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kell 20 - eelkontsert

Steve Reich (1936). „New York Counterpoint“ (1985)

Esitab TAAVI ORRO klarnet

Teemal „Kust rõivad tulevad ja kuhu nad lähevad?“ räägib disainer Reet Aus
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John Adams (1947)

„Short Ride in a Fast Machine“ (1986)     ~5’

John Adams

„Gnarly Buttons“ (1996)     ~26’

     The Perilous Shore

     Hoedown (Mad Cow)

     Put Your Loving Arms Around Me

          vaheaeg

Jean Sibelius (1865–1957)

Sümfoonia nr 6 d-moll op. 104 (1923)     ~25’

     Allegro molto moderato - Poco tranquillo

     Allegretto moderato - Poco con moto - Poco a poco meno piano - Tempo I

     Poco vivace

     Allegro molto - Allegro assai - Doppio più lento 

Jean Sibelius

Sümfoonia nr 7 C-duur, op. 105 (1924)     ~22’

Kontserdist teevad otseülekande Klassikaraadio ja ERSO TV (erso.tv), 
salvestised on ka järelkuulatavad ja -vaadatavad.
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John Adams (1947)

John Adams on üks enim esitatud elavatest heliloojatest klassikalise 
muusika maailmas, alla jääb ta veel vaid meie Pärdile. Hoolimata tänasest 
tellimustööde ja korporatiivse sponsorluse ajastust, on kurb tõdeda, et 
valdav osa kaasaegsest kunstmuusikast on määratud ühekordse esituse 
rituaalile ning teost teist korda kontserdikavas kohata on haruharv näht. 
Teisisõnu, et uuel muusikal oleks tänapäeva kontekstis kasvõi varvas maas, 
on kordades olulisem, kui võib esmapilgul tunduda.

Meie õmblused süvamuusika kultuuriga kipuvad hargnema. 20. sajandi 
teises pooles läksid need sedavõrd narmendama, et klassikaline ja uus 
muusika hakkasid teineteisest irduma. Nagu on kirjutanud Thomas May, 
saab minevikumuusika aga säilida ja areneda üksnes dialoogis uuega. 
John Adams on leidnud viisi, kuidas need kaks üksteisest möödavaatavat 
maailma taas dialoogi seada. 

Adamsi nimi sai laiemale ringile tuntuks, kui ajakirja Times muusikakriitik 
Michael Walsh pani ta ühte potti Steve Reichi ja teiste minimalistidega. 
Adamsi läbimurdeteos ja hiilgelugu oli ooper „Nixon Hiinas“, mille 
arvustused olid hellalt öeldes mitmekülgsed. Ajalehe New York Times kriitik 
Donald Henahan kirjeldas ooperit kui tuntud telesaate Saturday Night Live 
sketši, jätkates mürgi pritsimist mõttega, et Adams „teeb arpedžole seda, 
mida McDonald’s tegi hamburgerile, lihvides ühe lihtsa idee igavikku.“
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Tänane kava annab võimaluse veenduda, kas Adamsi võrdlus 
McDonald’siga peab paika või on tema helikeel saavutanud midagi 
enamat kui maailmakuulus kiirtoidukett. Võrreldes eelmise „Audiospaa“ 
kontserdiga Fotografiskas, liigub tänane ajas pisku edasi. Adamsi muusika 
seguneb sedapuhku Duke Ellingtoni ja Jean Sibeliuse loominguga, kellest 
viimase kaht hilist sümfooniat saame kuulda kontserdi teises pooles.

„Short Ride in a Fast Machine“ (1986)

Lühikeses orkestriteoses „Short Ride in a Fast Machine“ kohtame Adamsi 
noorpõlve eeskuju Duke Ellingtoni mõju. Nimelt omas helilooja vanaisa 
James Irwin New Hampshire’is tantsusaali Irwin’s Winnipesaukee Gardens, 
kus 19-aastane Adams nägi Ellingtoni esinemist. Ta meenutab, kuidas 
kuulajad istusid väikeste laudade ümber, jõid highball’e ja G&T’sid, kuniks 
üks purjakil keskealine naisterahvas peokleidis ja kontsades lavale vingerdas 
ja Ellingtoni kõrvale klaveritoolile istus. Muusiku aplomb oli aga sedavõrd 
pilvitu, et isegi maitsekuse piiri ületanud kuulaja ei suutnud teda turri ajada. 
On imetlusväärne, kuidas Ellington suutis säilitada oma raugematu sarmi 
ja vaoshoitud elegantsi, hoolimata kannatustest, mida põhjustas publik, 
kes tahtis küll saada osa tema andest, kuid ei olnud nahatooni tõttu nõus 
nägema teda võrdväärse inimesena.

Adams ootas, kuni joobes kuulaja tagasi publiku sekka lookles ning haaras 
siis ise koha esineva Duke’i kõrval. Adams oli šokeeritud, et istus äkitselt 
oma suurima eeskuju külje all ega osanud midagi öelda. Ta mökitas: „Ma 
kirjutan teist oma uurimistööd,“ mis oli ilmselge väljamõeldis, kuid ta ei 
suutnud mõelda välja ühtegi teist põhjust, mis õigustaks impulsiivset 
otsust tungida väsinud ja kannatava mehe isiklikku ruumi ning end talle 
peale suruda. Ta vabastas koha, naasis publiku sekka ja seisis otse bändi 
ette, ainult jala või kahe kaugusele saksofonidest ja trompetitest, mis 
kõlasid üüratul võimsusel. Just Ellingtoni vaskpillidele omased torked ja 
n-ö kuulilasud jätsid heliloojale kustumatu mulje. Ta lisab oma raamatus, 
et nüüd kuuleb ta neid ka enda orkestriteostes alates täna kõlavast palast 
„Short Ride in a Fast Machine“ kuni „Doctor Atomicuni“. Seega võib 
täna kõlavaid fanfaare tõlgendada kui otsest viidet Adamsi noorukieale, 
mil ta seisis vanaisa tantsusaalis vaimustununa Duke Ellingtoni ansambli 
läbilõikavast vaserühmast.

