sahibi. 2020 yılı boyunca 
Madrid Kraliyet Sarayı’nın yerleşik 
topluluğu olacak Cuarteto Casals, her 
yıl sarayın olağanüstü Stradivarius 
koleksiyonundan çalgılarla konser 
veriyor.
Düzenlediği ustalık sınıfları büyük ilgi 
gören topluluk, tüm üyelerinin yaşadığı 
Barselona’daki Katalonya Müzik 
Üniversitesi’nin yerleşik dörtlüsü.

 ▪ Founded in 1997 at the Escuela 
Reina Sofía in Madrid, the Cuarteto 
Casals celebrated its 20th anniversary 
season with an especially ambitious, 
multi-year project: a six-concert series 
of the complete Beethoven quartets, 
accompanied by six commissioned 
works from composers of its own 
generation, performed in cities 
throughout Europe, Asia, and Latin 
America including London, Vienna, 
Berlin, and Tokyo. Highlights of 
coming seasons include cycles of the 
complete late Mozart quartets as well 
as projects focusing on Hungarian 
composers Bartók, Ligeti, and Kurtág.
Since winning first prizes at the 
London and Brahms-Hamburg 
competitions, Cuarteto Casals has been 
a returning guest at the world’s most 
prestigious concert halls including 
Carnegie Hall, Cologne Philharmonie, 
Cité de la Musique Paris, Schubertiade 
in Schwarzenberg, and Concertgebouw 
Amsterdam, among many others 
around the world.
The quartet has compiled a substantial 
discography with the Harmonia Mundi 
label, to date including 12 CDs, with 

repertoire ranging from the lesser-
known Spanish composers Arriaga and 
Toldrá to Viennese classics Mozart, 
Haydn, Schubert, and Brahms, through 
20th century greats Debussy, Ravel, 
and Zemlinsky, as well as a live Blu-
Ray recording of the complete Schubert 
quartets for Neu Records. In 2018, the 
first of a three-volume recording of 
the Beethoven quartets was released 
on the Harmonia Mundi label to great 
critical acclaim; the second box-set will 
be released in 2019 and the final group 
in 2020, to coincide with the 250th 
anniversary of the composer’s birth.
A prize from the prestigious Burletti-
Buitoni Trust in London enabled 
the quartet to begin a collection of 
matching Baroque and Classical period 
bows which it uses for works from 
Purcell through Schubert, refining its 
ability to distinguish between diverse 
musical styles. In addition, the quartet 
has been profoundly influenced by its 
work with living composers, especially 
György Kurtág, and has given the 
world premiere of quartets written by 
leading Spanish composers, including 
a new concerto for string quartet and 
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stars of chamber musıc:
cuarteto casals

oda müziğinin yıldızları:
cuarteto casals

tamamlamadığı veya yapıtlarında 
kullanmadığı müzik parçacıklarının 
izini sürmek benim için altın aramak 
gibi. Çocukluğumdan bu yana 
Biamonti Kataloğu’ndan toparlayıp 
biriktirdiğim notlarımı yanımda taşırım: 
Parçacıklar, moleküller, yoğun ve çarpıcı 
kısımlar… Bunlara benim müdahalem 
popüler bir şarkıyı geliştirmek veya 
düzenlemekten çok da farklı değil 
aslında. Yine de zaman zaman başka 
yaklaşımlar deniyorum ve fikri, adeta bir 
yerleştirmenin içinde yüzermişçesine 
serbest bırakıyorum veya estetikten, 
çağdan ve mekândan bağımsız kapalı 
bir kutunun içerisinde geliştiriyorum.
B 267, Yaylı Çalgılar Dörtlüsü’nde 
tekrar armonize edilmiş ve kısmen 
geliştirilmiş bloklar ve ritmik kalıplar 
üzerine doğaçlama anlar birbirlerini 
takip ediyor. (Süre 8’)

— gıovannı sollıma

Dmitri Şostakoviç 
Yaylı Çalgılar Dörtlüsü No. 8, Do minör, 
Op. 110

– Largo 
– Allegro molto 
– Allegretto 
– Largo 
– Largo

Şostakoviç hem form hem de kapsam 
bakımından diğer dörtlülerinden daha 
karmaşık olan 8. Dörtlü’sünü 1960 
Temmuz’unda Dresden’de 5 Gün ve 
5 Gece filmi üzerinde çalışırken, 11. 
ve 12. senfonileri arasında üç günde 
bestelemiştir. Resmi açıklamaya göre, 
“II. Dünya Savaşı’nın yıktığı Dresden 
kenti halkının anlattıkları besteciyi 
etkilemiş; geçmişin acısı ve öfkesi 
ruhunda tekrar canlanmış, hüzünlü 
ancak boyun eğmeyen bir ağıt olarak 
planladığı dörtlüyü faşizm kurbanlarına 
ithaf etmiştir.” Yapıt ilk kez Leningrad’da 
2 Ekim 1960’ta Beethoven Dörtlüsü 
tarafından seslendirildi.
Aralıksız çalınan beş bölümden oluşan 
dörtlüde, isminin DSCH harflerinin 
Almancadaki müzik karşılıkları olan 
d=re, s (es)=mi bemol, c=do ve h=si 
notalarından oluşan temayı çeşitli 
değişimlerle bütün bölümlerde 
işlediği gibi, diğer bestelerinden 

orchestra by Francisco Coll, premiered 
with the Orquesta Nacional de España.
In recognition of its unique 
contributions to cultural life 
within Catalunya and throughout 
Spain, Cuarteto Casals has been 
acknowledged as cultural ambassadors 
by the Generalitat of Catalunya and 
the Institut Ramon Llull, as well 
as the Ministerio de Cultura. Past 
awards include the Premio Nacional 
de Música, the Premi Nacional de 
Cultura de Catalunya, and the Premi 
Ciutat Barcelona. The quartet performs 
yearly on the extraordinary collection 
of decorated Stradivarius instruments 
in the Royal Palace in Madrid, where 
it will be quartet in residence through 
2020.
In addition to giving much sought-
after masterclasses, Cuarteto Casals is 
quartet in residence at the Catalunya 
College of Music in Barcelona, where 
all four members reside.

program notları

Ludwig van Beethoven
Yaylı Çalgılar Dörtlüsü No. 1, Fa Majör, 
Op. 18 No. 1

– Allegro con brio 
– Adagio affettuoso ed appasionato 
– Scherzo. Allegro molto 
– Allegro

Fa Majör Dörtlü, opus 18 grubunda 
bestelenme sırasına göre ikinci 
olmasına karşın, özellikle geçirdiği 
kapsamlı düzeltmelerden sonra pek 
çok yönden bu grubun en güçlü yapıtı 
haline gelmesi sebebiyle, baskıda birinci 
sıraya alınmıştır. Beethoven ilk halini 
gönderdiği arkadaşı Carl Amenda’ya 
iki yıl sonra, “Sana gönderdiğim 
dörtlüyü kimseye gösterme; adamakıllı 
değiştirdim, çünkü artık layıkıyla dörtlü 
yazmayı biliyorum.” diye yazmıştır. 
Sonuçta ortaya, bestecinin sadece 
yapısal inceliklerdeki ustalığını değil, 
dörtlü dokusunu kavrayışındaki yeniliği 
de sergileyen, hatırı sayılır güçte bir 
yapıt çıkmıştır.
1. Bölüm, Beethoven’ın erken 
dönemindeki en özlü ve kuvvetli 
ifadelerden birine sahiptir ve taslaklara 
bakılırsa, Beethoven girişteki açıklık 

ve sadeliğe ulaşmak için özel olarak 
uğraşmıştır. İlk figürün üslup kesinliği, 
daha sonra dikkat çekici ölçekte 
geliştirilebilmesi için alan yaratır. 
İlk temadaki küçük grupetto figürün 
üzerine yeni bir kontrpuan gelir ve 
ardından müzik dominanta giderken 
ikinci grup, hafif senkoplarla genişler. 
Beethoven düzeltmelerinde geliştirimin 
modülasyon yelpazesini büyük oranda 
değiştirmiş ve partilerin yürüyüşünü 
mükemmelleştirmiştir; opus 18 
dörtlüler arasında çalgılar arasında en 
fazla demokrasiye sahip olan bu yapıttır.
Beethoven, Amenda’ya, yavaş 2. 
Bölümü bestelerken aklında Romeo 
ve Juliet olduğunu belirtmiştir: Bu 
tutkulu, re minör bölümde derin bir 
trajedi hissi ifade bulur. Beethoven’ın, 
yapıtın ilk halindeki coşkulu performans 
işaretlerinin çoğunu kaldırmasıyla daha 
zarif bir tını ortaya çıkmış ve ani nüans 
değişimi, ana ezginin dönüşünü daha 
dramatik hale getirmiştir. Ayrıca kodada, 
birinci kemandaki koloratür süslemeler 
de dramatikliği pekiştirir.
Sonraki bölüm Scherzo, alışılageldiği 
gibi bir enerji patlaması olmaktan çok 
uzaktır; neredeyse yatıştırıcı olduğu 
söylenebilir. Beethoven’ın şiddetli 
scherzo’larına alışkın olan dinleyiciler, 
bu bölümün sakin doğasına hazırlıksız 
yakalanırlar; ancak esprili öğeler de yok 
değildir. Trio bölmesinin açılışındaki 
ritmin dört ölçülük cümle uzunluğu, 
aniden re bemole saparak müziği minör 
tonaliteye taşıyan birinci kemanın 
türbülanslı gamlarını destekler.
Beethoven, düzeltmelerinde Finale’nin 
temposunu Allegretto’dan Allegro’ya 
değiştirmiştir. Canlı açılış ezgisi, keskin 
ikinci temayla tezat oluşturur. İlk kez, 
viyolonseldeki legato salınımlar üzerinde 
duyulan bu ikinci tema, kemanlar 
arasında benzetimli olarak paylaşılır 
ve geliştirimde, füg stilinde, kontrpuan 
kurallarına uygun bestelenmiş bir pasaj 
olur. Bu pasaj ile daha sonra ilk temayla 
birleşecek olan yumuşak bir bölme 
birbirini izler. (Süre 28’)

Giovanni Sollima 
Yaylı Çalgılar Dörtlüsü, B 267

Beethoven’dan ilham alan bir 
yapıt yazma fikrine her zaman 
olumlu yaklaşırım. Beethoven’ın 

aldığı temaları da bu yapıtında 
değerlendirmiştir. Bu tema ayrıca 
bestecinin önemli yapıtlarında bir imza 
gibi kullanılmış; böylece Şostakoviç’in 
trajik bir otobiyografisi haline gelmiştir. 
Şostakoviç 19 Temmuz 1960 günü, 
yaşam boyu arkadaşı olan, edebiyat 
eleştirmeni ve Leningrad Üniversitesi 
profesörü Isaak Glikman’a şu satırları 
yazar: “Bu, birinin ben öldüğüm 
zaman anıma ithaf edeceği bir dörtlü 
oldu. Yani bunu ben kendime ithaf 
ettim. Başlığına ‘Bu dörtlü müellifine 
ithaftır’ yazılabilir. Ana tema D, Es, 
C, H monogramımdan (ismimin 
başharflerinden) oluşuyor. Dörtlüde 
yapıtlarımdan ve Esaret Altında Öldü 
adlı devrimci şarkıdan yararlanılıyor. 
Benim temalarım 1. Senfoni, 8. 
Senfoni, Piyanolu Üçlü, 1. Viyolonsel 
Konçertosu ve Lady Macbeth’den alındı. 
Wagner’in Götterdämmerung (Tanrıların 
Grubu) operasından matem marşı ve 
Çaykovski’nin 6. Senfoni’sine gönderme 
var. Ve az daha unutuyordum, 10. 
Senfoni’mden de bir tema var. Yani 
oldukça karışık bir şey! Dörtlünün bu 
psödo-trajedisi (trajedi taslağı, sahte 
trajedi) öyle etkili oldu ki, bestelerken 
gözyaşlarım bereketli aktı. Eve 
döndükten sonra ikinci kez çalmayı 
denedim, yine gözyaşı döktüm. Bu kez 
psödo-trajedi yüzünden değil, formun 
harikulade bütünlüğündeki kendi 
mucizem nedeniyle oldu... Saksonya 
İsviçre’sinde iken tüm yaşadıklarım işte 
böyle...”
Şostakoviç’in Dresden’den döndükten 
sonra dörtlüsünü piyano ile özel 
olarak dinlettiği, müzikolog ve folklor 
uzmanı Lev Lebedinski bu olayı, A Life 
Remembered adlı başarılı yapıtı yazan 
Elizabeth Wilson’a şöyle anlatmış: “O 
günlerde yazılan 8. Dörtlü’nün üzerine, 
onun partiye ilk başvuruşundaki 
başarısızlığın gölgesi düşmüştü. 
Dörtlü bestecinin monogramı DSCH 
ile başlar, bunu diğer yapıtlarından 
alıntılar izler ve halk ağıtı Esaret 
Altında Öldü ile sona erer. Besteci 
Dörtlü’yü faşizm kurbanlarına ithaf 
etme başlığı altında, kendisini de faşist 
rejimin kurbanı sayma düşüncesini 
gizlemeyi uygun görmüştür. Gerçekte 
daha önce yazdığı her şeyin bir 
özetini planlamıştı: Bu, onun yaşama 
vedasıydı. Partiye kaydolmayı fiziksel 

bir ölümle aynı tutuyordu. Dörtlü’yü 
tamamladığı Dresden’den döndüğü gün 
bir sürü uyku ilacı satın almıştı. Bana 
piyanoda Dörtlü’yü çaldı ve gözyaşları 
içinde, bunun son yapıtı olduğunu 
söyledi. Bununla intihar etmeye karar 
verdiğini ima etmek istiyordu. Belki 
de şuur altında, onu kurtarabileceğimi 
umuyordu. Uyku haplarını ceketinin 
cebinden almayı başararak oğlu 
Maksim’e verdim ve ona Dörtlü’nün 
gerçek anlamını açıkladım; bir daha 
asla babasını gözden kaçırmamasını 
rica ettim. Ondan sonraki günleri de 
mümkün olduğu kadar Şostakoviç ile 
geçirmeye dikkat ettim, ta ki intihar 
tehlikesi geçene kadar...”
1. Bölüm do minör tondaki Largo, 
viyolonselin ön plana geçerek 
duyurduğu DSCH temasının ağır ve 
hüzünlü fugatosuyla başlar. Rondo 
formundaki bölümde bu temadan sonra 
1. Senfoni’sinin giriş teması belirir. 
Daha sonraki hüzünlü ezgi 5. Senfoni’yi 
anımsatır.
2. Bölüm, sol diyez minör tonda 
oldukça çabuk (Allegro molto) 
tempoda savaşı, yıkımı ve insanlık 
dışı uygulamaları çok belirgin ve nefes 
kesici bir biçimde duyurur. Birinci 
bölümdeki karşıt temalar, bu bölümün 
birdenbire çıkan birinci motifine kaynak 
oluşturur. Bir kasırga havasında süren 
bölüme, arada bir viyola ve viyolonselin 
şiddetle yansıttığı DSCH teması karışır: 
Sanki acılı iniltiler yardım çağrısına 
dönüşmektedir. Bu bölümde de 
bestecinin opus 67 Piyanolu Üçlü’den 
Yahudi müziği benzeri alıntıları 
Avrupa’yı simgeler. Trio bölmesinde ise 
yine DSCH teması işlenir.
Kısa bir duraklamayla 3. Bölüme, sol 
minör tondaki Allegretto’ya geçilir. 
Rondo biçimindeki bölümde DSCH 
teması alaycı ama acı bir valsi oluşturur. 
İkinci tema ise enerjik biçimde valsin 
hareketlerinde sezilir. Üçüncü temanın 
valsle hiç ilgisi yoktur. Rondo’nun ilginç 
olan orta bölmesinde, 1959 yılında 
bestelenen Viyolonsel Konçertosu’nun 
ana temasını viyolonsel, kemanların 
eşliğinde fortissimo olarak duyurur. 
Daha sonra Rondo’nun tüm temaları 
işitilir.
Birinci kemanın solosunun kesildiği 
yerde 4. Bölüme geçilir: do diyez minör 
tonda, ağır (Largo) tempoda önce 

öfkeli ve protesto yüklü bir tema belirir. 
İkinci tema ise Esaret Altında Öldü adlı 
devrimci ağıttan kaynaklanır. Kolayca 
farkedilen ağıtı eleştirmenler anlamamış 
ve “Finalde Lenin’in favori şarkısı 
duyuruldu” diye yazmışlardı. Çünkü 
partiye kayıtlı Şostakoviç örnek bir 
besteci sayılıyordu artık... Viyolonselin 
sunduğu üçüncü tema, Lady Macbeth 
operasının (ya da Katerina İsmailova) 
dokunaklı ezgilerinden alınmıştır.
Viyolonsel, do minör tondaki 5. ve son 
bölüme (Largo) geçişi sağlar. Bu ağır 
fugatoda bölümün en belirgin teması 
DSCH ile ağır ve hüzünlü sona ulaşılır. 
(Süre 20’)

— irkin aktüze
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“human requıem”
rundfunkchor berlın

“yaşama övgü”
rundfunkchor berlın

“YAŞAMA ÖVGÜ”
“HUMAN REQUIEM”
RUNDFUNKCHOR BERLIN

berlİn radyo korosu
rundfunkchor berlIn

giJs leenaars şef conductor 
Jochen sandig konsept ve sahneleme concept and scenic realisation 
iWona sobotka soprano 
John brancy bariton baritone 
philip mayers & angela gassenhuber piyano piano 
ilka seifert & sasha Waltz dramaturji dramaturgy 
benJamin goodson yardımcı şef co-conductor 
davide camplani & claudia de serpa soares sanatsal işbirliği ve repetisyon 
artistic collaboration & repetition 
brad hWang mekân space 
Jörg bittner ışık light 
kristin hörnig teknik technics 
Sasha Waltz & Guests ve Radialsystem V işbirliğiyle Berlin Radyo Korosu yapımı 
A production of Rundfunkchor Berlin in cooperation with Sasha Waltz & Guests and 
Radialsystem V

Johannes Brahms (düz. arr.: Phillip Moll)
Bir Alman Requiemi, Op. 45
A German Requiem, Op. 45

 1. Selig sind, die da Leid tragen. Ziemlich langsam und mit Ausdruck 
 2. Denn alles Fleisch es ist wie Gras. Langsam, marschmäßig 
 3. Herr, lehre doch mich. Andante moderato – Fugue 
 4. Wie lieblich sind deine Wohnungen. Mäßig bewegt 
 5. Ihr habt nun Traurigkeit. Langsam 
 6. Denn wir haben hie keine bleibende Statt. Andante – Allegro 
 7. Selig sind die Toten. Feierlich

Arasız 90’ sürer. Lasts 90’ without interval.

konsere doğru pre-concert talk* 
28.06.2019 cu fr 20.00-20.30 fuaye foyer 
aydın büke’nin “brahms ve requıem’i” başlıklı konuşması 
aydın bÜke on ‘brahms and hıs requıem’

konsere doğru pre-concert talk 
29.06.2019 ct sa 20.00-20.30 psm amfi 
birlikte güçlü sesler korosu konseri 
birlikte gÜçlÜ sesler chorus concert

* türkçe ın turkısh

28.06.2019      29.06.2019
cu fr 21.00     ct sa 21.00

Zorlu PSM Turkcell Sahnesi
Zorlu PSM Turkcell Stage

giJs leenaars

 ▪ Gijs Leenaars 2015–2016 sezonundan 
itibaren Berlin Radyo Korosu’nun 
sürekli şefliği ve sanat yönetmenliği 
görevine getirildi. Görevi kapsamında 
bugüne kadar Simon Rattle, Christian 
Thielemann ve Yannick Nézet-Séguin 
gibi seçkin şeflerle başarılı işbirlikleri 
gerçekleştirdi. 2017 sonbaharında 
koronun ünlü yönetmen Robert 
Wilson ile ilk kez işbirliği yaptığı, 
Bach, Nystedt ve Reich’ın müziklerini 
içeren “LUTHER dancing with the 
gods” (LUTHER tanrılarla dans ediyor) 
adlı disiplinlerötesi projeyi Berlin’in 
yeni salonu Pierre Boulez Saal’da on 
defa yönetti. 2016 sonbaharında ise 
koroyu, New York Lincoln Center’ın 
White Light Festivali’nde çok beğenilen 
a capella bir programın yanı sıra 
Brezilya, Şili ve Arjantin’i kapsayan 
ilk Güney Amerika turnesinde 
Brahms ve Mozart’ın Requiemleri ile 
Beethoven’ın 9. Senfoni’sinde yönetti. 
2018–2019 sezonunda Beethoven’ın 
Missa Solemnis yapıtının icrasından 
sorumluydu. Ayrıca koroyu Berlin 
Katedrali’ndeki Noel konserinde yönetti; 
Beethoven, Bruckner ve Brahms’ın 
yapıtlarının CD kayıtlarını gerçekleştirdi.
1978’de Nijmegen, Hollanda’da doğan 
Gijs Leenaars, genç neslin en heyecan 
verici koro şeflerinden biri kabul ediliyor. 
Nijmegen ve Amsterdam’da piyano, 
koro ve orkestra şefliği eğitim gören 
sanatçı, eğitimini tamamladıktan sonra 
Hilversum’daki Hollanda Radyo Korosu 
ile çalışmaya başladı. 2012–2015 yılları 
arasında topluluğun sürekli şefliğini 
üstlenerek Mariss Jansons, Nikolaus 
Harnoncourt ve Bernard Haitink gibi 
önde gelen şeflerle çalıştı. Collegium 
Vocale Gent, Capella Amsterdam ve 
Hollanda Oda Korosu’nun düzenli 
konuk şeflerinden olan Leenaars, 
Hollanda Radyo Filarmoni, Rotterdam 
Filarmoni, Lahey Filarmoni ve Turin 
Filarmoni gibi orkestraları da yönetti.
Gijs Leenaars’ın özel ilgi alanlarından 
biri de çağdaş müzik. Sanatçı, 
Wolfgang Rihm’in Vigilia adlı yapıtının 

Hollanda prömiyerini gerçekleştirdi. 
Reinbert de Leeuw yönetimindeki 
kayıt için Hollanda Radyo Korosu 
ile György Kurtág’ın koral yapıtlarını 
hazırladı. Leenaars, son derece yaratıcı 
programlarında koral repertuvarın 
klasikleriyle tüm dönemlerden nadir 
seslendirilen yapıtları bir araya getiriyor.

 ▪ In the 2015/16 season, Gijs 
Leenaars took up his post as Principal 
Conductor and Artistic Director of 
the Rundfunkchor Berlin. Since 
then he has successfully collaborated 
with outstanding conductors such as 
Simon Rattle, Christian Thielemann, 
and Yannick Nézet-Séguin. He 
directed a celebrated a cappella 
programme in autumn 2016 at the 
White Light Festival of New York’s 
Lincoln Center as well as the choir’s 
first-ever tour of South America, 
visiting Brazil, Chile, and Argentina 
to perform the Brahms and Mozart 
Requiems and Beethoven’s Symphony 
No. 9. In the autumn of 2017, he 
conducted ten performances of the 
genre-breaking production ‘LUTHER 
dancing with the gods’, with music by 
Bach, Nystedt, and Reich at Berlin’s 
new Pierre Boulez Saal, which marked 
the choir’s very first collaboration 
with the renowned director Robert 
Wilson. In the season 2018/19 he 
oversaw a performance of Beethoven’s 
Missa Solemnis. He also conducted 
the choir’s Christmas concert at 
the Berliner Dom and made CD 

recordings of works from Beethoven, 
Bruckner, and Brahms.
Born in 1978 in Nijmegen, the 
Netherlands, Leenaars is regarded 
as one of the most exciting choral 
conductors of the younger generation. 
He studied piano, and choral and 
orchestral conducting, as well as 
singing, in Nijmegen and Amsterdam. 
Directly upon completing his studies, 
he embarked on a collaboration with 
the Netherlands Radio Choir (Groot 
Omroepkoor) in Hilversum. From 
2012 to 2015 he was the ensemble’s 
principal conductor, working with 
such leading conductors as Mariss 
Jansons, Nikolaus Harnoncourt, and 
Bernard Haitink. He is a regular guest 
conductor of the Collegium Vocale 
Gent, Cappella Amsterdam, and 
Netherlands Chamber Choir and has 
also conducted orchestras including 
the Netherlands Radio Philharmonic, 
Rotterdam Philharmonic, The 
Hague Philharmonic and Turin 
Philharmonic.
One of his special interests is 
contemporary music: Gijs Leenaars 
conducted the Dutch premiere of 
Wolfgang Rihm’s Vigilia and prepared 
the choral works of György Kurtág 
with the Netherlands Radio Choir for 
a complete recording under Reinbert 
de Leeuw. His strikingly imaginative 
programming brings together the 
classics of the choral repertoire with 
seldom-performed works from all 
periods.

