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11º FESTIVAL VERÃO CLÁSSICO — CONCERTO DE ABERTURA, 23 JULHO 2025 / @ANDREIA CARVALHO
CENTRO CULTURAL DE BELÉM

“Agora na sua 11.ª edição, o Festival 
Verão Clássico, de Lisboa, continua 

a aprofundar a sua dupla identidade 
enquanto academia de verão de 

excelência e ciclo de concertos de grande 
relevância artística. O que começou 

como um projeto visionário liderado por 
músicos, cresceu — sob a direção artística 

firme do seu fundador, o pianista Filipe 
Pinto-Ribeiro — até se afirmar como um 

festival de alcance internacional e elevada 
ambição artística. O corpo docente reúne 
algumas das figuras mais destacadas do 

universo da música clássica, enquanto 
os alunos se tornam, ano após ano, cada 

vez mais talentosos e cosmopolitas. As 
interpretações musicais, como a que 

inaugurou o ciclo MasterFest desta 
edição, refletem esse espírito de  

maturidade: concentrado,  
generoso e enraizado num profundo 

amor pelo diálogo camerístico.

Enquanto afirmação artística,  
o concerto de abertura do Festival 

corporizou a essência daquilo em que o 
Verão Clássico se tornou: um lugar onde 

os músicos não se limitam a tocar, mas 
dão exemplo de um ideal camerístico; 

onde pedagogia e arte são inseparáveis 
e onde escutar é tão importante quanto 
tocar. E, embora o protagonismo tenha 

sido distribuído de forma criteriosa entre 
os intérpretes, era inevitável desejar  
que, na 12.ª edição do Festival, Filipe 
Pinto-Ribeiro tivesse também o seu 

momento a solo — o artista que imaginou 
este encontro desde o início e que 
continua a moldar a sua discreta, 

mas notável, excelência.”

In Seen and Heard  
International (Reino Unido) 

25/07/2025 por Laurence Vittes
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Pedimos que desliguem os telemóveis durante 
os espetáculos. A iluminação dos ecrãs pode perturbar 
a concentração dos artistas e do público.

Não é permitido tirar fotografias nem fazer gravações 
sonoras ou filmagens durante os espectáculos.
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Concertos

Masterclasses

22 JULHO 
4ª FEIRA . 21H  
Concerto  
de Abertura

23 JULHO 
5ª FEIRA . 19H
Concerto  
TalentFest 1

24 JULHO
6ª FEIRA . 19H
Concerto 
TalentFest 2

25 JULHO
SÁBADO . 21H 
Mozart &  
Schostakovich

26 JULHO
DOMINGO . 17H
Concerto 
TalentFest 3 

20 JULHO A 1 AGOSTO

Escola Artística de Música  
do Conservatório Nacional

Escola Secundária  
Marquês de Pombal

28 JULHO 
3ª FEIRA . 19H 
Concerto  
TalentFest 4

29 JULHO 
4ª FEIRA . 21H 
Liszt &  
Brahms

30 JULHO 
5ª FEIRA . 19H 
Concerto  
TalentFest 5

31 JULHO 
6ª FEIRA . 19H 
Concerto  
TalentFest 6

1 AGOSTO 
SÁBADO . 21H 
Concerto de  
Encerramento

TEATRO  
THALIA



Bem-vindos ao Festival & Academia 
VERÃO CLÁSSICO 2026!

 
Ao celebrar o seu 12.º aniversário, o 

VERÃO CLÁSSICO permanece fiel 
aos princípios que inspiraram a sua 

criação em 2015: a excelência artística, 
o encontro entre diversas gerações de 

músicos e a convicção de que a Música, 
na sua vocação universal, constitui uma 

das mais profundas formas de diálogo 
entre pessoas e culturas.

 
Os concertos desta 12.ª edição  

realizam-se no Teatro Thalia, um dos 
espaços mais emblemáticos da história 

cultural de Lisboa. Originalmente 
denominado Teatro das Laranjeiras, 
foi mandado construir em 1820 por 
Joaquim Pedro Quintela, Conde de 

Farrobo, tornando-se o primeiro teatro 
privado de ópera da Península Ibérica. 
Durante décadas, acolheu algumas das 
mais importantes figuras da cena lírica 

europeia, até ser destruído por um 
incêndio em 1862. Após uma profunda 

reabilitação arquitetónica, reabriu 
em 2012 e volta agora a receber 

o VERÃO CLÁSSICO, reafirmando 
a sua vocação como lugar de encontro 

entre património, criação artística 
e vida cultural.

 
À semelhança dos anos anteriores, 

a vertente pedagógica do VERÃO 
CLÁSSICO decorre na Escola Artística de 

Música do Conservatório Nacional e na 
Escola Secundária Marquês de Pombal.

A dimensão internacional do  
projeto volta a refletir-se na diversidade 

geográfica dos participantes.  
De entre as candidaturas recebidas, 

foram selecionados mais de 150 
jovens músicos provenientes 

de aproximadamente 30 países, 
representando uma ampla comunidade 

artística que se estende da Europa  
à Ásia, da América do Norte à Oceânia: 
Alemanha, Austrália, Áustria, Bélgica, 

China, Chipre, Croácia, Dinamarca, 
Espanha, EUA, Finlândia, França, Hong 

Kong, Hungria, Indonésia, Irlanda, 
Israel, Itália, Japão, México, Noruega, 

Países Baixos, Polónia, Portugal, 
República da Coreia, Suíça e Vietname.

 
Esta edição de 2026 assinala a estreia  
no VERÃO CLÁSSICO de dois artistas 

de exceção: a violinista suíça  
Esther Hoppe e o violoncelista  

francês Edgar Moreau.

Regressam igualmente músicos  
fantásticos cuja presença continuada 
ao longo dos anos ajudou a moldar a 
identidade artística e humana deste 

projeto: o clarinetista Pascal Moraguès; 
os violinistas Stephan Picard, Eszter 

Haffner e Lena Neudauer; o violetista 
Lars Anders Tomter; o violoncelista 
Giovanni Gnocchi; a contrabaixista 

Alexandra Scott; a soprano Anna 
Samuil; e o pianista Eldar Nebolsin.

FILIPE PINTO-RIBEIRO
Diretor Artístico  
do Verão Clássico

Entre 22 de julho e 1 de agosto, o 
Festival apresenta dez concertos que 
reúnem alguns dos mais destacados 
intérpretes da atualidade e uma 
talentosa geração de jovens músicos. 
Os programas percorrem diferentes 
épocas, estéticas e geografias da 
criação musical, revelando afinidades 
inesperadas, diálogos fecundos e 
perspetivas renovadas sobre obras 
centrais do repertório. Particular 
destaque merecem os concertos 
dedicados a Liszt e Brahms, bem como 
a Mozart e Schostakovich ou a Chopin  
e Schumann, entre outros.

Os quatro concertos MasterFest  
trazem ao palco grandes solistas 
internacionais, enquanto os seis 
concertos TalentFest dão a conhecer  
jovens músicos seleccionados para 
a Academia de 2026, vários deles já 
distinguidos em importantes concursos 
nacionais e internacionais.

 
Desde a sua fundação, o VERÃO 
CLÁSSICO afirma-se igualmente como 
um espaço privilegiado de formação, 
reflexão e transmissão artística. 
Paralelamente aos concertos, decorre 
um intenso programa de masterclasses, 
constituído por centenas de aulas 
abertas dedicadas ao aperfeiçoamento 
técnico e interpretativo, orientadas por 
alguns dos mais reconhecidos músicos 
e pedagogos da atualidade. Nesta edição, 
os professores convidados desenvolvem 
a sua atividade regular em instituições 
de referência internacional como os 
Conservatórios e Universidades de 
Berlim, Viena, Munique, Salzburgo, 
Lucerna, Oslo, Madrid e Paris.

A reunião destes artistas e  
pedagogos extraordinários constitui  
um reflexo da identidade que o  
VERÃO CLÁSSICO tem vindo a 
construir ao longo de mais de uma 
década: um espaço de excelência, 
partilha e inspiração, amplamente 
reconhecido como um dos mais 
prestigiados e requisitados Festivais  
& Academias do panorama 
internacional, pela qualidade dos  
seus concertos, pelo nível artístico  
dos seus participantes e pela 
singularidade do seu ambiente  
humano e criativo.
 
A todos aqueles que tornam possível 
esta 12.ª edição — professores, alunos, 
artistas, equipa organizativa, parceiros 
institucionais, mecenas, patrocinadores 
e público — deixo uma palavra de 
profunda gratidão.
 