„Short Ride in a Fast Machine“ on orkestrifanfaar, mis on tuntud ka kui 
„Fanfare for Great Woods“, sest Pittsburghi sümfooniaorkester tellis 
teose Great Woods festivaliks. Enamik fanfaare on briljantsed, mõned 
isegi agressiivsed (keeleteadlased ei ole üksmeelel, kas sõna „fanfaar“ on 
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onomatopoeetiline või seotud hoopis fanfaronad perekonnaga - see on 
sõna, mis tähendab tormilist ja suurustlevat käitumist), kuigi John Adams 
on avastanud ka vaoshoitud ja pianissimo fanfaaride võimalusi („Tromba 
lontanas“). Teose esiettekanne toimus aastal 1986. 2008. aastaks oli teos 
viimase kahekümne aasta kümne enimmängitud orkestriteose seas.

Adamsi muusikale on omane löökide pidev markeerimine. Teos 
algab veerandnootide (puuplokk, mis varsti liitub nelja trompetiga) ja 
kaheksandike (klarnetid ja süntesaatorid) märgistamisega. Adams näeb 
ülejäänud orkestrit kui kadalippu, mida juhitakse läbi rütmilise tunneli. 
Pealkirja kohta on ta öelnud: „Teate, mis tunne see on, kui keegi palub 
teil sõita suurepärase sportautoga ja seejärel te soovite, et ei oleks seda 
teinud?“ Lisaks Ellingtoni viitele võib rütmiliselt võrdlemisi muutumatuna 
püsivaid klarneteid, süntesaatoreid ja puuplokki tõlgendada kui lühikest 
peatamatut sõitu ning kadalippu kui helilooja hirumunud ja ärevat seisundit.

ERSO esituses on „Short Ride in a Fast Machine“ varem kõlanud 1999. aas-
tal Arvo Volmeri juhatusel.

„Gnarly Buttons“ (1996)

Intervjuus Michael Steinbergiga on Adams kirjeldanud autobiograafilisena 
oma teoseid „My Father Knew Charles Ives“ (Adamsi isa ei tundnud 
tegelikkuses Charles Ivesi), „Grand Pianola Music“ ja „Gnarly Buttons“. 
Adamsi isa mängis klarnetit ning see oli ka esimene instrument, mida 
õppis tulevane helilooja ise. Oma raamatus „Hallelujah Junction“ kirjutab ta, 
et omandas klarnetile kirjutatud repertuaari juba enne keskkooli. Seetõttu 
kaotas ta pilli vastu üsna kiiresti huvi, mida on ehk aimata ka järgmisel 
lehel olevalt fotolt. Viimane avalik kontsert, mida helilooja mäletab, oli 
Aaron Coplandi seitsmekümnenda juubeli tähistamine Brandeisi ülikooli 
muusikaosakonnaga. Seal mängis ta Coplandi keerulist ja rütmiliselt 
reetlikku sekstetti. Adamsil õnnestus pärast kontserti kohata ka Coplandi 
ennast, kes kommenteeris oma paksu Brooklyni aktsendiga Adamsi 
klarnetimängu: „Jah, see poiss teab, mida ta teeb.“

Adams ei komponeerinud ise klarnetile enne, kui oli saanud peaaegu 
viiekümne aastaseks. Selleks ajaks oli tema isa surnud ja pillide komplekt, 
mida ta oli poisina mänginud, reisinud isa ja poja vahel edasi-tagasi mööda 
Ameerika Ühendriike. Adamsi isa põdes Alzheimeri tõbe ning haiguse 
viimastel etappidel tekkis tal kinnisidee, et keegi kavatseb tema New 
Hampshire’i majja sisse murda ja pillid varastada. Lõpuks leidis helilooja 
ema lahtivõetud pillid musta pesu korvi peidetuna. Seejärel saadeti 
klarnetid helilooja juurde Californiasse.
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Gnarly – sõlmjas, väändunud või 
pahkadega kaetud, täpselt nagu 
iga teise külavanema jalutuskepp, 
kirjeldab Adams oma kodulehel. 
Ameerika koolilapse kõnepruugis 
viidatakse sõnaga gnarly ka millelegi 
imetlusväärsele: „äge“, „kena“, 
„värske“ jne. Sõna buttons pärineb 
Ameerika kirjaniku Gertrude Steini 
raamatust „Tender Buttons“, mis 
koosneb sarnaselt Adamsi teosele 
kolmest osast. Lisaks viitab see 
ühel või teisel moel nuppude 
vajutamisele kui inimeste elule 20. 
sajandil. Ennetades teose ebatäpset 
tõlgendust, lisab ta märkuse, et 
klarnetil on klahvid, mitte nupud.

„Gnarly Buttonsi“ kolm osa põhinevad n-ö võltsimisel või kujuteldaval 
muusikalisel mudelil, mille idee pärineb Adamsi 1986. aasta teose „The 
Chairman Dances“ fokstrotist. Esimese osa („The Perilous Shore“) tekst 
pärineb 19. sajandi köite „The Footsteps of Jesus“ protestantlikust hümnist, 
mille esimesed sõnad on: 

O Lord steer me from that Perilous Shore

Ease my soul through tempest’s roar.

Satan’s leering help me firmly turn away

Hurl me singing into that tremulous day!

Meloodiajoon väändub ja on algusest peale kaunistatud, esinedes esmalt 
monoodiana ja pakkudes seejärel materjali järgnevatele muusikalistele 
struktuuridele. Teist osa („Hoedown (Mad Cow)“) seostatakse hobustega, 
kuid hoedown ehk USA maapiirkondade pidu, kus kõlab traditsiooniline 
muusika ja tantsitakse, käsitleb Adamsi versioonis ka rahvusvahelise 
kaubanduse murrangujooni Ameerika vaatenurgast. Kolmas osa („Put 
Your Loving Arms Around Me“) on lihtne laul, mis on esmalt vaikne ja õrn, 
lõpus krussis ja krabisev. Intervjuus Thomas Mayga ütleb Adams, et „Gnarly 
Buttons“ on vildakas ja naljakas, kuid samas ka pettumust valmistav ja tüütu, 
mis on helilooja arvates iseloomulik just Ameerika kultuurile.

