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Filharmonia Narodowa, Sala Koncertowa

Koncert trzech kompozytorów, którzy muzykę swych krajów wprowadzali na niepodległe tory. Enescu w Rumunii, Szymanowski w Polsce i Bartók na Węgrzech mają status twórców narodowych. Po 1918 roku, w niepodległych ojczyznach, tworzyli nowe ramy dla rodzimych muzycznych narodowych stylów. Jednocześnie zadbali o to, aby to, co narodowe, włączyć w nurt muzyki europejskiej. Ich utwory stanowią dziś kanon muzyki XX wieku.

George Enescu (1881–1955): Rapsodia rumuńska D-dur op. 11 nr 2 (1901)
Karol Szymanowski (1882–1937): I Koncert skrzypcowy op. 35  (1916)
*** PRZERWA ***
Jean Sibelius (1865–1957): Finlandia – poemat symfoniczny op. 26 (1899)
Bela Bartók (1881–1945): Koncert na orkiestrę (1943)

Akiko Suwanai – skrzypce
Narodowa Orkiestra Symfoniczna Polskiego Radia
Lawrence Foster – dyrygent

Karol Szymanowski (1882–1937), utraciwszy rodzinny majątek w podkijowskiej Tymoszówce (zagarniętej przez Związek Sowiecki), w roku 1921 dotarł do Polski. Od tego czasu w jego muzyce datuje się okres nazywany często przez muzykologów „polskim” bądź „narodowym”, w którym powstały takie dzieła jak Słopiewnie, Stabat Mater, Harnasie czy IV Symfonia „Koncertująca”. O rok od Szymanowskiego starszy George Enescu (1881–1955) elementy tradycyjnej kultury rumuńskiej włączał do swych kompozycji już wcześniej, czego przykładem jest choćby jego pierwsze dojrzałe dzieło – Poema Română na orkiestrę (1898). Uznany został za przedstawiciela stylu narodowego w muzyce rumuńskiej, podobnie jak Szymanowski w Polsce i Béla Bartók na Węgrzech. Bartók (1881–1945) zapisał się na kartach historii jako zapalony badacz autentycznego folkloru węgierskiego, a także słowackiego, rumuńskiego i bałkańskiego. Miał ambicję stworzenia narodowego stylu muzyki węgierskiej, czemu wyraz dał już w poemacie symfonicznym Kossuth (1902), entuzjastycznie przyjętym przez rodaków. Fascynacja muzyką ludową pozwoliła mu stworzyć indywidualny język muzyczny, oparty na skalach ludowych, z ich chropawą harmonią i ostrą rytmiką. Uciekając przed wojną, w roku 1940 wyjechał do Nowego Jorku, gdzie żył w biedzie, utrzymując się z udzielania lekcji gry na fortepianie. Upragniony sukces odniósł dopiero jego Koncert na orkiestrę (1943), jednak kompozytor był już zbyt schorowany, by móc się nim cieszyć. Dziś jego muzyka jest wykonywana i ceniona na całym świecie.
Wszyscy trzej – Szymanowski, Enescu i Bartók – to twórcy należący do jednego pokolenia: generacji, która budowała tożsamość muzyki swych krajów, czyniąc to w głębokim przekonaniu wypełniania powinności artysty względem własnego narodu. Wszystkim trzem udało się stworzyć muzykę, która wyraźnie wskazuje na źródła inspiracji tkwiące w rodzimej kulturze ludowej, czerpiąc z niej i wplatając jej elementy w swój własny, indywidualny język artystyczny. Jednocześnie potrafili wznieść owe tradycje na poziom ogólnoeuropejski, a nawet światowy, dzięki czemu ich dzieła weszły do żelaznego repertuaru orkiestr i wykonawców w Europie i na świecie. 
