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Russian Generations 1

Tchaikovsky | Quartet No.1 in D Major op. 11

1. Moderato e semplice

2. Andante cantabile

3. Scherzo: allegro non tanto
4. Finale: allegro giusto

Sergei Prokofiev | Quartet No.1 in b minor op. 50

1. Allegro (7:06)
2. Andante molto-vivace (6:59)
3. Andante (9:31)

Gabriel Prokofiev | Quartet No.1

1. I Introduction
2.11
3. 111
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The Ruysdael Quartet was formed in 1996, when all members were
studying at the Conservatory in The Hague. In addition to their regular
teachers they had lessons with the Amadeus Quartet, the Hagen
Quartet and the Quatuor Mosaliques. Over a two-year period they
studied with the Alban Berg Quartet at the “Hochschule fir Musik”
in Cologne. Within a few years the Ruysdael Quartet established its
name both in the Netherlands and abroad, and has ever since been
regularly invited to take part in festivals and masterclasses resulting in
performances throughout Europe, Australia and the USA.

The Ruysdael Quartet received a full scholarship to attend the ‘Inter-
national Chamber Music Academy Prague-Vienna-Budapest’ where
they won the Béla Bartdk Prize (1999), the Alban Berg Prize (2000) and
the Tomastik-Infeld Prize (2001) with an invitation to make a recording
for Austrian National Radio.

The quartet were winners of the ‘Charles Hennen Intermational Chamber
Music Competition 2000’ in the Netherlands and were awarded the
‘Prix de la SACEM’ at the International String Quartet Competition
2001 in Bordeaux. In March 2002 they received the Press Prize and
the AVRO Prize in the ‘Vriendenkrans’ competition in the Concert-
gebouw in Amsterdam. More recently they were recipients of the
prestigious “Kersjes van de Groenekan” Prize, a major musical award in
the Netherlands.

Next to performing the classical string quartet repertoire the Ruysdael
Quartet are frequently involved in contemporary projects. In the 04/05
season they went on tour with the eminent Dutch composer Jacob ter
Veldhuis with an innovative programme based around his 3rd quartet.
In 2006 the Quartet perfomed both Louis Toebosch’s string quartets.
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The Ruysdaels are also artistic directors of the annual “Linari Classic’
Chamber Music Festival in Tuscany, Italy.

Het Ruysdael Kwartet werd opgericht in 1996, toen alle leden stu-
deerden aan het conservatorium in Den Haag. Naast hun reguliere
docenten volgden zij lessen bij het Amadeus Quartet, Hagen Quartet
en Quatuor Mosaiques. Ook studeerde het kwartet twee jaar lang bij
het Alban Berg Quartet aan de Hochschule fur Musik in Keulen. Binnen
enkele jaren wist het Ruysdael Kwartet zijn naam te vestigen in binnen-
en buitenland en wordt sindsdien regelmatig uitgenodigd voor
concerten, festivals en masterclasses.

Tijdens deelname aan de “Internationale Sommerakademie Prag-
Wien-Budapest” won het kwartet achtereenvolgens de Béla Bartdk
Prijs (1999), de Alban Berg Prijs (2000) en de Tomastik-Infeld Prijs
(2001). Deze onderscheidingen leidden tot opnamen voor de Osterrei-
chische Rundfunk.

Het Ruysdael Kwartet is winnaar van het “Charles Hennen Interna-
tionaal Kamermuziekconcours 2000” in Heerlen, en werd de “Prix de
la SACEM” toegekend op het “Concours International de Quatuor a
Cordes 2001” in Bordeaux. In maart 2002 wonnen zij de Persprijs en de
AVRO-prijs in de finale van de Vriendenkrans in Het Concertgebouw
te Amsterdam. Later werden zij onderscheiden met de presti-gieuze
Kersjes van de Groenekan Prijs in 2006.

Het Ruysdael Kwartet speelt naast het klassieke repertoire regel-



matig werk van hedendaagse componisten. Zo ging het bijvoorbeeld
in het seizoen ‘04/’05 op toernee met Jacob ter Veldhuis met een pro-
gramma rond het derde strijkkwartet van deze prominente Nederlandse
componist. In 2006 speelde het Ruysdael beide kwartetten van Louis
Toebosch. Hiernaast is het kwartet mede-organisator van het jaarlijkse
kamermuziekfestival “Linari Classic” in Toscane, Italié.