Que estes dias sejam, para todos,  
uma celebração da Música,  
do conhecimento, da amizade 
e da descoberta.
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Concerto  
de Abertura

22 JULHO . 4ª FEIRA . 21H  
Teatro Thalia 

Programa

JOSEPH HAYDN  
(1732-1809)

Trio com Piano N.o 39, Hob. XV:25
1. Andante 

2. Poco adagio
3. Finale. Rondo in 

the Gypsy’s style. Presto
Stephan Picard Violino

Edgar Moreau Violoncelo
Filipe Pinto-Ribeiro Piano

RODION SHCHEDRIN 
(1932-2025)

Three Funny Pieces
1. Conversation

2. Let’s Play an Opera by Rossini!
3. Humoresque

Stephan Picard Violino
Edgar Moreau Violoncelo

Filipe Pinto-Ribeiro Piano

GIOACHINO ROSSINI 
(1792-1868) 

Duetto para Violoncelo e Contrabaixo
1. Allegro

2. Andante Molto
3. Allegro

Edgar Moreau Violoncelo
Alexandra Scott Contrabaixo

GIACOMO PUCCINI 
(1858-1924)
Canzoni Da Camera
1. Sole e amore
2. Terra e mare
3. E l’uccellino
“In quelle trine morbide”, 
ária da ópera “Manon Lescaut”
Anna Samuil Soprano
Matthias Samuil Piano
        	
GIUSEPPE VERDI 
(1813-1901)
Romanze Da Camera
1. Deh, pietoso, oh Addolorata
2. Stornello
3. Brindisi
Anna Samuil Soprano
Matthias Samuil Piano

FELIX MENDELSSOHN 
(1809-1847)
Trio com Piano N.o 1, Opus 49
1. Molto Allegro agitato
2. Andante con moto tranquillo
3. Scherzo. Leggiero e vivace
4. Finale. Allegro assai appassionato
Eszter Haffner Violino
Edgar Moreau Violoncelo
Filipe Pinto-Ribeiro Piano
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O Trio com Piano nº39 (1795) de 
Joseph Haydn é uma obra intensa que 

culmina com uma das várias incursões 
do compositor pelo folclore da região 
onde trabalhou durante décadas para 

os Esterházy: a Hungria. Escrito em Sol 
Maior (substantivo que, em português, 

ainda torna a referência mais óbvia), 
revela o lado “solar” de Haydn, que 
raras vezes se aventura pelos som-

brios modos menores. Aliás, o próprio 
compositor referia-se frequentemente 
ao seu bom humor e ao da sua música 

vincando que nem a sua mulher 
(uma megera!) o teria conseguido 

afetar. Haydn teve azar no casamento: 
passou 40 anos algemado a uma senho-
ra a quem apelidava de “besta infernal”, 

que detestava a sua música 
e usava frequentemente as partituras 

que encontrava à mão para fazer 
fritos ou para usar como papelotes 

para o cabelo…

        	 Depois das obras de Haydn 
e Shchedrin, e antes do trio de Felix 

Mendelssohn, a obra mais ambiciosa 
deste programa, escutaremos uma peça 

puramente instrumental de um dos 
compositores de ópera cuja produção 

fora desse género é escassa, e algumas 
canções de câmara de outros dois génios 

italianos no domínio operático, Verdi 
e Puccini. Menos célebres que as árias 

mais conhecidas destes nomes maiores 
da composição lírica (embora ainda pos-

samos escutar uma delas: “In quelle trine 
morbide”, da ópera Manon Lescaut, de 

Puccini, na qual a protagonista lamenta 
a sua vida atual, luxuosa, mas sem amor 

verdadeiro), as canções revelam toda 
a finura e sofisticação de Verdi e Puc-

cini num contexto íntimo e recolhido, o 
oposto da ópera, portanto. Quase todas 

estas canções são obras de juventude de 
ambos os compositores, mas revelam já 

alguns elementos das respetivas esté-
ticas. Quanto ao duo de Rossini, que faz a 

ligação com a paródia de Shchedrin nas 
suas Três Peças Cómicas, é uma espécie 

de transposição de um dueto operático 
para dois instrumentos que, principal-
mente o contrabaixo, na altura, pouco 

brilhavam face ao predomínio do piano, 
do violino e, claro, da voz humana.

Esta história folhetinesca é fulcral para 
entender o Trio nº39, que resulta da paixão 
tardia do compositor por uma bela viúva 
inglesa: Rebecca Schroeter. Se o primeiro 
andamento é sereno, já o segundo nos 
oferece uma das mais belas efusões líricas 
de Haydn. Diz-se que o grande Pablo 
Casals, ao chegar à bela melodia do violino 
na secção central, a tomava para si na 
repetição, substituindo o violinista, que 
passava a acompanhador. O andamento 
final é um dos momentos mais eloquen-
temente “folk” de toda a música de Haydn. 
Mas, se Haydn recorre ao Verbunkos hún-
garo, uma dança de recrutamento típica, 
adiciona-lhe toda a parafernália de efeitos 
típicos dos Roma, nomeadamente a imita-
ção de guitarras e tambores. A obra ficou, 
assim, conhecida como “Trio Cigano”, se 
bem que Haydn use o termo “all’Ongarese”, 
uma vez que, na altura, não se distinguiam 
as duas tradições populares.

As Três Peças Cómicas (1981-87) de  
Rodion Shchedrin derivam de peças de 
piano anteriores: a muito interpretada 
Humoreske (1957) e duas peças do  
Álbum para a Juventude (1981). Rodion 
Shchedrin foi, com Alfred Schnittke, 
um dos herdeiros espirituais de Dmitri 
Schostakovich que, ainda obrigado a um 
Realismo Socialista tácito, conseguiu 
porém quebrar barreiras estéticas e 
incorporar elementos vanguardistas na 
sua música, tendo usado frequentemente 
elementos paródicos nas muitas obras que 
nos deixou. Nestas três miniaturas, a mais 
evidente é a segunda, que macaqueia de 
forma hilariante os tiques operáticos ros-
sinianos, nomeadamente os finais à base 
de acelerandos com crescendo.

O Trio nº1, Opus 49 (1839) de Felix 
Mendelssohn, muito provavelmente 
a sua obra de câmara mais notável, 
oscila entre o dramatismo apaixonado
e a leveza feérica. O piano assume 
aqui um papel omnipresente, 
dominando toda a música, muito 
admirada por Schumann e outros 
grandes compositores da altura. 
Mendelssohn tem sido um pouco 
maltratado pela História no que toca 
ao seu real valor. O próprio compositor 
atribuía à sua vida privilegiada e à 
sua extrema facilidade e precocidade 
a falta dessas qualidades que, no 
Romantismo, aparentemente, faziam 
falta para escrever algo transcendente, 
nomeadamente o sofrimento 
físico e espiritual. Mendelssohn 
foi, como Haydn, um compositor 
fundamentalmente feliz. Porém, 
algumas sombras assomam aqui 
e ali, e se Mendelssohn não foi o 
representante mais espectacular 
dessa “gravitas” tão esperada na sua 
época, foi, no entanto, um compositor 
cuja melhor música demonstra 
uma linguagem muito própria, 
imediatamente reconhecível, 
e uma poética cuja melancolia 
tão tipicamente judaica a distingue 
da dos seus contemporâneos.

SÉRGIO AZEVEDO 
Compositor  
e musicólogo
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Programa



Mozart &  
Schostakovich

25 JULHO . SÁBADO . 21H  
Teatro Thalia 

Programa

DMITRI SCHOSTAKOVICH 
(1906-1975)

5 Peças para 2 Violinos e Piano
1. Prelude
2. Gavotte

3. Elegy
4. Waltz
5. Polka

Stephan Picard Violino
Eszter Haffner Violino

Filipe Pinto-Ribeiro Piano
 

WOLFGANG  
AMADEUS MOZART 

(1756-1791)
Trio de Cordas, KV 266

1. Adagio
2. Menuetto

Eszter Haffner Violino
Stephen Picard Violino

Matteo Fabi Violoncelo *
 

DMITRI SCHOSTAKOVICH 
(1906-1975)