Jochen sandig

 ▪ Almanya’nın Esslingen şehrinde 
doğan Jochen Sandig, 1990’da psikoloji 
ve felsefe eğitimi almak üzere Berlin’e 
taşındı. 1990 yılında Tacheles Sanat 
Merkezi’ni kurmasının ardından 
1993 yılında Sasha Waltz ile birlikte 
Sasha Waltz & Guests topluluğunu 
kurdu. 1996 yılında kurucuları 
arasında yer aldığı dans ve tiyatro 
yapımları için bağımsız bir mekân 
olan Sophiensaele’yi 1999 yılına kadar 
yönetti. Jochen Sandig 2000’den 2004’e 
kadar Schaubühne’nin sanat yönetim 
kurulunda görev yapmasının yanı sıra 
kurumda dramaturg olarak çalıştı. 
2004 yılından bu yana ise bağımsız 
Sasha Waltz & Guests topluluğunun 
yöneticiliğini yapıyor. Jochen Sandig 
2006 yılında Folkert Uhde ile birlikte 
Radialsystem Berlin’i kurdu. 2010 
yılında Fransa devleti tarafından 
Kültür ve Edebiyat Şövalyelik Nişanı 
ile onurlandırıldı. İlk yönetmenliğini, 
Şubat 2012’de Johannes Brahms’ın 
Bir Alman Requiemi’ni Berlin Radyo 
Korosu ve Simon Halsley ile sahneye 
uyarladığı “Human Requiem” 
ile yaptı. Prömiyerinden bu yana 
Hamburg, Amsterdam, Paris, Granada, 
Rotterdam, Atina, Hong-Kong ve 
New York’ta sahnelenen yapım, 2016 
Classical:NEXT Yenilik Ödülü’nü 
kazandı. Jochen Sandig 2020’den 
itibaren Ludwigsburg Festivali’nin sanat 
ve idari direktörlüğünü üstlenecek.

 ▪ Jochen Sandig was born in Esslingen, 
Germany. In 1990, he moved to Berlin 
to study psychology and philosophy. 
After founding the Tacheles Art Centre 
in 1990, he co-founded the Sasha 
Waltz & Guests together with Sasha 
Waltz in 1993. In 1996, he co-founded 
Sophiensaele, an independent venue 
for dance and theatre productions in 
Berlin-Mitte, which he directed until 
1999. From 2000 to 2004, Jochen 
Sandig was a member of the artistic 
direction as well as a dramaturge at 
the Schaubühne am Lehniner Platz. 
Since 2004, he has been the director 
of the independent Sasha Waltz & 
Guests GmbH. In 2006, together 
with Folkert Uhde, Jochen Sandig 
founded Radialsystem Berlin. In 2010, 
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“human requıem”
rundfunkchor berlın

“yaşama övgü”
rundfunkchor berlın

Sahneye ilk kez 2004 yılında Paris 
Ulusal Operası’nda Dukas’ın Ariane 
ve Mavi Sakal operasında Ygraine 
rolüyle çıkan Iwona Sobotka, bu 
rolü daha sonra topluluğun Japonya 
turnesinde de seslendirdi. Sonraki 
sezon Mozart’ın Sihirli Flüt’ünde 
Birinci Nedime’yi seslendirmek üzere 
Paris’e dönmesinin yanı sıra Polonya 
Ulusal Operası’ndaki ilk temsilinde 
Moniuszko’nun Verbum Nobile’sinde 
Zuzia rolünü üstlendi. Bavyera 
Radyo Senfoni Orkestrası ile Milano 
ve Münih’te Haydn’ın L’infedeltà 
delusa yapıtının konser versiyonunda 
başrol Vespina’yı söylemek üzere 
Hansjörg Schellenberger’den davet 
aldı. 2010 yılında Moniuszko’nun 
Halka operasına ismini veren rolde 
Schleswig-Holstein Müzik Festivali’ne 
ilk kez konuk olduktan sonra ertesi 
yaz festivalde Puccini’nin Turandot 
operasındaki Liù rolüyle büyük övgü 
topladı. Berlin Komik Opera’da ilk 
çıkışını Barrie Kosky’nin Sihirli Flüt 
yapımında Pamina olarak yaptıktan 
sonra bu rolü topluluğun Budapeşte 
Bahar Festivali ile Varşova’da Polonya 
Ulusal Operası’ndaki temsillerinde de 
seslendirdi. Büyük başarı kazandığı 
diğer rolleri arasında Perm Çaykovski 
Devlet Operası’nda Teodor Currentzis 
yönetiminde Tatyana (Yevgeni Onegin) 
ve Donna Anna (Don Giovanni), 
Bialystok’taki Podlaska Operası’nda 
Violetta (La traviata), Pamina 
(Sihirli Flüt) ve Mimi (La bohème), 
Łódź’daki Büyük Tiyatro’da Tatyana 
(Yevgeni Onegin) ve Donna Anna 
(Don Giovanni), Poznań’daki Büyük 
Tiyatro’da Violetta (La traviata) 
ve Krakow Filarmoni’nin Carmen 
konserinde Micaëla sayılabilir.
Sık sık orkestra eşliğinde konserler de 
veren Iwona Sobotka, Simon Rattle 
yönetimindeki Berlin Filarmoni’nin 
Asya turnesinde Beethoven’ın 9. 
Senfonisi ile sahnedeydi. Ayrıca Londra 
Senfoni, Viyana Senfoni, NDR Elb 
Filarmoni, Bavyera Radyo Senfoni, 
Berlin Radyo Senfoni, İngiliz Kraliyet 
Filarmoni, Kraliyet Liverpool Filarmoni 
ve Lüksemburg Filarmoni orkestraları 
eşliğinde sahneye çıkan sanatçı, Colin 
Davies, Simon Rattle, Marco Armiliato, 
Andrey Boreyko, Sylvain Cambreling, 
Teodor Currentzis, Jesus Lopez Cobos, 

he was awarded the French cultural 
order ‘Chevalier dans l’Ordre des Arts 
et des Lettres’. In February 2012, he 
undertook his first directorial work 
with ‘Human Requiem’, a staging of 
Johannes Brahms’ A German Requiem 
in cooperation with the Rundfunkchor 
Berlin and Simon Halsey. Since its 
premiere, the production has travelled 
to Hamburg, Amsterdam, Paris, 
Granada, Rotterdam, Athens, Hong-
Kong, and New York. The production 
was awarded the Classical:NEXT 
Innovation Award 2016. In 2020, 
Jochen Sandig will become Artistic and 
Executive Director of the Ludwigsburg 
Festival.

iWona sobotka

 ▪ Iwona Sobotka, Belçika Kraliçe 
Elisabeth Uluslararası Müzik 
Yarışması’nda kazandığı büyük ödülle 
uluslararası tanınırlığa erişti. Aldığı 
çeşitli ödüllerin yanı sıra Doğu & Batı 
Sanatçıları Uluslararası Odisyonları’nda 
Carnegie Hall’da ilk resitalini vermeye 
hak kazandı.
Yakın zamandaki projeleri kapsamında 
Barrie Kosky’nin Sihirli Flüt yapımında 
Pamina rolüyle Berlin Komik Opera’nın 
Avustralya ve Yeni Zelanda turnesine 
katıldı; Gimenez’in Maria del Pilar 
operasında Esperanza rolüyle ilk kez 
Madrid’deki La Zarzuela Tiyatrosu’nda 
sahneye çıktı; ilk kez konuk olduğu 
Baden-Baden Festivali’nde Simon 

Rattle yönetimindeki Berlin Filarmoni 
Orkestrası eşliğinde Wagner’in 
Parsifal’inde Çiçek Kızı’nı seslendirdi; 
Mozart’ın Sihirli Flüt operasında Pamina 
rolüyle Polonya Ulusal Operası’nda, 
Traviata’da Violetta Valery rolüyle 
Poznan Operası’nda ve La bohème’de 
Mimi rolüyle Podlaska Operası’nda 
sahneye çıktı.
Iwona Sobotka düzenli işbirliği yaptığı 
Simon Rattle ile yakın zamanda Berlin 
Filarmoni Orkestrası (Wagner’in 
Parsifal’inin konser versiyonu ve 
Beethoven’ın İsa Zeytin Dağında 
oratoryosu), Londra Senfoni Orkestrası 
(Norman’ın Aya Yolculuk’unun dünya 
prömiyeri), Berlin Staatskapelle 
(Janáček’in Glagolitik Mes’i) ve 
Birmingham Şehri Senfoni Orkestrası 
(Beethoven’ın 9. Senfoni’si) eşliğinde 
konserler verdi. Diğer konser projeleri 
arasında Barselona Senfoni ve 
Katalonya Ulusal Orkestrası (Barselona 
Palau de la Música’da Verdi’nin 
Requiem’i), Mahler Oda Orkestrası 
(Elbphilharmonie’de Beethoven’ın 9. 
Senfoni’si), Postdam Oda Akademisi 
(Berlin Konzerthaus’ta Beethoven’ın 
Missa Solemnis’i), Berlin Radyo 
Senfoni Orkestrası (Berlin Filarmoni 
Salonu’nda Beethoven’ın 9. Senfoni’si), 
Madrid Senfoni Orkestrası (Ulusal 
Oditoryum’da Beethoven’ın 9. 
Senfoni’si) ve MDR Senfoni Orkestrası 
(Leipzig Gewandhaus ve Dresden 
Frauenkirchen’de Brahms’ın Bir Alman 
Requiemi) yer alıyordu.

Aleksandar Markovic, Juanjo Mena 
ve Massimo Zanetti gibi günümüzün 
seçkin şefleriyle çalıştı.
2010 yılında Polonyalı piyanist 
Piotr Anderszewski’nin Karol 
Szymanowski’nin müziğini tanıtmak 
için tasarladığı özel program 
kapsamında, Londra Wigmore Hall 
ve New York Carnegie Hall’daki 
konserlerde yer aldı. Channel Classics 
etiketi altında, Polonyalı tenor Piotr 
Beczala ile Szymanowski’nin tüm 
şarkılarını kaydettiği albümle Polonya 
Ulusal Kayıt Akademisi tarafından 
verilen Fryderyk Ödülü’nü kazandı. 
2006 yılında EMI Classics etiketi 
altında Simon Rattle yönetimindeki 
Birmingham Şehri Orkestrası ile 
Szymanowski’nin Bir Peri Masalı 
Prensesinin Şarkıları yapıtını kaydettiği 
albüm BBC Music Magazine tarafından 
beş yıldıza layık görüldü.
Iwona Sobotka, Varşova’daki Fryderyk 
Chopin Müzik Üniversitesi’nden 
mezun olduktan sonra çalışmalarını 
ünlü sanatçı ve pedagog Tom Krause 
ile Madrid’deki Reina Sofía Müzik 
Üniversitesi’nde sürdürdü.

 ▪ Iwona Sobotka achieved international 
acclaim as the Grand Prize winner 
of the Queen Elisabeth International 
Music Competition of Belgium. Other 
awards include the East & West Artists 
International Auditions in New York, 
where she was awarded her debut 
recital in Carnegie Hall.

Recent and upcoming projects include 
a return to the Komische Oper Berlin 
as Pamina in Barrie Kosky’s production 
of The Magic Flute on tour to Australia 
and New Zealand, her debut at the 
Teatro de La Zarzuela in Madrid as 
Esperanza in Gimenez’ Maria del 
Pilar, her debut at the Baden-Baden 
Festival with the Berlin Philharmonic 
conducted by Sir Simon Rattle as 
Blumenmädchen in Wagner’s Parsifal, 
a return to the Polish National Opera 
in Warsaw as Pamina in Mozart’s The 
Magic Flute, to the Poznan Opera as 
Violetta Valery in La traviata and to the 
Opera Podlaska as Mimi in La bohème.
In concert, Iwona enjoys regular 
collaborations with Sir Simon 
Rattle, which have recently included 
concerts with the Berlin Philharmonic 
Orchestra (Wagner’s Parsifal in concert 
and Beethoven’s Christ on the Mount of 
Olives), London Symphony Orchestra 
(world premiere of Norman’s A Trip 
to the Moon), debut with the Berlin 
Staatskapelle (Janacek’s Glagolitic 
Mass), and City of Birmingham 
Symphony Orchestra (Beethoven’s 
9th Symphony). Other recent projects 
include concerts with the Barcelona 
Symphony and Catalonia National 
Orchestra (Verdi’s Requiem at Palau 
de la Música Catalana), Mahler 
Chamber Orchestra (Beethoven’s 
9th Symphony in Elbphilharmonie), 
Kammerakademie Potsdam 
(Beethoven’s Missa Solemnis in Berlin 

Konzerthaus), Berlin Radio Symphony 
Orchestra (Beethoven’s 9th Symphony 
in Berlin Philharmonie), Madrid 
Symphony Orchestra (Beethoven’s 9th 
Symphony in Auditorio Nacional), and 
MDR Sinfonieorchester (Brahms’ A 
German Requiem in the Gewandhaus in 
Leipzig and Dresden Frauenkirchen) 
amongst others.
Her first stage appearances saw her 
sing Ygraine in Dukas’ Ariane et 
Barbe-Bleue at the Opéra National de 
Paris in 2004, a role she later sang 
on tour during the company’s guest 
performances in Japan. The following 
season she returned to Paris as First 
Lady in Mozart’s The Magic Flute and 
also made her first appearance with the 
Polish National Opera in Warsaw as 
Zuzia in Moniuszko’s Verbum Nobile. 
She was also invited by Hansjörg 
Schellenberger to sing the main role, 
Vespina, in a concert performance 
of Haydn’s L’infedeltà delusa in Milan 
and Munich with the Bavarian Radio 
Symphony Orchestra. In 2010, she 
made her debut in the Schleswig-
Holstein Music Festival in the title role 
of Moniuszko’s Halka, and continued 
that association in the summer of 2011 
in the role of Liù in Puccini’s Turandot 
to great critical acclaim. She made 
her Komische Oper Berlin debut as 
Pamina in Mozart’s The Magic Flute 
directed by Barrie Kosky and also sang 
this role for a guest performance by 
the company at the Budapest Spring 
Festival, and in Warsaw for National 
Opera of Poland. Other roles with 
which she has enjoyed great success 
have included: Tatyana (Eugene 
Onegin) and Donna Anna (Don 
Giovanni) under the baton of Teodor 
Currentzis in Tchaikovsky Perm 
State Opera; Violetta (La traviata), 
Pamina (The Magic Flute) and Mimi 
(La bohème) in Opera Podlaska in 
Bialystok; Tatyana (Eugene Onegin) 
and Donna Anna (Don Giovanni) at 
the Grand Theatre in Łódź; Violetta 
(La traviata) at the Grand Theatre in 
Poznań; as well as Micaëla in a concert 
performance of Bizet’s Carmen with 
the Krakow Philharmonic.
A frequent concert performer, 
Iwona has sung Beethoven’s 9th 
Symphony on tour to Asia with the 
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“human requıem”
rundfunkchor berlın

“yaşama övgü”
rundfunkchor berlın

Bunlara ilaveten, rejisör Yuval Sharon 
ile işbirliği yaptığı Meredith Monk’un 
Atlas operasının yeni yapımında Los 
Angeles Filarmoni Orkestrası ile de ilk 
kez çalıştı.
John Brancy’nin Peter Dugan ile 
kaydettiği yakın tarihli CD’si A Silent 
Night: A WWI Memorial in Song (Sessiz 
Bir Gece: I. Dünya Savaşı Anısına 
Şarkılar) özellikle ilgi çekti. Brancy 
ve Dugan bu programla Juilliard 
Mezunları Resital Serisi kapsamında 
Alice Tully Hall’da, Weill Resital 
Serisi kapsamında Carnegie Hall’da 
ve Kennedy Center’ın Vocal Arts DC 
serisinde ilk konserlerini verdiler. Ayrıca 
ikili olarak çalışmalarıyla pek çok ödül 
ve övgüler kazandılar.
John Brancy bir önceki sezonda 
Klagenfurt Şehir Tiyatrosu’nun Lorenzo 
Viotti yönetimindeki Werther yapımında 
Albert rolüyle ve Bregenz’deki 
Vorarlberg Devlet Tiyatrosu’nun Don 
Pasquale temsilinde Malatesta rolüyle 
opera sahnelerindeydi. New York’taki 
Saint Thomas Kilisesi için Brahms’ın 
Requiem’ini seslendirdi. Son olarak, 
ilk kez konuk olduğu Carmel Bach 
Festivali’nde Bach’ın St. Matthew 
Pasyonu ve Orff’un Carmina Burana’sı 
gibi başyapıtları seslendirdi.
2016/17 sezonunda Yevgeni Onegin’deki 
başrolüyle Florida Büyük Operası’nda, 
Sihirli Flüt’te Papageno rolüyle Clarion 
Müzik Cemiyeti’nde, Dove’un Flight 
operasında Steward rolüyle Omaha 
Operası’nda ve Naxoslu Ariadne’de 

Berlin Philharmonic conducted by 
Sir Simon Rattle; and appeared with 
the London Symphony Orchestra, 
the Vienna Symphony, the NDR 
Elbphilharmonie Orchestra, the 
Bavarian Radio Symphony Orchestra, 
the Berlin Radio Symphony Orchestra, 
the Royal Philharmonic Orchestra, 
the Royal Liverpool Philharmonic, 
and the Luxembourg Philharmonic 
Orchestra; she has also worked 
with many of today’s pre-eminent 
conductors including Sir Colin Davies, 
Sir Simon Rattle, Marco Armiliato, 
Andrey Boreyko, Sylvain Cambreling, 
Teodor Currentzis, Jesus Lopez Cobos, 
Aleksandar Markovic, Juanjo Mena, 
and Massimo Zanetti.
In 2010, she participated in a 
‘Szymanowski Focus’ programme 
curated by the distinguished Polish 
pianist Piotr Anderszewski to promote 
the music of Karol Szymanowski, 
with concerts in Wigmore Hall in 
London and Carnegie Hall in New 
York. She also contributed to a 
complete collection of Szymanowski’s 
songs for Channel Classics alongside 
Polish tenor Piotr Beczala and was 
accorded with the distinction of the 
Fryderyk Award for this recording by 
the National Academy of Recording 
Arts in Poland. On a subsequent 
release for EMI Classics in 2006, she 
performed Songs of a Fairytale Princess 
with Sir Simon Rattle and the City of 
Birmingham Symphony Orchestra, 
which received five stars in BBC Music 
Magazine.
Following her graduation from the 
Fryderyk Chopin University of Music 
in Warsaw, Iwona continued her 
studies with renowned artist and 
pedagogue Tom Krause at the The 
Reina Sofía School of Music in Madrid.

John brancy

 ▪ John Brancy’nin müzikalitesi ve 
iletişim gücü onu kendi kuşağının 
baritonları arasında ön sıralara koyar. 
New York Times tarafından “coşkulu 
bir sahne hâkimiyeti” sözleriyle övülen 
Brancy, 2018 Montréal Uluslararası 
Müzik Yarışması’nın şan branşında 
birincilik ödülü aldı. New Jerseyli şancı 
ayrıca 2018 Lotte Lenya Yarışması’nda 

(New York) birincilik, 2017 Wigmore 
Hall Yarışması’nda (Londra) ikincilik, 
2017 Belvedere Uluslararası Şan 
Yarışması’nda (Moskova) medya ödülü 
ve 2015 Jensen Vakfı Şan Yarışması’nda 
birincilik kazandı. John Brancy, Marilyn 
Horne Şan Yarışması ile Sullivan Vakfı 
Büyük Ödülü’nü de kazandı.
John Brancy 2018–2019’da çağdaş 
yapıtlar seslendirdiği resital turnesinin 
yanı sıra önemli konserler ve opera 
temsilleriyle eklektik bir sezon 
geçirdi. MacArthur Bursu sahibi 
Yuval Sharon’un rejisörlüğünde, 
Karsten Januschke’nin yönettiği, Olga 
Neuwirth’in Kayıp Otoban’ının yeni 
yapımı için Frankfurt Operası’na döndü. 
Ardından, ünlü piyanist Peter Dugan 
ile övgü toplayan resital programları 
“Sessiz Bir Gece: I. Dünya Savaşı 
Anısına Şarkılar” ve “Mütareke: 
Eve Dönüş Yolculuğu” ile Stanford 
Üniversitesi, West Point Akademisi, 
Smithsonian Enstitüsü, ABD Deniz 
Harp Akademisi ve Kennedy Center’ı 
da kapsayan ülke çapında bir turneye 
çıktı. Handel’in Messiah yapıtını 
Kanada Victoria Senfoni, Johnstown 
Senfoni ve bir kez daha konuk 
olduğu Carnegie Hall’un Isaac Stern 
sahnesinde Kent Tritle yönetimindeki 
Musica Sacra ile seslendirdi. Romeo ve 
Juliet’in yarı-sahnelenmiş yapımında 
Mercutio rolüyle, yıldızı yükselen 
şef Lorenzo Viotti yönetimindeki 
Gulbenkian Orkestrası ve Korosu 
eşliğinde Lizbon’da sahneye çıktı. 

Harlekin rolüyle Lorraine Ulusal 
Operası’nda ilk kez sahneye çıktı. 
Ayrıca Don Pasquale’deki Malatesta 
rolüyle Glyndebourne Festival Operası 
Turnesi’nde ilk kez yer aldığı gibi 
Naxoslu Ariadne’deki Harlekin rolüyle 
ilk kez Saint Louis Opera Tiyatrosu’na 
konuk oldu. Bunların yanı sıra Pasifik 
Victoria Operası’nın Bir Yaz Gecesi 
Rüyası’nda Demetrius ve Frankfurt 
Operası’nın Carmen’inde Danceire/
Morales rollerini üstlendi.
John Brancy, Dresden Semperoper, 
Edmonton Operası, Paris’teki Châtelet 
Tiyatrosu, Saratoga Operası ve San 
Antonio Operası’nda, Tobias Picker’in 
Yaman Tilki’sinden Külkedisi’ne ve John 
Adams’ın Tavana Bakıyordum ve Birden 
Gökyüzünü Gördüm operasına, pek çok 
farklı yapıtta rol aldı. Resitallerle Hugo 
Wolf Akademisi, Carnegie Hall, Alice 
Tully Hall, Kennedy Center, New York 
Şarkı Festivali, Chicago Ortak Sanatlar 
Enstitüsü, Montréal Şan Sanatı Cemiyeti 
dahil, çeşitli mekanlarda sahneye çıktı. 
Ayrıca San Francisco Senfoni, Boston 
Senfoni, Kansas Şehir Senfoni ve 
Edmonton Senfoni orkestraları eşliğinde 
konserler verdi. John Brancy New 
York’taki Juilliard Okulu mezunudur.