Recording: Mediatrack Amsterdam | Producer: Tom Peeters |

Recording engineer/editing: Arnout Probst | Recording dates: nov 30, dec 1-2, 2008 |
Location: Doopsgezinde kerk, Deventer, The Netherlands |

Photo’s: Allard Willemse, Jacobien Rozemond, Gijs Kramers |

Artwork: Egbert Luys (Mediatrack)

www.ruysdaelkwartet.nl
WWW.cobrarecords.com



“The Ruysdael Quartet impressed me as a most thoroughly musical
and integrated ensemble”
The Age, Melbourne, Australia

“Ze doen niets anders dan op hoog niveau de mooiste
wolkenluchten vol licht en schaduw voor korte tijd
tijdloos vastleggen. N1 al zijn ze daar meesters in,

zo jong als ze zijn”

Leidsch Dagblad

“Hier is een vriendenkring bezig. Wat door de één wordt opgemerkt,
wordt door de ander tegengesproken of bevestigd, op een méér

dan geraffineerde manier.

Bijzonder is de dynamische verbeelding, de heldere verklanking...”

Alphens Nieuwsblad




Pyotr IlychTchaikovsky (1840 - 1893)

String Quartet no.1 in D major op. 11

Imagine you had the chance to ask Tchaikovsky about his greatest achievement
in the field of chamber music. Undoubtedly he would tell you, beaming, that he
brought the great storyteller Tolstoy, the ‘Incarnation of Russian romanticism’, to
tears. Tolstoy happened to sit next to the composer during the performance of
his first string quartet. The moving Andante Cantabile from the quartet became too
much for him and Tchaikovsky treasured Tolstoy’s tears as one of his most prized
accomplishments.

This was all despite the fact that the quartet resulted directly from something
as earthly as lack of money. In 1871, Tchaikovsky needed money desperately and
quickly. He went for a work of grand proportions, but did not have the money to put
a full symphony orchestra together. He had to write a work that would be great in
scheme yet small in instrumentation. It became a string quartet.

Tchaikovsky, whose career in composing began relatively late in life, had already
made an attempt to write for this genre in 1864 but never completed anything. This
experience however certainly helped him to make the first quartet into the immediate
success it turned out to be.

The first movement is structurally quite formal but a few things instantly catch
the ear. The atmosphere of the movement is determined by an unsettling lack of
pulse; the spacious 9/8 time signature creates a magnificent unrest through actually
using too many rests! Only when the notes accelerate are the bars perceived in
triple-time, with the 9/8 continuing mostly as a slow 3/4 to the ear. What is even
more remarkable is the harmony which, especially in the opening, leans on a Slavic
modality that could never have been woven west of the Kremlin. Never before has a
quartet been written with such an obvious national persuasion.

The second movement is striking because it is almost out of context. The other
three movements are more formal, more classical in style. They are all absolute
proof of eminent craftsmanship but the Andante Cantabile seems to be enriched with
an ingredient X, an element that brings with it another dimension of experience.
What is it that graces this movement so much? Above anything - undiluted simplicity.
There are only two themes. The first is a Ukrainian folk tune which Tchaikovsky
may have heard whistled by a simple farmer. The second has a more sophisticated



character; here sings the man of the big city, a visitor of elegant salons! This second
movement moves effortlessly between these two extremes.

Which passage was responsible for bringing Tolstoy to tears? This has not been
handed down to us but we can take a good guess. It would surely have been the
second subject which consists of the applied formula “song-like melody + simple
accompaniment structure, preferably pizzicato”, a technique Tchaikovsky was later
to frequently use. The third quartet opens immediately in this way. Think also of
orchestral works like Capriccio Italien and Francesca di Rimini (the clarinet solo in the
middle section). The formula appears so often in his oeuvre that it has to be evidence
of Tchaikovsky’s belief in the emotional working of a well-tested recipe.

Of all the movements, the Scherzo is the least Russian although it is typical Tchaikovsky
we hear, especially in the short Trio. The drone and trill accompaniment appears
twice and is characteristic of his later style. It is not so much the trill itself, or even
the start of the drone that make you directly recognize the composer, but the chords
on top. These are indication of the symphonic Tchaikovsky to come.