Satires (Pictures of the Past),  
Opus 109

1. To a critic
2. Spring awakening

3. The descendants
4. Misunderstanding

5. The Kreutzer Sonata
Anna Samuil Soprano

Matthias Samuil Piano

 
WOLFGANG  
AMADEUS MOZART 
(1756-1791)
Concerto N.º 12, KV 414
1. Allegro
2. Andante
3. Rondeau. Alegretto
Filipe Pinto-Ribeiro Piano
Stephen Picard Violino
Eszter Haffner Violino
Alexandra Scott Contrabaixo
Gustavo Rebelo Viola *
Matteo Fabi Violoncelo *
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Entre Mozart e Schostakovich as 
afinidades parecem ténues. Porém, o 

espírito cáustico e sentido de humor de 
ambos pode, aqui e ali, aproximar a sua 

música, bem como o facto de ambos 
terem dividido a sua produção entre 

obras “sérias” e obras mais “ligeiras”, 
sem qualquer tipo de problema estético 

ou outro. Mozart, como a maioria dos 
seus contemporâneos, a isso era de certa 

forma obrigado, uma vez que só tarde 
na vida se arriscou a trabalhar – e de 

maneira incerta, precária – como “free-
lance”. Até Beethoven, e ao advento quer 
da edição protegida por direitos de autor 

quer da criação de um “repertório” que 
permitia que as peças fossem tocadas 

inúmeras vezes, os compositores 
sobreviviam de encomendas e de 
trabalharem numa corte ou para 

um mecenas. Aliás, as encomendas 
provinham muitas vezes desses cargos, 

em particular o de Compositor 
da Corte ou, pelo menos, o de  

Mestre-Capela de algum nobre 
afortunado. E, como Haydn esteve

nesse ano e que Mozart conhecera em 
criança, um homem cuja personalidade 
e música muito apreciava, o compositor 

não hesita em citar, no andamento lento, 
um tema do amigo retirado da sua ópera 
La calamità de’ cuori (A calamidade dos 

corações). Numa carta ao pai, Mozart 
chega mesmo a escrever: “Suponho que 

já sabe que o Bach inglês morreu? Que 
perda para o mundo musical!”. Também 
não admira que esta obra, que cita uma 
ópera, seja, nos restantes andamentos, 
por vezes tão operática, sendo a escrita 

para piano influenciada, em várias 
ocasiões, pelos duetos “buffos” entre 

mão direita e mão esquerda.

Também Schostakovich, como Mozart, 
oscilará constantemente entre peças 

da maior profundidade e tragédia 
com outras que revelam o seu lado 

infantil, brincalhão ou, simplesmente, 
bem-humorado. Não só Schostakovich 

escreveu inúmeras peças ligeiras ou 
mais descontraídas, como autorizou 

arranjos de várias outras, como é aqui o 
caso das 5 Peças para 2 Violinos e Piano, 

uma muito apreciada suite extraída 
pelo amigo Levon Atovmyan a partir 

de quatro peças diferentes mas todas 
escritas na juventude do compositor 

para contextos mais funcionais ou 
recreativos, como a música de cinema 

e de teatro, de bailado e, ainda, a que 
Schostakovich dedicou à orquestra de 
variedades. Se tivessem sido escritas 

na época de Mozart, estas cinco peças 
seriam, pois, consideradas como um 

Divertimento, ligeiro e espirituoso.

muitos anos ao serviço dos Esterházy, 
também Mozart passou bastante tempo, 
tal como já o seu pai, Leopold, ao serviço 
da corte eclesiástica de Salzburgo. 
A maioria do serviço nessas cortes 
passava por escrever música para 
diversas ocasiões, formais e informais, 
e iam desde missas celebrativas até 
divertimentos destinados a banquetes, 
festas, e outras mundanidades. Assim, 
o Trio de Cordas K266, com apenas 
dois andamentos, é um divertimento 
amável, escrito aos 21 anos (1777) para 
a pouco comum formação de 2 violinos 
e 1 violoncelo, que assim lembra 
as Sonatas em Trio barrocas.

Já o Concerto nº12 (1783), um dos dois 
que escreveu em Lá Maior, é uma obra-
-prima, e um dos que, pela simplicidade 
da parte de orquestra, foi arranjado pelo 
compositor para piano e quinteto de 
cordas, sem por isso perder demasiado 
em relação à versão orquestral.

Conhecido como o “Pequeno Lá Maior”, 
dado que o outro nessa tonalidade, 
o nº23, K488, pouco mais tardio (1786), 
é um dos pináculos do repertório 
pela sua riqueza formal, harmónica e 
orquestral, o Concerto nº12 não é, porém, 
uma obra menor. Pelo contrário, dentro 
da sua simplicidade e leveza, encerra 
tesouros melódicos, e conta-se entre  
os mais inspirados da série de 27 
concertos para piano de Mozart.  
O andamento central, em particular,  
se não atinge o “pathos” do K488, é de 
uma grande profundidade. Homenagem 
de Mozart a Johann Christian Bach, 
o “Bach de Londres”, que falecera 

Já as cinco Sátiras (Retratos  
do Passado), Opus 109, são uma obra 
tardia de Schostakovich e, por essa 
razão, dentro do seu espírito mordaz 
esconde-se uma tragédia imensa. 
Escritas pouco após o confessional 
Quarteto de Cordas nº8, uma obra que, 
de certa forma, teria sido o seu Requiem 
(o desespero do compositor levá-lo-á, 
nesse ano, a contemplar o suicídio), as 
Sátiras reagem ao “Degelo”, uma espécie 
de “Glasnost” gorbatchoviana antes do 
tempo, iniciada por Nikita Khrushchov 
em 1956, 3 anos após a morte de 
Estaline, com o intuito de condenar  
o culto da personalidade deste e  
de abrir um pouco a URSS ao mundo  
e à economia de mercado.

Os poemas de Sasha Chyorny 
(1880-1932), poeta dividido entre 
a poesia, a literatura infantil e a sátira 
política e social, visam o passado 
czarista, mas Schostakovich, sempre 
crítico do regime soviético, não  
se deslumbra com Khrushchov  
(as mudanças serão, efetivamente,  
de curta duração), e aproveita  
a menção ao passado para, subtilmente, 
musicar uma crítica feroz à política  
e aos costumes do seu próprio tempo.

SÉRGIO AZEVEDO 
Compositor  
e musicólogo

Notas ao  
Programa
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Liszt &  
Brahms

29 JULHO . 4ª FEIRA . 21H  
Teatro Thalia 

Programa

FRANZ LISZT 
(1811-1886)

Sonetto N.º 123 del Petrarca  
(de Années de Pélerinage – Italie)

Valse Oubliée N.º 1
Consolation N.º 3  

(de Six Pensées Poétiques)
Rapsódia Húngara N.º 12

Filipe Pinto-Ribeiro Piano
 

JOHANNES BRAHMS 
(1833-1897)

Quinteto com Clarinete, Opus 115
1. Allegro
2. Adagio

3. Andantino
4. Con moto

Pascal Moraguès Clarinete
Lena Neudauer Violino

Esther Hoppe Violino
Lars Anders Tomter Viola

Giovanni Gnocchi Violoncelo

M A S T E R F E S T  I I I
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Liszt e Brahms, dois nomes 
fundamentais do Romantismo, e, junto 

com Wagner, dois dos antagonismos 
estéticos mais ferozes do século, são os 

nomes deste programa que permite, a 
nosso ver, apreciar quer as diferenças 

quer as afinidades entre ambos.

Antes de mais, se o piano foi comum 
aos dois, tal como a orquestra, 

já a música de câmara, em Liszt, é 
um género praticamente inexistente 

e consiste, em muitos casos, em 
transcrições de obras para piano, muitas 

nem sequer da pena do compositor. Já 
Brahms dedicou-se à música de câmara 

de tal forma que, se excetuarmos as 4 
sinfonias, os 4 concertos e o Requiem 

Alemão, as suas obras-primas sinfónicas 
e coral-sinfónicas, e a música de piano, 

o essencial da obra de Brahms reside 
na espantosa qualidade da música de 

câmara, nos 3 quartetos de cordas, 
2 quintetos e sextetos de cordas, nos 

3 trios com piano, 3 quartetos com 
piano, o quinteto com piano, o trio para 
clarinete, violoncelo e piano, para além 

das sonatas para violino, violoncelo e 
clarinete, todas acompanhadas pelo 

inevitável piano. Todas as obras referidas, 
e algumas outras ainda, são obras-primas 

incontestáveis e, ainda hoje, mantêm 
no seu todo o domínio dos concertos de 

música de câmara, juntamente com as 
obras de Mozart e Beethoven.

“música do futuro”, música que
Schoenberg, naturalmente, via como  

a sua própria. Wagner, Liszt e Brahms, 
aos olhos de Schoenberg, eram uma 

trindade essencial, cada um à sua 
maneira, para a compreensão da 

evolução da linguagem musical que, 
na visão de Schoenberg, levará – 

dir-se-ia que inevitavelmente – do 
tonalismo cromático ainda funcional, ao 

dodecafonismo serial atonal.
 