ERSO esituses kõlab „Gnarly Buttons“ esimest korda.
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Jean Sibelius (1865–1957)

Maris Männik-Kirme tõstatas oma 2015. aasta artiklis küsimuse, et Sibelius 
on küll Soome riigi sümbol, aga kas ka Eesti? Jean Sibeliuse nimi jõudis 
koos üksikute teostega Eesti aladele 1890. aastatel. Sellest aastakümnest 
peale on teda Eestis saatnud „kuulsa soome helilooja“ maine, kes rajas tee 
uuele omapärasele heliloomingule.

20. sajandi esimestel aastatel jõuavad eestlastest kuulajate kõrvu 
lisaks koorilauludele ka mitmed Sibeliuse soololaulud ning orkestri- ja 
kammermuusikateosed. Sibeliuse loomingu esmasel tutvustamisel siinsele 
publikule andsid hindamatu panuse soome interpreedid, iseäranis dirigent 
Georg Schnéevoigt ning lauljad Maikki Järnefelt-Palmgren ja Wäinö Sola. 
Tipphetkeks said aga Sibeliuse autorikontserdid tema enda dirigeerimisel 
Tallinnas 1903. ja 1904. aasta mais (teadaolevalt jäid need Sibeliuse 
ainukesteks n-ö tööalasteks reisideks Eestisse).

Saanud indu naabermaa interpreetide ettekannetest, hakkasid 20. sajandi 
esimesel poolel Sibeliuse teoseid oma kavadesse võtma ka eesti muusikud, 
iseäranis dirigendid. Eriti populaarseks muutusid siinsete kontsertide 
kavades „Kurb valss“ ja „Finlandia“. 
Viimane neist läbis oma rahvus-
vahelised tuleristsed 1900. aasta 
Pariisi maailmanäitusel ning 
helilooja ja muusikateadlase 
Erkki Salmenhaara sõnul sai 
teosest pärast seda „Soome pildi 
kirgastaja“ väljaspool kodumaad.

„Finlandia“ tähendust võib 
võrrelda Fredrik Paciuse lauluga 
„Maamme“ („Mu isamaa, mu 
õnn ja rõõm“) ja Gustav Ernesaksa 
lauluga „Mu isamaa on minu 
arm“. Paciuse/Jannseni laulu 
ei tohtinud aga Nõukogude 
okupatsiooni ajal avalikult esitada 
ja Ernesaksa laulu „publiku külge 
kasvamine“ algas alles pärast teist 
maailmasõda. Sarnaselt hümnile 
ja laulule „Mu isamaa on minu 
arm” on enamasti ka „Finlandia”  
esitamise ajal püsti seistud.
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Helilooja 100. sünniaastapäeva puhul kanti Eestis kaheksast kontserdist 
koosnevas sarjas ette kõik Sibeliuse sümfooniad ning lisaks veel mitu 
teist orkestriteost. Ükski eesti helilooja polnud seni sellise tähelepanu 
osaliseks saanud ning seda ei juhtunud ka hilisematel okupatsiooniaastatel. 
ERSO repertuaaris oli Sibeliuse teostel kindel koht. Tema nime kinnistas 
kontserdikavadesse Neeme Järvi, kellest sai 1960. aastal ERSO peadirigent. 
Pärast Neeme Järvi lahkumist jätkas sel ametikohal Peeter Lilje, kes näitas 
samuti üles suurt huvi Sibeliuse loomingu vastu. 

Kriitikud on üksmeelselt arvanud, et Lilje natuuriga sobisid hästi dramaatilised 
helitööd, nende hulgas ka Sibeliuse sümfooniad. Seega võime väita, et 
eesti dirigendid nagu Juhan Aavik (peaasjalikult omaaegsete Vanemuise 
suvemuusika kontsertide juhina), Olav Roots, Neeme Järvi ja Peeter 
Lilje on aidanud olulisel määral kaasa Sibeliuse kui sümboli tekkimisele ja 
alalhoidmisele Eestis ning seda ka okupatsiooniaastate vältel.

Sibeliuse muusikat nähakse suuresti tõsimeelsena ning nagu märkis ka 
Maris Männik-Kirme – dramaatilisena. Seda toetab ka tema avalik imidž 
– helilooja, kes „kordagi ei naerata“ –, mida on kujundanud büstid ja 
skulptuurid, ennekõike 1930. aastatel Wäinö Aaltoneni käte läbi sündinud, 
millest üht näeb ka kõrvallehel. Helilooja Einojuhani Rautavaara kõneles 
aga, kuivõrd Sibelius kartis, et avalikkuse silmis kivistub ta monumendiks 
(mis mõneti ka juhtus). Fotodel helilooja jäigastus. Suurbritannias arvati 
suisa, et Sibeliuse muusika puhastab noori mehi, kel olid patsifistlikud, 
sotsialistlikud või homoseksuaalsed kalduvused, selmet olla riigilmeelne, 
lojaalne ja sõjameelne. Sama mõju nägid Sibeliuse muusikas ka natsid, 
kelle jaoks kandis põhjamaine muusika meesideaali. Kelle muusikat võiks 
täna kuulata, et see teeks selgeks tõiga, et tegu pole enam pelgalt süütu 
arvamusega, kui see seab ohtu inimõigused?