Throughout the joyful fourth movement we hear this same Tchaikovsky, the brilliant
orchestrator of the violin concerto and the Manfred Symphony. This movement is
classically structured in sonata form. A well-known Russian dance forms the basis
from which Tchaikovsky starts in a playful manner. The song-like second theme of
the viola adds to the diversity of this energetic movement without compromising
the flow of energy. The eventual climax of the movement (and therefore also of the
quartet) is again of symphonic calibre. It’'s a shame that we do not know Tolstoy’s
reaction to this fiery ending but it would certainly have been one of pride towards his
younger fellow countryman.

Sergei Prokofiev (1891 -1953)

String Quartet no.1 in b minor op. 50

For Prokofiev there were not very many conventions left to break when he finally
devoted himself to writing his first string quartet in 1930. Firstly, he was already 40
years old and had created a vast and varied oeuvre as a teenager in which many
holy musical houses were already flattened. Therefore the innovations of which
this quartet is comprised do not come as a shock.



Secondly by 1930, Western European thinking had long been turned upside down
by the rejection of the traditional tonal system. Think of the innovations of Schoen-
berg and his sympathizers, and the emancipation, perhaps even dictatorship, of the
dissonant.

Are we unjustified in looking for an innovator in this work? Did Prokofiev still want
to continue to break with convention in 19302 Why in this quartet do we miss the
musical irony of the larger earlier works or the tonal tensions of, for example,
the second and third symphonies? Prokofiev himself best illustrates the develop-
ment which he had already undergone. In an interview with the New York Times
held eleven years after writing his first quartet, he could not have clarified himself
more:

“I strive for a greater simplicity and more melody. Of course I have used dissonance in my
time, but there has been too much dissonance. Bach used dissonance as good salt for his music.
Others applied pepper, seasoned the dishes more and more highly, till all healthy appetites
were sick and until the music was nothing but pepper. I think society has had enough of that.
We want a simpler and more melodic style, and dissonance once again relegated to its proper
place as one element in music, contingent principally upon the meeting of the melodic lines...”

If you compare Prokofiev’s first quartet with the fashion of the time, the work does
not strike one directly with a sense of innovation. Rather, it is a request for the re-
turn of tonality from its involuntary exile. Therefore one must view this work out-
side its historical framework. One must listen for the composer who has already
proved his mastership in form and idiom, someone who is now looking for the per-
sonal adaptations of the genre.

When considering this work within the tradition of the genre these adaptations
instantly draw attention, not on a harmonic level but more for their architectural
nature.

Take for example the somewhat unusual key of b minor: aside from the fact that
fixed key signatures could be called anything but avant-garde in 1930 this was a
notable key. For both the viola and the violoncello this tone appears only at the top
of the lowest octave; their lowest note is a C. Has the composer deliberately made
things harder for himself with this choice of key?



The number of movements is also striking; there are only three as apposed to the
usual four. Moreover, the last movement is not a big finale, not a lively, typically
concluding movement. It is, on the contrary, an introspective, slow movement of a
notable Russian vogue, which accidentally grazes the melancholic quality of Tchaik-
ovsky’s Andante Cantabile. Accidentally, because Prokofiev strives to reach a more ob-
jective type of melancholy: sentiment without emotion, reflection without nostalgia.
In fact, Prokofiev’s first steps on the thin ice of the string quartet were reluctant ones.
He was more or less pushed into it during an American tour. The quartet was composed
at the request of the U.S. Library of Congress. His first response to the assignment was
a very logical one: making an in-depth study of Beethoven’s string quartets. Cer-
tainly examining it in this light we should not be surprised by Prokofiev’s formalistic
treatment of the genre. It may also explain the emphasis, particularly in the first
movement, on motivic development and the large share of counterpoint in the work,
something considered very old-fashioned in those days. Is the beginning of the second
movement a concrete reference to the final movement of Beethoven’s last string
quartet, the “Schwer gefasste Entschluss?”

In spite of the apparently necessary push in the back, Prokofiev was not dissatisfied
with the result; he later even reworked the last movement for string orchestra. It was
twelve more years though before he would write his second and last string quartet.
Both quartets were immediately incorporated into the standard string quartet
repertoire.