Neste programa, deixando de lado es-
ses elementos que os separam – o lado 

descritivo e a liberdade formal, pictórica 
e literária, de Liszt versus a coerência 

formal, “pura”, de Brahms; o virtuosismo 
exibicionista de Liszt face ao intimismo 

e paixão “para dentro” de Brahms, entre 
outros – o que aproxima Liszt e Brahms 
– que, aliás, usaram por vezes a música 

húngara, cigana e magiar, como inspira-
ção para algumas das suas obras mais cé-
lebres – é, nos melhores casos de ambos, 
uma harmonia riquíssima, uma comple-
xidade formal e uma adequação absoluta 
dos meios à expressão. Em particular, as 
últimas obras de ambos, desse ponto de 

vista, possuem essa qualidade outonal 
que encontramos aqui, no Quinteto com 

Clarinete, e mesmo nas peças de Liszt 
datadas de épocas diferentes mas, aqui, 

unidas por um recolhimento que também 
estava dentro dele e não apenas o lado 

histriónico que, antes de qualquer outro, 
associamos a Liszt.

Para além deste foco na música de 
câmara, ao contrário do desdém pelo 
género da parte de Franz Liszt, a 
abordagem dos dois compositores no 
que toca à forma é igualmente oposta. 
Não existem em Brahms, à exceção das 
obras escritas sobre textos, canções, 
obras corais, e outras do género, obras 
descritivas de nenhum tipo, ao contrário 
de Liszt, cuja produção musical quase 
não prescinde de títulos e imagens que 
remetem para elementos literários 
e outros, incluindo as duas únicas 
sinfonias, Dante e Fausto, e as duas 
“sonatas” para piano que, com ou sem 
títulos sugestivos, usam construções 
musicais típicas do poema-sinfónico 
e não da forma-sonata num sentido 
Beethoveniano. E essa é, basicamente, 
a origem do antagonismo estético entre 
ambos. Um, Liszt, com Wagner e outros, 
o suposto representante “progressivo” de 
uma utópica “música do futuro”, enquanto 
o outro, Brahms, foi considerado 
por muitos como o representante 
“reacionário”, conservador, académico,  
de uma estética passadista.

Ora, nada disto, hoje, tem sentido. E 
tanto não faz que Schoenberg, o mais 
evidentemente revolucionário musical 
da primeira metade do século XX, amava 
a música de Brahms, nomeadamente a 
sofisticação da sua harmonia e polifonia, 
e foi a ele que recorreu em muitas 
ocasiões para fundamentar elementos 
mais avançados da sua própria música. 
E, também, claro, recorreu a Liszt como 
compositor que, pelas mesmas razões 
e ainda pelas suas inovações formais, 
contribui decisivamente para a tal

Assim, encontramos o Soneto nº123 
de Petrarca (1846), do volume “Itália” 
dos Anos de Peregrinação, derivação  
de uma canção anterior de 1838-39, que 
refina a ambiência poética desta para 
se concentrar no essencial, as Valsas 
Esquecidas (1881-84), escritas aos 70 
anos, ensaios de pré-atonalidade debaixo 
da capa da mais célebre dança de salão, 
as Consolações, meditativas e poéticas, 
das quais a 3ª homenageia o amigo 
Chopin, falecido pouco antes (1849), e 
até a exuberante Rapsódia Húngara nº12 
(1847) que, exibindo a típica virtuosidade 
lisztiana, não desdenha a melancolia da 
primeira secção. Aliás, várias rapsódias 
deste ciclo são tudo menos um mero 
“display” de brilho pianístico, mesmo  
se o género assim pareça exigir.

Quanto ao Quinteto com Clarinete (1891), 
foi inspirado, como o de Mozart, seu 
lídimo antecessor, por um clarinetista, 
Richard Mühlfeld, e é a mais bela e signifi-
cativa das 4 peças que Brahms dedicará a 
este instrumento. Brahms não ignorou o 
exemplo pioneiro de Mozart no que toca a 
este género raro. Porém, e ao contrário do 
Quinteto de Mozart, também tardio mas de 
um espírito mais leve, o de Brahms respira 
uma melancolia que somente ele conse-
guia conjurar. Na tonalidade schubertiana 
de si menor, o Quinteto com Clarinete de 
Brahms é uma despedida. Não trágica, não 
dramática, mas uma despedida, um adeus 
sereno, melancólico e belo, por vezes in-
tenso, à vida de que Brahms tanto gostava.

SÉRGIO AZEVEDO 
Compositor  
e musicólogo

M A S T E R F E S T  I I I
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Concerto de  
Encerramento

1 AGOSTO . SÁBADO . 21H  
Teatro Thalia 

Programa

FRÉDÉRIC CHOPIN
(1810-1849)

Nocturno, Opus 15, N.º 1
Prelúdios, Opus 28, N.º 13 a 24

Eldar Nebolsin Piano
  

ROBERT SCHUMANN 
(1810-1856)

Fantasiestücke, Opus 73
1. Zart und mit Ausdruck

2. Lebhaft, leicht
3. Rasch und mit Feuer

Pascal Moraguès Clarinete
Filipe Pinto-Ribeiro Piano

 
ROBERT SCHUMANN 

(1810-1856)
Quinteto com Piano, Opus 44

1. Allegro brillante
2. In Modo d’una Marcia.  

Un poco largamente          
3. Scherzo. Molto vivace – Trio I – Trio II

4. Allegro ma non troppo
Esther Hoppe Violino

Lena Neudauer Violino
Lars Anders Tomter Viola

Giovanni Gnocchi Violoncelo
Filipe Pinto-Ribeiro Piano

M A S T E R F E S T  I V
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Chopin e Schumann são dois  
grandes nomes da música para piano, 

sobretudo Chopin, que a ele dedicou  
a totalidade da sua obra, quer a solo quer 
com orquestra ou em música de câmara.

Porém, se até aos 30 anos 
Schumann escreverá, como Chopin, 

exclusivamente para piano, e se ambos 
partilharam uma admiração comum por 
Bach, em tudo o resto estes dois grandes 

criadores românticos divergiram.

Se Schumann adorava a música de 
Chopin ao ponto de sobre ele escrever, 

em 1831, a célebre frase “Hut ab, ihr 
Herren, ein Genie!” (“Chapéus para 

baixo, meus senhores, eis um génio!”) na 
reputada revista de música Allgemeine 
musikalische Zeitung (a propósito das 

Variations sur “Là ci darem la mano” 
Opus 2 de Chopin, que Schumann 

considerava revolucionárias), já Chopin 
detestava não só a música de Schumann 

como a sua “mania literária”. E se a 
crítica de Schumann ajudou a cimentar 
a reputação internacional de Chopin, o 

próprio reagiu com ironia a tal elogio. 
Schumann intitulou o nº12 de Carnaval 

“Chopin”, em homenagem ao estilo 
pianístico do seu colega polaco, e dedicou 

ainda a sua Kreisleriana a Chopin, com 
todo o entusiasmo (entusiasmo que se 

estendia à sua mulher Clara, grande

na sua extrema brevidade, um 
caleidoscópio de emoções que vão desde 

o otimismo do 1º até à sonoridade de 
sinos, gesto terminal, simultaneamente 

triunfal e funéreo, do nº24.

Já Schumann, ao contrário de Chopin, 
começará em 1842 a escrever para 

outros meios sonoros que, tal como a 
música pensada para o piano, revelarão 

um compositor igualmente genial e 
inventivo em quase todos os géneros 

e formas musicais. Schumann possuía 
uma sensibilidade extraordinária para 

a poética do timbre, como demonstram 
as Fantasiestücke, Opus 73 (“Peças de 

Fantasia”), escritas para clarinete e piano, 
e muito rapidamente (em apenas 2 dias), 

mas frequentemente interpretadas, 
dada a sua celebridade, na viola ou no 

violoncelo. O carácter fantasista em 
Schumann nunca impede, porém, a 

lógica e o rigor da forma, que nestas 3 
peças evolui do intimismo melancólico 

para o impetuoso apaixonado, fusão 
entre emoção e razão que o Quinteto com 

Piano, Opus 44, uma das obras maiores, 
não só de Schumann como de toda a 

música de câmara com piano do século 
XIX, também demonstra. Escrito em 

1842, o Quinteto não tem paralelo, antes 
dele, com nenhum outro, e influenciará 

Brahms e todos os compositores que 
escreveram para esta formação de uma 

sonoridade quase orquestral, o que é 
ainda mais extraordinário, se pensarmos

admiradora e intérprete da música 
do polaco), mas este, ao dedicar a Balada 
nº2 a Schumann, tê-lo-á feito mais por 
retribuição educada à dedicatória da 
Kreisleriana do que por um genuíno 
entusiasmo. Aliás, Chopin nunca abriu 
sequer a partitura da obra que lhe  
foi dedicada, uma das obras-primas  
da música romântica, e referiu-se  
várias vezes às peças de Schumann 
como não sendo música...

Porém, neste concerto, todas as obras 
são, pelo menos de forma evidente, 
desprovidas das tais referências 
literárias, assim aproximando 
a poética dos dois compositores.