Niemal dwadzieścia lat od nich starszy Jean Sibelius (1865–1957) to z kolei narodowy twórca fiński. Choć przyszedł na świat w rodzinie pochodzenia szwedzkiego, swe przywiązanie do rodzinnych stron rychło zaczął wyrażać w muzyce. W obliczu narastającej pod koniec XIX wieku rusyfikacji Finlandii jego kolejne kompozycje przyjmowano jako wyraz oporu wobec władzy rosyjskiego imperium. Muzyka Sibeliusa często nawiązuje do narodowych legend i eposów (Kullervo, Tapiola), niejednokrotnie wyraża też odmalowywane symfonicznymi środkami piękno fińskiej natury (Finlandia, Oceanidy). Wyrastająca z tradycji romantycznej, indywidualnie rozwijana i wzbogacana o treści narodowe twórczość Sibeliusa bardzo szybko zdobyła uznanie zachodniego świata muzycznego. Kompozytor ten do dziś uchodzi za mistrza muzyki symfonicznej początków XX wieku. 
Poemat symfoniczny Finlandia op. 26 Jeana Sibeliusa skomponowany został w roku 1899, a w następnym poprawiony. Krótki, niespełna dziewięciominutowy utwór zawiera w sobie zarówno poetyckość, odzwierciedlającą urok skandynawskich krajobrazów, jak i dramatyzm, oddający trudną sytuację ciemiężonego narodu. Pełna energii, pokrzepiająca serca rodaków i dodająca im ducha kompozycja w celu uniknięcia represji wykonywana była w kraju pod różnymi tytułami. Pokochali ją zresztą nie tylko rodacy Sibeliusa – do dziś utwór gości często w programach koncertowych różnych części globu, uchodząc za muzyczny symbol Finlandii.
Rapsodia rumuńska D-dur op. 11 nr 2 George’a Enescu to druga z orkiestrowych Rapsodii skomponowanych w roku 1901 w Paryżu. Obie należą do najbardziej popularnych utworów kompozytora. Oparte na tradycyjnych rumuńskich rytmach i melodiach są mieszanką liryzmu i żywiołowości, orkiestrowym fajerwerkiem, pełnym muzycznego blasku. Druga Rapsodia jest od pierwszej bardziej nostalgiczna i skupiona w wyrazie, reprezentuje raczej typ zadumanej pieśni niż żywiołowego ludowego tańca. 
I Koncert skrzypcowy op. 35 Karola Szymanowskiego powstał w roku 1916 w Zarudziu. Jest to rodzaj impresyjnego poematu dźwiękowego, odwołującego się do wiersza Noc majowa Tadeusza Micińskiego. Poetyckość wyrazu wiąże się tu z elementami wirtuozowskimi. Atmosfera utworu kojarzy się ze zmysłowością Wschodu, podobnie jak w innych kompozycjach twórcy pisanych w owym czasie. Jednoczęściowy utwór dzieli się na kilka wewnętrznych faz o zróżnicowanym nastroju, prowadzących do kulminacyjnego finału, w którym pojawia się solowa kadencja skrzypiec. Dzieło Szymanowskiego, czarujące nastrojem i urodą brzmienia, należy do najpiękniejszych koncertów skrzypcowych XX wieku.
[bookmark: _GoBack]Koncert na orkiestrę Béli Bartóka od dnia prawykonania, 1 grudnia 1944 roku w Bostonie, jest regularnie grany przez orkiestry na całym świecie. Składa się z pięciu części tworzących rozbudowaną narrację całości. Język muzyczny odwołuje się do węgierskiej muzyki ludowej – jej skal, harmonii i melodyki wplecionych w artystyczny styl kompozytora. W kompozycji nie brak tonów poważnych (środkowa Elegia), a finał to nieustające perpetuum mobile z użyciem efektownych przebiegów polifonicznych. Prostota ludowych inspiracji połączona z siłą talentu Bartóka zaowocowała utworem, który pozostaje jednym z najważniejszych arcydzieł muzyki orkiestrowej XX wieku. 