Gabriel Prokofiev (1975)

String Quartet no.1 [e-mail interview|

This fluent speaker of Swahili is programmer, DJ of dance music, director of his own
record label and composer of modern traditional music as well. That he finds time to
comment on his work and ideas is a small miracle.

Inevitably ‘That Question’ presses on ones mind: are there influences of his grand-
father (yes - Sergei) to be detected in the work? One has to be careful with wanting
to seek a comparison; in fact the reason why Gabriel worked under (several)
pseudonyms for many years was exactly to prevent such comparison. It is his aim
to let his music speak in its own right. But fortunately I can leave the question
unasked; Gabriel automatically tells how, before starting the composition process,



he specifically did not listen to his grandfather’s string quartets - he didn’t want to
become either “intimidated or overinfluenced”. This explains why one hears Cage
or Reich rather then grandfather Sergei. “When the quartet was finished and I saw
it all worked, I got enough faith to use my true surname” - the product was worthy
of the label of quality.

The quartet lasts about fifteen minutes and follows a classical four-movement shape.
Throughout the piece the atmosphere is dominated by changeable melodies, which
do not seem to follow any line, supported by strident and confronting harmonies.
The first impression is that the emphasis of the piece is a rhythmical one. This is
what one might expect of a DJ. Prokofiev himself refers to rhythm as “one of the most
exciting discoveries of the 20th century and for me an important musical compo-
nent. But you can’t write a string quartet without attributing equal values to texture
and timbre.” He hastens to add that “harmony and melody shouldn’t be forgotten
either.” It is remarkable that he adds this in such a passing way. In particular, the melo-
dies in the quartet are very striking, as a result of the strength of their fragmentary
construction.

The harmony is also worthy of attention due to the energy generated by the chosen
language; choice and placing of particularly the frequently appearing dissonances
has been extremely well tended to and is again accentuated by Prokofiev’s keen
sense of instrumentation.

There is hardly any development in the first movement. All variable material finds
itself between a two-part ostinato of pizzicatos in the cello and a violin motif of
descending and diminuendoing notes, appropriately described by Gabriel as “Rhyth-
mic stabs”.

If any of the movements resembles a scherzo it is the second movement, with its
subtle thematic treatment and masterly use of effective instrumental effects. There
1s even a section in which the energy of the work is halved, long enough to be expe-
rienced as a Trio.

The third movement opens like a “slow movement”, such as we are used to hearing
in a traditional quartet structure. “The most classical movement” as the composer
himself describes it, evolves quickly to an up-tempo, almost march-like character.
Prokofiev recognizes the march, but distances himself from a deliberate application,
almost excusing himself: “Without meaning to I found myself composing something



”»
!

very Russian (even Soviet) sounding!” The third movement continues to move be-
tween several moods and tempos until the end.

This also applies to the fourth movement. It may seem like a colourful chain of mo-
tifs and loose sections but is in fact a traditionally built classical finale. A short introduc-
tion, a very appealing theme with glissando’s, a brief “female” second subject, free
middle section, a varied return of the first topic and well constructed climax heading
for the end - it’s all there. In addition, Gabriel speaks of “40s dance grooves, slid ahead
and reversed, like a DJ mixing his records”, but this effect would probably pass over
the head of the notorious string quartet listener.

Of course the contrasts in the work are huge. Tormented classical lines and complex
rhythmic structures are juxtaposed with crashing dance motifs, layered on top of
each other. All that with an easiness that makes one wonder why genres have such
strongly limited borders. Anyway, the quartet seems a strong and eloquent formu-
lated call to level those borders, the usually social barriers between music and people
listening to it. “In writing the String Quartet I did not have a specific aim of demolish-
ing borders between genres/publics. Composing music with VERY specific and grand
aims is dangerous and creatively restrictive I think. But because I am composing and
producing music in two different musical worlds/genres, and I have been doing that
for most of my life, I hope that my music will naturally soften and question the
‘borders’ between different genres. Generally I can’t help the different styles I work
in inter-influence each other; I just have to be careful and conscious that the music
always keeps it’s integrity and doesn’t TRY to ‘cross-over’, but evolves naturally.”
“However, aside from composing, I have set-up a record label and a monthly ‘clas-
sical’ club night, both called NONCLASSICAL. They have a clear aim of breaking down
borders between different groups of listeners and opening sounds from different
genres to new audiences, especially bring contemporary classical music to new ears.”
He appears successful in this. Both this quartet and the second, which he composed
recently, and all dance-remixes that are based on it, went down very well amongst a
diverse cross-section of the public.