As duas obras de Chopin pertencem 
a períodos e a ciclos muito diversos que, 
não obstante, revelam imediatamente 
o seu autor. Da serenidade nostálgica 
do Nocturne Opus 15 nº1 (apenas 
interrompida pelo episódio central, 
mais agitado) até à segunda metade 
dos 24 Préludes (ciclo inspirado nos 
24 Prelúdios e Fugas de Cravo bem 
Temperado de Bach, mas sem as fugas 
e com uma ordem tonal diferente, 
porém, todos de uma incrível 
diversidade musical, tal como a 
obra-prima de Bach), esta é uma 
verdadeira viagem existencial.

Escritos maioritariamente em Maiorca, 
naquele que se revelou um paraíso 
enganador (Chopin adoece com o clima 
da ilha, os locais não gostam daquele 
casal estranho, a relação entre ele 
e George Sand está por um fio, e a estadia 
é um desastre), os Préludes encerram, 

que, antes de 1842, Schumann pouco  
ou nada escrevera de relevo no domínio 
da música de câmara, e que, no decorrer 
deste “ano da música de câmara”,  
como ficou conhecido, nos dará 
inúmeras grandes obras.

O Quinteto com Piano é dedicado à 
sua amada Clara, que a interpretará 
frequentemente até ao fim da vida, 
e como Clara foi uma das maiores 
virtuoses do piano da sua época, 
Schumann não hesitará em lhe  
escrever uma parte de piano 
extremamente exigente. Sendo já,  
a partir de Beethoven, no que toca a 
música a solo e de câmara, os géneros 
mais importantes da música clássica, 
o piano solo e o quarteto de cordas vão 
pois juntar-se no Quinteto Opus 44 
de forma extraordinária e inovadora, 
um pouco como se Schumann tivesse 
combinado dois titãs das salas de 
concerto para obter algo ainda maior.

SÉRGIO AZEVEDO 
Compositor  
e musicólogo

Notas ao  
Programa

M A S T E R F E S T  I V
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OFilipe Pinto-Ribeiro é amplamente 
reconhecido como um dos mais 
destacados artistas portugueses 

das últimas décadas, tendo alcan-
çado notável projeção internacional 

enquanto pianista solista, músico de 
câmara e diretor artístico.

Natural do Porto, diplomou-se e 
doutorou-se pelo Conservatório 
Tchaikovsky de Moscovo, onde 

estudou durante 5 anos sob a 
orientação da prestigiada pedagoga 

Lyudmila Roschina. Desde então, tem 
desenvolvido uma carreira intensa, 

apresentando-se nas mais reputadas 
temporadas de concertos e festivais 
da Europa, América, Ásia e Oceânia.

Apelidado de “poeta do piano”, 
distingue-se pela mestria com que 

percorre um repertório vastíssimo, 
moldando-se de forma camaleónica a 

estéticas como o barroco, o roman-
tismo e a música contemporânea 

– sendo dedicatário de obras de 
vários compositores portugueses 
e estrangeiros. A sua discografia a 

solo testemunha a sua versatilidade 
artística e inclui obras de Bach a 

Ravel, de Beethoven a Mussorgsky, 
de Debussy a Prokofiev.

Enquanto solista, apresentou-se com 
as principais orquestras portuguesas, 

bem como com formações de 
referência de vários países europeus 

e americanos. Apaixonado pela 
música de câmara, tem colaborado 

com muitos dos mais relevantes 
intérpretes da atualidade.

Um marco decisivo do seu percurso 
artístico foi a fundação, em 2006, do 
DSCH – Schostakovich Ensemble, 
do qual é diretor artístico. A 
discografia do ensemble inclui a 
1.ª gravação mundial da integral da 
música de câmara com piano de 
Schostakovich, bem como os Trios 
Opus 11 e 38 de Beethoven, álbuns 
amplamente elogiados pela crítica 
especializada.

A sua criatividade como diretor 
artístico e curador tem-no levado 
a liderar inúmeros projetos nas 
últimas duas décadas. Em 2015, 
criou, em Lisboa, o Verão Clássico, 
considerado um dos mais relevantes 
festivais e academias a nível 
mundial. É ainda diretor artístico do 
Festival de Música dos Capuchos, 
do Bragança ClassicFest e curador 
do Ciclo Musical-Mente, no Teatro 
Nacional São João, no Porto.

Firme defensor e promotor das 
novas gerações de músicos, 
foi Professor de Piano durante 
uma década em universidades 
portuguesas, orienta regularmente 
masterclasses e fundou, em 2022, 
o Juventus Ensemble, que junta 
músicos consagrados a jovens 
talentos emergentes.

Em 2014, foi distinguido com o 
título oficial de “Steinway Artist” 
pela prestigiada marca de pianos 
Steinway & Sons, sendo o único 
pianista português detentor  
desta nomeação.
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LUma das mais requisitadas 

cantoras da atualidade, Anna 
Samuil é soprano solista da Ópera 

Estatal de Berlim desde 2004. 
Paralelamente, é Professora de 

Canto na Escola Superior de 
Música “Hanns Eisler” de Berlim.

A carreira internacional de 
Anna Samuil levou-a rapidamente 

a alguns dos mais importantes 
palcos mundiais: La Scala em 

Milão, Metropolitan Opera em 
Nova Iorque, Óperas Estatais de 
Munique, Dresden e Hamburgo, 

Óperas de Valência, Lyon, Tel Aviv 
e Tóquio, Pittsburgh e Baltimore, 

e o Grand Théâtre de Luxemburgo. 
Frequentemente convidada 

de festivais internacionais, obteve 
enorme sucesso nos festivais 

de Salzburgo, Aix-en-Provence 
e Edimburgo, em Glyndebourne, 

Verbier e na Arena di Verona, 
bem como no Maggio 
Musicale Fiorentino.

Anna Samuil colaborou 
com maestros de renome como 

Daniel Barenboim, Zubin Mehta, 
Neville Marriner, Lorin Maazel, 

Antonio Pappano, Plácido 
Domingo, Dmitri Kitayenko, Kent 
Nagano, Kirill Petrenko, Vladimir 

Jurowski, Gustavo Dudamel, 
Andris Nelsons, Massimo Zanetti 

e Donald Runnicles. Colaborou 
também com os mais destacados 

encenadores, como Franco 
Zeffirelli, Peter Stein e Marthe 

Keller, entre outros.

Das Rheingold e Götterdämmerung 
no La Scala em Milão (Arthaus), o War 

Requiem de Britten sob a direção de 
Sir Neville Marriner e a Nona Sinfonia 
de Beethoven com a West-Eastern Di-
van Orchestra sob a direção de Daniel 

Barenboim (Decca).

Nascida em Perm, Anna Samuil 
estudou violino e canto no Conser-
vatório Tchaikovsky de Moscovo. 
É premiada de grandes concursos 
internacionais, como o Concurso 
Tchaikovsky e Concurso Glinka 
(Rússia), o Concorso Franco Corelli 
e o Concorso Riccardo Zandonai 
(Itália), bem como o Concurso 
Klaudia Taev (Estónia) e o Concurso 
Neue Stimmen (Alemanha).

Anna Samuil deu concertos e recitais 
com os pianistas Elena Bashkirova, 
Matthias Samuil e Semion Skigin, na 
Royal Opera House Covent Garden, 
nos BBC Proms, na Deutsche Oper 
Berlin, no Palais des Beaux-Arts, na 
Deutsche Oper am Rhein, em Wald-
bühne, na Philharmonie de Colónia, 
no Teatro Bolshoi em Moscovo, 
na Philharmonie am Gasteig, na 
Konzerthaus Berlin, no Jerusa-
lem Chamber Music Festival e no 
Rheingau Musik Festival, na Norske 
Opera em Oslo, nos festivais de Bad 
Kissingen e Colmar e na Richard 
Wagner Haus em Bayreuth. Como 
reconhecimento ao seu excelente de-
sempenho vocal e de atuação, Anna 
Samuil foi homenageada em 2008 
com o prestigiado prémio Daphne do 
Theater Gemeinde Berlin.

Numerosas gravações documentam 
as atividades artísticas de Anna 
Samuil. As edições em CD e DVD 
incluem Eugene Onegin no Festival 
de Salzburgo (Deutsche Grammo-
phon), Don Giovanni em Glynde-
bourne (EMI) e em Israel (Helicon), 
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REszter Haffner é considerada  
uma das mais entusiasmantes  

e respeitadas violinistas e 
professoras da atualidade.

Atualmente, é Professora  
de Violino na Universidade  

de Música e Artes Performativas  
de Viena e na Academia Real  

de Música de Copenhaga.

Anteriormente, foi Professora de 
Violino na Universidade de Música 

de Graz e professora convidada 
no Royal College de Londres, na 

Academia Franz Liszt de Budapeste, 
nas Academias Aurora e Old-Ox de 

Estocolmo, na Academia Sibelius de 
Helsínquia, na Academia de Música 

de Estocolmo, na Universidade de 
Yale, na Eastman School of Music e 

na Jacobs School Bloomington.