 ▪ John Brancy’s intense musicality 
and communicative power place him 
in the front ranks of baritones of his 
generation. Hailed by the New York 
Times as ‘a vibrant, resonant presence,’ 
Brancy won first prize in the Art 
Song Division of the 2018 Concours 
Musical International de Montréal, a 
win that recognizes him as a premiere 
interpreter of Art Song repertoire in 
our time. The New Jersey native also 
won first prize in the 2018 Lotte Lenya 
Competition in New York, second prize 
at the 2017 Wigmore Hall Competition 
in London, and prior to that the media 
prize in the 2017 Belvedere International 
Singing Competition in Moscow and 
first prize in the Jensen Foundation 
Vocal Competition in 2015. He is also 
a past winner of the Marilyn Horne 
Song Competition and the Sullivan 
Foundation Grand Prize.
This 2018/19, Brancy performed 
an eclectic season of new music, 
including his memorial-in-song recital 
tour and several key debuts in concert 

and opera. Brancy made a return to 
Frankfurt Opera for a new production 
of Olga Neuwirth’s Lost Highway 
directed by MacArthur Genius grant 
recipient Yuval Sharon, conducted 
by Karsten Januschke. Brancy then 
embarked on a national tour of his 
critically acclaimed programs ‘A Silent 
Night: A WWI Memorial in Song’ and 
‘Armistice: The Journey Home’ with 
internationally renowned pianist 
and collaborator Peter Dugan. This 
tour took Brancy to locations such 
as Stanford University, West Point 
Academy, the Smithsonian Institute, 
the US Naval Academy, and the 
Kennedy Center to name a few. He 
went on to sing a tour of Handel’s 
Messiah with performances with 
Victoria Symphony in Canada, the 
Johnstown Symphony, and a return to 
Carnegie Hall’s Isaac Stern stage under 
the baton of Kent Tritle with Musica 
Sacra. Brancy then made his way to 
Lisbon, Portugal for a semi-staged 
production of Romeo and Juliet where 
he performed the role of Mercutio with 
the Gulbenkian Orchestra and Chorus 
conducted by rising star conductor 
Lorenzo Viotti. Additionally, Brancy 
collaborated again with director Yuval 
Sharon as a featured performer on a 
new production of Meredith Monk’s 
Atlas, marking Brancy’s debut with the 
LA Philharmonic.
Of special interest is Brancy’s recently 
released CD, A Silent Night: A WWI 
Memorial in Song, with Peter Dugan. 
Their work together has seen them 
debut at Alice Tully Hall as part of 
the Juilliard Alumni Recital Series, 
Carnegie Hall as part of the Weill 
Recital Series, and Vocal Arts DC at the 
Kennedy Center. In addition, they have 
won numerous awards and critical 
acclaim for their work together as a 
duo.
In the previous season, on the opera 
stage, Brancy appeared as Albert in 
Klagenfurt City Theatre’s production of 
Werther conducted by Lorenzo Viotti, 
followed with a reprise of Malatesta in 
Don Pasquale, this time for Vorarlberg 
State Theatre in Bregenz. For Saint 
Thomas Church in New York, he was 
heard in Brahms’s Requiem. Finally, 
he was a featured soloist at the 

Carmel Bach Festival debuting such 
masterworks as Bach’s St Matthew’s 
Passion and Orff’s Carmina Burana.
During the 2016/17 season, he made 
important debuts at Florida Grand 
Opera singing the title role in Eugene 
Onegin, Clarion Music Society as 
Papageno in Die Zauberflöte, for Opera 
Omaha as the Steward in Dove’s 
Flight, and Lorraine National Opera as 
Harlekin in Ariadne auf Naxos. Other 
highlights have included his debut 
with the Glyndebourne Festival Opera 
Tour as Malatesta in Don Pasquale, his 
Opera Theatre of Saint Louis debut 
as Harlekin in Ariadne auf Naxos, 
Demetrius in A Midsummer Night’s 
Dream for Pacific Opera Victoria 
and Dancaire/Morales in Carmen for 
Frankfurt Opera.
Brancy has been engaged by Dresden 
Semperoper, Edmonton Opera, Paris’ 
Théâtre du Châtelet, Opera Saratoga, 
and Opera San Antonio in works 
ranging from Tobias Picker’s The 
Fantastic Mr. Fox to Dandini in La 
Cenerentola to John Adams’s I Was 
Looking at the Ceiling and Then I Saw 
the Sky. Recital credits include the 
Hugo Wolf Akademie, Carnegie Hall, 
Alice Tully Hall, Kennedy Center, 
New York Festival of Song with 
pianist Steven Blier, Collaborative Arts 
Institute of Chicago, and Société d’art 
vocal de Montréal in collaboration 
with pianist Peter Dugan. He has 
also appeared with the San Francisco 
Symphony, Boston Symphony, Kansas 
City Symphony, and the Edmonton 
Symphony. Brancy holds a graduate 
degree from the Juilliard School in 
New York.

philip mayers

 ▪ Avustralyalı Philip Mayers dikkat 
çekici derecede çokyönlü bir 
müzisyen: Aranılan bir oda müziği 
sanatçısı, eşlikçi, şan eğitmeni, şef 
ve piyanist olarak özenilecek bir 
kariyere sahip. Özellikle Yeni Müzik 
alanına yoğunlaştığı piyanistliğinde 
100’den fazla yeni yapıtın prömiyerini 
gerçekleştirdi. Montrö, Aldeburgh, 
La Roque d’Anthéron, Nantes’teki La 
Folle Journée, Wratislavia Cantans, 
Schleswig-Holstein, Hong Kong Sanat 
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performances have taken him to 
leading festivals such as Montreux, 
Aldeburgh, La Roque d’Anthéron, La 
Folle Journée in Nantes, Wratislavia 
Cantans, Schleswig-Holstein, Hong 
Kong Arts Festival, New York’s White 
Light Festival, and even to the April 
Spring Festival in Pyongyang, North 
Korea.
He graduated with distinction from 
the Queensland Conservatorium of 
Music, having studied piano with 
Max Olding. After winning the piano 
prize of the ABC’s televised Young 
Performer of the Year Competition 
and with the aid of an Australia 
Council grant, he left Australia for 
studies with Phillip Moll in Berlin and 
Zelma Bodzin in New York.
Now resident in Berlin, Philip 
performs regularly throughout Europe, 
North America, and Asia, particularly 
as an associate artist with leading 
singers and chamber music partners 
from orchestras such as the Berlin 
Philharmonic, Leipzig Gewandhaus, 
New York Philharmonic, and Sydney 
Symphony. An increasing focus is on 
choral music, with numerous concerts 
and prize-winning CD recordings to 
his credit, most notably with RIAS 
Kammerchor, Rundfunkchor Berlin, 
Hamburg NDR Choir, Cappella 
Amsterdam, and Coro de la Casa 
Musica Porto. He has been the musical 
director with, among others, the 
Schloss Rheinsberg Chamber Opera, 
Schwetzingen Festival, and the Berlin 
Kammeroper (including conducting 
the world première of Lera Auerbach’s 
a cappella opera, The Blind). The 
latter was also responsible for the 
premiere of his chamber opera Triest, 
launching a composing career which 
most recently has resulted in projects 
as diverse as music for the silent film 
La passion de Jeanne d’arc (with soloists 
from the RIAS Kammerchor and the 
Sheridan Ensemble) and a musical 
for children (a commission by the 
Klagenfurt City Theatre).
His work as a composer and arranger 
of popular music and cabaret is most 
in evidence in his long partnership 
with the English cabaret singer Mary 
Carewe, with whom he has appeared 
at notable venues such as London’s 

Festivali, New York’taki White Light 
Festivali ve hatta Kuzey Kore’nin 
Pyongyang şehrindeki Nisan Bahar 
Festivali gibi önemli festivallere konuk 
oldu.
Philip Mayers, Max Olding ile 
piyano çalıştığı Queensland Müzik 
Konservatuvarı’ndan takdirle mezun 
oldu. ABC televizyonunun Yılın Genç 
İcracısı Yarışması’nda piyano ödülünü 
kazanmasının ardından Avustralya 
Sanat Konseyi bursu yardımıyla 
ülkesinden ayrılarak Berlin’de Phillip 
Moll ve New York’ta Zelma Bodzin ile 
çalıştı.
Berlin’de yaşayan Philip Mayers, 
Avrupa, Kuzey Amerika ve Asya’da 
düzenli olarak verdiği konserlerde önde 
gelen şancılar ve Berlin Filarmoni, 
Leipzig Gewandhaus, New York 
Filarmoni ve Sydney Senfoni gibi 
orkestraların üyesi olan oda müziği 
sanatçılarıyla işbirliği yapıyor. Koral 
müziğe giderek daha fazla odaklanan 
sanatçı, RIAS Oda Müziği Korosu, 
Berlin Radyo Korosu, Hamburg 
NDR Korosu, Capella Amsterdam 
ve Porto Casa Musica Korosu dahil, 
çeşitli topluluklarla çok sayıda konser 
ve ödüllü albüm gerçekleştirdi. 
Schloss Rheinsberg Oda Operası 
Festivali, Schwetzingen Festivali ve 
Lera Auerbach’ın capella operası The 
Blind’ın dünya prömiyerini de yönettiği 
Berlin Oda Operası gibi kurumların 
müzik direktörlüğünü üstlendi. 
Mayers’in Triest operasının Berlin Oda 

Operası tarafından gerçekleştirilen 
prömiyeri sanatçının bestecilik 
kariyerinin de başlangıcı oldu. Yakın 
zamanda çok çeşitli projelere imza 
atan Mayers’in, sessiz film Jeanne 
d’Arc’ın Tutkusu için yazdığı müzik 
RIAS Oda Müziği Korosu solistleri 
ile Sheridan Ensemble tarafından 
seslendirildi. Klagenfurt Şehir 
Tiyatrosu’nun siparişi üzerine bir çocuk 
müzikali de besteledi.
Popüler müzik ve kabare türlerinde hem 
besteci hem aranjör olarak çalışmalara 
imza atan Philip Mayers, İngiliz kabare 
şarkıcısı Mary Carewe ile sürdürdüğü 
uzun süreli işbirliğinde Londra’da 
Purcell Room, Paris’te Châtelet 
Tiyatrosu, Amsterdam Concertgebouw, 
Barselona’daki Butxaca Festivali gibi 
önemli merkezlerde konserler verdi; 
Büyük Britanya, Avustralya ve Güney 
Amerika’ya turnelere çıktı. İkili ayrıca üç 
CD kaydettiler: Bunlardan sonuncusu, 
Mayers’in vokal ve yaylı orkestra için 
düzenlediği Gershwin şarkılarından 
oluşan A Crush on You, Coviello Classics 
etiketi altında piyasaya çıktı.

 ▪ Philip Mayers is an Australian 
musician of remarkable versatility, 
enjoying an enviable reputation as a 
sought-after chamber music partner, 
accompanist, vocal coach, conductor, 
and pianist, the latter especially in the 
field of New Music, where he has been 
involved in the premieres of more than 
one hundred new works. His concert 

Purcell Room, the Châtelet Theatre in 
Paris, the Amsterdam Concertgebouw, 
and the Butxaca Festival in Barcelona, 
and toured Great Britain, Australia, 
and South America. Together they have 
recorded three CDs, the latest of which, 
A Crush on You – Gershwin songs in 
Philip’s arrangements for voice and 
string orchestra – has been released on 
the Coviello Classics label.

angela gassenhuber

 ▪ Münih doğumlu Angela 
Gassenhuber’in müzik kariyerinin 
temelleri, tanınmış piyano pedagogu 
Anna Stadler tarafından atıldı. 
Gassenhuber, Alman Akademik Burs 
Vakfı’ndan aldığı bursla Münih’te Klaus 
Schilde’nin ve Manchester’da Sulamita 
Aronovsky’nin sınıflarında eğitim gördü.
Helmut Deutsch ve Enrica 
Cavallo’nun lied ve çalgı eşliği 
eğitimlerinden etkilenen sanatçı oda 
müziğine yoğunlaştı. Münih Müzik 
Akademisi’nden mezun olmasının 
hemen ardından bu kurumda piyano 
eşliği dersi vermeye başladı.
Angela Gassenhuber 1995 yılında 
Berlin’deki Hanns Eisler Müzik 
Akademisi’ne tam zamanlı öğretim 
görevlisi olarak atandı. Akademik 
çalışmalarına ilaveten Berlin’deki 
tüm senfoni orkestralarıyla ve sıradışı 
genişlikteki repertuvarı nedeniyle çok 
aranan bir oda müziği sanatçısı olarak 
konserler veriyor. İşbirliği yaptığı çeşitli 

topluluklar arasında Berlin Piyano 
Üçlüsü, Berlin Radyo Korosu, Ensemble 
Resonanz ile Gewandhaus, Berlin 
Filarmoni ve Berlin Konzerthaus’un 
oda müziği toplulukları yer alıyor. Berlin 
Konzerthaus ve Berlin Oda Operası’nın 
yapımlarında solist olarak çalan sanatçı 
Avrupa’nın yanı sıra Asya ve ABD’de de 
konserler veriyor.

 ▪ Angela Gassenhuber, born in 
Munich, received the basis for her 
musical career from the renowned 
piano pedagogue Anna Stadler. As 
a fellow of the prestigious German 
Academic Scholarship Foundation, she 
studied in the classes of Klaus Schilde 
in Munich and Sulamita Aronovsky in 
Manchester.
Inspired during her studies by 
experiences of courses in Lied and 
instrumental accompaniment by 
Helmut Deutsch and Enrica Cavallo, 
chamber music became central to 
her artistic activity. Immediately after 
graduating from the Munich Academy 
of Music, she became a lecturer of piano 
accompaniment at the same institution.
In 1995, she was appointed to a 
full-teaching position at the Hanns 
Eisler Academy of Music in Berlin. 
Alongside her teaching activities, she 
performs regularly with all Berlin’s 
symphony orchestras and is much 
sought-after as a chamber music 
partner with extraordinarily extensive 
repertoire knowledge. She has played 

many concerts throughout Europe 
as well as in Asia and the US. Her 
various partners include the Berlin 
Piano Trio, Ensemble Resonanz, 
Rundfunkchor Berlin, and chamber 
music ensembles of the Gewandhaus, 
Berlin Philharmonic, and Berlin 
Konzerthaus. She has also been a 
featured piano soloist in theatre 
productions of the Berlin Konzerthaus 
and the Berlin Chamber Opera.

berlİn radyo korosu

 ▪ Sezonda yaklaşık 60 konser ve 
uluslararası turneler gerçekleştiren 
Berlin Radyo Korosu, dünyanın en 
seçkin koral topluluklarından biri. 
Kazandıkları üç Grammy ödülünün 
yanı sıra 2016’da New York Lincoln 
Center’ın White Light Festivali’nde 
yerleşik topluluk olmaları ve 2018’de 
Adelaide Festivali’nde konser vermeleri 
gibi etkinlikler, topluluğun başarılarının 
altını çizer nitelikte. Repertuvarının 
sıradışı genişliği, belirgin sıcaklığı, 
zengin nüanslarla bezeli tınısı, mutlak 
doğruluğu ve deneysel çalışmalara 
yatkınlığı, topluluğu uluslararası 
orkestralar ile Simon Rattle, Kirill 
Petrenko, Christian Thielemann ve 
Yannick Nézet-Séguin gibi şeflerin 
tercihi haline getiriyor. Berlin Radyo 
Korosu, Berlin Filarmoni Orkestrası’nın 
yanı sıra Deutsches Berlin Senfoni 
Orkestrası ve Berlin Radyo Senfoni 
Orkestrası’nın da sürekli ortağı.
Berlin Radyo Korosu’nun deneysel 
projeleri dünya çapında büyük ilgi 
çekiyor. Koro, çok farklı disiplinlerden 
gelen sanatçılarla işbirliği içinde, klasik 
konser biçimini yıkarak yeni dinleyici 
kitleleri için yeni koral müzik biçimleri 
geliştiriyor. Brahms’ın Bir Alman 
Requiemi adlı yapıtının etkileşimli bir 
sahne uyarlaması olan ve Jochen Sandig 
ve Sasha Waltz & Guests tarafından 
sahneye konulan “Human Requiem”, 
koronun deneysel repertuvarı içinde 
bir mihenk taşı. New York, Hong Kong, 
Paris, Brüksel, Atina ve Adelaide’e konuk 
olan yapım, Haziran 2019’da İstanbul’a 
geliyor. Yönetmen Robert Wilson ile 
işbirliği yaptığı Ekim 2017 tarihli son 
projesi “LUTHER dancing with the 
gods” (LUTHER tanrılarla dans ediyor), 
Bach, Nystedt ve Reich’ın müziklerinin 
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director Robert Wilson in October 2017 
and reflected upon Luther’s impact 
in the arts in an extraordinary concert 
performance with music by Bach, 
Nystedt, and Reich.
With its annual activities for various 
target groups – the big Sing-along 
Concert in the Berlin Philharmonie, 
the Festival of Choral Cultures for 
international choirs, and the Liederbörse 
(Song Exchange) for children and 
young people – Rundfunkchor Berlin 
invites people of all ages and walks 
of life to become immersed in the 
world of professional choral music. 
Its long-term education programme 
SING! encourages singing in Berlin’s 
elementary schools. With its Academy 
and Schola for young professional 
singers as well as the Berlin 
International Masterclass for highly 
qualified young choral conductors, it 
supports the next generation.
Founded in 1925, the choir celebrated 
its 90th anniversary in 2015. Since its 
foundation the ensemble has been 
shaped by conductors including Helmut 
Koch, Dietrich Knothe, Robin Gritton, 
and Simon Halsey. In the 2015/16 
season Gijs Leenaars took up his post 
as Principal Conductor and Artistic 
Director of Rundfunkchor Berlin. 
Simon Halsey was appointed Conductor 
Laureate and will retain his ties to the 
ensemble as regular guest conductor.
The Rundfunkchor Berlin is a member 
of the roc berlin. Shareholders are 
Deutschlandradio, the Federal Republic of 
Germany, the Federal State of Berlin and 
Rundfunk Berlin-Brandenburg.

kullanıldığı ve Martin Luther’in sanat 
alanındaki etkisine odaklanan sıradışı bir 
konser.
Berlin Radyo Korosu, Berlin 
Filarmoni’deki Birlikte Söyleyelim 
konseri, uluslararası korolar için Koral 
Kültürler Festivali ve çocuklar ile 
gençler için Şarkı Alışverişi gibi, farklı 
kitlelere yönelik düzenlediği sezonluk 
etkinliklerle her yaştan ve kesimden 
insanı profesyonel koral müzik 
dünyasının parçası olmaya davet ediyor. 
Uzun soluklu eğitim programı SING!, 
Berlin’deki ilkokullarda şarkı söylemeyi 
teşvik ediyor. Koro, genç profesyonel 
şancılar için Akademi ve üstün nitelikli 
genç koro şefleri için Berlin Uluslararası 
Ustalık Sınıfı ile de gelecek nesilleri 
destekliyor.
1925’te kurulan Berlin Radyo Korosu, 
2015’te 90. yıldönümünü kutladı. 
Kuruluşundan bu yana Helmut Koch, 
Dietrich Knothe, Robin Gritton ve 
Simon Halsey gibi şefler tarafından 
biçimlendirilen koronun 2015–2016 
sezonundan itibaren sürekli şefliği ve 
sanat yönetmenliğine Gijs Leenaars 
getirildi. Simon Halsey koronun onursal 
şefi olarak topluluk ile bağlarını koruyor.
Berlin Radyo Korosu, Berlin Rayo 
Orkestrası ve Korosu topluluğudur. 
Paydaşları Deutschlandradio, Almanya 
Federal Cumhuriyeti, Berlin Federal 
Eyaleti ve Berlin-Brandenburg 
Radyosu’dur.

rundfunkchor berlIn

 ▪ With around 60 concerts per season 
and international guest performances, 

including a celebrated residency at 
the White Light Festival of New York’s 
Lincoln Center in 2016 as well as a 
stop at the Adelaide Festival in 2018, 
Rundfunkchor Berlin is one of the 
world’s outstanding choral ensembles. 
Three Grammy Awards alone mark 
the success of the ensemble. The 
exceptional breadth of its repertoire, 
an unmistakable warm, richly nuanced 
sound, absolute precision, and delight 
in experimentation all contribute to 
making it one of the chosen partners 
of international orchestras and 
conductors such as Sir Simon Rattle, 
Kirill Petrenko, Christian Thielemann, 
and Yannick Nézet-Séguin. It is the 
permanent partner of the Berlin 
Philharmonic as well as of Berlin’s 
Deutsches Symphonie-Orchester and 
Radio Symphony Orchestra.
Rundfunkchor Berlin’s experimental 
project series has attracted great 
worldwide attention. In collaboration 
with artists from diverse disciplines, 
the chorus breaks down the classical 
concert form and adopts new modes 
of choral music for a new audience. 
‘Human Requiem’, the interactive 
scenic version of Brahms’s A German 
Requiem, staged by Jochen Sandig and 
a team of Sasha Waltz & Guests, has 
become a milestone within the choir’s 
experimental repertoire. After having 
played guest performances in New 
York, Hong Kong, Paris, Brussels, 
Athens, and Adelaide, the production 
travels to Istanbul in June 2019. For its 
latest project ‘LUTHER dancing with 
the gods’ the choir cooperated with 
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Yapıt altı bölüm olarak seslendirildikten 
sonra Reinthaler, Brahms’ın bir bölüm 
daha ekleyerek yaptığı “hatayı” telafi 
etmesi konusunda ısrarcı oldu: “Yapıt, 
Hıristiyan dininin temel aldığı asıl 
noktaya, yani İsa’nın günahlarımızın 
kefaretini ödemek üzere ölmesine 
değinmiyor.” Brahms, Reinthaler’in 
teolojik itirazıyla pek ilgilenmese 
de yapıta bir bölüm daha ekledi: 
Sopranonun solo söylediği tek bölüm 
olan lirik Ihr habt nur Traurigkeit. Burada 
Brahms’ın Yeşaya’dan alıntıladığı 
metnin, “Çocuğunu avutan bir anne gibi 
avutacağım sizi.” olduğu göz önünde 
bulundurularak bu bölümü annesini 
düşünerek yazdığı söylenmektedir.
Yapıt, Hz. İsa’nın dağdaki vaazında 
verdiği sekiz müjdeden biriyle başlar: 
“Selig sind, die da Leid tragen, denn 
sie sollen getröstet werdet” (Ne 
mutlu yaslı olanlara! Çünkü onlar 
teselli edilecekler.) “Tod” (Ölüm) 
kelimesi sondan önceki bölüme kadar 
karşımıza çıkmaz ve ölüler sadece 
yapıtın sonunda tam anlamıyla anılır: 
Son bölümün açılışında sopranoların 
söylediği “Selig sind die Toten” 
(Ölenlere ne mutlu). Ölüler için bu 
requiem, daha ziyade geride kalanlara 
teselli sunar.
Brahms, 2. Serenat’ında kemanları 
saf dışı bırakıp yaylıların öncülüğünü 
viyolalara vererek derin, kasvetli bir 
hava yaratabileceğini fark etmişti ve Bir 
Alman Requiemi’ne de böyle başladı. 
Flüt partilerinde ve arp arpejlerinde yer 
yer güneş pırıltıları görülse de burada 
en çok akılda kalan Brahms’ın kederinin 
ağırlığıdır. Başta koro her söylemeye 
başladığında orkestra dinlemek 
istercesine susar, fakat kısa süre sonra 
zengin rezonanslı eşlik ile saf ve ruhani 
şarkının dünyaları birleşir. Müzik basit, 
kontrollü bir forte ile doruğa ilerler ve 
sonra Brahms’ın nadiren kullandığı 
bir çalgı olan arp fa majör akorlara 
yayılırken giderek çözülür.
Brahms’ın iki piyano için sonatından 
aldığı müzik ikinci bölümde başlar. 
Her ne kadar notada “yavaş, ılımlı 
marş” yazsa da bir ölçüde üç vuruş 
olması kesinlikle marşa uygun değildir; 
daha ziyade yavaş bir ölüm dansı 
niteliğindedir. Ortalarda koro “Aber des 
Herrn Wort bleibet in Ewigkeit” (Ama 
Rab’bin sözü sonsuza dek kalıcıdır) 

program notları

“human reQuiem”
Berlin Radyo Korosu, Brahms’ın 
tanınmış Bir Alman Requiemi adlı 
yapıtını alışılmamış bir deneyime 
dönüştürmek üzere, 2011–2012 
sezonunda yönetmen Jochen Sandig 
ve topluluğu Sasha Waltz & Guests ile 
işbirliği yaptı.
Müziğin son derece yakın ve kişisel bir 
hal aldığı “Human Requiem”, sahne 
ve dinleyici arasındaki ayrımı ortadan 
kaldırarak ve hatta geleneksel konser 
deneyimini yıkarak yepyeni bir boyut 
yaratır. Dinleyiciler sesin karşısında 
değil, tam ortasındadır; bu da hem 
metin, yorumcular ve dinleyiciler 
arasında hem de mekân ve ses arasında 
yeni ilişkiler kurar. Dinleyiciler müziğin 
içinde hareket eder, müzikle çevrelenir 
ve müziğin parçası haline gelirler.
Brahms’ın Requiem’i ölüler için bir 
ağıt değildir. Yapıt, yaşayanlara teselli 
sunmayı amaçlar: Ölümlülüğümüzle 
barışmamız, ölüm ve yas tutmayı 
anlamamız fakat aynı zamanda 
tüm bunların ötesine geçebilmemiz 
üzerinedir. Yapıtın odağında yaşam ve 
insan vardır.
Jochen Sandig, Brahms’ın Requiem’ini 
yaşayanlar için bir tefekkür alanı olarak 
değerlendirir. Brahms’ın, “Başlık ile ilgili 
olarak, ‘Alman’ yerine memnuniyetle 
‘İnsan’ demeyi seçebilirdim.” ifadesini 
temel alır. Yapıtın öznesi insandır; 
kendi hikâyesi kendisiyle olduğu kadar 
etrafındakilerle de bağlantılı olan 
bireyler…

— berlin radyo korosu

Johannes Brahms (düz.: Phillip Moll) 
Bir Alman Requiemi, Op. 45

1.  Selig sind, die da Leid tragen. 
Ziemlich langsam und mit 
Ausdruck

2.  Denn alles Fleisch es ist wie Gras. 
Langsam, marschmäßig

3.  Herr, lehre doch mich. Andante 
moderato – Fugue

4.  Wie lieblich sind deine Wohnungen. 
Mäßig bewegt

5.  Ihr habt nun Traurigkeit. Langsam
6.  Denn wir haben hie keine bleibende 

Statt. Andante – Allegro
7.  Selig sind die Toten. Feierlich

Bir Alman Requiemi adlı yapıtının 
ikinci bölümünde karşımıza çıkan 
müzik, aslında ilk bestelenendir: 1854 
yılında iki piyano için bir sonatın bir 
parçası olarak yazılmıştır. Johannes 
Brahms üzerinde yıllarca çalıştığı Bir 
Alman Requiemi adlı yapıtını 1867’de 
üç bölümlük, 1868’de altı bölümlük ve 
nihayet 1869’da yedi bölümlük bir yapıt 
olarak ortaya çıkardı.
Herhangi bir sipariş üzerine 
bestelemediği bu yapıttan Brahms’ın 
tek kazancı, ifade etme isteği ve ihtiyacı 
duyduğu şeyi anlatabilmekti. Bunun 
için de, Katolik kilisesinde ölü ruhların 
huzura kavuşması için bestelenen, ağıt 
benzeri duaları içeren bir dinsel müzik 
olan requiem’in tarihinde görülmemiş 
bir format yaratması gerekti. Onunki, 
Roma Katolik Kilisesi’nin ölüler 
için meslerinin belirlenmiş Latince 
metinlerini kullanan ayinsel bir 
requiem değildi; öncelikle, başlığın da 
işaret ettiği gibi metinler Almancaydı. 
Brahms, Bremen Katedrali orgcusu 
Carl Martin Reinthaler’e yazdığı 1867 
tarihli mektupta şöyle diyordu: “İtiraf 
etmeliyim ki ‘Alman’ kelimesini çıkarıp 
memnuniyetle ‘insan’ diyebilirdim.” 
Diğer yandan, yapıtına sadece Alman 
Requiemi demek yerine “Bir” Alman 
Requiemi diyerek Brahms, bunun 
ölüleri anmak için olası pek çok yoldan 
biri olduğunu gösteriyordu: Bir Latin 
requiem’inin geleneksel kuralları 
izlemesi beklenirken, bir Alman 
requiem’i kişisel tercihler içerebilirdi.
Brahms’ın yaşına göre olgun olduğu 
söylenebilir. Aşk Şarkıları Valsleri’ni 
yazan bestecinin cazibeli ve hafif 
olabildiği de bellidir ama müzikal tavrı 
genellikle ciddiliğe meyleder. Yine de 
33 yaşındaki Brahms’ı ölüm konusuna 
çeken daha doğrudan dürtüler vardı. 
Akıl hocası Robert Schumann’ın 
1856’daki ölümü, Brahms’ın üzerinde 
büyük etki bırakmış ve belki de Bir 
Alman Requiemi yapıtının tohumlarını 
atmıştı.
Brahms 1865’te bu kez, çok sevdiği 
annesinin ölümüyle sarsıldı. Bir Alman 
Requiemi üzerinde çalışmaya zaten 
başlamıştı ama bu kayıp onu, projeye 
yoğunlaşmaya sevk etti. Giderek 
parçalar yerine oturdu ve ortaya, 
bugüne kadar yazılmış en olağanüstü 
ruhani yapıtlardan biri çıktı.