Soome sümfoonik oli aga tundlik, (heas mõttes) impulsiivne, spirituaalse 
huviga ning mahlase naljasoonega. Helilooja biograaf Santeri Levas kirjutab:

„Mõnikord tundus, et suur helilooja ei ela viie meele varal nagu ta-
valised inimesed. Üllatavalt sageli juhtus, et ta aimas selliseid asju, 
millest tal ei võinud aimugi olla. Vähemalt kaks korda tundis ta mind 
haigestunud olevat ja kord helistas ta mulle ainuüksi sellepärast Hel-
singisse, kuigi tal minu haigusest teadasaamiseks polnud mõistu-
sega seletatavaid allikaid. Proua Sibelius uskus, et meister vaistlikult 
aimab, millal tema teoseid raadios ette kantakse: „Ta istub täies-
ti rahulikult ja loeb ajalehte. Äkki muutub ta kärsituks, läheb raa-
dio juurde ja käänab nuppe. Samas kostabki aparaadist mõni tema 
sümfoonia!““
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Sibeliuse loomingut oleks kurt 
üksnes tõsimeelsena tõlgendada. 
Seal on siidi ja liblikaid, pilvi ja kulle. 
Seda märkas ka John Adams, kes 
langes Sibeliuse loitsu alla juba 
kolmeteistkümne aastaselt:

„Ma olin harjunud New 
Hampshire’is nägema lund ja 
mände. Kui ma plaadipoodi 
läksin, ostsin albumeid, mille 
kaanel oli lund ja mände. Tuli 
välja, et kõik olid Sibeliuse 
plaadid.“

Adams kuulas noorpõlves igasugust 
muusikat – biitlid, Joni Mitchell 
ja Pink Floyd keerlesid tema 
vinüülimängijal ühes Sibeliuse 
sümfooniatega. Soome sümfoonik 
avaldas talle mõju sedavõrd, et ta võrdleb oma suurteose „Harmonielehre“ 
– mille Eesti esiettekanne toimus novembris ERSO esituses – esimest 
osa Sibeliuse seitsmenda sümfooniaga. Seitsmendat sümfooniat on ta 
tsiteerinud ka teoses „Harmonium“, teosesesse „El Dorado“ on harmoonilise 
jälje jätnud aga Sibeliuse kuues sümfoonia.

Sümfoonia nr 6 d-moll op. 104 (1923)

Sibeliuse kuues sümfoonia valmis tema Norra ja Rootsi reisil ning selle 
loomisprotsess oli pikaldane. 1918. aasta kevadel kirjutas ta sõbrale: 

„Kuues sümfoonia on olemuselt äge ja tormiline. Raskemeelne, 
pastoraalsete kontrastidega. Arvatavasti neljaosaline, paisudes lõpul 
süngesse orkestrimürinasse, millesse peateema kaob.“

Sellest visandist on lõplikus teoses küll alles vaevalt muud kui neljaosalisus. 
Levas kirjutab, et kuues sümfoonia ei ole mingil moel äge ega tormiline, 
vaid vastupidi äärmiselt tasakaalukas, mõõdukas ja talitsetud. See on 
hingeliselt küpsenud, kui mitte öelda kirgastunud inimese teos. See on 
kaugel noore Sibeliuse rahutusest ja tulisest hõõgumisest, samuti pole 
selles peaaegu jälgegi neljanda sümfoonia sügavast murest. Vaatamata 
minoorsele helistikule, on teos helge ja õnnelik. Mitmes kohas heliseb siin 
rõõm, mida on võimalik väljendada vaid helides ja finaalis tõuseb muusika 
õilsasse kirkusse. Ameerika muusikakriitik Olin Downes kirjutas paatoslikult: 
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„Kuues sümfoonia jääb vist helgeimaks tipuks, mida absoluutse 
muusika ja puhta ilu apostel Sibelius on saavutanud. See on 
läbipaistvaim, kirkaim ja rõõmsaim kõigist sümfooniaist.“

Cecil Gray ja mõned teised autorid on väitnud, et kuuendal sümfoonial pole 
aeglast osa. Tegelikult on teose lühike teine osa siiski sellisena mõeldud, 
kuigi omapärase asjaolu tõttu sai see eksiteele viiva tempomärgi. Vestluses 
Levasega selgitab helilooja:

„Kui kirjutasin kuuendat sümfooniat, dirigeerisid orkestrijuhid väga 
aeglases, mõnikord päris lohisevas tempos. Seepärast märkisin teise 
osa ajamõõduks Allegretto quasi andantino. Nüüd, kus orkestrijuhid 
kasutavad peamiselt kiireid temposid, peaks see õigupoolest olema 
Andante.“

Helilooja plaanis sellest kord kirjastajale teatada, kuid loobus. Levas väidab, 
et Sibelius eksis, sest partituuris on hoopis märkus Allegretto moderato, 
mis on võib-olla veel eksitavam. Seetõttu dirigeeritakse sümfoonia teist 
osa alati liiga kiiresti ja kaduma läheb aeglase osa laius ning laulvus. 

Helilooja võrdles sümfooniat klaasi jaheda puhta veega ning see on võtab 
kokku sümfoonia värskendava õhkkonna ja sädeleva tämbrilise selguse. 
Kuuendas sümfoonias kasutab helilooja ka harfi ja bassklarnetit. 

Sümfoonia esimene osa avaneb enesekindla ja pehme kontrapunktilise 
keelpillipassaažiga, mille hahetav kvaliteet toidab asjaolu, et oma edasistes 
suuremates orkestriteostes jaotab Sibelius keelpillidiviise enamasti 
seitsmeks või kaheksaks rühmaks. Pöörake tähelepanu oboede esimesele 
sisseastumisele, seejärel flöötidele, siis taas oboedele. Need kolm motiivi 
on liim, mis seob kokku kogu esimese osa. Notatsiooniprogrammi Sibelius 
kasutajad tunnevad siit ära ka programmi avameloodia.

Teise osa kummaline, sageli ruumikas Allegretto moderato on kõige 
maagilisem loodusmuusika ja impressionistlikku harmoonia näide 
Sibeliuse orkestriloomingus. Atmosfääri poolest võiks selle lähim vaste olla 
Mendelssohni „Suveöö unenägu“. 

Kolmandas osas põletab Sibelius 6/8 taktimõõtu kahest otsast ja see 
vaheldub kahe ja kolme vahel. Enamikul sümfoonilistel skertsodel on lihtne 
ABA-vorm, kuid siin kasutab Sibelius oma lemmikut ABAB-vormi, mille 
A-osa moodustab ise väikese aba-vormi.