Durante os últimos 25 anos,  
Eszter Haffner tem cativado 

audiências por todo o mundo com as 
suas interpretações, tendo também 

estabelecido relações próximas 
com alguns dos mais prestigiados 

maestros e orquestras. As suas 
missões sociais e o compromisso 

incansável com as artes, na Áustria, 
foram recompensados, no verão  
de 2021, com uma condecoração 

estatal por serviços artísticos  
à República da Áustria.

Eszter toca o violino “ex Hamma 
Segelmann” construído por Nicola 

Bergonzi em 1750, cedido pelo 
Banco Nacional Austríaco. 

As suas cordas são patrocinadas 
pela Larsen Strings e o seu arco  
por Charles Shih.

Integra os agrupamentos Haffner 
Strings, Haffner Trio, Aurora e Old 
Ox Ensemble Sweden. É também 
consultora para a “Live Music Now” 
em Viena, fundada por Yehudi 
Menuhin, para os Festivais Aurora e 
Old Ox, na Suécia, e para o Festival 
“Virtuoso Belcanto” em Lucca, Itália.

Eszter Haffner estudou na Academia 
Franz Liszt de Budapeste com 
Andras Kiss, Ferenc Rados e 
György Kurtag. Após a conclusão 
dos seus estudos na Hungria, 
estudou na Universidade de Música 
e Artes Performativas de Viena, 
com Gerhard Schulz e Josef Sivo. 
Também se aperfeiçoou com 
Josef Gingold, Alberto Lysy, Tibor 
Varga, Sandor Vegh e completou 
os seus estudos de pós-graduação 
nos Países Baixos com Viktor 
Libermann e Philip Hirschhorn.  
Ao longo do seu percurso 
académico, foi vencedora de 
diversos prémios em numerosos 
concursos internacionais.

As suas gravações refletem o seu 
extenso e rico repertório, que 
engloba desde música de câmara a 
concertos para violino e orquestra, 
de Haydn a Hanns Eisler.

É frequentemente convidada 
para júri de diversos concursos 
internacionais de violino.
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DViolinista alemão na elite musical 
há mais de três décadas, Stephan 

Picard é, desde 1995, Professor 
na Escola Superior de Música 

“Hanns Eisler”, em Berlim, 
depois de ter leccionado nas 

Escolas Superiores de Música de 
Mainz, Munster e Aachen. Muitos 

dos seus alunos obtiveram 
sucesso como professores de 
música, solistas de concerto, 

músicos de câmara e em grandes 
orquestras sinfónicas, como 
a Orquestra Filarmónica de 

Berlim, e obtiveram prémios 
em importantes concursos 

internacionais, como o Rainha 
Elizabeth e o de Genebra.

Nascido em Barcelona numa 
família franco-alemã, Stephan 

Picard cresceu em Espanha 
e na Alemanha. Estudou com 
Saschko Gawriloff, Wolfgang 
Marschner, Rami Shevelov e 
Roman Nodel. Venceu vários 

concursos, entre os quais o 
Concurso de Música Alemã 

(Deutscher Musikwettbewerb), 
o Concurso Internacional 

de Música Maria Canals em 
Barcelona e o Concurso Rodolfo 

Lipizer em Itália. Interpretou 
o repertório de concertos para 

violino com diversas orquestras 
alemãs, incluindo a NDR 

Radiophilharmonie Hannover,  
a Orquestra Beethovenhalle 

Bonn, a Filarmónica de Bremen  
e a Orquestra de Câmara  

de Munique.

Apaixonado pela música 
de câmara, foi membro de 
ensembles consagrados 
como o Quarteto de Cordas 
Michelangelo e o Trio 
Mendelssohn de Berlim.  
A sua discografia também 
inclui um CD com “Chiffren” 
de Wolfgang Rihm com  
a Musikfabrik NRW.

Concertos e masterclasses 
levam-no frequentemente por 
toda a Europa, Coreia do Sul, 
Japão, EUA, Canadá, América 
do Sul e Nova Zelândia.

Durante muitos anos, Stephan 
Picard foi o concertino da 
orquestra da ópera Stadttheater 
Aachen e depois da Orquestra 
de Câmara de Munique; foi 
também concertino convidado 
da NDR Symphonie-Orchester 
e da Orquestra Filarmónica  
de Berlim.

Stephan Picard foi chefe  
do departamento de 
instrumentos de cordas da 
Escola Superior de Música 
“Hanns Eisler” de Berlim, 
durante mais de dez anos, e 
foi membro do júri de vários 
concursos internacionais, 
como Max Rostal, Leopold 
Mozart e de Seul.

Stephan Picard toca um violino 
construído em Mântua por 
Petrus Guarnerius, em 1715.
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UNascido em 1994, Edgar Moreau é 
laureado do Concurso Rostropovich 

(2009), do Concurso Tchaikovsky 
(2011) e vencedor do Young Concert 

Artist Award em 2014. Iniciou os seus 
estudos com Philippe Muller no Con-
servatório Superior de Paris, prosse-

guindo depois na Kronberg Academy, 
sob a orientação de Frans Helmerson. 

Aos 11 anos, estreou-se como solista 
com a Orquestra do Teatro Regio de 

Turim, interpretando o Concerto para 
Violoncelo de Dvořák.

Edgar apresenta-se regularmente 
nas mais prestigiadas salas de 

concerto do mundo, entre as quais 
o Carnegie Hall de Nova Iorque, de 
Berlim, o Musikverein e o Konzer-
thaus de Viena, o Concertgebouw 

de Amesterdão, o Hollywood Bowl 
de Los Angeles, a Philharmonie 
de Paris, entre muitas outras. É 

igualmente convidado frequente de 
importantes festivais internacionais, 

como Verbier, Salzburgo, Gstaad, 
Montreux e Hamburgo.

Colabora regularmente com  
maestros de renome internacional, 
tais como Gustavo Dudamel, Valery 

Gergiev, Myung-Whun Chung,  
Marin Alsop, Manfred Honeck,  

Lahav Shani, Pablo Heras-Casado,  
Andris Poga, Susanna Mälkki, 

Joseph Swensen, Vasily Petrenko e 
Jukka-Pekka Saraste, entre outros.

Apresenta-se com algumas das mais 
prestigiadas orquestras do mundo, 

incluindo a London Symphony

Orchestra, Philharmonia Orchestra, 
Royal Philharmonic Orchestra,  
New York Philharmonic, Los Angeles 
Philharmonic, Seattle Symphony, 
Philadelphia Orchestra, Mahler 
Chamber Orchestra, Orquestra 
Filarmónica de Munique, Israel Phil-
harmonic Orchestra, Orchestre de 
Paris, Orchestre National de France, 
Swedish Radio Symphony Orchestra 
e a Filarmónica de São Petersburgo.

Particularmente apaixonado pela 
música de câmara, Edgar Moreau 
colabora com artistas como Martha  
Argerich, Yo-Yo Ma, Renaud 
Capuçon, Khatia Buniatishvili, Daniil 
Trifonov, Nicholas Angelich, András 
Schiff e Bertrand Chamayou, entre 
muitos outros, bem como com a sua 
irmã Raphaëlle e os seus irmãos 
David e Jérémie.

Artista exclusivo da Erato, lançou o 
seu álbum de estreia Play em 2014. 
O seu lançamento mais recente 
(Warner Classics, novembro de 
2024) é o álbum Rococo, que inclui 
as Variações Rococó de Tchaikovsky, 
bem como a Sonata para Violoncelo  
e Piano de Chopin.

Foi distinguido com duas Victoires 
de la Musique Classique (2013 e 
2015) e nomeado ECHO Rising Star 
em 2017. É laureado da Fondation 
Banque Populaire, vencedor do 
Young Soloist Award das rádios 
públicas francesas (2013), bolseiro 
da Fondation d’Entreprise Safran e 
Adami Révélation Classique 2012.

Edgar Moreau toca um violoncelo 
David Tecchler (1711) e utiliza um arco 

construído por Dominique Peccatte.

Desde setembro de 2023,  
é Professor de Violoncelo no  

Conservatório Superior de Paris.
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Scott nasceu em Inglaterra 
e é, desde 2020, Professora 

de Contrabaixo na Escola 
Superior de Música de 

Munique. Entre 2012 e 2020, 
lecionou contrabaixo  

na Escola Superior de  
Música de Karlsruhe.

Paralelamente à sua 
carreira académica, 

partilha regularmente a sua 
experiência como formadora 

em instituições de prestígio 
como a European Union 

Youth Orchestra, a Junge 
Deutsche Philharmonie e 

a National Youth Orchestra 
of Great Britain, orientando 

jovens músicos em início de 
carreira. Foi ainda convidada 

a orientar masterclasses na 
Royal Academy of Music, em 

Londres, e nas universidades 
do Rio de Janeiro e de São 

Paulo. Participou como 
júri em vários concursos 

internacionais.