Akiko Suwanai 
Ceniona za „szlachetną grę, żywą rytmikę, sprężystość i dyscyplinę interpretacji” („The Times”), japońska skrzypaczka Akiko Suwanai została w roku 1990 najmłodszą w historii zwyciężczynią Międzynarodowego Konkursu im. Piotra Czajkowskiego. Od tego czasu rozwija wspaniałą międzynarodową karierę, występując pod batutą słynnych dyrygentów i z czołowymi orkiestrami na całym świecie.
W tym sezonie artystka debiutuje z Staatskapelle Dresden i Peterem Eötvösem, w jego zyskującym powszechne uznanie koncercie skrzypcowym Seven, koncertuje z Rundfunk-Sinfonieorchester (dyr. Władimir Jurowski) w Berlinie oraz w Japonii, zagra po raz pierwszy z Helsińską Orkiestrą Filharmoniczną pod batutą (dyr. Susanna Mälkki). Inne znaczące wydarzenia to występy z Orkiestrą Symfoniczną Yomiuri Nippon (dyr. Sylvain Cambreling), Orchestre National du Capitole de Toulouse (dyr. Klaus Mäkelä) oraz Japońską Orkiestrą Filharmoniczną (dyr. Pietari Inkinen). Wystąpi także z NOSPR (dyr. Lawrence Foster) podczas nowego festiwalu EUFONIE w Warszawie oraz na koncercie zamykającym Festiwal Muzyczny w Bratysławie, ze Słoweńską Orkiestrą Filharmoniczną (dyr. Eivind Gullberg Jensen). W listopadzie 2018 zasiądzie w jury prestiżowego Long-Thibaud-Crespin International Violin Competition w Paryżu.
Szczególną pasją skrzypaczki jest muzyka kameralna, którą wykonuje z dużym powodzeniem, współpracując od lat z kilkoma partnerami artystycznymi. Sezon 2018/2019 jest ostatnim w ramach jej trzyletniej rezydencji w Kumho Art Hall w Seulu, wspólnie z Yoko Kaneko, poświęconej muzyce Beethovena. Latem wystąpi w repertuarze kameralnym, m.in. podczas Festiwalu Marthy Argerich w Hamburgu oraz (założonego przez Leifa Ove Andsnesa) Festiwalu Muzyki Kameralnej w Rosendal.
W ostatnich latach współpracowała z Bamberger Symphoniker i Detroit Symphony Orchestra, koncertowała z Orchestre de Paris (dyr. Paavo Järvi), Orkiestrą Teatru Maryjskiego w Petersburgu (dyr. Walerij Giergijew), Hong Kong Philharmonic (dyr. Lawrence Foster), kolońską Gürzenich-Orchester (dyr. François-Xavier Roth), Izraelską Orkiestrą Filharmoniczną (dyr. Gianandrea Noseda) oraz The Philadelphia Orchestra (dyr. Pablo Heras-Casado).
Gra na instrumencie Stradivariusa „Delfin” z roku 1714, jednym z najsłynniejszych, należącym wcześniej do Jaschy Heifetza i wypożyczonym jej dzięki uprzejmości Nippon Music Foundation. 