Neljanda osa tempomärgiks on Sibelius pannud Allegro molto, kuid 
vähestel dirigentidel on olnud julgust helilooja sõnu kuulda võtta (v.a 
Leonard Bernstein). Osa algab keelpillide ja puupuhkpillide „küsimuse ja 
vastusega“. Pöörake tähelepanu voolavale oboemotiivile, mis sulgeb selle 
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esimese osa: kuulake timpanisoolot, flöötide ja fagottide meloodiat ning 
seejärel õrnalt sissevoolavat oboed. Juhuslikult on see tuletatud esimese 
osa flöödifiguurist ja ainus põhjus, miks sellele au annan, on see, et nagu 
esimeses osas, kasutatakse seda omamoodi refräänina ja see muutub 
võtmeks, mida järgnevas draamas jälgida.

ERSO on Sibeliuse kuuendat sümfooniat esitanud Hannu Lintu (2007), 
Kristjan Järvi (2005), John Storgårdsi (2002), Arvo Volmeri (1991), Peeter
Lilje (1986) ja Neeme Järvi (1966) juhatusel. 
 

Sümfoonia nr 7 C-duur, op. 105 (1924)

Kuues sümfoonia sai endale juba aasta pärast järglase. 1924. aasta märtsi 
lõpus juhatas Sibelius Stockholmis esiettekandena oma seitsmendat 
sümfooniat, mis oli valminud vaid mõne nädala eest ja kandis algul pealkirja 
„Fantasia sinfonica“. Seitsmes on kuuenda kakskikõde. Nad vormusid 
helilooja meeltes kõrvuti, mõlemad olid kavandatud juba aastal 1918 ja 
mõlemas on seesama kirgastunud, ülev meeleolu. Olin Downes kirjutab 
sümfooniast pateetiliselt:

„Kui pilved, mis liiguvad taevavõlvil ühinedes ja hajudes ja alalõpmata 
kuju muutes, võiksid muutuda helideks, siis kuuleksime neid selles 
sümfoonias. Ja kõige üle õhkub sügavat, rahulikku hingust, nii nagu 
looduses kaunil suvepäeval.“

Sibeliuse seitsmes sümfoonia on vormikonstruktsioonilt meistriteos. 
Cecil Gray ütleb: „Muusikaliteratuuris ei ole teist sümfooniat, milles oleks 
täpsemini täidetud kõik vorminõuded ja -tingimused.“ 
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Sibelius komponeeris oma seitsmenda sümfoonia Ainola ülakorruse 
võõrastetoas, mille laiast madalast aknast avanes vaade metsale. Töö 
käigus juhtus ta kord nägema, kuidas väike kull sööstis leevikese kallale ja 
rebis selle lõhki. Seik jättis heliloojale sügava mulje. Ta ei suutnud kunagi 
unustada surnud lindu, kes verisena kasejuurel lamas. See meenus talle 
alati, kui tuli juttu seitsmendast sümfooniast. Kes teab, vahest jättis too 
väike kurbmäng jälje ka tema viimase sümfoonia helidesse. 

Seitsmes sümfoonia on vastupidiselt oma kaksikõele saanud väga 
armastatuks. Sellest on metsikult plaadistusi ja kontsertnumbrina on see 
populaarne kogu maailmas, osalt võib-olla juba põhjusel, et oma lühiduse 
tõttu sobib see kontserdikavades hästi mõne ulatuslikuma sümfoonia 
kõrvale. Sibeliuse korrespondentsis on teosest ühtepuhku juttu. Paljud 
dirigendid kirjutasid sellest ja vahel andis Sibelius neile ka juhtnööre. 
Oktoobris 1949 kirjutas ta Basil Vameronile Londonis: „Seda sümfooniat 
esitades on tähtis, et algus ja lõpp dirigeeritaks v ä g a adagio.“ Üldse 
näis Sibelius olevat arvamusel, et nüüdisaja orkestrijuhid ei oska enam 
dirigeerida korralikku adagio’t.

Seitsmes sümfoonia on esimene üheosaline sümfoonia, mis on tõepoolest 
üks stuktuur, mitte pausideta mitmeosaline teos nagu seda on Schumanni 
või Nielseni neljas sümfoonia. Kestes umbkaudu kakskümmend kaks 
minutit, on see kaudselt sama pikk kui Mahleri teise sümfoonia esimene 
osa ja palju lühem kui paljud Bruckneri Adagio’d. Aga miks hindavad seda 
teost nõnda kõrgelt isegi need, kes muidu Sibeliuse muusikast suurt lugu 
ei pea?

Sellele pole lihtne vastata. Kõrge hinnang võib tuleneda sümfoonia 
vormikäsitlusest, mis on korraga keeruline, kuid samal ajal kõrvale 
läbipaistev. Kusjuures teose lõpliku kuju üle murdis heliloojagi pead ning 
ta ei teadnud, kas teost võib üldse sümfooniaks nimetada. Seitsmendal 
sümfoonial on teatav ajatu kvaliteet ja väljendusrikas täielikkus, mis suudab 
sedavõrd lühikese ajaga öelda rohkem kui ükski teine teos (nii Sibeliuse kui 
ka tema kaasaegsete sulest).

Teos on olnud väga mõjukas nii sümfoonia kui ka vormi defineerimisel – 
mis üldse saab sümfoonia olla. See oli kahekümnenda sajandi esimesel 
poolel sama oluline kui Mahleri sümfooniad teises pooles. Näiteks Ameerika 
heliloojate arv, kes seitsmenda sümfoonia eeskujul heliloomingut õppisid, 
on muljetavaldav: Roy Harris (kolmas sümfoonia), Howard Hanson (kuues 
sümfoonia), Samuel Barber (esimene sümfoonia) ja muidugi ka John 
Adams, kui meenutada kavalehe varasemaid lehekülgi.
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Sibeliuse viimane sümfoonia on kirjutatud tema kõige 
südamelähedasemates taktimõõtudes: 6/4 (kiired tempod) ja 3/2 (aeg- 
lased tempod). Teos on nii hämmastavalt koherentne, et see jääks 
kahtlemata ellu ka elektronmikroskoobi all. Nii nagu kolmandas, neljandas 
ja viiendas sümfoonias, harrastab Sibelus ka seitsmendas tagasihoidlikku 
muusikalist numeroloogiat. Soolotromboonil kõlav peateema, millele on 
visandites viidatud kui Ainole helilooja abikaasa järgi, on eraldatud nelja 
episoodiga, moodustades kokku seitse osa. Neid võib liigitada järgmiselt: 
sissejuhatus, teema, esimene arendus, teema, teine arendus, teema, 
kooda (sissejuhatus). Sibelius paneb kogu materjali, mida sümfoonia 
nõuab, mahukasse lõiku teose alguses, mis koosneb sissejuhatusest ja 
esimesest teemast.