Alexandra Scott iniciou a sua 
formação musical na Yehudi 

Menuhin School com Caroline 
Emery, tendo sido durante 

vários anos aluna de Chi-chi 
Nwanaku. Prosseguiu os seus 
estudos com Duncan McTier, 

Graham Mitchell e Rinat 
Ibragimov. Enquanto bolseira 

da Karajan-Akademie da 
Orquestra Filarmónica

de Berlim, trabalhou com 
Klaus Stoll, Janne Saksala  
e Esko Laine.

Posteriormente, foi 
Contrabaixo-solo da Orquestra 
NDR Radiophilharmonie, em 
Hannover, e Chefe de Naipe 
de contrabaixo na Orquestra 
Sinfónica da Rádio da Baviera.

Para além da intensa atividade 
pedagógica e orquestral, 
Alexandra dedica-se com 
entusiasmo à música de 
câmara. É membro fundador 
do ensemble barroco 
l’Accademia giocosa e nutre 
um profundo interesse 
pela música antiga e pela 
interpretação historicamente 
informada.

Contrabaixo / Reino Unido
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SPascal Moraguès é considerado 

um dos mais relevantes 
clarinetistas da atualidade.

1.º Clarinete Solo da Orquestra 
de Paris desde 1981, Pascal 

Moraguès é Professor no 
Conservatório Nacional 

Superior de Música de Paris, na 
Escola Superior de Música de 

Lausanne e na Escola Superior 
de Música Reina Sofía de 

Madrid.

Ao longo da sua carreira como 
solista, colaborou com maestros 

de renome, incluindo Daniel 
Barenboim (que o convidou 

para ser, aos 18 anos, o 1.º 
Clarinete Solo da Orquestra de 
Paris), Pierre Boulez, Semyon 
Bychkov, Carlo-Maria Giulini, 

Zubin Mehta, Emmanuel 
Krivine, Franz Brüggen, Louis 
Langrée e Stephan Sanderling.

É membro do Quinteto 
Moraguès, do Mullova 

Ensemble, do Katia and 
Marielle Labèque Ensemble e, é 
regularmente convidado como 
clarinete solista pela Orquestra 

de Câmara da Europa. No 
domínio da música de câmara, 

tocou com Sviatoslav Richter, 
Christian Zacharias, Daniel 

Barenboim, Elena Bashkirova, 
Christoph Eschenbach, Pascal 

Rogé, Christian Ivaldi,  
Brigitte Engerer, Itamar Golan, 

Stephen Bishop, Oleg 

Maisenberg, Joseph 
Kalichstein, Schlomo Mintz, 
Joshua Bell, Yuri Bashmet, Gary 
Hoffman, Nathalia Gutmann 
e Felicity Lott; com o Trio 
Guarneri, com os quartetos de 
cordas Borodine, Sine Nomine, 
Carmina, Amati, Prazák, 
Lindsay, Endellion, Jerusalem, 
Ysaÿe e Parisii, e com o DSCH 
Schostakovich Ensemble.

A sua gravação do quinteto 
de Brahms, com o quarteto 
de cordas Talich, é hoje 
reconhecida como uma 
referência. Pascal Moraguès 
atua regularmente nas 
mais prestigiadas salas de 
concerto internacionais, 
como o Wigmore Hall de 
Londres, Musikverein de 
Viena, Konzerthaus de Berlim, 
Carnegie Hall de Nova Iorque, 
Lincoln Center de Washington, 
Théâtre des Champs Elysées e o 
Théâtre du Châtelet, em Paris.

Apresenta-se com regularidade 
em concertos no Japão, nos 
Estados Unidos da América, 
na Austrália, no Extremo 
Oriente e na Europa, e orienta 
frequentemente Masterclasses.

Realizou muitas gravações 
com grandes músicos como 
Sviatoslav Richter e Viktoria 
Mullova e com o Quinteto 
Moraguès, tendo recebido 
vários prémios internacionais.

Clarinete / França
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Munique e começou a tocar violino 
com três anos de idade. Aos dez, 
realizou o seu primeiro concerto 

com orquestra e, com apenas onze 
anos, ingressou na Universidade 

Mozarteum, em Salzburgo, na 
classe de Helmut Zehetmair. 

Posteriormente, prosseguiu os 
seus estudos sob a orientação de 
Thomas Zehetmair e, mais tarde, 

de Christoph Poppen. Ao longo 
dos anos, recebeu influências 

significativas de Felix Andrievsky, 
Ana Chumachenco, Midori, 
Nobuko Imai e Seiji Ozawa.

Em 2010, com apenas 26 anos, 
Lena Neudauer foi nomeada 

Professora de Violino na Escola 
Superior de Música de Saar e, 
desde 2016, ocupa o cargo de 

Professora na prestigiada Escola 
Superior de Música de Munique.

O seu CD de estreia, com a editora 
Hänssler Classic, foi lançado em 

maio de 2010 e apresenta as obras 
completas para violino e orquestra 

de Robert Schumann, com a 
Orquestra Filarmónica Alemã 

Saarbrücken Kaiserslautern, sob 
a direção de Pablo Gonzalez. Este 
CD recebeu o prestigiado prémio 

International Classical Music 
Award (ICMA) como melhor 

gravação de concerto em 2011. Em 
2013, lançou um CD de música de 
câmara de Ravel em colaboração 

com Paul Rivinius (piano)  
e Julian Steckel (violoncelo). 

A sua gravação com a Orquestra 
Filarmónica Alemã Saarbrücken 
(2014) foi dedicada aos concertos 
para violino de Mozart, incluindo 
cadências compostas pela própria 
solista. Em 2018, a sua gravação 
do concerto em ré menor de 
Mendelssohn e do duplo concerto 
(com Matthias Kirschnereit) foi 
muito elogiada pela Fono Forum.

O seu CD mais recente (2019), 
com o concerto para violino Opus 
61 de Beethoven e as Romanzen 
1 e 2, sob a direção de Marcus 
Bosch com a Cappella Aquileia, foi 
aclamado como uma gravação de 
referência (Pizzicato, Fono Forum, 
Crescendo) e recebeu o prémio 
Supersonic.

No campo da música de câmara, 
Lena Neudauer colaborou com 
Julian Steckel, Julia Fischer, 
Sebastian Klinger, Matthias 
Kirschnereit, Herbert Schuch, 
Lauma Skride e Nils Mönkemeyer.

Como solista, Lena Neudauer 
apresentou-se com orquestras 
como a Filarmónica de Berlim, 
a Deutsche Radio Philharmonie, 
a MDR Sinfonieorchester, a 
Münchener Kammerorchester, 
a Kammerakademie Potsdam, 
a Academy of St. Martins in the 
Fields, a Orchestre National 
de Belgique e a Orquestra 
Filarmónica Russa de São 
Petersburgo, sob a direção de 
maestros como Dennis Russell

 Davies, Mariss Jansons, Hannu 
Lintu, Mario Venzago, Wojciech 

Rajski e Mirga Gražinytė-Tyla.

Lena Neudauer toca um violino 
Lorenzo Guadagnini de 1743 e um 

Philipp Augustin de 2015.

Violino / Alemanha
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Hoppe detém uma excelente 

reputação internacional, 
enquanto solista e pedagoga.

Após estudar em Basileia, 
Filadélfia (no Curtis Institute 

of Music), Londres e Zurique, 
Esther ganhou o 1.º Prémio na 

oitava edição do prestigiado 
Concurso Internacional de 

Mozart, em Salzburgo. Pouco 
depois, fundou o Trio Tecchler, 
vencedor de vários prémios em 
importantes concursos, como o 
1.º Prémio do Concurso ARD de 

Munique, em 2007.

Apresenta-se frequentemente 
como solista, acompanhada 

com algumas das mais 
prestigiadas orquestras 

europeias como 
Symphonieorchester des 
Bayerischen Rundfunks, 

Münchener Kammerorchester, 
Orchestre Les Siècles Paris, 

Kammerorchester Basel, 
Zurcher Kammerorchester, 

entre outras.

A sua intensa atividade 
concertística estende-se 

também à música de câmara, 
onde os seus parceiros de 

incluem músicos como 
Clemens e Veronika Hagen, 

Nicolas Altstaedt, Vilde Frang, 
Heinz Holliger, Elisabeth 

Leonskaja, Alexander 
Lonquich, Filipe Pinto-Ribeiro, 

Lars Anders Tomter, Christian 
Poltéra e Ronald Brautigam.