diye haykırdığında yeni bir ateşe sahip 
güçlü bir kısım başlar. “Ewige Freude” 
(ebedi sevinç) parlak ve fortissimo’dur 
ama “Schmerz und Seufzen” (kederle 
inilti) sözleriyle müziğin üzerinden 
bir karanlık geçer ve bölüm si bemol 
majörün sessiz kuvvetiyle sakin ve 
düşünceli biter.
3. Bölümde vurgu değişir. Koro, solist 
baritonun ardından her dizeyi tekrar 
eder. Nihayetinde solist ve koro birlikte 
ısrarla sorar: “Nun Herr, wes soll ich 
mich trösten?” (Ne bekleyebilirim 
şimdi, ya Rab?). Müzik yavaşlar; 
kararsız akorlar üzerinde bulutlar salınır. 
Ardından koronun sesi yavaşça gelişen 
bir düşünceyle yükselir: “Ich hoffe auf 
dich” (Umudum sende). Burada org 
kalın re’den tınlar, ona kontrbaslar 
ile tuba katılır ve bu sağlam zeminin 
üzerine muzaffer bir füg inşa edilir. 
Brahms’ın sembolizmi güçlüdür; pek 
çok bağımsız enstrümantal ve koral 
çizginin özenli gezinmeleri boyunca, 
hatta armonik uyumsuzluk anlarında 
bile, merkezi tonalitenin kararlı gücü 
tartışmasızdır.
Brahms’ın müziğinin kalbinde teselli 
yatar. 4. Bölüm, ölçek ve niyet açısından 
nispeten mütevazı olmakla birlikte 
metnin özüne ve gücüne bağlıdır. 
Açılıştaki dingin, müşfik pasajlar yerini 
yeni armonik bölgelere ve “Meine Seele 
verlanget” (Ruhum istiyor) haykırışına 
bırakır. “Mein Leib und Seele freuen 
sich” (Yüreğim, bütün varlığım sevinçle 
haykırıyor) dizesinde tekrar tekrar 
saplanan acı, eşliğe galip gelir. Sona 
ulaşmadan önce hem orkestra hem 
koro neşeli bir ikili fügle patlar.
5. Bölümü Brahms, Bremen 
prömiyerinden sonra eklemiştir. Burada 
ilk duyulan ses solo sopranodur. 
Ardından koro girerek tek bir dizeyi 
tekrar eder: “Ich will euch trösten, wie 
einen seine Mutter tröstet” (Çocuğunu 
avutan bir anne gibi avutacağım sizi). 
Müzik dingin havasını korur ve sadece 
müzikal dorukta yükselir.
Sonraki bölüm müthiş bir genişliğe ve 
dramatik güce sahiptir. Koronun açılış 
dizeleri bariton solo tarafından kesilir: 
“Siehe, ich sage euch ein Geheimnis” 
(İşte size bir sır açıklıyorum). Koro 
sakin akorlarla cevap verir ve bariton “in 
einem Augenblick” (bir anda) müziği 
tümüyle duraklatır. “Denn es wird 

die Posaune schallen” (Evet, borazan 
çalınacak) dizesi sadece trompeti 
değil, bakır nefeslilerde ateşli akorları, 
timpaniyi ve koroyu harekete geçirir. 
Koro tekrar tekrar “Tod, wo ist dein 
Stachel?” (Ey ölüm, dikenin nerede?) 
diye sorarken müzik yükselir. Yakarışları 
öyle güçlüdür ki müziğin ilerleyişi 
geçici olarak durur. Nihayet, altolar 
yeni, muzaffer bir temayla serbest 
kalır: “Herr, du bist würdig” (Tanrımız, 
sen layıksın) ile koroda ve orkestrada 
olağanüstü bir füg başlar. Koro devam 
ederken müzik iki kez, müthiş doruğa 
doğru atılan büyük bir dalga gibi, yukarı 
doğru beş oktav atlar.
7. Bölüm mi majör tonda, yavaş yavaş 
tüm koroyu kapsayan uzun bir temayla 
başlar. La majör tonda yumuşak 
bir interlüdün ve açılış materyaline 
dönüşün ardından “Selig” (kutsanmış) 
kelimesi bir geriye dönüşü tetikler ve 
müzik beklenmedik şekilde mi bemol 
majör tonuna dalarak ilk bölümün 
açılış korosunu tekrarlar. Sonunda 
gerektiği gibi, fa majöre dönülür ve her 
iki bölümün müziği o derece birleşir 
ki birbirinden ayırt edilemez hale gelir. 
Arp fa majörün notalarını çalarken, 
koro sakin bir çözülmeyle fa üzerinde 
oktavlara yerleşir.
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golden horn brass 
ensemble

 ▪ 2004’te kurulan ve bu sene 15. 
sanat yılını kutlayan Türkiye’nin ilk 
ve en uzun soluklu bakır nefesli 
beşlisi Golden Horn Brass, İstanbul 
ve Ankara’da yaşayan, profesyonel 
olarak konservatuvar eğitimi almış 
ve yaşamlarını klasik müzik sanatçısı 
olarak sürdüren beş müzisyenden 
oluşuyor. Yurtdışında kendi tarzında idol 
olmuş birçok bakır nefesli grubunun 
arasında ülkemizi temsil etmeye hak 
kazanmış ilk Türk topluluğu olan 
Golden Horn Brass Ensemble, Aşgabat, 
Selanik, Bükreş Anteon Konser Salonu, 
Moldova Ulusal Tiyatrosu, Almanya 
Ulusal Filarmoni Salonu, Sauerland 
Brass Festivali, Berlin Konzerthaus, 
Schagerl Brass Festivali, İtalya Brass 
Haftası gibi önemli müzik merkezlerine 
ve festivallere konuk oldu.
Andante dergisinin beşincisini 
düzenlediği Donizetti Klasik Müzik 
Ödülleri’nde “Yılın Oda Müziği 
Topluluğu” kategorisinde, klasik müzik 
dünyamızın 100 önemli kişisinin verdiği 
oylar sonucunda ödüle layık görüldü.
İki trompet, korno, trombon ve tubadan 
oluşan Golden Horn Brass, sıradan 
çalgı kombinasyonuna sahip farklı 
yapısıyla dinleyicilere yepyeni bir ses 
dünyası sunuyor. Bu alanda yazılmış 
yapıtların azlığına rağmen, hayallerinin 
peşinden giderek bu “zor ama güzel” 
yolu seçen Golden Horn Brass, Türk 
besteciler tarafından topluluğa özel 
yazılmış yapıtları ve baroktan caza, 
dünya çapında tanınmış yapıtların 
topluluk için özel düzenlemelerini 
seslendiriyor.

 ▪ Celebrating its 15th anniversary this 
year, Turkey’s first and oldest brass 
quintet Golden Horn Brass Ensemble 
comprises five musicians, all trained 
at the conservatoire, who pursue their 
own professional careers. Golden Horn 
Brass is the first to have represented 
Turkey internationally amongst the 
icons of the genre. It has been a guest 

at music centres and festivals including 
Ashgabat, Thessaloniki, Bucharest 
Anteon Concert Hall, Moldova 
National Theatre, German National 
Philharmonic Hall, Sauerland Brass 
Festival, Berlin Konzerthaus, Schagerl 
Brass Festival, and Italy Brass Week.
In the 5th Donizetti Classical Music 
Awards of Andante magazine, the 
Golden Horn Brass Ensemble was 
chosen by 100 leading figures of 
classical music in Turkey as Ensemble 
of the Year.
Consisting of two trumpets, a horn, a 
trombone, and a tuba, Golden Horn 
Brass Ensemble presents audiences 
with a brand new sound, quite different 
from more familiar instrumental 
combinations. Despite the global 
scarcity of pieces available for this type 

of a band to play, the five musicians 
that make up the band have decided to 
pursue a ‘difficult but beautiful’ road, 
following their dreams. The band plays 
music specially composed by Turkish 
composers at the request of the band, 
as well as world-famous pieces from 
baroque to jazz, adapted specifically for 
the group to play.

begüm gökmen

 ▪ 1991’de Bilkent Üniversitesi Müzik 
ve Sahne Sanatları Fakültesi’nin açmış 
olduğu sınavı kazanarak Mahir Çakar 
ile korno eğitimine başlayan Begüm 
Gökmen, yüksek şeref derecesi ile 
2000’de mezun oldu. Almanya’nın 
Cloppenburg kentinde düzenlenen 
korno sempozyumuna katılarak 

kariyerine başlayan Gökmen, 1997’de 
Almanya’nın Bayreuth kentinde 
düzenlenen Uluslararası Gençlik 
Senfoni Orkestrası sınavlarını kazanarak 
arka arkaya üç defa burslu çalmaya hak 
kazandı; burada Christian Lampert ile 
çalışma imkânı buldu. Aynı zamanda 
California Üniversitesi Müzik Bölümü 
Dekanı ve orkestra şefi olan Larry 
Livingston ona ABD’de Idyllwild Festival 
Orkestrası’nda çalması için burs 
sağladı.
Yurtdışında birçok atölye çalışması 
ve gençlik orkestralarına katıldı, daha 
sonra İstanbul’a yerleşerek, 2002’de 
yüksek lisans eğitimini (Cem Köse ile) 
ve 2014’te sanatta yeterlik derecesini 
aldı. Akbank Oda, Cemal Reşit Rey 
Senfoni, İstanbul Filarmoni, Tekfen 
Filarmoni, Milli Reasürans, Borusan 

HAFTA SONU KLASİKLERİ-II
WEEKEND CLASSICS-II
golden horn brass ensemble 
Begüm Gökmen korno horn 
Kutay Maktay trompet trumpet 
Renato Lupu trompet trumpet 
Emre Berbergil trombon trombone 
Sinan Şirin tuba

29.06.2019
ct sa 11.00

Galata Kulesi Meydanı
Galata Tower Square

Manuel Penella Moreno
Vahşi Kedi operasından Uvertür
Overture from El Gato Montés

Giuseppe Verdi
Aida operasından “Zafer Marşı”
‘Triumphal March’ from Aida

Georges Bizet
Carmen Süiti’nden Uvertür, 
“Habenera” ve “Toreador Şarkısı”
Overture, ‘Habenera’, and 
‘Toreador Song’ from Carmen 
Suite

Jeon Hun
Classical Medley

Gerardo Matos Rodriguez
La Cumparsita

Wolfgang Amadeus Mozart
Küçük Bir Gece Müziği, K. 525’ten:
From A Little Night Music, K. 525:

 – Allegro

Leroy Anderson
Bugler’s Holiday

Matt Kingston
Rus Fantazisi
A Russian Fantasy

Joseph Kosma
Autumn Leaves

Anon.
Die Bänkelsängerlieder

Grigoras Dinicu
Hora Staccato

Franz Schubert
Ave Maria

Bart Howard
Fly Me to the Moon

Astor Piazzola
Oblivion

Arasız 60’ sürer. Lasts 60’ without interval.
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Hazırlık Okulu’na kabul edildi; aynı 
yılın Nisan ayında Bilkent Gençlik 
Senfoni Orkestrası eşliğinde bir 
konser verdi. 2007’de Bilkent Senfoni 
Orkestrası ile, 2008’de Çukurova 
Devlet Senfoni ve Bursa Bölge Devlet 
Senfoni orkestraları eşliğinde Julian 
Lupu ile birlikte konserler verdi. Bilkent 
Gençlik Senfoni Orkestrası’nın yanı 
sıra, misafir sanatçı olarak Bilkent 
Senfoni, Bursa Bölge Devlet Senfoni, 
Çukurova Devlet Senfoni, Antalya 
Devlet Senfoni, Anadolu Senfoni 
ve Hacettepe Akademik Senfoni 
orkestralarında görev aldı. 2009 
yılında Işın Metin yönetimindeki Türk-
Yunan Gençlik Orkestrası’nda ve Cem 
Mansur yönetimindeki Ulusal Gençlik 
Senfoni Orkestrası’nda görev aldı ve 
turnelere çıktı. Alison Balsom ve Gabor 
Boldolczki’nin ustalık sınıflarına katıldı. 
2010’da Brassissimo Beşlisi ile Bilkent 
Gençlik Senfoni Orkestrası eşliğinde 
konser verdi.
Renato Lupu, halen yüksek lisans 
düzeyinde Julian Lupu ile trompet 
eğitimine devam ediyor ve Bilkent 
Senfoni, Ankara Gençlik Senfoni ve 
Bilkent Gençlik Senfoni orkestralarında 
çalışmalarını sürdürüyor.

 ▪ Born into a family of musicians in 
Romania, Renato Lupu started learning 
piano aged 7. He moved to Turkey with 
his family and started trumpet with 
his father Julian Lupu soon after. He 
was accepted in the Music Preparatory 
School of Bilkent University Faculty 
of Music and Performing Arts in 
2001. In April of the same year, he 
appeared as a soloist with the Bilkent 
University Youth Symphony Orchestra. 
He performed alongside Julian Lupu 
with the Bilkent Symphony Orchestra 
in 2007 and with the Çukurova and 
Bursa State Symphony Orchestras in 
2008. Renato Lupu is a member of the 
Bilkent Youth Symphony Orchestra, as 
well as being a frequent guest player 
in the Bilkent Symphony, Bursa State 
Symphony, Çukurova State Symphony, 
Antalya State Symphony, Anatolian 
Symphony, and Hacettepe Academic 
Symphony Orchestras. In 2009, he 
played and toured in the Turkish-
Greek Youth Orchestra under the 
baton of Işın Metin and in the National 

İstanbul Filarmoni gibi orkestralarda 
görev aldı. Golden Horn Brass Quartet 
adıyla başlayıp beşliye dönüşen Golden 
Horn Brass Kentet grubunu kurarak 
Türkiye’de bir ilke imza attı. 2008 
yılında Avusturya’dan gelen Sonus 
Brass tarafından seçilerek grupla 
birlikte Avusturya’nın beş şehrindeki 
konserlerde yer aldı. 2004’ten bu 
yana Mimar Sinan Güzel Sanatlar 
Üniversitesi Devlet Konservatuvarı’nda 
çalışan Begüm Gökmen, 2018’de 
doçent oldu.

 ▪ Begüm Gökmen started studying 
horn with Mahir Çakar at the 
Bilkent University Faculty of Music 
and Performing Arts in 1991 and 
graduated with honours in 2000. 
Her participation in the horn 
symposium held in Cloppenburg, 
Germany, marked the beginning of 
her professional career. She auditioned 
successfully for the International Youth 
Symphony Orchestra in Bayreuth, 
participating on a scholarship in three 
consecutive concerts, during which 
she had the opportunity to work with 
Christian Lampert. Subsequently, 
conductor Larry Livingston, the 
Dean of California University Music 
Department, provided her with a 
scholarship to play in the Idyllwild 
Festival Orchestra in the United States.
She has participated in numerous 
workshops and youth orchestras 
abroad, after which she moved to 
Istanbul and completed her master’s 
degree (with Cem Köse) in 2002 and 
her doctorate in 2014. She has played 
in such orchestras as the Akbank 
Chamber Orchestra, Cemal Reşit 
Rey Symphony Orchestra, Istanbul 
Philharmonic, Tekfen Philharmonic, 
Milli Reasürans Orchestra, and 
Borusan Istanbul Philharmonic 
Orchestra. Gökmen has blazed a trail 
in Turkey by founding the Golden 
Horn Brass Quartet, which later turned 
into a quintet. In 2008, her ensemble 
was chosen by Sonus Brass to give 
concerts in five cities across Austria. 
Begüm Gökmen has been teaching at 
the Mimar Sinan Fine Arts University 
State Conservatoire since 2004, 
becoming an associate professor in 
2018.

kutay maktay

 ▪ 1985 İzmir doğumlu Kutay 
Maktay, 1996’da kabul edildiği 
Hacettepe Üniversitesi Ankara Devlet 
Konservatuvarı trompet bölümünde 
Ekrem Akkerman, Adnan Yıldırım 
ve Erden Bilgen’le çalıştı. 2000 
Genç Yetenekler Bakır Üflemeliler 
Yarışması’nda birincilik ödülü aldı. 
2001’de Cumhurbaşkanlığı Senfoni 
Orkestrası ile Hummel’ın Trompet 
Konçertosu’nu seslendirdi. 2011 
yılında Antalya Devlet Senfoni 
Orkestrası, İzmir Devlet Senfoni 
Orkestrası, Başkent Akademik Senfoni 
Orkestrası ve Cumhurbaşkanlığı 
Senfoni Orkestrası ile yaptığı solistlik 
çalışmalarında büyük başarı elde etti. 
Türkiye genelinde çeşitli oda müziği 
topluluklarıyla verdiği konserlerin yanı 
sıra, senfoni orkestralarında konuk 
sanatçı olarak yer aldı. Maktay, 2005’ten 
bu yana Cumhurbaşkanlığı Senfoni 
Orkestrası’ndaki görevine devam ediyor.

 ▪ Born in İzmir in 1985, Kutay Maktay 
entered the Hacettepe University 
Ankara State Conservatoire in 1996 
and studied trumpet with Ekrem 
Akkerman, Adnan Yıldırım, and Erden 
Bilgen. He won first prize in the 2000 
Young Talents Brass Competition. 
He performed Hummel’s Trumpet 
Concerto with the Presidential 
Symphony Orchestra in 2001. 2011 
saw Kutay Maktay as a soloist with 
the Antalya State Symphony, İzmir 
State Symphony, Başkent Academic 
Symphony, and Presidential Symphony 
Orchestras. He has performed in 
concert throughout Turkey with 
various chamber ensembles as well as 
in symphony orchestras. He has been a 
member of the Presidential Symphony 
Orchestra since 2005.

renato lupu

 ▪ Romanya’da müzisyen bir ailede 
doğan Renato Lupu, yedi yaşında 
piyano eğitimine başladı. 2000 yılında 
ailesiyle Türkiye’ye yerleşti ve kısa 
bir süre sonra babası Julian Lupu ile 
trompet çalışmalarına başladı.
2001 yılında Bilkent Üniversitesi Müzik 
ve Sahne Sanatları Fakültesi Müzik 

Youth Symphony under the baton 
of Cem Mansur. He participated in 
Alison Balsom and Gabor Bodolczki’s 
masterclasses. With the Brassissimo 
Quintet, he was a soloist of the Bilkent 
Youth Symphony Orchestra in 2010.
Renato Lupu is currently studying for 
his master’s degree with Julian Lupu 
and working in the Bilkent Symphony 
Orchestra, Ankara Youth Symphony 
Orchestra, and Bilkent Youth 
Symphony Orchestra.

emre berbergİl

 ▪ 1987 Konya doğumlu Emre Berbergil, 
2001–2010 yılları arasında Askeri 
Bando Okulu’nda eğitim aldı ve 
ardından İstanbul Üniversitesi Devlet 
Konservatuvarı sınavlarını kazanarak 
Murat Demiral’ın öğrencisi oldu; Aycan 
Teztel ile trombon eğitimine devam 
etti. Eğitimi süresince Erden Bilgen, 
Gökay Göksen ve Murat Demiral ile 
oda müziği de çalıştı. Jacques Mauger 
(2008), Yılmaz Alkan (Nefes Teknikleri, 
2009), Ahmet Yaldız (2005) ve Bedii 
Durham (2004) ile ustalık sınıflarına 
katıldı.
ModeArt Trombone Quartet, Agathon 
Brass Nonet Ensemble ve İstanbul 
Trombon Quartet’te yer alan Emre 
Berbergil, 2014 yılında Golden Horn 
Brass grubuna aldığı davet üzerine 
grubun sürekli üyesi oldu. Sanatçı, 
İstanbul Üniversitesi’nde yüksek lisans 
eğitimine devam ediyor.

 ▪ Born in Konya in 1987, Emre 
Berbergil studied at the Military Band 
School between 2001 and 2010. He 
then entered the Istanbul University 
State Conservatoire, where he studied 
trombone with Murat Demiral and 
continued with Aycan Tezel. He 
also studied chamber music with 
Erden Bilgen, Gökay Göksen, and 
Murat Demiral. He has attended 
masterclasses with Jacqes Mauger 
(2008), Yılmaz Alkan (2009), Ahmet 
Yaldız (2005), and Bedii Durham 
(2004).
A member of ModeArt Trombone 
Quartet, Agathon Brass Nonet 
Ensemble, and Istanbul Trombone 
Quartet, Emre Berbergil has been a 
permanent member of Golden Horn 

Brass Ensemble since 2014. He is 
currently doing his master’s degree at 
Istanbul University.

sİnan şİrİn

 ▪ 1989 İzmir doğumlu Sinan Şirin, 
2003’te Askeri Bando Okulu’nda 
bariton korno ve tuba eğitimine başladı. 
2013’te İstanbul Üniversitesi Devlet 
Konservatuvarı’na girerek Yılmaz 
Alkan’ın öğrencisi oldu; aynı okulda 
Aycan Teztel ile oda müziği ve tuba 
eğitimine devam ediyor. 2015’ten bu 
yana Golden Horn Brass’ın sürekli tuba 
sanatçısı.

 ▪ Born in İzmir in 1989, Sinan Şirin 
started studying horn and tuba at the 
Military Band School in 2003. He 
entered the Istanbul University State 
Conservatoire in 2013, becoming 
a student of Yılmaz Alkan, and is 
currently studying chamber music and 
tuba there with Aycan Tezel. He has 
been a permanent member of Golden 
Horn Brass Ensemble since 2015.
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şanghay filarmoni orkestrası
& fazıl say

ŞANGHAY  
FİLARMONİ ORKESTRASI
SHANGHAI  
PHILHARMONIC ORCHESTRA
& FAZIL SAY

şanghay fİlarmonİ orkestrasi
shanghaI phIlharmonIc orchestra

liang zhang şef conductor 
fazil say piyano piano

Ye Xiaogang*
The Fading Gingkgo Biloba
 süre duration: 10’

Ludwig van Beethoven
Piyano Konçertosu No. 3, Do minör, Op. 37
Piano Concerto No. 3 in C minor, Op. 37

 – Allegro con brio 
 – Largo 
 – Rondo. Allegro
 süre duration: 33’

Ara Interval

Antonin Dvořák
Senfoni No. 6, Re Majör, Op. 60
Symphony No. 6 in D Major, Op. 60

 – Allegro non tanto 
 – Adagio 
 – Scherzo (Furiant: Presto) 
 – Finale (Allegro con spirito)
 süre duration: 45’

Ara dahil 110’ sürer. Lasts 110’ with interval.

*  dünya prömiyeri 
world premıere

30.06.2019
pa su 20.00

Lütf i Kırdar Kongre ve Sergi Sarayı
Lütfi Kırdar Convention and Exhibition Centre

liang zhang

 ▪ 1979’da Çin’in Taizhou şehrinde 
doğan Liang Zhang piyanoya 
beş yaşında başladı. 1989–1998 
yılları arasında Şanghay Müzik 
Konservatuvarı’nın ilk ve orta 
okullarında Zijie Wu, Jiang Qin ve 
Erbo Deng’den piyano ve bestecilik 
eğitimi aldı. Bu dönemde piyano ve 
yaylı çalgılar için çeşitli parçalar yazdı. 
Ortaokul yıllarında ünlü Japon kemancı 
Takako Nishizaki ile bir konser verdi. 
1996’da okulunda Mei Zhang ile 
şeflik teknikleri de çalıştı. 1998 yılında 
Viyana Müzik ve Sahne Sanatları 
Üniversitesi’ne giren Zhang, burada 
Uros Lajovic’den şeflik, David Lively ve 
J.G. Jiracek’ten ise piyano eğitimi aldı.
Liang Zhang şefliğinin yanı sıra sıklıkla 
piyanist olarak da konserler veriyor. 
Büyük flüt virtüözü Peter Lukas Graf ’a 
eşlik etmiş olan sanatçı çeşitli oda 
müziği konserlerinde ve Almanya, 
Avusturya, Fransa, Meksika, İspanya, 
Japonya, Kore, Hong Kong ve Tayvan 
gibi ülkelerden solistlerle çaldı. Zhang 
seçkin Çinli müzisyenlerle albümler de 
kaydetti.
Liang Zhang’ın yönettiği orkestralar 
arasında Viyana Ambassade 
Orkestrası, Viyana Webern Senfoni 
Orkestrası, Macao Orkestrası, 
Şanghay Senfoni Orkestrası, Şanghay 
Filarmoni Orkestrası, Guangzhou 
Senfoni Orkestrası, Pekin Merkez 
Opera Orkestrası ve Şanghay Opera 
Orkestrası; işbirliği yaptığı uluslararası 
solistler arasında ise Peter Lukas Graf, 
Ryu Goto, Sumi Jo, Wolfgang Schulz, 
Lynn Harrell, Jerome Rose, Tigran 
Alikhanov, Jian Wang, Yang Shen, Chang 
Yong Liao, Ying Huang, Song Wei ve Si 
Heng Song bulunuyor.
Liang Zhang’ın hem şefliği hem 
müziği mükemmel ve duyarlı, saf 
ruha ve hatasız tekniğe sahip olarak 
değerlendiriliyor. Özellikle Alman ve 
Avusturyalı postromantik bestecileri 
yorumları övgüler topluyor.
Liang Zhang halen Şanghay Filarmoni 
Orkestrası’nın yardımcı müzik direktörü 

ve şefi. Şanghay Müzik Konservatuvarı 
Şeflik Bölümü ile Şanghay’daki 
Doğu Çin Siyasal Bilimler ve Hukuk 
Üniversitesi’nde misafir profesör olan 
sanatçı, ayrıca Şanghay Müzisyenler 
Birliği Profesyonel Koro Komitesi 
Başkanı ve şehrin Yangpu ilçesinde 
kültür derslerinden sorumlu.