See lõik koosneb teost alustavast kolmest timpanilöögist, millele järgneb 
tõusev heliredel, natuke puupuhkpille ja seejärel rida tõusvaid ja langevaid 
käike keelpillide ja puupuhkpillide vahel. Järmisena kõlab imeliselt 
harmoniseeritud jada sügavaid puupuhkpillide fraase, mis kõlavad keelpillide 
tremolo saatel. Järgnev hümnilaadne Adagio, mis kõlab mitmeks jagatud 
keelpillirühmadel, kasvab sellest motiivist välja ja Sibeliusel õnnestub läbida 
sellega hämmastavalt pikk vahemaa. Adagio jõuab pidulikku haripunkti, 
mida palistab soolotromboon sümfoonia peateemaga, mida ümbritseb 
keelpillide ja vaskede helendav halo.

ERSO esituses on Sibeliuse seitsmes sümfoonia kõlanud teadaolevalt kuuel 
korral: aastatel 1970 (dirigent Jonas Aleksa), 1990 (dirigent Peeter Lilje), 
1992 (dirigent Peeter Lilje), 2005 (dirigent Kristjan Järvi), 2007 (dirigent 
Olari Elts) ja 2015 (dirigent Arvo Volmer).

Gregor Kulla
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Hispaania klarnetist MAXIMILIANO MARTÍN on üks oma põlvkonna 
põnevamaid ja karismaatilisemaid muusikuid. Kasvanud üles Tenerifel, jätkas 
ta õpinguid Barcelona muusikakoolis Joan Enric Lluna juhendamisel ning 
seejärel Londoni Kuninglikus Muusikakolledžis, kus tema õppejõududeks 
olid Richard Hosford ja Robert Hill. Suurepäraste tulemustega lõpetades 
pälvis Martín Frederick Thurstoni auhinna. Tema õpetajateks on olnud 
Joan Enric Lluna, Richard Hosford ja Robert Hill. 

Alates 2002. aastast on Maximiliano Martín Šoti Kammerorkestri 
klarnetirühma kontsertmeister, lisaks tegutseb ta aktiivselt solisti ja 
kammermuusikuna. Martín on esinenud solisti ja kammermuusikuna 
paljudes maailma prestiižsetes kontserdisaalides nagu Cadogan Hall, 
Wigmore Hall, Kongressi raamatukogu Washingtonis, Mozart Hall Soulis, 
Hamburgi Laeiszhalle ning Teatro Monumental Madridis. Ta on võitnud 
auhindu Londoni Howarthi klarnetikonkursil ja Bristoli rahvusvahelisel 
kammermuusika konkursil. 

Martíni viimaste aastate tipphetkedeks on olnud kontserdid Šoti 
Kammerorkestri, Euroopa Liidu Kammerorkestri ja Las Palmas de Gran 
Canaria Filharmooniaorkestriga. Ta esineb regulaarselt ansamblite ja 
artistidega nagu London Conchord Ensemble, Francois Leleux, Pekka 
Kuusisto ja Llŷr Williams.
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Tema ulatusliku diskograafia hulka kuuluvad Mozarti ja Weberi 
klarnetikontsertide salvestised koos Šoti Kammerorkestriga (LINN), kaks 
kontsertplaati, „Fantasia“ ja „Vibraciones del Alma“ (LINN), Mozarti 
divertismentide salvestised Šoti Kammerorkestri puhkpillisolistidega 
(LINN), Messiaeni „Kvartett aegade lõpust“ ansambliga Hebrides (LINN), 
Brahmsi klarnetisonaadid koos pianist Julian Milfordiga (CHR), Mozarti 
ja Brahmsi klarnetikvintetid Badke kvartetiga (CHR), kaks plaati koos 
ansambliga London Conchord, Beethoveni kammermuusika puhkpillidele 
(LINN) ja Stephen Dodgsoni kammermuusika salvestised (NAXOS).

Maximiliano Martín õpetab Šoti Kuninglikus Konservatooriumis ning annab 
regulaarselt meistrikursusi Hispaanias. Ta on ka igal aastal oma kodulinnas 
toimuva La Villa de La Orotava kammermuusika festivali kunstiline juht. 
Ta kuulub Buffet Crampon kunstnike nimekirja ning mängib Buffet Tosca 
klarnetitel.
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JOSEPH SWENSEN on NFM Leopoldinumi orkestri (Wrocław) kunstiline 
juht, Šoti Kammerorkestri emeriitdirigent, Orquesta Ciudad de Granada 
peakülalisdirigent ja Northwest Sinfonietta (USA) kunstiline partner. Nõutud 
pedagoogina õpetab ta Glasgow’s Šoti Kuninglikus Konservatooriumis 
dirigeerimist, viiulit ja kammermuusikat. Varem on ta olnud Orchestre de 
Chambre de Paris’ peakülalisdirigent ja kunstiline nõustaja (2009–2012), 
Šoti Kammerorkestri peadirigent (1996–2005) ja Malmö Ooperi peadirigent 
(2005–2011).

Tunnustatud tugevate sidemete loomise eest orkestritega, astub Swensen 
sel hooajal üles koos oma lähimate partnerite Orchestre National du Capitole 
de Toulouse’, Šoti Kammerorkestri, Orquesta Ciudad de Granada, Orquestra 
Sinfonica do Porto Casa da Música ja Northwest Sinfoniettaga. Lisaks naaseb 
Swensen BBC Walesi Rahvusorkestri ette. Esitades sümfooniaorkestritega 
sageli romantilise repertuaari kõige tuntumaid teoseid, on Joseph Swensen 
oma esimesel hooajal NFM Leopoldinumi orkestri kunstilise juhina 
koostanud seiklusrikkaid ja uuenduslikke kavasid, kõrvutades Alban Bergi 
Wolfgang Amadeus Mozartiga või Carl Philipp Emanuel Bachi Arvo Pärdiga.