Sipke Hoekstra
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Pjotr Iljitsj Tsjaikovski (1840 - 1893)

Strijkkwartet no.1 in D op. 11

Stel, je zou de kans krijgen Tsjaikovski te vragen naar diens grootste verdienste op
het gebied van kamermuziek. Hij zou je ongetwijfeld glunderend vertellen dat hjj
de Incarnatie van Russische romantiek, de grote verhalenverteller Tolstoj, tot tranen
bracht. Tolstoj zat namelijk naast de componist tijdens de uitvoering van diens ee-
rste kwartet en hield het niet droog. Het roerende Andante Cantabile uit dat kwartet
werd hem te machtig. Tsjaikovski koesterde Tolstoj’s tranen, die onbetaalbare kwik-
zilveren kleinoden, als zijn meest kostbare onderscheidingen.

En dat terwijl de geboorte van het kwartet voortkwam uit iets aards als geldgebrek.
In 1871 had Tsjaikovski geld nodig. En snel. Hij zette in op een grootschalig werk,
maar de financiele middelen voor bijvoorbeeld het bijeenbrengen van een symfonie-
orkest had hij niet. Daarom moest het een werk worden dat groot in opzet zou gaan
zijn maar klein in bezetting. Het werd een strijkkwartet.

Tsjaikovski, die pas laat koos voor een fulltime componistencarriere, had zich al in
1864 aan het genre gewaagd, maar de poging onvoltooid gelaten. De ervaring zal
hem niettemin geholpen hebben zijn eerste kwartet tot het onmiddellijke succes te
maken dat het werd.

In het eerste deel, dat qua structuur nog redelijk formeel is, springt een aantal
zaken al meteen in het oog. Zo wordt de sfeer meteen bepaald door een ongerief-
lijke pulsloosheid; een ruimtevolle 9/8 maatsoort zaait een prachtige onrust door
juist een teveel aan rust. Pas als de noten zich versnellen wordt een driedelige
maatsoort ervaren, al is de 9/8 voor het oor vaak een trage 3/4. Opmerkelijker is de
harmonie, die vooral in de opening leunt op een slavische modaliteit en nooit ten
westen van het Kremlin geweven had kunnen worden. Niet eerder was een kwartet
geschreven met een zodanig duidelijke nationale signatuur.

Het tweede deel valt erg op. Uit de toon bijna. De overige drie delen zijn formeler,
klassieker. Ze zijn absoluut stuk voor stuk proeven van hoogwaardig meesterschap,
maar het Andante Cantabile lijkt verrijkt met een Ingrediént X, een bestanddeel dat
het een ervaringsdimensie hoger weet te brengen. Wat siert dit deel dan toch zo?
Onversneden eenvoud. Dat voor alles. Feitelijk zijn er maar twee thema’s. Het eerste
1s een Oekralens volksthema dat Tsjaikovski eens een eevoudige boer zou hebben
horen fluiten. Het tweede heeft een mondainer karakter; hier zingt de man van de



grote stad, een bezoeker van galante salons! En tussen die twee extremen beweegt
zich moeiteloos dat tweede deel.

Welke passage van het tweede deel het precies geweest zal zijn die Tolstoj tot
tranen bracht? Dat is niet overgeleverd. Maar we kunnen een goede gis doen. Het
zal het tweede thema zijn geweest. Want de daarin gebruikte formule (zangerige
lijn + eenvoudige begeleidingsstructuur van bij voorkeur pizzicati) is een later door
Tsjaikovski opvallend vaak toegepaste techniek. Het derde strijkkwartet opent er
eigenlijk meteen mee, maar denk ook aan orkestrale werken als het Capriccio Italien
en Francesca da Rimini (de klarinetsolo in het middengedeelte). De formule komt
zo vaak voor in zijn oeuvre dat het haast bewijzen moeten zijn van Tsjaikovski’s
geloof in de emotionele werking van een beproefd recept.