 ▪ Liang Zhang was born in Taizhou, 
China in 1979. He started practicing 
piano at the age of 5 and attended 
the Shanghai Conservatory of Music 
Elementary School and Middle School. 
He majored in piano and composition 
and studied under professors Zijie Wu, 
Jiang Qin, and Erbo Deng between 
1989-1998. During this period, he 

composed a number of piano and 
string pieces. During his middle 
school years, he performed in a concert 
with the famous Japanese violinist, 
Takako Nishizaki. In 1996, he studied 
orchestral conducting techniques 
under Mei Zhang at the Shanghai 
Conservatory of Music. In 1998, he 
was admitted to Vienna University of 
Music and Performing Arts, majoring 
in conducting and piano, and studied 
under the conductor Uros Lajovic, 
master pianist David Lively, and J.G. 
Jiracek.
Apart from conducting, Zhang Liang 
has also performed often as a pianist. 
He has accompanied Peter Lukas Graf, 
the great virtuoso flautist, and played in 

a number of chamber music concerts. 
He has performed many times with 
soloists from various countries and 
regions, including Germany, Austria, 
France, Mexico, Spain, Japan, Korea, 
Hong Kong, and Taiwan. Recently, he 
has released a number of albums with 
outstanding musicians from China.
The orchestras that Liang Zhang 
has conducted include the Vienna 
Ambassade Orchestra, Vienna 
Webern Symphony Orchestra, Macao 
Orchestra, Shanghai Symphony 
Orchestra, Shanghai Philharmonic 
Orchestra, Guangzhou Symphony 
Orchestra, Beijing Central Opera 
House Orchestra, and the Shanghai 
Opera House Orchestra. He has 
performed with famous international 
musicians, such as Perter Lukas Graf, 
Ryu Goto, Sumi Jo, Wolfgang Schulz, 
Lynn Harrell, Jerome Rose, Tigran 
Alikhanov, Jian Wang, Yang Shen, 
Chang Yong Liao, Ying Huang, Song 
Wei, and Si Heng Song.
Liang Zhang’s conducting and playing 
are perfect and delicate, pure in 
mood, and precise in technique. His 
interpretations of the German and 
Austrian post-romantic composers are 
especially praiseworthy.
He is currently Deputy Director 
and conductor of the Shanghai 
Philharmonic Orchestra. He is also 
adjunct professor in the Department 
of Conducting at the Shanghai 
Conservatory of Music and at the East 
China University of Political Science 
and Law in Shanghai, Director of the 
Professional Choir Committee of the 
Shanghai Association of Musicians, 
and is in charge of individual lessons 
on culture in Yangpu, Shanghai.

fazil say

 ▪ Fazıl Say bir piyano sonatı olan 
ilk yapıtını, memleketi Ankara’da 
konservatuvarda okuduğu 1984 yılında, 
henüz 14 yaşındayken besteledi. Bu 
bestesini, keman ve piyano için Siyah 
İlahiler (Schwarze Hymnen) ve bir 
gitar konçertosu gibi, opus numarası 
verilmemiş birçok oda müziği yapıtı 
izledi. Ardından, kendisine New York’ta 
Genç Konser Sanatçısı Seçmeleri’ni 
kazandıran yapıtlarından Nasreddin YÜ
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çıktılar. Say, Mezzo TV’de Paris 
Filarmoni Salonu’ndan canlı yayınlanan 
Paris Mezzo Festivali’nde yer aldı. 
Musikkollegium Winterthur Orkestrası 
siparişi Senfonik Danslar, Op. 64 9 
Eylül 2015’de ilk kez seslendirildi. Fazıl 
Say 2015–2016 sezonunda Frankfurt 
Alte Oper’in yerleşik sanatçısı olarak 
konserler verdi.
Fazıl Say, Almanya’da Beethoven 
Akademisi’nin 2016 Uluslararası 
Beethoven İnsan Hakları, Barış, 
Özgürlük, Yoksullukla Mücadele ve 
İçselleme Ödülü’ne layık görüldü. 
Sonbahar 2017’de ise Duisburg Şehri 
Müzik Ödülü’nü aldı.
Bach, Mozart, Beethoven, Gershwin 
ve Stravinsky çalışmaları eleştirmenler 
tarafından övülen Fazıl Say’ın projeleri 
üç ECHO Klassik dışında birçok ödüle 
layık görüldü.
Fazıl Say, 2016’dan bu yana Warner 
Classics sanatçısıdır. Fazıl Say’a 
dördüncü ECHO Klassik ödülünü 
kazandıran Mozart Sonatları albümü 
2016’da; Nicolas Altstaedt ile kaydı 
yapılan 4 Şehir albümü, Chopin 
Noktürnler ve Marianne Crebassa ile 
olan çalışması Secrets, Warner Classics 
etiketiyle 2017’de yayınlandı.
Say’ın yapıtları, günümüzün en 
tanınmış yayımcılarından, Schott 
of Mainz tarafından tüm dünyaya 
dağıtılmaktadır.

 ▪ Fazıl Say wrote his first piece – a 
piano sonata – as early as 1984, at 
the age of 14, when he was a student 
at the conservatory of his hometown 
Ankara. It was followed, in this early 
phase of his development, by several 
chamber works without an opus 
number, including Black Hymns for 
violin and piano, and a guitar concerto. 
He subsequently designated as his 
opus 1 one of the works that he had 
played in the concert that won him 
the Young Concert Artists Auditions 
in New York: Four Dances of Nasreddin 
Hodja. He attracted international 
attention with his piano piece Black 
Earth (1997), in which he employed 
techniques familiar to us from John 
Cage and his works for prepared-piano. 
After this, Say increasingly turned to 
the large orchestral forms. Taking his 
inspiration from the

Hoca’nın Dört Dansı’nı opus 1 olarak 
kabul etti. John Cage ve hazırlanmış-
piyano yapıtlarından aşina olduğumuz 
teknikleri kullandığı Kara Toprak (1997) 
adlı piyano yapıtı ile uluslararası alanda 
dikkatleri çekti. Bunun ardından, 
giderek büyük orkestra formlarına 
döndü. Nâzım Hikmet ve Metin 
Altıok’un şiirleri ve biyografilerinden 
aldığı ilhamla, solistler, koro ve orkestra 
için, özellikle de Nâzım Oratoryosu’nda 
olduğu üzere, Carl Orff gibi bestecilerin 
geleneğini sürdüren yapıtlar üretti. 
Bu bestelerinde Say, modern Avrupa 
enstrümanlarının yanı sıra, kendi 
anavatanından da kudüm, darbuka 
ve ney gibi enstrümanları sıklıkla ve 
özenle kullanır. Bu ise müziğine, onu 
kendi türündeki birçok benzer yapıttan 
ayıran bir renk katar. 2007’de aynı isimle 
bilinen ünlü masallardan esinlenen, 
ancak bir haremdeki yedi kadının 
kaderini anlatan Harem’de 1001 Gece 
adlı keman konçertosuyla uluslararası 
arenada tekrar ilgi topladı. Patricia 
Kopatchinskaja tarafından seslendirilen 
dünya prömiyerinin ardından bu yapıt, 
birçok uluslararası konser salonunda 
seslendirildi. Sanatçı ilk senfonik 
yapıtı olan İstanbul Senfonisi’nin 
ardından, ikinci ve üçüncü senfonileri 
Mezopotamya ve Universe yapıtlarını 
tamamlayarak, kayıtlarını yayınladı.
Fazıl Say, Dortmund Konzerthaus’ta beş 
yıl süren misafir sanatçılığının sonunda, 
2010’da prömiyeri yapılan ilk senfonisi 
İstanbul ile daha da büyük bir başarıya 
ulaştı. 2013’te Fazıl Say’a üçüncü ECHO 
Klassik ödülünü kazandıran İstanbul 
Senfonisi, Ruhr 2010 kapsamında WDR 
ve Dortmund Konzerthaus’un ortak 
siparişi olup Boğaziçi’ndeki metropole 
ve milyonlarca sakinine coşkulu ve 
şiirsel bir hediye niteliği taşır. Aynı 
yıl, Boşanmak adlı atonal prensiplere 
dayalı yaylı çalgılar dörtlüsü ve Salzburg 
Festivali için Nirvana Yanıyor adlı 
piyano konçertosu ile Mecklenburg-
Vorpommern Festivali için, prömiyeri 
Gábor Boldoczki tarafından 
gerçekleştirilen Trompet Konçertosu 
gibi sipariş yapıtlar besteledi. Say, 
2011 yılında Schleswig-Holstein Müzik 
Festivali’nin siparişi üstüne, Sabine 
Meyer için İranlı şair Ömer Hayyam’ın 
hayatı ve yapıtlarını anlatan Klarnet 
Konçertosu’nu yazdı.

2012, Fazıl Say için oldukça üretken 
ve yoğun bir yıl oldu. Mart ayında ney 
ve orkestra için bestelediği Hezarfen 
isimli konçertosunun prömiyeri, 
Burcu Karadağ’ın solistliğinde, Dan 
Ettinger yönetiminde Mannheim 
Ulusal Müzikli Tiyatro Akademisi 
Orkestrası tarafından gerçekleştirildi. 
İstanbul Müzik Festivali tarafından 
sipariş edilen ve Say’ın ikinci senfonisi 
olan Mezopotamya Senfonisi’nin ilk 
seslendirilişi ise Haziran ayında Gürer 
Aykal yönetimindeki Borusan İstanbul 
Filarmoni Orkestrası ile İstanbul’da 
yapıldı. Bundan kısa bir süre sonra, 
bir BBC siparişi olan Dört Şehir isimli 
viyolonsel ve piyano sonatının dünya 
prömiyeri City of London Festivali’nde 
Nicolas Altstaedt ve José Gallardo 
tarafından gerçekleştirildi. Eylül 2012’de 
ise Dortmund Konzerthaus izleyicileri 
Say’ın, 2011 yılında Alman şair Rainer 
Maria Rilke’in şiiri üzerine soprano 
ve piyano için bestelediği Panther 
isimli şarkının orkestra ve soprano 
versiyonunun prömiyerini dinleme 
fırsatını yakaladı. Son olarak da Ekim 
ayında Say’ın üçüncü senfonisi olan 
Universe’ün ilk seslendirilişi, şef 
Ivor Bolton yönetimindeki Salzburg 
Mozarteum Orkestrası yorumundan 
izleyicilerin ayakta alkışlarıyla karşılandı.
2013’te, şef Kristjan Järvi yönetimindeki 
Gstaad Festival Orkestrası eşliğinde Su 
isimli piyano konçertosunun prömiyeri 
ile soprano Norma Nahoun ve Stuttgart 
Oda Orkestrası ile Goethe-Lieder isimli 
yapıtın prömiyeri yapıldı.
2014 yılında ise İstanbul Müzik 
Festivali tarafından sipariş edilen Sait 
Faik, D-Marin Turgutreis Uluslararası 
Klasik Müzik Festivali’nin 10. yıl 
kutlamaları çerçevesinde bestelenen 
Hermias – Yunus Sırtındaki Çocuk, 
1. Dünya Savaşı’nın 100. yıl anma 
törenleri kapsamında Belçika Ulusal 
Orkestrası’nın siparişi olan ve şef Andrey 
Boreyko yönetiminde seslendirilen 
Overture 1914 isimli yapıtlarının dünya 
prömiyerleri gerçekleşti.
Say 2015’te Yeni Şarkılar albümünü 
yayınladı. Nisan 2015’te opus 62 
Chamber Symphony yapıtının ilk 
seslendirilişi New York’un ünlü 
salonu Carnegie Hall’da gerçekleşti. 
Sonrasında ise Say ve Orpheus Oda 
Orkestrası, birlikte Avrupa turnesine 

poetry and biographies of writers 
Nâzim Hikmet and Metin Altıok, he 
composed works for soloists, chorus 
and orchestra, which, especially in the 
case of the Nâzım Oratorio, clearly take 
up the tradition of composers such 
as Carl Orff. In addition to modern 
European instruments, Say also makes 
frequent and deliberate use in these 
compositions of instruments from 
his native Turkey, including kudüm, 
darbuka, and ney. This gives the music 
a colouring that sets it apart from 
many comparable creations in this 
genre.
In 2007 he aroused international 
interest with his violin concerto, 1001 
Nights in the Harem, which is based 
on the celebrated tales of the same 
name, but deals specifically with the 
fate of seven women in a harem. 
Since its world premiere by Patricia 
Kopatchinskaja, the work has already 
received further performances in 
many international concert halls. 
Fazıl Say scored further great success 
with his first symphony, the Istanbul 
Symphony, premiered in 2010 at the 
conclusion of his five-year residency 

at the Dortmund Konzerthaus. 
Jointly commissioned by the WDR 

and the Dortmund Konzerthaus 
in the framework of Ruhr 

2010, the work constitutes a 
vibrant and poetic tribute 

to the metropolis on the 
Bosporus and its millions 

of inhabitants. The same 
year saw the composition, 
among other pieces, 
of his Divorce String 
Quartet (based on 
atonal principles), 
and commissioned 
works like the Piano 
Concerto Nirvana 
Burning for the 
Salzburg Festival 
and Trumpet 
Concerto for the 
Mecklenburg-
Vorpommern 
Festival, 
premiered 
by Gábor 
Boldoczki. In 
response to a 
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Şanghay Film Orkestrası ve 1950’de 
kurulan Şanghay Radyo-Televizyon 
Orkestrası, Çin film ve yayıncılık 
sektörüne büyük katkılar yaptıktan 
sonra, 1996’da birleşerek Şanghay 
Radyo-Televizyon Senfoni Orkestrası’nı 
oluşturdu. Müzik direktörü Yongyan 
Hu yönetiminde büyük ilerleme ve 
gelişme kaydeden orkestranın ismi, 
ünlü şef Zouhuang Chen’in müzik 
direktörlüğü zamanında, Nisan 2004’te 
Şanghay Filarmoni Orkestrası olarak 
değiştirilerek dünyada yaygın olduğu 
gibi konser sezonu uygulamasına 
geçildi. Ocak 2008’de orkestranın 
şefliğine Liang Zhang getirildi. 
Mart 2009’da orkestranın müzik 
direktörlüğünü ünlü şef Muhai Tang 
üstlendi. O zamandan bu yana Şanghay 
Filarmoni Orkestrası Çin’deki en iyi 
orkestralardan biri konumuna geldi.
Şanghay Filarmoni Orkestrası sanatsal 
üslup ve becerinin gelişimine büyük 
özen gösteriyor. Orkestra heyecan 
verici konserlerde hem yurtiçi hem 
yurtdışından, Xiaotong Huang, Yongyan 
Hu, Zuohuang Chen, MuHai Tang, 
Long Yu, Yinling Huang, Lan Shui, 
Lihua Tan, Liang Zhang, Guoyong 
Zhang, Isaac Stern, Itzhak Perlman, 
Vladimir Ashkenazy, Peter Lukas Graf, 
Luciano Pavarotti, Plácido Domingo, 
José Carreras, Jessye Norman, Joe 
Hisaishi, M.G. Mola, Yo-Yo Ma, Támás 
Vásáry, Oxana Yablonskaya, Hung-Kuan 
Chen, Tan Dun, Lang Lang, Yundi Li, 
Changyong Liao, Ying Huang, Yang 
Shen, Zhong Xu, Wei Xue, Mengla 
Huang, Zhijiong Wang ve Siheng Song 
gibi ünlü sanatçılarla işbirliği yapıyor.
Sanatsal yelpazesini geliştirmek üzere, 
senfonik konserlerin yanı sıra opera ve 
bale yapımlarında da yer alan orkestra, 
Tosca, Madam Butterfly, La bohème, Tea 
ve Sevil Berberi gibi operalar sahneledi. 
Şanghay’a konuk olan İngiliz Kraliyet 
Balesi, Paris Ulusal Opera ve Balesi, 
Zürih Operası, Mariinsky Tiyatrosu, 
Avustralya Ulusal Balesi ve Flandre 
Kraliyet Balesi dahil, dünyanın en 
önemli bale topluluklarından bazılarıyla 
Kuğu Gölü, Uyuyan Güzel, Gisele, 
Fındıkkıran, Coppelia, Bir Yaz Gecesi 
Rüyası, Cinderella gibi yapımlarda 
işbirliği yaptı.
Şanghay Filarmoni Orkestrası 
dinleyicilerin çok çeşitli ve büyüyen 

commission from the 2011 Schleswig-
Holstein Music Festival, Say has also 
written a clarinet concerto for Sabine 
Meyer that refers to the life and work 
of the Persian poet Omar Khayyam.
In 2012 Fazıl Say was especially 
prolific: In March his concerto for 
ney and orchestra, Hezarfen, was 
premiered in Mannheim by conductor 
Dan Ettinger and the National 
Academy of Musical Theatre Orchestra 
of Mannheim with soloist Burcu 
Karadağ. Say’s second symphony, 
Mesopotamia Symphony, commissioned 
by the Istanbul Music Festival, saw its 
first performance in June in Istanbul 
by the Borusan Istanbul Philharmonic 
Orchestra conducted by Gürer Aykal. 
This was followed soon after by the 
world premiere of Say’s sonata for cello 
and piano 4 Cities, a BBC commission, 
by Nicolas Altstaedt and José Gallardo 
at the City of London Festival. In 
September 2012, the audience of the 
Dortmund Konzerthaus witnessed the 
premiere of Say’s version for orchestra 
and soprano of his 2011 song for 
soprano and piano The Panther to the 
words of German poet Rainer Maria 
Rilke. Finally, in October the premiere 
of Fazıl Say’s third symphony Universe 
by the Salzburg Mozarteum Orchestra 
under the baton of Ivor Bolton was 
celebrated with standing ovations 
by the audience. During the 2012/13 
season Fazıl Say was artist in residence 
at Hessischer Radio in Frankfurt am 
Main and at the Rheingau Music 
Festival 2013 where he was honoured 
with the Rheingau Music Prize.
In 2013 his Goethe-Lieder with Norma 
Nahoun and the Stuttgart Chamber 
Orchestra was premiered, as well as his 
piano concerto Water with the Gstaad 
Festival Orchestra and Kristjan Järvi. 
2014 saw the world premieres of Sait 
Faik (commissioned by the Istanbul 
Music Festival), Hermias - Yunus 
Sırtındaki Çocuk (commissioned by 
the D-Marin International Turgutreis 
Festival of Classical Music for their 
10th anniversary), Overture 1914 
(commissioned by the National 
Orchestra of Belgium/Andrey Boreyko 
to commemorate the centenary of the 
First World War). In 2014 his recording 
of Beethoven’s piano concerto No. 3 

and Beethoven’s sonatas op. 111 and 
op. 27/2 ‘Moonlight’ was released as 
well as the CD, Say Plays Say with his 
compositions for piano.
In 2015 Say released a new album; 
the New Songs. In April 2015, Say’s 
new work Chamber Symphony Op. 
62 premiered in New York City at 
the Carnegie Hall. Afterwards, Say 
and Orpheus Chamber Orchestra 
performed Chamber Symphony for 
European audiences. Say performed 
at the Paris Mezzo Festival at the 
Paris Philharmonie and broadcast 
live on Mezzo. Symphonic Dances for 
Orchestra, Op. 64, commissioned by 
Musikkollegium Winterthur Orchestra 
was premiered in Winterthur on 9th 
of September 2015. Fazıl Say was artist 
in residence of Frankfurt Alte Oper 
in the 2015/16 season. In December 
2016, Fazıl Say was awarded the 
International Beethoven Prize for 
Human Rights, Peace, Freedom, 
Poverty Reduction, and Inclusion, in 
Bonn. In the autumn of 2017, he was 
awarded the Music Prize of the city of 
Duisburg.
His recordings of works by Bach, 
Mozart, Beethoven, Gershwin, and 
Stravinsky have been highly praised 
by the critics and won several prizes, 
among them three ECHO Klassik 
awards.
Since 2016, Fazıl Say is an exclusive 
Warner Classics artist. In the autumn 
of 2016, his recording of all of Mozart 
sonatas was released on that label, for 
which, in 2017, Fazıl Say received his 
fourth ECHO Klassik award. Together 
with Nicolas Altstaedt, he recorded the 
album 4 Cities (2017). In autumn 2017 
Warner Classics released Nocturnes 
by Frédéric Chopin and the album 
Secrets, featuring French songs, which 
he recorded together with Marianne 
Crebassa.
Fazıl Say’s works are issued worldwide 
by the renowned publishers Schott 
Music of Mainz.