Šoti Kammerorkestri peadirigendina käisid Swensen ja orkester 
kontserdireisidel Ameerikas, Suurbritannias, Euroopas ja Kaug-Idas. Malmö 
Ooperi peadirigendina juhatas Swensen kõrgelt tunnustatud lavastusi nagu 
„Macbeth“, „Vanessa“, „Karmeliitide dialoogid“, „Salome“, „Boheem“, „La 
Traviata“ ja „Madame Butterfly“. 
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Enne dirigendikarjääri alustamist 1990. aastate keskel oli Swensen 
tunnustatud viiulisolist, esinedes erinevate orkestrite ja dirigentidega üle 
maailma. BMG Classicsi artistina salvestas ta Beethoveni viiulikontserdi koos 
André Prévini ja Kuningliku Filharmooniaga ning Sibeliuse viiulikontserdi 
Jukka-Pekka Saraste ja Soome Raadio Sümfooniaorkestriga. Viiuldaja 
ja dirigent saavad loomulikult kokku play-direct kunstis. Näidates üles 
erilist huvi selle kunsti uurimise ja arendamise vastu, on Swensen oluliselt 
laiendanud play-direct repertuaari, mängides ja juhatades Brahmsi, Barberi 
ja Prokofjevi viiulikontserte. Rahvusvahelise tunnustuse on pälvinud tema 
salvestised plaadifirmale Linn Records, millel kõlavad Brahmsi, Mendelssohni 
ja Prokofjevi kontserdid koos Šoti Kammerorkestriga.

Mitmekülgse muusikuna tegeleb Swensen ka heliloominguga. Tema teoste 
hulka kuuluvad „Mantram“ (1998) keelpilliorkestrile, „Latif“ (1999) tšellole 
ja kammeransamblile ning „Shizue“ (2001) shakuhachi’le ja orkestrile. 
Joseph ja Victoria Swensen korraldavad aastaringselt töötubasid ja pakuvad 
residentuuri kammermuusika, dirigeerimise ja instrumentaalõppe huvilistele 
oma 250-aastases talumajas Vermontis.

Norra ja Jaapani päritolu Joseph Swensen on sündinud New Jerseys ja üles 
kasvanud New Yorgis.
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EESTI RIIKLIK SÜMFOONIAORKESTER (ERSO) on elav ja mitmekülgne 
orkester, kes püüdleb alati tipptaseme poole. Eesti vanimal ja mainekaimal 
regulaarselt tegutseval sümfooniaorkestril täitub sel hooajal 96. 
tegevusaasta. ERSO ajalugu ulatub aastasse 1926 ning sarnaselt paljude 
omataolistega maailmas on see seotud rahvusliku ringhäälingu sünni ja 
arenguga. Alates hooajast 2020/2021 on enam kui 100-liikmelise orkestri 
peadirigent ja kunstiline juht Olari Elts. Neeme Järvi jätkab koostööd 
ERSOga eluaegse aupeadirigendina, orkestri kunstiline nõustaja on Paavo 
Järvi, varasemad peadirigendid on olnud Olav Roots, Paul Karp, Roman 
Matsov, Neeme Järvi, Peeter Lilje, Leo Krämer, Arvo Volmer, Nikolai 
Aleksejev ja taas Neeme Järvi.

ERSO on käinud arvukatel turneedel ning osalenud mainekatel 
rahvusvahelistel muusikafestivalidel. 2021. aasta novembri lõpus 
osalesid ERSO ja Olari Elts Poolas rahvusvahelisel Kesk- ja Ida-Euroopa 
muusikafestivalil „Eufonie“. 2019. aastal avasid ERSO ja Neeme Järvi 
Prantsuse Raadio maineka Montpellier’ muusikafestivali ning orkester käis 
Kesk-Euroopa turneel, kus Neeme Järvi juhatusel esineti Viini Musikvereini 
kuldses saalis, Linzi Brucknerhausi suures saalis, Praha Rudolfinumi Dvořáki 
saalis ja Bregenzi Bodensee saalis ning Mihhail Gertsi juhatusel Saksamaal 
Erlangenis ja Viersenis. Veel on esinetud sellistel maailmalavadel nagu Berliini 
Konzerthaus, New Yorgi Avery Fisher Hall (praeguse nimetusega David 
Geffen Hall), Peterburi filharmoonia suur saal ja Maria Teatri kontserdisaal, 
Kölni filharmoonia, Helsingi Musiikkitalo, Stockholmi Berwaldhallen jt. 
Sel hooajal toimuvad kontserdireisid Prantsusmaale, Saksamaale ning 
Inglismaale.

ERSO plaadistuste kõrget kvaliteeti on esile tõstetud mainekates klassikalise 
muusika ajakirjades ning sellega on kaasnenud mitmed tunnustused, millest 
olulisim on Eesti esimene Grammy (2004, dirigent Paavo Järvi), värskeimad 
aga aasta klassikaalbumi tiitel 2020. aastal Eesti muusikaauhindade 
jagamisel Elleri sümfooniliste poeemide teise plaadi eest (dirigent Olari 
Elts) ning kultuurkapitali helikunsti sihtkapitali aastapreemia ERSO-le ja 
Olari Eltsile seniste Elleri muusika salvestiste eest. Suurepärane koostöö 
on ERSO-l selliste mainekate  plaadifirmadega nagu Chandos, BIS, Onyx, 
samuti Ondine, ERP jt.