Van alle delen is het derde, het Scherzo, misschien wel het minst Russische. Toch is
het typisch Tsjaikovski die we hier horen. Vooral in het korte Trio. De bourdon met
triller die tweemaal voorkomt in de cellopartij is tekenend voor zijn latere stijl. Niet
zozeer die triller, of het inzetten van die bourdon - het zijn de akkoorden erboven
die maken dat je meteen de componist herkent. Het is de symfonische Tsjaikovski
van wie we hier alvast een flinke voorproef horen.

In het opgewekte vierde deel horen we op veel plekken diezelfde Tsjaikovski weer,
de briljante instrumentator van het vioolconcert, van de Manfred symfonie. Het deel
1s klassiek gestructureerd als sonatevorm. Een bekende Russische dans vormt
de basis van waaruit Tsjaikovski op speelse wijze vertrekt. Het zangerige tweede
thema van de altviool voegt toe aan de diversiteit van het temperamentvolle deel,
zonder echter de energiestroom te stoppen. De uiteindelijjke climax van het deel
en daarmee het kwartet is wederom van symfonisch kaliber. Tolstoj’s reactie op dit
vurige einde kennen we niet, helaas. Maar het zal er ongetwijfeld eentje van trots
op zijn jongere landsman zijn geweest.

Sergei Prokofiev (1891 - 1953)

Strijkkwartet no.1 in b op. 50

Met veel conventies viel niet meer te breken door Prokofiev toen hij zich in 1930
eindelijk wijdde aan een eerste strijkkwartet. Ten eerste was hij toen al veertig en
had hij als tiener al een omvangrijk en veelzijdig oeuvre tot stand gebracht, waarin
al menig heilig muzikaal huisje platgegooid was. De belanghebbende vernieuwingen



die het kwartet kent, komen daarom niet uit de lucht vallen.

Ten tweede was in 1930 het West-Europese muzikale denken alweer een poosje ge-
leden op zijn kop gezet door de verwerping van het traditionele tonale systeem.
Denk aan de vernieuwingen van Schonberg en zijn geestverwanten en de emancipatie,
misschien zelfs dictatuur, van de dissonant.

Zoeken we eigenlijk onterecht een vernieuwer in dit werk? Wilde Prokofiev in 1930
nog wel met conventies breken? Waarom missen we in dit kwartet de muzikale
sarcast van de grote eerdere werken? De tonale spanningen van bijvoorbeeld de
tweede en derde symfonie? Het heeft te maken met een doorgemaakte ontwikke-
ling die Prokofiev hier maar het beste zelf toelicht. In een interview dat hij elf jaar na
zljn eerste kwartet zou afgeven aan de New York Times kon hij zich niet duidelijker
uitdrukken:

“Ook ik heb mijn portie dissonantie toegepast. Maar daarvan is er nu meer dan genoeg geweest.
Bach gebruikte de dissonant als zout voor zijn muziek. [...] Later is men het als peper gaan
gebruiken totdat de gezonde trek verdween doordat de maaltijden alleen nog maar bestonden uit
peper. [...] Het 1s allang tijd om terug te keren naar schoonheid van melodie en de dissonant weer
tot slechts een enkel element te maken.”

En inderdaad: wanneer je Prokofievs eerste kwartet afzet tegen de mode van die tijd,
valt het werk niet direct op door vernieuwingszin. Nee, eerder is het een verzoek aan
de Tonaliteit om uit haar onvrijwillige ballingschap terug te keren. Je moet het werk
dan ook zoveel mogelijk buiten historische kaders zien. Je moet de componist er in
horen die zijn meesterschap in vorm en idioom allang bewezen heeft en hier zoekt
naar persoonlijke aanpassingen van het genre.

Want wie het werk binnen de traditie van het genre plaatst, vallen die aanpassingen
meteen op. Aanpassingen, dus niet op het harmonische vlak, meer van architecto-
nische aard.