şanghay fİlarmonİ 
orkestrasi

 ▪ Şanghay Filarmoni Orkestrası, 
Şanghay Radyo-Televizyon Senfoni 
Orkestrası’ndan gelir. 1954’te kurulan 

kültürel ihtiyaçlarına karşılık verebilmek 
için konserlerinin tarzını ve içeriğini 
sürekli geliştirmekte. Orkestranın 
gerçekleştirdiği geniş yelpazedeki 
etkinlikler arasında film konserleri, 
geleneksel Çin operalarının senfonik 
icraları (Pekin operası türündeki Tang 
Cariyeleri, Shaoxing operası türündeki 
Kızıl Köşkün Rüyası gibi), Çin halk 
şarkılarından oluşan mültimedya 
konserleri (“Eski Ezgiler Yeni Tınılar” 
başlıklı senfonik Pingtan konseri) göze 
çarpıyor. Bu konserlerin çeşitliliği, 
orkestranın gücüne ve popülerliğine de 
işaret ediyor.
Çin’de yeni müzik üretimine, özellikle 
de senfonik yapıtların yaratılmasına 
önem veren Şanghay Filarmoni 
Orkestrası, Çin müziğinin yurtdışında 
tanınması ve yayılması için de özel çaba 
sarf ediyor. Orkestra sadece Qiming Lv, 
Shuya Xu, Ganru Ge, Guohui Ye, Yuan 
Liu, Qiang Wang ve Yi Qin gibi farklı 
nesillerden Çinli bestecilerin yapıtlarının 
dünya prömiyerlerini gerçekleştirmekle 
kalmıyor, Qiming Lv’in müziklerini 
seslendirdikleri “Kızıl Bayrağa Övgü”, 
Zhun Huang’ın film ve televizyon 
dizileri için bestelediği müzikleri içeren 
“Zamanın Şarkılı Nehri”, Tan Dun’un 
yapıtlarından oluşan “Dövüş Sanatları 
Üçlemesi” ve Jin Fuzai’nin yapıtlarından 
oluşan “Uzak Dağ ve Yakın Deniz” gibi 
konser projeleri gerçekleştiriyor.
Pek çok uluslararası müzik festivali ve 
etkinliğe konuk olan Şanghay Filarmoni 
Orkestrası, 2005’te Singapur’da, 

2016’da ise Tayvan’da turneye çıktı. 
2008 Org Haftası kapsamında Çin’in 
Ulusal Büyük Tiyatrosu’nda verdiği 
konserler orkestranın geniş çaplı 
takdir kazanmasına katkıda bulundu. 
Orkestra 2009 yılında Queensland-
Şanghay Dostluk Haftası kapsamında 
Avustralya’da konserler verdi. 2010’da 
İsviçre, Slovakya ve Macaristan turneleri 
gerçekleştirdi. Şanghay Filarmoni 
Orkestrası yurtdışı konserlerinde 
övgüler topladı ve büyük potansiyele 
sahip bir Asya orkestrası olarak 
değerlendirildi.
Şanghay Filarmoni Orkestrası senfonik 
müziğin tanıtılması amacıyla mahalle 
ve okul konserleri gibi çeşitli etkinlikler 
düzenliyor. Çokyönlü ve etkili bir 
orkestra olmak için çalışan topluluk, 
Çin’de senfonik müzik alanında gelişme 
ve zenginliğe katkıda bulunuyor.

shanghaI phIlharmonIc 
orchestra

 ▪ The Shanghai Philharmonic 
Orchestra (SPO) is a highly 
professional symphony orchestra 
that developed from the Shanghai 
Broadcasting Symphony Orchestra. 
In 1996, Shanghai Film Orchestra 
(established in 1954) and Shanghai 
Broadcasting Orchestra (established 
in 1950), which had both made great 
contributions to the development of 
the Chinese film and broadcasting 
industry, consolidated to form the 

Shanghai Broadcasting Symphony 
Orchestra, which saw great progress 
and development led by its former 
music director Yongyan Hu. The 
name of the orchestra was officially 
changed to the Shanghai Philharmonic 
Orchestra in April of 2004 with 
famous conductor Zuohuang Chen as 
its music director, and becoming part 
of the international system of music 
seasons. In January of 2008, youthful 
conductor Liang Zhang assumed the 
position of conductor of the orchestra. 
In March of 2009, the famous 
conductor Muhai Tang took over as 
music director of the orchestra. From 
these years of effort, the Shanghai 
Philharmonic Orchestra has now 
become one of the very best orchestras 
in China.
The Shanghai Philharmonic Orchestra 
pays a great deal of attention to the 
improvement of artistic taste and 
skill. The SPO has been involved in 
collaborations with many renowned 
musicians both from home and 
abroad, such as Xiaotong Huang, 
Yongyan Hu, Zuohuang Chen, MuHai 
Tang, Long Yu, Yinling Huang, 
Lan Shui, Lihua Tan, Liang Zhang, 
Guoyong Zhang, Isaac Stern, Itzhak 
Perlman, Vladimir Ashkenazy, 
Peter-Lukas Graf, Luciano Pavarotti, 
Plácido Domingo, José Carreras, 
Jessye Norman, Joe Hisaishi, M.G. 
Mola, Yo-Yo Ma, Támás Vásáry, Oxana 
Yablonskaya, Hung-Kuan Chen, Dun 
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şanghay filarmoni orkestrası
& fazıl say

Beethoven 5 Nisan 1803 günü Viyana 
Tiyatrosu’nda kendi yapıtlarından 
oluşan bir konser –o zamanın tabiriyle 
Akademie– düzenlemişti. Programda 
1 ve 2 numaralı senfonileri, İsa Zeytin 
Dağında oratoryosu ve Beethoven’ın 
solist olarak katılacağı 3 numaralı 
Do minör Piyano Konçertosu vardı. 
Uzun süreceği için akşam 18.00’de 
başlayacak olan konseri Mozart’ın 
öğrencisi, besteci ve Viyana’nın en iyi 
şefi Ignaz von Seyfried (1776–1841) 
yönetecekti ve provalara sabah saat 
8.00’de başlanmıştı. Beethoven’ın 
öğrencisi, piyanist ve besteci Ferdinand 
Ries (1784–1838) bu konseri şöyle 
anlatıyor: “O günlerde bir müzikçinin 
önünde nota olmadan çalmasına hiç 
alışılmamıştı; Beethoven da o akşamki 
konserde kendi konçertosunu solist 
olarak çalacağı piyanonun üstüne 
koyduğu sayfalara el yazısıyla bir şeyler 
çizmiş, buna bakarak tuşlara basıyordu. 
Aslında kâğıtlarda birkaç nota ile bir 
şema vardı. Beethoven, sanki bitirmiş 
gibi, keyifli biçimde başıyla işaret 
verince şef Seyfried panik içinde boş 
sayfaları çeviriyordu...”
Önceleri Beethoven’ın 1800 yılında 
yazdığı sanılan 3. Konçerto’nun, 1980’li 
yıllardaki araştırmalar sonucunda 
(1945’ten 1977’ya kadar yitik olan 
elyazmasının incelenmesinden sonra) 
1803’te bestelendiği öne sürülmüş, 
tamamı yazılmamış piyano partisindeki 
tiz seslerin ancak 1803 yazında, Fransız 
firması Erard tarafından yapılan 
piyanoda bulunabildiği saptanmıştır. 
Beethoven böylece, 1803 yazından 
sonra, Eroica Senfonisi üzerinde 
çalışırken son şeklini verdiği ve 1804 
yazında Viyana’da Breitkopf ve Härtel 
yayınevinde basılan konçertoyu Prusya 
Prensi Louis Ferdinand’a (1772–1806) 
ithaf etti. Kral büyük Friedrich’in yeğeni 
olan Prens Ferdinand usta bir piyanist 
ve yetenekli bir besteciydi, Beethoven 
ile 1796’da Berlin’de tanışmış; 1804’te 
Avusturya’ya sonbahar manevraları 
için geldiği Viyana’da bu dostluk daha 
da güçlenmiş, Prens Lobkowitz’in 
sarayında dinlediği Eroica’ya hayran 
kalmış, iki kez çaldırmıştı. Bu Viyana 
ziyareti sırasında yazılması tamamlanan 
konçertoyu da Beethoven, 10 Ekim 
1806’da Saalfeld savaşında ölecek 
olan prense “A Son Altesse Royale 

Tan, Lang Lang, Yundi Li, Changyong 
Liao, Ying Huang, Yang Shen, Zhong 
Xu, Wei Xue, Mengla Huang, Zhijiong 
Wang, and Siheng Song, spanning a 
large number of exciting concerts.
Besides the symphonic concerts, the 
Shanghai Philharmonic Orchestra has 
made appearances in operas and ballet 
to extend its artistic range. The SPO 
has produced and performed operas 
such as Tosca, Madame Butterfly, La 
bohème, Tea, and The Barber of Seville. 
Furthermore, the orchestra has also 
cooperated with several of the world’s 
top ballet companies in Shanghai, such 
as the Royal Ballet, Ballet de L’Opera 
National de Paris, Ballet of Opernhaus 
Zurich, Ballet of the Mariinsky 
Theatre, Australian National Ballet, 
and the Royal Ballet of Flanders, in 
productions of Swan Lake, Sleeping 
Beauty, Gisele, Nutcracker, Coppelia, 
A Midsummer Night’s Dream, and 
Cinderella, among others.
The Shanghai Philharmonic Orchestra 
has made great efforts to broaden the 
style and content of its performances 
so as to meet the diverse and growing 
cultural needs of the audience. The 
SPO has produced a large range of 
performances, such as Chinese and 
foreign movie concerts, symphonic 
concerts of traditional Chinese operas 
(Peking Opera of Tang Concubines, 
Shaoxing Opera of The Dream of Red 
Mansions, etc.), multimedia concerts 
of Chinese folk songs (symphonic 
Pingtan concert entitled “Old Tunes 
and New Sounds”), just to name a 
few. The variety of concerts shows 
the power of the SPO and also is very 
popular with the audiences.
The Shanghai Philharmonic 
Orchestra pays much attention to 
the composition of Chinese music, 
especially symphonic works. The SPO 
has not only given the world premieres 
of music by different generations of 
Chinese composers such as Qiming Lv, 
Shuya Xu, Ganru Ge, Guohui Ye, Yuan 
Liu, Qiang Wang, and Yi Qin, but also 
holds various concerts such as ‘Ode 
of the Red Flag’ (music composed by 
Qiming Lv), ‘The Songful Time River’ 
(music composed by Zhun Huang 
for films and TV series), ‘The Martial 
Arts Trilogy’ (Tan Dun’s works), and 

‘Remote Mountain and Nearby Sea’ 
(music by Jin Fuzai). The SPO spares 
no effort to promote and spread 
Chinese music abroad.
The Shanghai Philharmonic Orchestra 
has attended many international 
music festivals and activities. In 
2005, it went to Singapore, before 
touring Taiwan in 2006. Its concerts 
at China’s National Grand Theatre 
during the Week of the Organ in 
2008 also helped it win extensive 
recognition. In 2009, the orchestra 
toured Australia for the Friendly Week 
of Queensland-Shanghai. In 2010, it 
successfully toured in Switzerland, 
Slovakia, and Hungary. The SPO won 
wide praise and was acclaimed as 
one of the Asian orchestras with the 
greatest potential.
Dedicated to the promotion of 
symphonic music, the Shanghai 
Philharmonic Orchestra has 
organized a variety of activities 
including Neighbourhood Concerts 
and School Concerts. The Shanghai 
Philharmonic Orchestra endeavours 
to make itself an all-round and widely 
influential orchestra, offering further 
contributions to the development and 
prosperity in China’s symphonic music 
field.

program notları

Ye Xiaogang 
The Fading Gingkgo Biloba

Ye Xiaogang, tropik bitkiler üzerine 
yazdığı serinin en yeni yapıtı olan The 
Fading Gingkgo Biloba’yı (Solan Mabet 
Ağacı) Mayıs 2019’da tamamladı. 
Lagerstroemia Indica (Oya Ağacı), 
The Scent of the Green Mango (Yeşil 
Mangonun Kokusu), Datura (Tatula) ve 
Enchanted Bamboo (Büyülü Bambu) 
yapıtlarını da içeren bu seride besteci, 
doğanın tuhaf ve gizemli yanıyla yakın 
bir bağ kurar. (Süre 10’)

Ludwig van Beethoven 
Piyano Konçertosu No. 3, Do minör, 
Op. 37

– Allegro con brio 
– Largo 
– Rondo. Allegro

Monseigneur le Prince Louis Ferdinand 
de Prusse” Fransızca başlığıyla ithaf 
ediyordu.
Beethoven’ı bir “ses şairi” olarak 
üne kavuşturacak olan Do minör 3. 
Piyano Konçertosu, öncekilere göre 
yine aynı şemaya göre düzenlenmiş, 
birinci konçertodaki çalgı kadrosu 
korunmuş, yalnızca flütlerin sayısı ikiye 
çıkarılmıştır. Uzmanlarca Beethoven’ın 
kendi portresi olduğu öne sürülen 
ve ısmarlama bir yapıt olmaması 
yanında, onun güçlü kişiliğini bilinçli 
şekilde piyano ve orkestra karşıtlığını 
kullanarak, konçertant ve gerilimli bir 
gelişimle yüceltmesiyle seçkinleşen 
konçerto üç bölümlüdür:
1. Bölüm do minör tonda, 4/4’lük 
ölçüde, çabuk ve parlak (Allegro con 
brio) tempoda başlar, hemen tutti 
ile ana tema sunulur. Sert, biraz da 
Eroica’yı anımsatan erkeksi temadan 
sonra bu uzun girişte daha içtenlikli yan 
tema da sergilenir. Girişin sonundaki 
güçlü akorlardan sonra solist enerjik ve 
hazırlayıcı pasajlarla kendini gösterir 
ve ana temayı alarak bölümdeki 
egemenliğini ilan eder. Geliştirimde ise 
piyano ile orkestra arasında dramatik 
bir gerilim sergilenir. Beethoven bu 
bölümdeki kadansı da 1809’da yine 
Arşidük Rudolf için yazmıştır.
2. Bölüm ana tonaliteyle hiç ilgisi 
olmayan, alışılmamış mi majör 
tonda, 3/8’lik ölçüde, ağır ve temkinli 
(Largo) tempoda piyanonun sakin, 
zarif ve hülyalı ezgisiyle başlar. Barışçı 
tema flüt ve fagot arasındaki sevimli 
diyalogda sergilenirken piyano, arp 
benzeri tınılarla (arpejlerle) bu tabloya 
çerçeve çizer gibidir. Tekrarda ise 
piyanonun olağanüstü süslemeleri 
ilgi çeker. Beethoven piyanonun tüm 
olanaklarını bu duygulu bölümün 
canlandırılmasında seferber etmiştir.
3. Bölüm do minör tonda, 2/4’lük 
ölçüde, çabuk (Allegro) tempoda bir 
Rondo’dur. Bu canlı final, Largo’nun 
son mi majör akorundaki sol diyezin 
la bemole ustaca dönüşümüyle do 
minöre aktarılır ve hemen solist 
tarafından sergilenen coşkulu tema 
ile başlar. (Beethoven’ın öğrencisi 
Czerny 1830’larda yazdığı kompozisyon 
öğretim kitabında bu finali presto –çok 
hızlı– tempoda öngörür). Bu neşeli ve 
şakacı tema orkestra ve piyano arasında 

çeşitli değişkenliklerle, varyantlarla 
işlenirken modülasyonların renkliliği de 
ilgi çeker: Özellikle keskin bir fugatodan 
sonra piyanonun şiirsel ve canlı bir 
tavırla ikinci bölümün tonalitesi olan 
mi majöre ani dönüşü de finale ayrı 
bir hava verir. Yapıt son sözü söyleyen 
orkestranın güçlü akorlarıyla sona erer. 
(Süre 33’)

— irkin aktüze

Antonin Dvořák 
Senfoni No. 6, Re Majör, Op. 60

– Allegro non tanto 
– Adagio 
– Scherzo (Furiant: Presto) 
– Finale (Allegro con spirito)

Simrock’un 1882’de bastığı ilk 
senfoni, Brahms’ın 1877’de yazdığı 
2. Senfoni’sinin etkisinde, 1880 
yılının 27 Ağustos–15 Ekim günleri 
arasında bestelenen 6. Senfoni 
oldu. Her şeye karşın, geleneksel 
klasik senfoni formunda Çek ulusal 
unsurlarını değerlendiren Dvořák, 5. 
Senfoni’sinde Dumka adlı halk ezgisi 
türünü kullanmış, 6. Senfoni’sinde ise 
scherzo’da kıvrak bir furiant dansına, 
hem de en başarılısına yer vermişti. 
Artık Çek halk müziğine yönelmeye 
başlıyordu...
Aslında o yıllarda çeşitli yapıtları, 
özellikle Slav Dansları ve oda müzikleri 
Avrupa’nın her ülkesinde, hatta 
Amerika’da bile yorumlanan Dvořák’ın 
6. Senfoni’sini, yapıtın ithaf edildiği 
ünlü şef Hans Richter Viyana’da ilk kez 
yönetmek istemiş, fakat Çek karşıtı 
hava nedeniyle bu gerçekleşmemişti. 
Senfoni ülke dışında ilk kez, Leipzig’de 
14 Şubat 1882’de Paul Klengel 
yönetiminde seslendirildi; sonra da 
Londra’da 22 Nisan günü, Alman 
asıllı İngiliz şef Sir August Manns 
tarafından yönetildi. Birinci ve dördüncü 
bölümleri Brahms’ın favori tonalitesi re 
majörde olan senfoninin Adagio’su da 
Beethoven’ın Koral Senfoni’sinin ağır 
bölümünü anımsatır.
Klasik formda, ama zengin temalarla, 
yaşama sevinci ile bestelenen opus 60, 
Re Majör Senfoni geleneksel şekilde 
dört bölümlüdür. 3/4’lük ölçüde, re 
majör tonda başlayan ve çok hızlı 

olmayan (Allegro non tanto) tempodaki 
1. Bölüm senfoninin en uzun kısmıdır. 
İlk tema, tekrarlanan dörtlüklerle 
sunulan bir çağrı biçimindedir; ikinci 
tema daha canlı bir ezgidir.
2/4’lük ölçüde ve ağır (Adagio) 
tempodaki 2. Bölüm ise içli bir 
Bohemya ezgisini yansıtan havadadır. 
Önce üflemeli çalgılarla duyurulan 
bu ezgi yaylı çalgıların desteğinde 
gelişir. Sonra da yaylı çalgıların buna 
duygulu cevabı oluşur. Güçlü orkestra 
akorlarından sonra, önce obua sonra 
da korno ile pastoral bir hava yaratılır. 
Bölüm yavaşça sona erer.
3. Bölüm, 3/4’lük ölçüde ve çok hızlı 
(Presto) tempoda bir scherzo’dur; 
burada Bohemya’nın, sık sık değişen 
ritmi ve vurgulamaları ile tanınan ateşli 
furiant dansı işlenir. Bir senfonide 
ilk kez kullanılan ve modülasyonlarla 
da gelişen Furiant, üç değişik tonda 
sergilenir: Çılgın bir tempoda tutti 
ile giren furiant, bestecinin Slav 
Dansları’ndan da izler taşır. İkinci kısım, 
piccolo flütün önderliğinde başlayan 
sakin bölme Bohemya kırlarını duyurur. 
Sonda çılgın dansla yeniden canlanan 
furiant giderek hızlanır ve aynı tempoda 
sona erer.
4. Bölüm 4/4’lük ölçüde, yine asıl 
tonalite olan re majörde neşeli ve 
coşkun (Allegro con spirito) tempoda bir 
finaldir; önce hafifçe başlar ve hemen 
hızlanır. Birinci bölümdeki temayı 
anımsatan ilk tema neşeli bir danstır. 
İkinci tema ise triyolelerle ve çok hızlı 
tempoda sunulur. Brahms’ı anımsatan 
değişimlerle, yalnız daha folklorik 
havada gelişir. Koral karakterde bir 
bölmeden sonra yine ilk tema sergilenir 
ve yapıt, güçlü finale ulaşır. (Süre 45’)

— irkin aktüze
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hakan şensoy

 ▪ İstanbul’da doğan sanatçı, keman 
eğitimine Ayhan Turan gözetiminde 
Hızlı Eğitim Özel Keman Birimi’nde 
başladı. 1984’te verdiği ilk resitalinden 
bu yana İtalya, Arnavutluk, İsviçre, 
İngiltere, Fransa, Bulgaristan, ABD, 
Avustralya, Romanya, Çin, Japonya, 
Finlandiya, Yunanistan, Letonya, 
Azerbaycan, Estonya, Hollanda, 
Singapur, İsveç, İngiltere, Hırvatistan, 
Makedonya, Kosova, Bosna-Hersek, 
Almanya, Rusya, Venezuela, Meksika, 
Çek Cumhuriyeti, Kuzey Kıbrıs ve 
Türkiye’de dünyaca önemli konser 
salonlarında (New York Carnegie Hall, 
Prag Smetana Salonu, Lincoln Center, 
Paris Louvre Oditoryumu, Milano Verdi 
Salonu) pek çok orkestra konserine 
solist ve şef olarak katıldı ve resitaller 
verdi.
1985’te İstanbul Filarmoni Derneği 
tarafından verilen “Yılın En Başarılı 
Genç Sanatçısı” ve aynı yıl İTÜ Rektörü 
elinden “Sanat Dalında Üstün Başarı” 
ödüllerini aldı.
1988 Eylül’ünde İstanbul AKM’de verdiği 
resital UNESCO tarafından uluslararası 
eğitim seferberliğine alındı ve bu 
konserde pek çok ülkeden UNESCO 
temsilcisi hazır bulundu. Aynı yıl 
kazandığı bursla Londra Kraliyet Müzik 
Koleji’nde yüksek lisans eğitimine 
başladı; burada Trevor Williams’ın 
sınıfından mezun oldu.
1992’de İtalya San Bartolomeo’da 
yapılan Uluslararası Rovere d’Oro Oda 
Müziği yarışmasında dördüncü oldu. 
Aynı yıldan itibaren Bari Uluslararası 
Christopher Colombus Festivali, 
İstanbul, İzmir, Ankara, Bodrum 
D-Marin Turgutreis ve Gümüşlük 
müzik festivalleri, CRR Konser Salonu 
Genç Solistler Festivali, Brasov 
Uluslararası Oda Müziği Festivali, 
Malmö Falsterbonasets Uluslararası Yaz 
Festivali, İsveç Karlskrona Uluslararası 
Müzik Festivali’ne defalarca solist ve 
şef olarak davet edildi. 34. İstanbul 
Müzik Festivali’nde üç ayrı konserde 
solist, orkestra şefi ve başkemancı 
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la scala oda orkestrasi
camerIstI della scala

hakan şensoy şef conductor 
daniel lozakovich keman violin

Marco Enrico Bossi
Intermezzi Goldoniani, Op. 127

 – Preludio e minuetto 
 – Gagliarda 
 – Coprifuoco 
 – Minuetto e musetta 
 – Serenatina 
 – Burlesca
 süre duration: 23’

Johann Sebastian Bach
Keman Konçertosu No. 2, Mi Majör, BWV 1042
Violin Concerto No. 2 in E Major, BWV 1042

 – Allegro 
 – Adagio 
 – Allegro assai
 süre duration: 18’

Ara Interval

Johann Sebastian Bach
Keman Konçertosu No. 1, La minör, BWV 1041
Violin Concerto No. 1 in A minor, BWV 1041

 – (Allegro) 
 – Andante 
 – Allegro assai
 süre duration: 18’

Arvo Pärt
Silouan’s Song
 süre duration: 6’

Edward Elgar
Giriş ve Allegro, Op. 47
Introduction and Allegro, Op. 47
 süre duration: 15’

Ara dahil 100’ sürer. Lasts 100’ with interval.

08.07.2019
pt mo 20.00

Aya İrini Müzesi
Hagia Eirene Museum
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 ▪ Born in Istanbul, Hakan Şensoy 
started his violin training under the 
supervision of Ayhan Turan, in the 
Accelerated Learning Special Violin 
Unit. Since his first recital in 1984, he 
has participated in many orchestral 
concerts as soloist and conductor at 
prestigious concert halls, including 
New York’s Carnegie Hall and Lincoln 
Center, the Louvre Auditorium in 
Paris, and Milan’s Sala Verdi, and 
has given recitals at venues in Italy, 
Albania, Switzerland, United Kingdom, 
France, Bulgaria, United States, 
Australia, Romania, China, Japan, 
Finland, Greece, Latvia, Azerbaijan, 
Estonia, Netherlands, Singapore, 
Sweden, Croatia, Macedonia, Kosovo, 
Bosnia-Herzegovina, Germany, Russia, 
Venezuela, Mexico, Czech Republic, 
Northern Cyprus, and Turkey.
In 1985, he was awarded the ‘Most 
Successful Young Artist of the Year’ by 
the Istanbul Philharmonic Society and 
received the ‘Outstanding Achievement 
in Art’ award from the Rector of ITU.
In September 1988, his recital 
at Istanbul AKM was adopted by 
UNESCO within the scope of its 
Global Education campaign and in this 
concert UNESCO representatives from 
many countries were present. In the 
same year, he began his post-graduate 
studies at the Royal College of Music 
in London, graduating from Trevor 
Williams’ class there.
In 1992, he won fourth place in the 
International Rovere d’Oro Chamber 
Music Competition held in San 
Bartolomeo, Italy. Since then, he 
has been invited as a soloist and 
conductor to the Bari International 
Christopher Columbus Festival, 
International Istanbul, Izmir, Ankara, 
Bodrum D-Marin Turgutreis, and 
Gümüşlük Music Festivals, CRR 
Concert Hall Young Soloist Festival, 
Brasov International Chamber Music 
Festival, Malmö Falsterbonasets 
International Summer Festival, and 
Sweden Karlskrona International 
Music Festival, among others. At the 
34th International Istanbul Music 
Festival, he took part in three different 
concerts as a soloist, concertmaster, 
and conductor respectively and took 
his place among the rare artists who 

olarak sahneye çıkarak, aynı etkinlik 
çerçevesinde üç ayrı alanda yer alan 
ender sanatçılar arasında yerini aldı.
1990–1992 döneminde İTÜ Sosyal 
Bilimler Enstitüsü’nde yüksek lisans 
eğitimini tamamladı. 1992–1993 
sezonunda Çukurova Devlet Senfoni 
Orkestrası’nın konuk başkemancılığını 
ve 2000–2003 yılları arasında 
Cemal Reşit Rey Senfoni Orkestrası 
başkemancılığını da yapan sanatçı, 
ayrıca Milli Reasürans Oda Orkestrası 
kurucularından, İstanbul Oda 
Orkestrası ve Filarmonia İstanbul 
topluluğunun kurucusu ve genel müzik 
direktörü.
Pek çok radyo ve televizyon programına 
yapımcı ve yorumcu olarak katılan 
Hakan Şensoy, ulusal bestecilerimizin 
yapıtlarını yorumlamaya da özen 
gösteriyor. Kemancı ve orkestra şefi 
olarak çoğu kendine ithaf edilen 
onlarca yapıtın Türkiye ve yurtdışında 
ilk seslendirilişlerini gerçekleştiren 
sanatçının CD kayıtları, Kalan Müzik 
ve AFM Records etiketiyle sunuluyor. 
2002’de doktora eğitimini İTÜ Sosyal 
Bilimler Enstitüsü’nde tamamlayan 
Şensoy, çalışmalarını bir süre Devlet 
Sanatçısı Ayla Erduran ve ünlü Rus 
kemancı ve pedagog Victor Pikaisen ile 
sürdürdü.
İlk orkestra şefliği derslerini 1981–1987 
yılları arasında Demirhan Altuğ’dan 
alan sanatçı, daha sonra Emin Güven 
Yaşlıçam ile çalıştı ve 2003 yazında 
Cicciana di Sienna Akademisi’nde 

Gianluigi Gelmetti’nin şeflik kursuna 
katıldı. Orkestra şefi olarak aralarında 
Sholomo Mintz, Raphael Walfisch, 
Fazıl Say, Cihat Aşkın, Ryu Goto, Tedi 
Papavrami, Peter Jablonsky, Bruno 
Schneider, Gülsin Onay, Emre Elivar, 
Keneth Hamilton, Steven Isserlis, 
Adrian Brendel, Peter Jablonsky 
gibi dünyaca tanınmış solistlere ve 
Terence Blanched Band, Bee Gees 
Band, Dreamtone & Iris Mavraki’s 
Neverland, George Benson, George 
Dalaras, Alim Qasimov, Fergana 
Qasimova gibi sıradışı solist ve 
gruplara eşlik eden sanatçı, Amerika 
kıtasından Avustralya’ya uzanan çok 
geniş bir yelpazede yer alan pek çok 
ülkede konser yönetiyor; solist olarak 
resitaller ve orkestra konserlerinde yer 
alıyor.
2015’ten itibaren Karşıyaka 
Belediyesi Oda Orkestrası’nın 
müzik direktörlüğüne getirilen 
Şensoy, önümüzdeki sezon ABD, 
Meksika, Letonya, Fransa, İtalya, 
Almanya, Makedonya, Mısır, Ukrayna, 
Arnavutluk, Portekiz gibi ülkelerde 
konser vermek ve yönetmek üzere 
davet edildi.
237 yıllık tarihinde Milano La Scala 
Tiyatrosu’nda sahneye çıkan ilk ve tek 
Türk orkestra şefi olan sanatçı 2018–
2019 sezonundan itibaren İzmir Devlet 
Senfoni Orkestras’nın genel müzik 
direktörlüğü görevini üstlendi. Hakan 
Şensoy halen İTÜ Türk Müziği Devlet 
Konservatuvarı’nda öğretim üyesi.
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take part in such an event with three 
separate disciplines on stage.
He completed his master’s degree at 
ITU Institute of Social Sciences in 
1990–92. During the 1992/93 season, 
he was the guest concertmaster of the 
Çukurova State Symphony Orchestra 
and he was also the concertmaster 
of the Cemal Reşit Rey Symphony 
Orchestra between 2000–3, Akbank 
Chamber Orchestra between 1996–
2011. He is also the founder of the Milli 
Reasürans Chamber Orchestra, and 
founder and general music director of 
Istanbul Chamber Orchestra and the 
Philharmonia Istanbul.
Hakan Şensoy, who participated in 
many radio and TV programmes as 
producer and commentator, also pays 
attention to interpreting the works of 
our national composers. CD recordings 
of the artist premiering dozens of 
works, most of which are dedicated 
to him as a violinist and conductor, 
are released by Kalan Music and AFM 
Records. Şensoy, who completed his 
doctorate in 2002 at ITU Institute 
of Social Sciences, continued his 
studies with State Artist Ayla Erduran 
and famous Russian violinist and 
pedagogue Victor Pikaisen.
The artist, who received his first 
conducting lessons from Demirhan 
Altuğ between 1981 and 1987, later 
worked with Emin Güven Yaşlıçam 
and attended Gianluigi Gelmetti’s 
conducting course in Accademia 
Cicciana di Sienna in the summer of 
2003. He has accompanied world-
renowned soloists such as Sholomo 
Mintz, Raphael Walfisch, Fazıl 
Say, Cihat Aşkın, Ryu Goto, Tedi 
Papavrami, Peter Jablonsky, Bruno 
Schneider, Gülsin Onay, Emre Elivar, 
Kenneth Hamilton, Steven Isserlis, 
Adrian Brendel, and Peter Jablonsky, 
worked with extraordinary soloists 
and bands such as Terence Blanched 
Band, The Bee Gees, Dreamtone 
& Iris Mavraki’s Neverland, George 
Benson, George Dalaras, Alim 
Qasimov, and Fergana Qasimova as 
a conductor, performed as a soloist 
in recitals, and has taken part in 
orchestral concerts in many countries 
across the world, from Australia to 
the Americas.