Narodowa Orkiestra Symfoniczna Polskiego Radia
Narodowa Orkiestra Symfoniczna Polskiego Radia (NOSPR) pełni rolę ambasadora kulturalnego, reprezentującego kraj na międzynarodowej scenie muzycznej. Współpracowała z jednymi z najwybitniejszych polskich kompozytorów II połowy XX wieku: Witoldem Lutosławskim, Henrykiem Mikołajem Góreckim i Krzysztofem Pendereckim, prezentując pierwsze wykonania ich dzieł.
Zespół utworzył w 1935 roku w Warszawie i prowadził do wybuchu II wojny światowej Grzegorz Fitelberg. W roku 1945 orkiestrę reaktywował w Katowicach Witold Rowicki, zaś w 1947 dyrekcję artystyczną objął ponownie Fitelberg. Po jego śmierci (1953) zespołem kierowali kolejno: Jan Krenz, Bohdan Wodiczko, Kazimierz Kord, Tadeusz Strugała, Jerzy Maksymiuk, Stanisław Wisłocki, Jacek Kaspszyk, Antoni Wit, Gabriel Chmura oraz ponownie Jacek Kaspszyk. We wrześniu 2000 roku dyrektorem naczelnym i programowym NOSPR została Joanna Wnuk-Nazarowa. W sierpniu 2012 funkcję dyrektora artystycznego i pierwszego dyrygenta objął Alexander Liebreich. Od września 2018 dyrektorem NOSPR jest Ewa Bogusz-Moore.
W swoim dorobku fonograficznym zespół ma – oprócz nagrań archiwalnych dla Polskiego Radia – ponad 200 albumów, w tym liczne wydane przez najbardziej renomowane wytwórnie i wyróżnione nagrodami, m.in. Diapason d’Or i Grand Prix du Disque de la Nouvelle Académie du Disque.
Z NOSPR występowało wielu znakomitych dyrygentów i solistów. Orkiestra koncertowała podczas tournée i festiwali niemal we wszystkich krajach Europy, w obu Amerykach, Japonii, Hongkongu, Chinach, Australii, Nowej Zelandii, Korei Płd. i państwach Zatoki Perskiej. Zrealizowała szereg projektów, które spotkały się z uznaniem międzynarodowej krytyki, m.in. Maraton twórczości Góreckiego, Pociąg do muzyki Kilara czy Muzyczne podróże morskie.
NOSPR jest organizatorem – od 2005 roku – Festiwalu Prawykonań Polska Muzyka Najnowsza, którego 7. edycja była nominowana do nagrody Koryfeusz Muzyki Polskiej 2017 w kategorii Wydarzenie Roku, a także – od 2015 – dorocznego Festiwalu Katowice Kultura Natura. W roku 2018 orkiestra została laureatem nagrody specjalnej International Classical Music Awards (ICMA).

Lawrence Foster
Lawrence Foster pełnił funkcję dyrektora muzycznego wielu instytucji, w tym Orquesta Sinfónica de Barcelona, Orchestre Philharmonique de Monte-Carlo, Jerusalem Symphony Orchestra, Houston Symphony i Orchestre de Chambre de Lausanne. Od 2013 roku piastuje to stanowisko w Opéra de Marseille. Jest honorowym dyrygentem Gulbenkian Orchestra.
Był wielokrotnie zapraszany do prowadzenia wiodących zespołów w charakterze dyrygenta gościnnego, w tym: Orchestre Philharmonique de Radio France, NDR Radiophilharmonie Hannover, Konzerthausorchester Berlin, Filarmonica Arturo Toscanini, Orchestre Symphonique de Montréal, Hong Kong Philharmonic Orchestra, Orkiestry Filharmonii Kopenhaskiej, Węgierskiej Narodowej Orkiestry Filharmonicznej czy NOSPR. Współpracuje z artystami tej miary, co Evgeny Kissin, Arcadi Volodos i Arabella Steinbacher.
Odniósł liczne sukcesy w dziedzinie opery. Poprowadził szereg inscenizacji na deskach najsłynniejszych teatrów (m.in. we Frankfurcie, w Marsylii, Hamburgu, San Francisco i Monte Carlo), które spotkały się z entuzjastycznym przyjęciem międzynarodowej krytyki i uzyskały znakomite recenzje. Podczas Festiwalu im. George’a Enescu w Bukareszcie zasłynął charyzmatyczną interpretacją wersji koncertowej opery Mathis der Maler Hindemitha; podobny sukces odniosła Traviata Verdiego, którą zaprezentował w ramach Savonlinna Opera Festival.
Wśród bogatego dorobku fonograficznego artysty na uwagę zasługują nagrania zrealizowane dla wytwórni Pentatone, ze szczególnym uwzględnieniem albumów z udziałem Arabelli Steinbacher, rejestracji dzieł Bartóka, Ligetiego i Kodálya, a także płyt zawierających symfonie Schumanna i operetkę Baron cygański J.Johanna Straussa. (syna). Ponadto w roku 2017 ukazało się wydanie Otella Verdiego, zarejestrowane wraz z Gulbenkian Orchestra.
Urodził się w 1941 roku w Los Angeles, w rodzinie pochodzenia rumuńskiego, co miało znaczący wpływ na jego ogromne zainteresowanie twórczością Enescu. W styczniu 2003 roku został uhonorowany nagrodą Prezydenta Rumunii za wybitne zasługi w działalności na rzecz rozwoju kultury muzycznej tego kraju.