Zo staat het kwartet in de ongebruikelijke toonsoort b-klein. Even los van het feit
dat bewust gefixeerde toonsoorten allesbehalve avant-gardistisch konden worden
genoemd in 1930, was dit een hele opvallende. Omdat voor zowel de altviool als de
cello deze toon alleen maar hoog in het laagste octaaf voorkomt; hun laagste toon is
C. De componist maakt het zich met deze toonsoort (bewust?) moeilijk.



Het aantal delen is ook opvallend. Het zijn er namelijk maar drie. Vier zou gebruikeljjker
zijn geweest. Bovendien is de Finale helemaal geen Finale; geen levendig, typisch
afsluitend deel. Het is juist een introspectief, langzaam deel. Van een opvallend
Russische snit, die de melancholische kwaliteit van Tsjaikovski's Andante Cantabile hier
en daar per ongeluk schampt. Per ongeluk, omdat Prokofiev juist een objectieve soort
melancholie lijkt te willen bereiken. Sentiment zonder emotie. Terugblikken zonder
gevoel.

Eigenlijk gingen Prokofievs eerste stappen op het dunne ijs van het strijkkwartet
niet van harte. Hij werd er tijdens een Amerikaanse tournee min of meer op gedu-
wd. Hij componeerde het werk op verzoek van de U.S. Library of Congress. Zijn ee-
rste reactie op de opdracht was een heel natuurlijke: het maken van een gedegen
studie van Beethovens strijkkwartetten. Zeker in dat licht bekeken moeten we
niet opkijken van Prokofievs overwegend formalistische behandeling van het genre.
Het verklaart ook het accent dat in met name het eerste deel ligt op motiefverwerk-
ing en het grote aandeel dat contrapunt - iets heel ouderwets in die dagen - in het
werk heeft. En is het begin van het tweede deel een concrete verwijzing naar het
afsluitende deel van Beethovens laatste strijkkwartet, Der schwer gefasste Entschluss?
Ondanks het kennelijk noodzakelijke duwtje in de rug was Prokofiev niet ontevreden
over het resultaat; het laatste deel bewerkte hij later zelfs voor strijkorkest. Toch
duurde het nog eens twaalf jaar voor hij zijn tweede en laatste strijkkwartet zou
schrijven. Beide kwartetten werden onmiddellijk ingelijfd bij het corpus van het
standaard kwartetrepertoire.

Gabriel Prokofiev (1975)

Strijkkwartet no.1 [e-mail interview|

Deze vloeiend spreker van het Swahili is programmamaker, D] van dance-muziek,
baas van een eigen platenlabel en componist van moderne klassieke muziek
bovendien. Dat hij wat tijd vindt om zijn werk en ideeén toe te lichten is een klein
mirakel.

Onwillekeurig dringt zich onmiddelijk Die Ene Vraag op: of er invloeden van zijn
grootvader (inderdaad: Sergei), in het werk te traceren zijn? Je moet alleen voor-
zichtig zijn met het willen zoeken van de vergelijking; de reden dat Gabriel jaren-
lang onder (meerdere) pseudoniemen werkte, was nou juist om die vergelijking te



voorkémen. Het is zijn doel om zijn muziek in eigen recht te laten spreken. Maar
gelukkig kan ik de vraag ongesteld laten - Gabriel vertelt als vanzelf hoe hij, vooraf-
gaand aan het compositieproces, juist bewust niet luisterde naar de strijkkwartetten
van zijn grootvader — hij wilde niet “geintimideerd of overbeinvloed worden.” Het
verklaart dan ook waarom je eerder Cage of Reich hoort dan grootvader Sergei.
“Toen het kwartet af was en ik merkte dat alles werkte, kreeg ik genoeg vertrouwen
om mijn ware achternaam te gebruiken” - het product was het keurmerk eindelijjk
waardig was geworden.

Het kwartet duurt een klein kwartier en kent een klassieke vierdeligheid. De sfeer
wordt in het hele stuk gedomineerd door wispelturige melodieén, die van geen lijn
lijken te willen weten, gefundamenteerd door schrille en confronterende harmo-
nieén.