Şensoy was appointed as the Music 
Director of the Chamber Orchestra of 
Karşıyaka Municipality as of 2015.
As the first and only Turkish 
conductor on stage at the Milan 
Teatro alla Scala in 237 years, the 
artist has been appointed as the 
General Director of Izmir State 
Symphony Orchestra as of 2018/19 
season. Hakan Şensoy is currently an 
Assistant Professor at ITU Turkish 
Traditonal Music State Conservatory.

daniel lozakovich

 ▪ Uluslararası konser sahnelerinde 
kendini hızla kanıtlayarak çok 
aranan bir solist haline gelen Daniel 
Lozakovich, Fransa Ulusal, Fransa 
Radyo Filarmoni, Kraliyet Stockholm 
Filarmoni, İsveç Radyo Senfoni, 
Moskova Filarmoni, Rusya Ulusal 
Filarmoni, Kraliyet Liverpool Filarmoni, 
Suisse Romande, RAI Ulusal Senfoni, 
Berlin Komik Opera gibi orkestralar 
eşliğinde Avrupa’nın dört bir yanında 
düzenli olarak konser veriyor. Semyon 
Bychkov, Adam Fischer, Vasily 
Petrenko, Leonard Slatkin, Vladimir 
Spivakov, Robin Ticciati gibi seçkin 
şeflerle yaptığı işbirliklerinin yanı sıra 
Valery Gergiev ile 2015’ten bu yana 
güçlü bir sanatsal ortaklık yürütüyor 
ve Mariinsky Tiyatrosu Orkestrası’na 
çeşitli vesilelerle konuk oluyor. Sanatçı, 
kısa süre önce de Münih Filarmoni’nin 
MPHIL 360° festivalinin açılışını 
gerçekleştirdi.
Yakın zamanda öne çıkan etkinlikleri 
arasında Tanglewood’da Andris 
Nelsons yönetimindeki Boston Senfoni 
Orkestrası ile heyecanla beklenen 
ilk konseri, Mostly Mozart Festivali 
kapsamında Louis Langrée ile ilk New 
York konseri, ayrıca hem Valery Gergiev 
ile hem de hr-Senfoni Orkestrası 
ve müzik direktörü Andrés Orozco-
Estrada ile gerçekleştirdiği Japonya ve 
Asya turneleri sayılabilir. Tugan Sokhiev 
yönetiminde Capitole de Toulouse 
Ulusal Orkestrası’na, Krzysztof 
Urbanski yönetimindeki Fransa 
Radyosu Filarmoni Orkestrası’na ve 
Verbier Festivali’ne de solist olan 
Lozakovich’in resitalleri arasında, 
Paris’te Les Grandes Voix – Les 
Grands Solistes (Büyük Sesler – Büyük 

Solistler), Zürih Tonhalle ve Milano G. 
Verdi Konservatuvarı göze çarpıyor. 
Sanatçı bu sezon Champs Elysées 
Tiyatrosu’na döndü; ilk kez konuk 
olduğu Brüksel Bozar’da Alexander 
Romanovsky ile bir resital verdi.
Daniel Lozakovich, Lugano’daki 
Progetto Martha Argerich, 
Avusturya’daki Karintiya Yaz Müzik 
Festivali, Sommets Musicaux de 
Gstaad, Moscow Meets Friends, 
Rotterdam Gergiev Festivali, Baltık 
Denizi Festivali, St. Petersburg Beyaz 
Geceler Festivali ve Moskova Paskalya 
Festivali gibi pek çok uluslararası 
festivalde düzenli olarak sahneye 
çıkıyor. Aix-en-Provence Paskalya 
Festivali’nde ilk oda müziği konserini 
2016’da Renaud Capuçon ve Khatia 
Buniatishvili ile birlikte verdi. Oda 
müziğine de özel ilgi duyan Lozakovich, 
George Li, Emanuel Ax, Ivry Gitlis, 
Martin Fröst ve Maxim Vengerov gibi 
seçkin sanatçılarla işbirliği yapıyor. 
Sanatçı, daha önce Arte TV’ye birlikte 
çıktığı Daniel Hope ile Deutsche 
Grammophon etiketi altında Bartók’un 
iki keman için yapıtlarından bir seçkiyi 
kaydetti. Ardından DG firmasıyla 
kontrat imzalayan sanatçının, Bach’ın 
iki Keman Konçertosu ile 2. Partita’sını 
kaydettiği ilk albümü Haziran 2018’de 
yayınlandı.
2016 Uluslararası Vladimir Spivakov 
Keman Yarışması’nda birincilik, 2012 
EMCY Ohrid Pearls Uluslararası Müzik 
Yarışması’nda hem birincilik hem de 
büyük ödül dahil, çok sayıda ödül ve 
takdir kazanan Daniel Lozakovich, 
Kronberg Akademisi’nin 2015 Manfred 
Grommek Ödülü’nün de sahibi. En son, 
kendisine İspanya Kraliçesi Sofia onursal 
başkanlığında sunulan Excelentia Ödülü 
ile 2017 Festival of the Nations’da “Yılın 
Genç Müzisyeni” ödülünü aldı.
2001 yılında Stockholm’de doğan Daniel 
Lozakovich, kemana 2007’de başladı 
ve iki yıl sonra Vladimir Spivakov 
yönetimindeki Moskova Virtüözleri 
Oda Orkestrası eşliğinde ilk konçerto 
icrasını gerçekleştirdi. Lozakovich halen 
Karlsruhe Müzik Üniversitesi’nde Josef 
Rissin ile eğitimini sürdürüyor ve Eylül 
2015’ten bu yana Eduard Wulfson’un 
rehberliğinden de faydalanıyor; 
ayrıca Cenevre’deki Léman Koleji’nde 
eğitimine devam ediyor.

camerıstı della scala  
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recorded a selection of Bartók’s violin 
duos with Daniel Hope for Deutsche 
Grammophon. He then signed an 
exclusive recording contract with the 
Yellow label and in June 2018 released 
his debut album featuring Bach’s two 
Violin Concertos and the solo Partita 
No.2.
Awarded numerous prizes and 
accolades including first prize at the 
2016 Vladimir Spivakov International 
Violin Competition, and both first 
prize and Grand Prix at the 2012 
EMCY Ohrid Pearls International 
Music Competition, Macedonia, Daniel 
Lozakovich was also recipient of the 
2015 Manfred Grommek Prize of the 
Kronberg Academy. Most recently he 
received the Excelentia Prize, awarded 
to him under the honorary presidency 
of Queen Sofia of Spain, and the 
‘Young Artist of the Year’ award at the 
2017 Festival of the Nations.
Born in Stockholm in 2001, Daniel 
Lozakovich took up the violin in 2007 
and made his concerto debut with the 
Moscow Virtuosi Chamber Orchestra 
under Vladimir Spivakov two years 
later. Daniel studies at the Karlsruhe 
University of Music with Professor 
Josef Rissin and since September 
2015 has been mentored by Eduard 
Wulfson. He is a student at the Collège 
du Léman in Geneva.

la scala oda orkestrasi

 ▪ Milano’daki La Scala Tiyatrosu 
Orkestrası’nın üyelerinden oluşan La 
Scala Oda Orkestrası 1982’de kuruldu. 
Konserlerini hem şefli hem şefsiz 
düzende veren orkestranın benzersiz 
bir kimliği var. Çekirdek repertuvarında 
18. yüzyıldan günümüze oda orkestrası 
için yazılmış pek çok başyapıta yer 
vermesinin yanı sıra daha az bilinen 
İtalyan bestecilerin yapıtlarını da tanıtıyor 
ve destekliyor. La Scala Oda Orkestrası, 
solist olarak sıklıkla La Scala Orkestrası 
grup şeflerini aldığı gibi, çalgı ve opera 
alanlarında tanınmış solistleri de konuk 
ediyor. Geçmişte ve günümüzde La Scala 
Tiyatrosu’nda çalışan büyük şefler, oda 
orkestrasının karakterine ve belirgin bir 
İtalyan tını ile harmanlanmış müzikal 
cümlelemesinin biçimlenmesine önemli 
sanatsal katkıda bulundu.

 ▪ Having regularly performed 
throughout Europe with orchestras 
including the Orchestre National de 
France, Orchestre Philharmonique 
de Radio France, Royal Stockholm 
Philharmonic Orchestra, Swedish 
Radio Symphony Orchestra, 
Moscow Philharmonic, the National 
Philharmonic of Russia, Royal 
Liverpool Philharmonic, Orchestre 
de la Suisse Romande, Orchestra 
Sinfonica Nazionale della RAI, and 
Orchester der Komischen Oper 
Berlin, Daniel Lozakovich is quickly 
establishing himself as a highly sought 
after soloist on the international 
concert stage. He collaborates with 
such distinguished conductors as 
Semyon Bychkov, Adam Fischer, 
Vasily Petrenko, Leonard Slatkin, 
Vladimir Spivakov, and Robin Ticciati, 
as well as Valery Gergiev, with 
whom he has maintained a strong 
artistic partnership since their first 
collaboration in 2015. Returning to 
the Mariinsky Theatre Orchestra 
on several occasions since, he also 
recently opened the Münchner 
Philharmoniker’s festival MPHIL 360°.
Recent highlights have included his 
much-anticipated debut with the 
Boston Symphony Orchestra under 
Andris Nelsons in Tanglewood and 
his New York debut at the Mostly 
Mozart Festival with Louis Langrée, 
as well as tours to Japan and Asia 

with Valery Gergiev, and with the hr-
Sinfonieorchester under its current 
music director Andrés Orozco-
Estrada. Lozakovich performed with 
the Orchestre National du Capitole 
de Toulouse under Tugan Sokhiev, 
Orchestre Philharmonique de Radio 
France with Krzysztof Urbanski, 
and the Verbier Festival. Past recital 
highlights include appearances at 
Les Grandes Voix – Les Grands 
Solistes in Paris, Tonhalle Zürich, and 
Conservatorio G. Verdi Milan. This 
season he returned to the Théâtre 
des Champs Elysées and made his 
debut at Brussels’ Bozar in recital with 
Alexander Romanovsky.
Daniel Lozakovich regularly appears at 
many international festivals, including 
the Progetto Martha Argerich in 
Lugano, Carinthischer Sommer in 
Austria, Sommets Musicaux de Gstaad, 
Moscow Meets Friends, Gergiev 
Festival Rotterdam, Baltic Sea Festival, 
White Nights Festival in St. Petersburg, 
and the Moscow Easter Festival. He 
made his chamber music debut at the 
Festival de Pâques – Aix-en-Provence 
in 2016 with Renaud Capuçon and 
Khatia Buniatishvili. A keen chamber 
musician, Daniel Lozakovich enjoys 
collaborations with such distinguished 
artists as George Li, Emanuel 
Ax, Ivry Gitlis, Martin Fröst, and 
Maxim Vengerov. Having previously 
performed together on Arte TV, Daniel 

©
 l

ev
 e

fi
m

o
v 

@
 d

eu
ts

ch
e 

g
ra

m
m

o
ph

o
n



4
7.

 i
st

a
n

b
u

l 
m

ü
z

ik
 f

es
ti

v
a

li

4
7

th
 ı

st
a

n
b

u
l 

m
u

sı
c

 f
e

st
ıv

a
l

186 187

La Scala Oda Orkestrası dünyanın 
dört bir yanında saygın mekânlarda 
ve konser salonlarında konserler 
veriyor. Topluluk 2017–2018 sezonunda 
Hindistan ve Tunus’a ilk turnelerini 
gerçekleştirdi; Zürih Tonhalle Maag’da 
Usta Yorumcular serisi, Bonn 
Beethoven Festivali ve Zagreb Lisinski 
Tiyatrosu’nda sahneye çıkmasının yanı 
sıra İsviçre’deki Variations Musicales 
de Tannay’ın kapanış konserini 
verdi. Leonard Bernstein’ın 100. yılı 
vesilesiyle, Mayıs 2018’de La Scala 
Tiyatrosu’nda müziğin simgesi bu 
büyük ismi anmak üzere özel bir 
konser gerçekleştirdi. La Scala’nın 
başdansçısı olan ünlü İtalyan dansçı 
Roberto Bolle ile beraber 2018 
Davos Dünya Ekonomik Forumu’nda 
sahnelenmek üzere orijinal bir proje 
hazırladı ve bu işbirliğini devam ettirdi. 
Bu heyecan verici sezon, besteci/
viyolonselci Giovanni Sollima’ya verilen 
yapıt siparişinin La Scala Tiyatrosu’nda 
yapılan dünya prömiyeriyle son buldu.
La Scala Oda Orkestrası’nın son 
zamanlardaki önemli projeleri arasında 
New York Carnegie Hall’da iki konser 
serisi, Birleşmiş Milletler Oditoryumu, 
Washington DC Kongre Kütüphanesi, 
Boston MIT, Moskova Çaykovski 
Salonu, Paris Salle Gaveau, Zürih 
Tonhalle, Varşova Opera Tiyatrosu, 
Buenos Aires Coliseo Tiyatrosu, 
Toronto Sony Center ve Kanarya 
Adaları Festivali’nde konserlerin yanı 

sıra Çin, Almanya, Fransa, İspanya, 
İsviçre, İskandinavya, Doğu Avrupa 
ve Türkiye turneleri göze çarpıyor. 
2010 İsrail turnesi kapsamında Tel 
Aviv’deki Mann Oditoryumu’nda 
sahneye çıkan topluluk, aynı yıl Expo 
2010 Şanghay Çin kapsamındaki 
Milano Haftası vesilesiyle Şanghay’da 
kalabalık dinleyici kitleleri önünde dört 
konser verdi. 2011’de Imola’daki Emilia 
Romagna Festivali’nin açılışını yapan 
La Scala Oda Orkestrası, aynı zamanda 
Risorgimento Müzik Birliği işbirliğiyle 
İtalya Krallığı’nın kuruluşunun 150. yıl 
kutlamaları kapsamında konser verdi 
ve MITO SettembreMusica Festivali’ne 
konuk oldu. Topluluk 2007–2009 yılları 
arasında her yıl, Milano’daki Duomo 
Meydanı’nda gerçekleştirilen Büyük 
Yaz Konserleri’nde 20.000 seyirci ile 
buluştu ve Milano Katedrali’ne ithafen 
bir İtalyan besteciye sipariş ettiği bir 
yeni yapıtı seslendirdi.
La Scala Oda Orkestrası 2012’de 
Milano Vilayeti tarafından, topluma 
ve Milano şehrinin dünya çapındaki 
saygınlığına yaptığı büyük katkılar 
nedeniyle Isimbardi Ödülü’ne layık 
görüldü. Orkestra ile son derece 
etkileyici ilk konserinin ardından, 
Aralık 2017 itibariyle La Scala Oda 
Orkestrası’nın sürekli konuk şefi 
görevine getirilen Wilson Hermanto, 
yeni uluslararası projeler geliştirme 
konusunda topluluk ile yakın işbirliği 
içinde.

camerIstI della scala

 ▪ The chamber orchestra Cameristi 
della Scala, formed by the musicians 
of the orchestra of Teatro alla Scala 
di Milano, was founded in 1982. The 
orchestra has a unique identity in that 
they regularly perform in formation 
both with and without a conductor. 
Its core repertoire includes many 
masterpieces written for chamber 
orchestra from the 18th century to the 
present day, in addition to promoting 
and championing works by the lesser 
known Italian composers. Cameristi 
della Scala often features the section 
leaders of La Scala orchestra as soloists 
as well as performing with many well- 
known instrumentalists and opera 
singers. Significant artistic influences 
of celebrated great conductors of the 
past and present working at Teatro alla 
Scala have contributed to the character 
and the shape of Cameristi’s musical 
phrasing, blended with distinct Italian 
sound.
Cameristi della Scala has performed in 
many prestigious venues and concert 
halls throughout the world. The 
2017/18 season included Cameristi’s 
first tour in India and first appearance 
in Tunisia, as well as performances 
in the Meisterinterpreten Series 
in Tonhalle-Maag Zürich, in the 
Beethovenfest in Bonn, Lisinski 
Theatre in Zagreb, and in the closing 

Weber”e ithaf edilerek 1905 yılında 
yayınlanan, yaylı çalgılar için opus 127 
Intermezzi Goldoniani olmuştur. Yapıtı 
oluşturan altı bölümden beşi 1903–
1904 yıllarında, Bossi Bolonya’daki 
Müzik Lisesi’nin müdürlüğünü 
yaparken yazılmıştır. Açılış prelüdüne 
bağlanan ilk menuet ise Domenico 
Cimarosa’nın 100. ölüm yıldönümü 
vesilesiyle 1901’de yayınlanan albümde 
yer almaktadır. Yapıtın üç bölümü 
8 Nisan 1905’te Bolonya Belediye 
Tiyatrosu’nda Toscanini yönetiminde 
seslendirilmiş, fakat tamamının ilk 
seslendirilişi aynı salonda Oskar Nedbal 
yönetimindeki Viyana Tonkünstler 
Orkestrası tarafından 3 Nisan 1910’da 
gerçekleştirilmiştir. Bossi daha sonra 
süitin tamamını piyanoya, menuet’i iki 
piyanoya, coprifuoco bölümünü orga 
ve serenatina’yı keman veya viyola ile 
piyanoya uyarlamıştır.
Bossi bu yapıtında Goldoni’nin (1707–
1793) belirli bir komedisine gönderme 
yapmaktan ziyade genel hatlarıyla 
Venedik’in 18. yüzyıldaki kaygısız 
ve neşeli atmosferini yansıtmaya 
çalışmıştır. Eski dansları ve formları 
model olarak kullanmakla birlikte 
çağdaş bir duyarlılıkla canlandırmıştır.
1. Bölümde re minör tondaki prelüdün 
sürekli devinimi (moto perpetuo) belli 
noktalarda yerini, melodik çerçevesi 
ardından gelecek re majör menuet’e 
işaret eden, daha gösterişli bir ölçü 
sayısına bırakır. Trio bölmesinde solo 
keman, viyola ve viyolonsel orkestranın 
diğer çalgıları eşliğinde (ripieno) 
çalarlar. Burada kaynakların azaltılışı 
“trio” teriminin orijinal önemini 
hatırlatmaktadır.
2. Bölüm, re minör tonda enerjik bir 
danstır. Durak noktaları üzerinde 
kanonik girişleri ve çıkıcı bir oktavla 
nitelenen daha lirik bir fikri açımlar. 
Karışık ikili formun ikinci bölmesinde 
kanonik öğeler ters çevrilir ve tekrara, 
“yanlış” do minör tonunda başlanır 
ama ardından ana tonaliteye dönülür.
Noktürnal bir pavan olan 3. Bölüm 
nispeten melankolik bir havaya sahip 
tek bölümdür. Bossi burada bölünmüş 
yaylı partiler kullanarak gecenin narin 
hüznünü canlandırır. Yine de bölümün 
sonunda armonilerin kullanılışı 
yeni bir gün doğumunun umudunu 
sezdirir.

concert of Variations Musicales 
de Tannay in Switzerland. For the 
Centennial Year of Leonard Bernstein, 
Cameristi della Scala performed a 
special concert commemorating 
the great musical icon at Teatro alla 
Scala in May 2018. Together with 
the celebrated Italian danseur/La 
Scala principal dancer Roberto Bolle, 
Cameristi developed an original 
project to be performed at the 2018 
Davos World Economic Forum, with 
further plans beyond for continued 
collaboration. Rounding off an 
exciting season, a commission of a 
new piece written by the composer/
cellist Giovanni Sollima was given its 
world premiere at Teatro alla Scala by 
Cameristi.
Highlights of Cameristi della Scala’s 
recent major projects include two 
concert series at Carnegie Hall in 
New York, and performances in the 
United Nations Auditorium, the 
Library of Congress in Washington 
DC, MIT in Boston, Tchaikovsky Hall 
in Moscow, Salle Gaveau in Paris, 
Tonhalle in Zürich, Warsaw Opera 
Theatre, Teatro Coliseo in Buenos 
Aires, Sony Center in Toronto, and 
the Canary Island Festival, as well 
as international tours to China, 
Germany, France, Spain, Switzerland, 
Scandinavia, Eastern Europe, and 
Turkey. During a 2010 tour to 
Israel, Cameristi had the honour of 
performing at the Mann Auditorium 
in Tel Aviv, while in Expo 2010 
Shanghai China, Cameristi della 
Scala gave four concerts before large 
audiences in Shanghai to mark the 
occasion of the City of Milan week. 
In 2011 Cameristi opened Emilia 
Romagna Festival in Imola, and in 
collaboration with the Associazione 
Musica del Risorgimento, Cameristi 
della Scala performed for the 
celebration of the 150th anniversary 
of the establishment of the Kingdom 
of Italy, as well as appearing also in 
MITO SettembreMusica Festival. 
Between 2007 and 2009 Cameristi 
della Scala was featured annually 
in the Grand Summer Concerts in 
Piazza del Duomo in Milan in front 
of an audience of 20,000. For this 
summer concert series, a new piece 

commissioned to an important living 
Italian composer and dedicated to the 
Cathedral of Milan was performed 
each year by Cameristi.
Cameristi della Scala received the 
Isimbardi Prize in 2012 from the 
Province of Milan in recognition of 
their outstanding contribution to the 
community and the prestige of the city 
of Milan in the world. Following his 
sensational debut with the orchestra, 
the conductor Wilson Hermanto began 
his association with Cameristi della 
Scala as the Principal Guest Conductor 
in December 2017. In his new role, 
Maestro Hermanto has been working 
closely with the orchestra to develop 
future projects internationally.

program notlari

Marco Enrico Bossi
Intermezzi Goldoniani, Op. 127

– Preludio e minuetto 
– Gagliarda 
– Coprifuoco 
– Minuetto e musetta 
– Serenatina 
– Burlesca