Lisaks kohalikele raadio- ja telekanalitele on ERSO kontserte üle kandnud 
Mezzo ja medici.tv ning EBU vahendusel on need jõudnud paljudesse 
Euroopa raadiojaamadesse. 2020. aastal alustas tegevust ERSO TV (erso.
tv), kus saab vaadata kõiki orkestri live-kontserte ning juba toimunud 
esinemisi.

https://www.radissonhotels.com/en-us/hotels/
radisson-collection-tallinn

AVASTAGE ERAKORDNE HOTELL 

TALLINNA SÜDAMES

Oleme avatud!
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Oleme avatud!
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EESTI RIIKLIK SÜMFOONIAORKESTER 
Peadirigent ja kunstiline juht Olari Elts 
Eluaegne aupeadirigent Neeme Järvi, kunstiline nõustaja Paavo Järvi
Koosseis 17. veebruaril 2023:

I VIIUL
Triin Ruubel 
Marge Uus   
Elisabeth Härmand       
Kätlin Ivask 
Nina Kawaguchi 
Kristiina Kungla 
Kirti-Kai Loorand 
Kaija Lukas 
Astrid Muhel 
Merje Roomere 
Kaiu Talve 
Andrus Tork 
Tarmo Truuväärt 
Liis-Helena Väljamäe
II VIIUL 
Kaido Välja 
Kristel Kiik 
Triin Krigul 
Alisa Kuznetsova 
Miina Laanesaar 
Egert Leinsaar 
Maiu Mägi 
Kristjan Nõlvak
Marlis Timpmann
Maaren Vihermäe 
Annelize Vlasenko 
Ida Teppo-Gualandi
VIOOLA
Rain Vilu 
Helena Altmanis 
Mall Help 
Sandra Klimaitė 
Mairit Mitt-Bronikowska 
Martti Mägi 
Juhan Palm-Peipman 
Karin Sarv 
Merike Heidelberg                        
TŠELLO
Māra Botmane 
Villu Vihermäe 
Tõnu Jõesaar 
Andres Alexander 
   Metspalu 
Katrin Oja 
Lauri Toom 
Margus Uus

KONTRABASS 
Mati Lukk 
Regina Udod 
Madis Jürgens 
Imre Eenma 
Kaupo Olt 
Ants Õnnis 
Indrek Pajus                                        
FLÖÖT
Mihkel Peäske 
Mari-Liis Vind 
Linda Vood
Janika Lentsius
OBOE           
Guido Gualandi 
Heli Ernits 
Tõnis Traksmann
KLARNET 
Soo-Young Lee
Taavi Orro 
José Carlos Domínguez 
   Almela 
Meelis Vind
FAGOTT 
Peeter Sarapuu
Jakob Peäske
Kaido Suss 
Kristjan Kungla
METSASARV 
Ye Pan  
Mattias Vihmann 
Kalmer Kiik 
Tõnu Künnapas
TROMPET
Indrek Vau 
Erki Möller 
Istvàn Baràth 
Ivar Tillemann
TROMBOON
Andres Kontus
Laura Muceniece 
Johannes Kiik   
TUUBA 
Madis Vilgats
TIMPANID 
Maarja Nuut

LÖÖKPILLID
Kaspar Eisel 
Vambola Krigul 
Karl Johann Lattikas 
Terje Terasmaa
HARF 
Lisanne Rull
KLAVER, SÜNTESAATOR 
Kärt Ruubel
SÜNTESAATOR 
Kadri-Ann Sumera
BANDŽO, KITARR 
Ain Varts
MANDOLIIN 
Madis Jürgens

SA ERSO juhatuse liige 
Kristjan Hallik
Produtsent 
Daily Trippel
Orkestri mänedžer 
Marko Metsaru
Partnersuhete ja 
müügijuht 
Kaire Taberland
Maine- ja 
kommunikatsioonijuht
Kärt Ruubel
Toimetaja
Anita Maasalu
Noodikoguhoidja
Mariell Aren
Disainer 
Norman Orro
Personalijuht 
Piret Veensalu
Pillilao juhataja 
Egert Leinsaar
Lavameistrid 
Jüri Korjus 
Kristjan Lume

ERSO.TV

Sinu digitaalne
kontserdisaal!

w
w

w
.erso.tv

V
aata kõ

iki Eesti R
iikliku Süm

fooniaorkestri
live-

kontserte ning
 jub

a to
im

unud
 esinem

isi
m

ug
avalt om

a kod
us.



 23
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KUTSUME 
     KUULAMA

Estonia pst 4 
10148 Tallinn
tel 6 147 787
erso@erso.ee
www.erso.ee

PETJA JA HUNT
E, 20. VEEBRUAR KELL 12.30, ESTONIA KONTSERDISAAL

T, 21. VEEBRUAR KELL 10 JA KELL 12.30, ESTONIA KONTSERDISAAL

K, 22. VEEBRUAR KELL 10 JA KELL 12.30, ESTONIA KONTSERDISAAL

Sergei Prokofjev. Muusikaline muinasjutt „Petja ja hunt“

ERSO, dirigent ja jutustaja TOOMAS VAVILOV

MACBETH
2.–4. MÄRTS, 6.–8. MÄRTS KELL 19, ESTONIA KONTSERDISAAL

Lavastajad, lava- ja videokujundajad → Ene-Liis Semper ja Tiit Ojasoo

Dirigent ja muusikajuht → Olari Elts

Heliloojad → Lepo Sumera, Jay Schwartz

Valguskunstnik → Jussi Ruskanen (Soome)

Operaatorid → Epp Kubu, Jekaterina Abramova ja Fidelia Regina Randmäe

Video live-mix → Elisa Avik

Laval → ERSO, Priit Võigemast, Mait Malmsten, Tambet Tuisk, Gert Raudsep, Jaak Prints, 
Ursel Tilk, Rasmus Kaljujärv (Ekspeditsioon), Kaie Mihkelson, Helena Lotman; Hanna 
Jaanovits (31. lend) ja Triin Brigitta Heidov, Elss Raidmets, Oliver–Marcus Reimann, 
Robi Varul (32. lend) EMTA lavakunstikoolist; Tobias Kaljujärv, Robert Aron Lotman

Eesti Draamateatri, Eesti Riikliku Sümfooniaorkestri ja Eesti Kontserdi ühisprojekt

Kuula ja vaata uuesti!