In eerste instantie lijjkt de nadruk in het stuk op ritmiek te liggen. Het is ook wat
je verwacht van een DJ. Zelf noemt Prokofiev “ritme een van de meest spannende
ontdekkingen van de 20e eeuw en voor mij een belangrijke muzikale component.
Maar je kunt geen strijkkwartet schrijven zonder gelijke waarde toe te kennen
aan harmonie, textuur en timbre.” Hij haast zich eraan toe te voegen dat “harmo-
nie en melodie ook niet vergeten moeten worden.” Het is opmerkelijk dat hij dit zo
en passant toevoegt. Juist de melodie valt namelijk erg op door de kracht van haar
fragmentarische constructie. Ook de harmonie verdient aandacht door de energie
die voortkomt uit de gekozen taal; keuze en plaatsing van met name de veelvuldig
voorkomende dissonanten is extreem verzorgd, nog weer eens geaccentueerd door
Prokofievs scherpzinnige behandeling van de instrumentatie.

Er is nauwelijks ontwikkeling in het eerste deel. Al het variabele materiaal bevindt
zich tussen een tweestemmig ostinato dat gevormd wordt door pizzicati in de cello
en een vioolmotief van dalende en decrescerende noten, door Gabriel, het kan niet
passender, “Rhythmic stabs” (- messteken) genoemd. En als een van de delen op een
scherzo lijkt, dan is het het tweede deel, met haar subtiele thematiek en meesterlijke
inzet van ragfijne, doeltreffende instrumentale effecten. Er zit zelfs een sectie in
waarin de energie van het werk wordt gehalveerd, lang genoeg om het als een Trio te
ervaren. Het derde deel opent als een typisch “langzaam deel”, zoals we dat gewend
zijn te horen in een klassieke kwartetordening. “The most classical movement”,
zoals de componist het zelf direct classificeert, evolueert al snel tot up-tempo met



bijna marciaal karakter. Prokofiev erkent het marciale, maar distantieert zich van
een bewuste toepassing, want, zich bijna verontschuldigend, “ik betrapte mezelf
erop dat ik, zonder intentie in die richting, iets dat heel Russisch (Soviet zelfs) klonk
aan het schijven was!” Het derde deel bljjft zich tot aan het eind tussen verschil-
lende moods en tempi bewegen en dat geldt ook voor het vierde deel. Het lijkt een
bonte aaneenschakeling van motieven en losse secties, maar is bij benadering een
heel klassiek opgebouwde Finale. Een korte inleiding, een zeer aansprekend thema
met glissandi, een kort “vrouwelijk” tweede thema, een vrije middensectie, een
gevarieerde terugkeer van het eerste thema en een welgebouwde climax richting
slot- het is er allemaal. Gabriel spreekt daarnaast zelf nog van “jaren '40 dance
grooves, vooruit en achteruit geschoven zoals een DJ zijn platen mixt”, maar aan de
notoire strijkkwartetliefhebber zal dit effect misschien voorbij gaan.

Natuurlijk zijn de contrasten in het werk groot. Getormenteerde klassieke lijnen en
complexe ritmische structuren worden afgewisseld met bonkende dance-motieven
en over elkaar heen geschoven. Dat alles met een gemak dat je doet afvragen waar-
om genres ook weer zulke sterk afgebakende grenzen hebben. Het kwartet lijkt in
elk geval een zeer sterke en eloquent geformuleerde oproep tot het slechten van
die grenzen, de veelal maatschappelijk bepaalde barriéres tussen muzieken en de
mensen die er naar luisteren. “Nee, ik probeer niet die grenzen neer te halen, maar
wel om ze ‘weker’ te maken. Omdat ik in twee muzikale werelden actief ben, is
de kans groot dat ze elkaar beinvloeden. Waarbij ik overigens moet waken voor
de integriteit van de muziek. Maar ik zeg je erbij, dat ik sinds enige tijd maandelijks
groepen nachtclubbezoekers onderwerp aan nieuwe, moderne klassieke muziek,
onder de vlag van ‘nonclassical.’ Toegegeven, daar heb ik wel degelijk het doel grenzen
te slechten”, waarbij zijn verheven missie is om “moderne klassieke muziek nieuwe
oren te geven.” Hij blijkt daarin succesvol. Zowel dit kwartet als het tweede, dat hjj
onlangs maakte, en alle dance-remixes die erop gebaseerd zijn, zijn zeer goed gevallen
bij meerdere publieken.

Sipke Hoekstra
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