19. yüzyıl İtalyası’nda müzik, operanın 
egemenliğindeydi; Rossini, Donizetti, 
Bellini ve hepsinin ötesinde Verdi’nin 
yapıtları, 1861’de İtalyan birliğinin 
kurulmasının hem öncesinde hem 
sonrasında insanların hayal dünyalarını 
ele geçirmişti. Diğer yandan, yüzyılın 
son çeyreğinde çalgı, oda ve orkestra 
müziğini canlandırmak ve ona 
1700’lerin başındaki itibarını geri 
kazandırmak üzere nispeten sessizce 
yeni bir girişim sahneye çıkıyordu: 
Teatral sevdaya direnen ilk besteciler 
arasında Sgambati (1841–1914), 
Martucci (1856–1909), Sinigaglia 
(1868–1944) ve Bossi (1861–1925) vardı. 
Bu besteciler bir “ekol” oluşturmaktan 
ziyade müzik lisanlarını aynı anda 
ama birbirlerinden bağımsız olarak 
geliştirdiler.
Marco Enrico Bossi ülkesinde, az 
sayıdaki tamamlanmış operasından 
ziyade koral ve çalgı için yazdığı 
yapıtlarla hatırlanmaktadır. Orkestra 
yapıtları arasında herhalde en başarılısı, 
“Sevgili dostum Profesör Wilhelm 
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Minör tondaki bir menuet’in ardından 
majör tonda bir müzet gelir ve her 
iki bölme de birbiriyle bağlantılı 
tema ögeleri içerir. 4. Bölümde, 
hızlı metronom işareti dış kısımlar 
için “scherzo”nun daha uygun bir 
terim olacağı fikrini doğurur: Önceki 
menuet’in kibarlığından belirgin biçimde 
farklıdır.
5. Bölüm, Venedik için zarif bir 
serenattır. Tek bir ezgi üç kez farklı 
notasyonlarla çalınır fakat her seferinde 
gitar benzeri pizzicato bir eşlikle 
desteklenir. Bu müziğin etkileyici 
taraflarından biri de 3/4’lük ölçüde bir 
ezgiyle 3/8’lik eşliğin yarattığı ritmik 
belirsizlikten kaynaklanır.
6. Bölüm neşeli bir sonat rondo’sudur. 
Enerjik birinci temanın ardından daha 
zarif bir ikincisi gelir ve tümü Bossi’nin 
akıcı kontrpuanıyla canlanır. (Süre 23’)

Johann Sebastian Bach 
Keman Konçertosu No. 2, Mi Majör, 
BWV 1042

– Allegro 
– Adagio 
– Allegro assai

Bach’ın keman için yazılan 
konçertolarından 1720 yıllarında 
bestelenen Mi Majör Keman 
Konçertosu’nun Bach tarafından ayrıca 
klavsen için re majör tonda (BWV 
1054) düzenlemesi de yapılmıştır. Bu 
konçertoda İtalyan formunun etkisi 
sezilmekle birlikte, fikirlerin zenginliği 
ve kemanla orkestranın konçertant 
şeklindeki diyalogları, tutti ve solo 
bölümlerin birbirine bağlı oluşu 
yönlerinden klasik konçerto biçiminin 
öncülerinden sayılır.
La minör tondaki 1. Keman 
Konçertosu’na göre daha parlak, 
daha açık ve anlaşılır olan Mi Majör 
Konçerto’nun 4/4’lük ölçüde ve neşeli 
(Allegro) tempodaki 1. Bölümü sonat 
formundadır; solistle orkestranın 
beraberce sundukları canlı bir temayla 
başlar.
2. Bölüm 3/4’lük ölçüde, do diyez minör 
tonda, ağır (Adagio) tempoda, solo 
kemanla bas arasında çok duygulu ikili 
bir konuşmadır. Bas partisinde değişik 
şekillerde işlenen tema, kemanın 
tek fikir üzerinde duyurduğu eşsiz 

güzellikteki ağıt havasındaki bir ezgiyle 
süslenir.
3. Bölüm 3/8’lik ölçüde ve mi majör 
tondaki Allegro assai, olabildiğince 
neşeli bir Rondo biçimindedir. (Süre 18’)

— irkin aktüze

Johann Sebastian Bach 
Keman Konçertosu No. 1, La minör, 
BWV 1041

– (Allegro) 
– Andante 
– Allegro assai

Ünlü Alman besteci Johann Sebastian 
Bach, 1717’den 1722’ye kadar Köthen’de 
Saray Orkestrası’nın kapelmayster’i 
olarak çalıştığı yıllarda, çalgı müziğiyle 
daha çok uğraşmak olanağını bulur. 
Çünkü yanında çalıştığı Prens Leopold, 
dini kantatlardan çok, bu tür müzikle 
ilgilidir. Böylece Bach bu yıllarda çalgı 
ve konçerto türü yapıtlar bestelemiş; 
keman konçertolarını, Brandenburg 
Konçertoları’nı, ünlü keman süitleri ve 
sonatlarını yazmıştır.
Keman için yazılan konçertolardan 
günümüze üç tanesi ulaşmıştır. 
Bunlardan solo keman, birinci ve 
ikinci kemanlar, viyola ve sürekli bas 
(basso continuo) için 1720’de yazılan 
La Minör Konçerto, virtüöz yapıda 
olmayıp daha çok ustaca işlenmiş 
bir oda müziği derinliğini yansıtır. 
Bach, İtalyan stilindeki konçerto 
formunu kullanmasına karşın, tutti ve 
soloları birbirinden ayırmayarak büyük 
bir uyum içinde müzikal derinliğe 
ulaştırmıştır. Geri planda kalır gibi 
gözüken solo kemanın orkestrayla 
buruk ve hüzünlü bir olgunluğu soylu 
biçimde yansıttıkları konçerto, alışıldığı 
gibi üç bölümlüdür.
Başlığı belirtilmeyen, ancak genellikle 
neşeli (Allegro) tempoda çalınan 1. 
Bölüm 2/4’lük ölçüdedir. Orkestranın 
24 mezürlük, Vivaldi stilinde canlı ve 
enerjik girişiyle sergilenen tema, solo 
çalgının kontrpuanlı işleyişine sahne 
olur. Solo keman burada iki ayrı temayı 
duyurur. Bu bölümdeki form kullanımı 
daha sonra Bach’ın oğulları Friedemann 
ve Emmanuel’in uygulayacağı klasik 
sonat formunun öncülüğüne yol 
açacaktır.

2. Bölüm, 4/4’lük ölçüde ve ağırca 
(Andante) tempodadır. Bas çalgılarla 
solo keman arasında duygulu bir 
diyalog olan bu bölümde solo keman, 
biraz da tehdit edici havada gibi 
duyulan bas eşliğinde uzun soluklu ve 
bazen de tutkuyla yükselen bir şarkı 
söyler gibidir.
3. Bölüm 9/8’lik ölçüde, olabildiğince 
çabuk (Allegro assai) tempoda bir İtalyan 
jigi (giga) biçiminde, kemanın virtüözce 
figürleriyle süslenirken birinci bölümün 
orkestra tutti’si ana temayı bir füg 
biçiminde duyurur. Bach bu konçertoyu 
daha sonra, 7. Klavsen Konçertosu 
(BWV 1058) olarak sol minör tona da 
uygulamıştır. (Süre 18’)

— irkin aktüze

Arvo Pärt 
Silouan’s Song

11 Eylül 1935’te Paide’de doğan 
Estonyalı besteci Arvo Pärt, Tallinn 
Konservatuvarı’nın kompozisyon 
bölümünden Eller’in sınıfından 1963’te 
mezun olmuş; 1957–1967 arasında 
Estonya Radyosu’nda tonmaysterlik 
yapmış, 1962’de iki yapıtıyla Genç 
Besteciler Ödülü’nü kazanmıştır. 
1980’de Avusturya’ya göç eden ve bu 
ülkenin vatandaşı olan Pärt, 1982’den 
itibaren de Berlin’de yaşamaktadır.
İlk yapıtlarında Prokofyev ve 
Şostakoviç’in etkisi sezilen besteci, 
1960’larda Schönberg’in serial 
prensiplerine yakınlık duymuşsa 
da 1960 sonlarında kolaj tekniğini 
denemiş, uzun süre Machaut 
(1300–1377), Ockeghem (1410–1497) 
ve Josquin Desprez (1440–1521) gibi 
ortaçağ ve Rönesans bestecilerini 
incelemiştir. 1976’da yeniden 
bestelemeye başlamış, Alina İçin adlı 
51 dakika süren ve yorumcuya sonsuz 
özgürlük tanıyan piyano yapıtıyla 
yeni bir döneme girmiştir. Latincede 
çanları belirten bir sözcükten türeyen 
tintinabulation ile yeni stilini tanımlayan 
Pärt, kendi deyimiyle “kafasını karıştıran 
güç ve girift stilden uzaklaşarak”, güzel 
çalındığında yeterli olabilen bazen tek 
bir notanın ya da sessizliğin yarattığı 
bütünlüğe yönelmiştir. Böylece tek bir 
notanın ya da bir sus’un kendisini teselli 
edebildiğini söyleyen Pärt, müziğindeki 
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unsurları giderek sadeleştirmiş; bir veya 
iki sesli partilerle en ilkel malzemeler 
üzerinde çalışmıştır. Belirli bir tonalite 
üzerine bir üçlü aralığı kullanarak 
yarattığı bu stile de, bu nedenle 
“tintinabulation” adını vermiştir.
Silouan’s Song (Silouan’ın Şarkısı), 
yaylı orkestra için olsa da yine de dini 
bir metinden ilham alır. Başlıkta adı 
geçen Peder Silouan (1866–1938) 
basit ve mütevazı bir hayatı seçen ve 
maneviyatının özünü anlatan bir dizi 
etkileyici yazı kaleme alan Rus bir 
mistikti. Pärt, alt başlık olarak Silouan’ın 
“Ruhum Tanrı’ya hasret çekiyor” 
deyişini alıntıladığı yapıtın tutkulu 
cümleleri ve yankılanan manastır 
sessizliklerinde sofu yakarıcının 
tarifsiz özlemini ifade eder. Bu, ruhani 
öğretiden ilham alan ve ayinsel 
güzellikle aydınlanan bir çalgı müziğidir.
Yapıtın ilk seslendirilişi Karl-Ove 
Mannberg yönetimindeki Siljan Oda 
Orkestrası tarafından İsveç’in Rattvik 
şehrinde 4 Temmuz 1991 tarihinde 
gerçekleştirilmiştir. (Süre 6’)

Edward Elgar 
Giriş ve Allegro, Op. 47

Yaylı Çalgılar Serenadı, Enigma 
Çeşitlemeleri ve Falstaff gibi besteleriyle 
tanınan İngiliz besteci Edward Elgar, en 
yakın arkadaşı, usta avcı A.E. Jaeger’in 
“Yaylı çalgılar için İngiliz tarzında 
güzel bir yapıt, modern füg gibi bir 
şey” yazmasını öneren mektubuna 
uyarak 1905’te, yaylı çalgılar dörtlüsü 
ve orkestra için Giriş ve Allegro’yu 
besteledi. O yıllarda formunun 
doruğunda olan Elgar’ın bu yapıtı, 
gerçekten de onun teknik ustalığını, 
hayal gücünü ve anlatım olgunluğunu 
bir yaylı çalgılar orkestrası kapsamında 
yansıtan en canlı örnektir. Özellikle 
yaylı çalgılar dörtlüsüyle yaylı çalgılar 
orkestrasının, barok çağın concerto 
grosso stilindeki gibi karşılıklı oluşu 
ve bunun sonat ve füg formlarıyla 
işlenişinin ilginçlik kazandırdığı yapıt, 
ilk kez Elgar yönetiminde Londra’da 
1905 Mart’ında seslendirildi.
Yapıtın yaratılış öyküsü de ilginçtir: 1901 
Ağustos’unda Cardigenshire’da tatilini 
geçiren Elgar, körfezin karşı kıyısında 
bir koronun söylediği ezgiyi duymuş ve 
bir Gal uvertürü yazmak üzere taslak 

hazırlamıştı. Üç yıl sonra da benzer 
bir şarkıyı “Far down our own valley of 
the Wye” adlı ezgiyi işitmiş, aklına Gal 
ezgisi gelmiş ve arkadaşının önerdiği 
“Bach’ın yazabileceği gibi bir şey” için 
çalışmaya başlamıştı. 1904’te kurulan 
ve Hans Richter’in yönettiği Londra 
Senfoni Orkestrası’na teklif etmeyi 
düşündüğü yapıtı, 1905 Ocak’ında 
tamamlamış ve arkadaşına “Meydana 
getirilmiş bir bölüm yok ama, onun 
yerine canavar gibi bir füg var: Sol 
majörde ve sol minördeki canavar her 
cinsten hileler ve kontrpuanla birlikte” 
diye yazmıştı. Konserin program notuna 
da, “Bu yapıt, evimi kurduğum o sevimli 
topraklara, Herefordshire’e gerçek bir 
armağanımdır” satırlarını ekledi.
Önce ağır ve törensel akorlarla ilk 
temayı yaylı çalgılarla yansıtarak 
sol minör tonda başlayan Giriş’te 
(Introduction) ikinci sözü keman alır, 
yükselen duygusal ezgisini duyurur 
(Elgar partisyon üzerine, buraya “İç 
çekişli bir tebessümle” diye yazmıştır). 
Sonra viyolaların bir Gal melodisi 
biçimindeki hüzünlü ve lirik solosu 
yansır. Giriş bu üç ana fikir çevresinde 
gelişir. Elgar’ın yıllarca oturduğu 
yerdeki halktan duyduğu söylenen Gal 
ezgisi, daha çok bestecinin o yöreye ait 
izlenimlerini taşır.
Yapıtın, bir halk havası biçiminde, 
Giriş’e bağlı olarak sol majör tonda 
başlayan Allegro bölümü ise Elgar’a 
özgü biçimde, yaylı çalgılarda ustalık 
gerektiren dokuda, değişken bir 
sonat formundadır. Tema önce birinci 
kemanlarda duyulur. Gal teması 
dörtlüyle eşsesli sunulurken çok etkili 
bir pizzicato eşlik gerçekleşir. Besteci, 
arkadaşı Jaeger’in “modern bir füg” 
önerisini benimsemiş, Giriş’teki 
viyola ezgisinin daha sakin ve olgun 
versiyonuyla, ikinci unsur olarak keman 
ezgisini alarak serimde geliştirmeden 
değerlendirmiş; gelişimin yerine, ikinci 
kemanla başlattığı ayrı bir unsur üzerine 
kurduğu ritmik ve güçlü –bestecinin 
kendi tanımıyla– “canavar” fügü 
işlemiştir. Yapıt, Gal ezgisinin geniş 
olarak kullanıldığı koda ile sona erer. 
(Süre 15’)

— irkin aktüze
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YÖNETİM KURULU 
BOARD OF DIRECTORS

Başkan 
Chairman 
bülent eczacıbaşı

Başkan Yardımcıları 
Vice Chairmen 
ahmet kocabıyık 
prof. dr. münir ekonomi

Üyeler 
Members 
nuri çolakoğlu 
oya eczacıbaşı 
ali fuat erbil 
tayfun indirkaş 
prof. yekta kara 
tuncay özilhan 
ethem sancak 
oya ünlü kızıl

Kurumsal Kimlik Danışmanı 
Corporate Identity Advisor 
bülent erkmen

Hukuk Danışmanı 
Legal Advisor 
av. sadife karataş kural

İdari İşler Danışmanı 
Administrative Affairs Advisor 
çağrı köseyener

YÜRÜTME KURULU 
EXECUTIVE BOARD

Başkan 
Chairman 
bülent eczacıbaşı

Üyeler 
Members 
ahmet kocabıyık 
prof. dr. münir ekonomi

DENETLEME KURULU 
AUDITORS

fatma okan (Borusan Holding AŞ) 
sibel yazıcı kesler (Arçelik AŞ)

YÖNETİM 
MANAGEMENT

Genel Müdür 
General Director 
görgün taner

Mali ve İdari İşler Başkanı 
Head of Finance and Administration 
ahmet balta

Genel Müdür Yardımcısı 
Deputy Director General 
dr. yeşim gürer oymak

İnsan Kaynakları ve İdari İşler Direktörü
Human Resources and Administration 

Director
semin aksoy

İletişim Grup Direktörü 
Communications Group Director 
ayşe bulutgil

Kurum Kimliği ve Yayınlar Direktörü
Corporate Identity and Publications 

Director
didem ermiş sezer

Pazarlama Direktörü 
Marketing Director 
irem akev uluç

Satış ve İş Geliştirme Direktörü
Sales and Business Development 

Director
dilan beyhan

Sponsorluk Programı Direktörü 
Sponsorship Programme Director 
yasemin keretli çavuşoğlu

İstanbul Müzik Festivali Direktörü 
Istanbul Music Festival Director 
efruz çakırkaya

İstanbul Film Festivali Direktörü 
Istanbul Film Festival Director 
kerem ayan

İstanbul Bienali ve İKSV Güncel Sanat 
Projeleri Direktörü

Istanbul Biennial and İKSV 
Contemporary Art Projects Director

bige örer

İstanbul Tiyatro Festivali Direktörü 
Istanbul Theatre Festival Director 
dr. leman yılmaz

İstanbul Caz Festivali Direktörü 
Istanbul Jazz Festival Director 
harun izer

İstanbul Tasarım Bienali Direktörü 
Istanbul Design Biennial Director 
deniz ova

Salon İKSV Direktörü 
Salon İKSV Director 
deniz kuzuoğlu

Kültür Politikaları Çalışmaları Direktörü 
Cultural Policy Studies Director 
özlem ece

Genel Müdür Asistanı 
Assistant to General Director 
nilay kartal

ıstanbul foundatıon for culture and artsistanbul kültür sanat vakfı

İSTANBUL KÜLTÜR SANAT VAKFI  
ISTANBUL FOUNDATION FOR CULTURE AND ARTS
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İLETİŞİM GRUBU 
COMMUNICATIONS GROUP

Direktör 
Director 
ayşe bulutgil

MEDYA İLİŞKİLERİ 
MEDIA RELATIONS

Direktör Yardımcısı 
Assistant Director 
ayşen ergene

Koordinatörler 
Coordinators 
berk çakır 
ayşe zeynep güldiken  
ayşen gürkan 
zeynep topaloğlu

Sosyal Medya Sorumlusu 
Social Media Associate 
ece kartal

Sorumlu 
Associate 
ayşegül öneren

(Uluslararası Basın International Media)

Asistan 
Assistant 
derya bozcuk

(Uluslararası Basın International Media)

Görsel İçerik Editörü 
Visual Archive Editor 
coşku atalay

Görsel İçerik Asistanı 
Visual Archive Assistant 
ozan şahin

Fotoğraf 
Photo 
ali güler

DANIŞMA KURULU 
ADVISORY COMMITTEE

cihat aşkın 
aydın büke 
feyzi erçin 
ahmet erenli 
costa pılavachı 
knut Weber

FESTİVAL 
THE FESTIVAL

Direktör 
Director 
efruz çakırkaya

Operasyon Koordinatörü 
Operations Coordinator 
melis turanlıgil

Operasyon Sorumlusu 
Operations Associate  
öykü özkurt

Editör 
Editor 
ayşe emek

Artistik Danışman 
Artistic Advisor 
dr. yeşim gürer oymak

Konuk Ağırlama Koordinatörü 
Hospitality Coordinator 
murat özçaylak

Konuk Ağırlama Asistanı 
Hospitality Assistant 
rama akyer

Mekân Sorumlusu 
Venue Manager 
senem menteşe

Kulis Sorumluları 
Backstage Managers 
ecem elitaş 
özüm kaygısız 
öykü alparslan

Stajyer 
Intern 
hazal karatoprak

Video 
Video 
hamit çakır 
sar prodüksiyon

Sosyal Medya Saha Görevlisi 
Social Media Field Assistant 
afra güler

KURUM KİMLİĞİ VE YAYINLAR
CORPORATE IDENTITY AND 

PUBLICATIONS

Direktör 
Director 
didem ermiş sezer

Editoryal Koordinatör 
Editorial Coordinator 
erim şerifoğlu

Editör 
Editor 
ıtır yıldız

Yayınlar Grafik Uygulama Uzmanı 
Prepress Graphic Designer 
ferhat balamir

Grafikerler 
Graphic Designers 
esra kılıç 
ayşe ezgi yıldız

Web Sitesi Yöneticisi 
Webmaster 
sezen özgür

İKSV STÜDYO 
İKSV STUDIO

Sorumlu 
Associate 
ebru gümrükçüoğlu

Asistan 
Assistant 
kamil kulaksız

SPONSORLUK PROGRAMI 
SPONSORSHIP PROGRAMME

Direktör 
Director 
yasemin keretli çavuşoğlu

Direktör Yardımcısı 
Assistant Director 
zeynep pekgöz

Yönetici 
Manager 
zeynep karaman

Sorumlular 
Associates  
zeynep bilgihan 
derin tekin

PAZARLAMA 
MARKETING

Direktör 
Director 
irem akev uluç

Pazarlama Yöneticileri 
Marketing Managers 
cansu aşkın 
meriç yirmili

Saha Operasyonları Koordinatörü 
Field Operations Coordinator 
sezer kari

Dijital Pazarlama Koordinatörü 
Digital Marketing Coordinator 
bahar helvacıoğlu

SATIŞ VE İŞ GELİŞTİRME
SALES AND BUSINESS 

DEVELOPMENT

Direktör 
Director 
dilan beyhan

Üyelik Programı Yöneticisi 
Membership Programme Manager 
gülce şahin

Satış Operasyonları Koordinatörü 
Sales Operations Coordinator 
neva abrar

Satış ve İş Geliştirme Koordinatörü
Sales and Business Development 

Coordinator
hamdi sarıoğlu

CRM Koordinatörü 
CRM Coordinator 
özge genç

Operasyon Sorumlusu 
Operations Associate 
ışıl öztürk

Satış Operasyonları Asistanları 
Sales Operations Assistants 
canan alper 
emre seymenoğlu 
tugay serin

Üyelik Programı Asistanları 
Membership Programme Assistants 
begüm çavuşoğlu 
erim pala 
yeliz vural

ıstanbul musıc festıvalistanbul müzik festivali
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BİLGİ TEKNOLOJİLERİ 
INFORMATION TECHNOLOGIES

Sistem Yöneticisi 
System Administrator 
kadir ayyıldız

Bilgi Teknolojileri Asistanı 
Information Technology Assistant 
tahsin okan erdem

İNSAN KAYNAKLARI VE  
İDARİ İŞLER

HUMAN RESOURCES AND 
ADMINISTRATION

Direktör 
Director 
semin aksoy

İnsan Kaynakları Yöneticisi 
Human Resources Manager 
eren ertekin

İnsan Kaynakları Sorumlusu 
Human Resources Associate 
beste kayacan

Bina Yönetimi ve Güvenlik Yöneticisi
Building Administration and  

Security Manager
ersin kılıçkan

Danışma Görevlisi 
Reception Officer 
dilara çetin

Depo Sorumluları 
Warehouse Officers 
şerif kocaman 
sercan dericioğlu

Yardımcı Hizmetler 
Services 
özden atukeren 
aşkın bircan 
aydın kaya 
hayrullah nişancı 
müzeyyen öztürk 
hayriye hülya bayram

PRODÜKSİYON 
PRODUCTION

Sorumlular 
Associates 
başat karakaş 
ali uluç kutal

Asistanlar 
Assistants 
ferhat asniya 
nihat karakaya

BİLGİ VE BELGE MERKEZİ
INFORMATION AND RECORDS 

CENTRE

Yönetici 
Manager 
esra çankaya

MALİ VE İDARİ İŞLER 
FINANCE AND ADMINISTRATION

Mali ve İdari İşler Başkanı 
Head of Finance and Administration 
ahmet balta

MALİ İŞLER 
FINANCE

Yöneticiler 
Managers 
ahmet buruk
(Bütçe ve Muhasebe  

Budget and Accounting)
başak sucu yıldız
(Finans Finance)

Muhasebe ve Finans Operasyonları 
Sorumlusu

Accounting and Finance Operations 
Associate

deniz yılmaz

Muhasebe ve Raporlama Sorumlusu 
Accounting and Reporting Associate 
kadir altoprak

Sorumlu 
Associate 
özlem can yaşar

Muhasebe Asistanları 
Assistants 
gözde yılmaz 
gizem döngel

KAMU DESTEKLERİ VE  
ULUSLARARASI FONLAR

PUBLIC AND INTERNATIONAL 
GRANTS

Yönetici 
Manager 
aslı yurdanur

KÜLTÜR POLİTİKALARI 
ÇALIŞMALARI

CULTURAL POLICY STUDIES

Direktör 
Director 
özlem ece

Stratejik Planlama ve  
Proje Koordinatörü

Strategic Planning and  
Project Coordinator

ezgi yılmaz

Araştırma Asistanı 
Research Assistant 
fazilet mıstıkoğlu

Proje Asistanı 
Project Assistant 
valeri boğosyan

SALON İKSV

Direktör 
Director 
deniz kuzuoğlu

Operasyon Sorumlusu 
Operations Associate 
merve kavas

Prodüksiyon Amiri 
Production Manager 
ufuk şakar

Ses Mühendisi 
Sound Engineer 
sinan özçelik

Işık Tasarımcısı 
Lighting Engineer 
efe sümer

İKSV ALT KAT

Yönetici 
Manager 
elif obdan gürkan 

Assistants 
Asistanlar 
ırmak erdurak 
mehmet caner soyulmaz

ıstanbul musıc festıvalistanbul müzik festivali
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FESTİVAL KAMPANYASI 
FESTIVAL CAMPAIGN

reklam ajansı advertısıng agency 
TBWA // İstanbul

FESTİVAL KATALOĞU 
FESTIVAL CATALOGUE

yayıma haZırlayan edItor 
Ayşe Emek

çeviri translatIon 
Ayşe Emek

türkçe düZelti turkIsh proofreadIng 
Mehmet Egrik

ingiliZce düZelti englIsh proofreadIng 
Guy Tindale

grafik tasarım graphIc desIgn 
Kerem Yaman, BEK

tasarım uygulama ve baskı öncesi haZırlık 
desIgn applIcatIon and pre-press 
Ferhat Balamir, İKSV
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