Esther Hoppe é convidada 
regular de festivais 
internacionais de grande 
reputação, como Lockenhaus, 
Ernen, Luzern, Gstaad, Delft, 
Prussia Cove e Styriarte.

Gravou diversos CD  
aclamados pela crítica,  
para as editoras Virgin  
Classics, Neos, Concertus 
Records e Ars Musici.

Desde 2013, é Professora 
de Violino na Universidade 
Mozarteum, em Salzburgo,  
na Áustria.

Esther Hoppe toca com  
o violino Stradivarius  
“De Ahna”, construído  
em 1722.

Violino / Suíça
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um dos violetistas mais destacados 
da atualidade. “O Gigante da Viola 
Nórdica” (como foi apelidado pela 

revista The Strad) nasceu em 
Hamar, na Noruega. Começou 
a tocar violino e viola aos oito 

anos de idade. Estudou ambos os 
instrumentos com o Professor 

Leif Jørgensen, no Conservatório 
de Música de Oslo e na Academia 

Superior de Música da Noruega,  
e prosseguiu os seus estudos  

com o Professor Max Rostal  
e com Sándor Végh.

A carreira internacional de solista 
de Lars Anders Tomter começou 

em 1987, com uma grande 
digressão pelos Estados Unidos 

da América e pela Alemanha, 
com a prestigiada Orquestra de 

Câmara Norueguesa. Desde então, 
as suas aparições como solista 

têm sido aclamadas pelo público 
e pela crítica, em toda a Europa e 

Estados Unidos da América, em 
salas como Musikverein de Viena, 

Carnegie Hall de Nova Iorque, 
o Wigmore Hall de Londres, 

o Konzerthaus de Berlim e 
Philharmonie de Colónia.

Lars Anders Tomter apresentou-se 
como solista com orquestras como 

a BBC Symphony, BBC Scottish 
Symphony, Royal Philharmonic 

Orchestra, Academy of St. Martin 
in the Fields, City of Birmingham 

Symphony Orchestra,  
RSO Frankfurt, NDR 

Radio Philharmonic Hannover, 
Gürzenich-Orchester Köln, 
Budapest Festival Orchestra, sob 
a direção de maestros como Marc 
Albrecht, Vladimir Ashkenazy, 
Sylvain Cambreling, Dennis 
Russell Davies, Olari Elts, Daniele 
Gatti, Krzysztof Penderecki, Okko 
Kamu, Arvid Jansons, Dmitri 
Kitaenko, entre outros.

No âmbito da música de câmara, 
Lars Anders Tomter colabora 
frequentemente com músicos 
de renome e é presença regular 
em festivais como BBC Proms, 
Lockenhaus, Kissingen Sommer, 
Mondseetage, Schleswig-
Holstein, Schwetzingen, Styriarte, 
Verbier, bem como em vários 
festivais na Escandinávia.

Foi Diretor Artístico do Risør 
Chamber Music Festival,  
na Noruega, e, atualmente,  
é Diretor Artístico do Norwegian 
Fjord Classics Festival.

O seu vasto repertório inclui 
todas as principais obras  
do repertório contemporâneo  
de viola e gravou diversos  
álbuns para as editoras Simax, 
Naxos, Virgin Classics, NMC, 
Somm e Chandos.

É Professor na Academia 
Superior de Música de Oslo  
e toca com uma extraordinária 
viola construída por Gasparo  
da Salò, em 1590.

Viola / Noruega
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uma das mais interessantes 

personalidades da sua geração, 
com uma intensa carreira 

internacional, enquanto solista e 
músico de câmara.

Desde 2012, Gnocchi é Professor 
de Violoncelo na prestigiada 

Universidade Mozarteum, em 
Salzburgo, na Áustria.

Após a sua estreia no Hong Kong 
Arts Festival, num concerto  

com Yo-Yo Ma, Giovanni Gnocchi 
tem-se apresentado como solista 

sob a direção de maestros de 
renome, tais como Gustavo 

Dudamel, Christopher Hogwood, 
Carlo Rizzi, Pavle Despalj, Michele 

Spotti, Daniele Agiman e Enrico 
Bronzi, entre outros.

Ao longo dos anos, tem  
tocado como solista com 

orquestras como a Orquestra 
Filarmónica de Zagreb, a 

Camerata Salzburg, a Orchestra 
della Toscana de Florença e a 

Filarmónica do Teatro La Fenice 
de Veneza. Recentemente, teve 

a sua estreia na prestigiada 
Beethovenfest de Bonn, com a 

Orchestra da Camera di Mantova.

Vencedor do 1º Prémio  
do Concurso Haydn de Viena  

e do Borletti-Buitoni Trust 
Fellowship de Londres,  

foi ainda laureado nos concursos 
de Praga e de Zagreb.

Apaixonado por música de 
câmara, toca regularmente 
com músicos como Leonidas 
Kavakos, membros do quarteto 
Hagen, Elisabeth Leonskaja, Liza 
Ferschtman, Pekka Kuusisto, 
Alena Baeva, Gordan Nikolic, 
Alasdair Beatson, Vadym 
Kholodenko, Cristian Budu, Itamar 
Golan, Esther Hoppe, Yura Lee, 
Marco Rizzi, Jens-Peter Maintz, 
Wolfram Christ e Pavel Gililov.

Apresenta-se regularmente nos 
festivais Casals de Prades, Verbier, 
Septembre Musical, Montreux-
Vevey, Radio-France Montpellier, 
Haydn Festspiele em Eisenstadt, 
Ilumina, Järna, Delft, KotorArt, 
Musikdorf Ernen e é regularmente 
convidado por Steven Isserlis a 
participar no Festival de Música 
de Câmara de Prussia Cove.

Foi Violoncelista Solista 
da Camerata de Salzburgo 
durante oito anos. Foi também 
Violoncelista Principal Convidado 
na Orquestra Filarmónica de 
Londres com Daniele Gatti, da 
Filarmónica de Munique, da 
Orquestra de Câmara Mahler com 
Daniel Harding, da Orchestra 
Mozart com Claudio Abbado e 
ainda co-Violoncelista Principal na 
Sinfónica de Londres com Valery 
Gergiev. Desde 2008, é membro 
da Orquestra do Festival de 
Lucerne, tendo sido dirigido por 
Claudio Abbado, Bernard Haitink  
e Andris Nelsons.

Giovanni Gnocchi nasceu em Cremona 
e recebeu os ensinamentos de Luca 

Simoncini, Mario Brunello, Rocco 
Filippini, Enrico Bronzi, Natalia Gutman, 

David Geringas, Steven Isserlis, 
Clemens Hagen, Heinrich Schiff, Ferenc 

Rados e Sir András Schiff.

Violoncelo / Itália
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um dos mais conceituados 

pianistas e professores  
da atualidade.

Desde 2013, é Professor de 
Piano na Escola Superior de 

Música “Hanns Eisler”, em 
Berlim. Os seus alunos têm 

ganho diversos prémios nos 
mais importantes concursos, 

como Santander, Montreal, 
Genebra e Chopin de Varsóvia.

Discípulo do conceituado 
pianista e professor russo 

Dmitri Bashkirov, Eldar 
Nebolsin grava atualmente para 
a editora Naxos. Anteriormente, 

gravou dois álbuns para a 
editora Decca: o primeiro a solo, 

com obras de Chopin e Liszt, 
e o segundo com os Concertos 

para Piano e Orquestra 
de Chopin, acompanhado 

pela Deutsches Symphonie 
Orchester Berlin, sob a direção 

de Vladimir Ashkenazy.

Em 1992, com apenas 17 anos, 
ganhou o Grande Prémio 

e a Medalha de Ouro do XI 
Concurso Internacional de 

Piano de Santander Paloma 
O’Shea. Mais tarde, em 2005, 

Eldar Nebolsin foi laureado,  
de forma unânime, com  
o 1.º Prémio na 1ª edição  

do Concurso Internacional  
de Piano Sviatoslav Richter,  

em Moscovo.

No âmbito da música de 
câmara, Eldar Nebolsin 
colabora com alguns 
músicos de renome como 
Janine Jansen, Julian 
Rachlin, Maxim Rysanov, 
Alexey Ogrintchouk, Ilya 
Gringolts ou Gustav Rivinius. 
Concertos recentes incluem 
parcerias com o Quarteto de 
Cordas de Leipzig, Barnabás 
Kelemen, Miklos Perenyi, 
Alexander Melnikov e Wolfgang 
Emmanuel Schmidt.

Tocou como solista com 
várias das mais famosas 
orquestras mundiais, como a 
Filarmónica de Nova lorque, 
as Sinfónicas de Chicago 
e de Sidney, a Orquestra 
Metropolitana de Tóquio, a 
Orquestra de Santa Cecília de 
Roma, a Orquestra de Câmara 
de Viena, as Filarmónicas de 
São Petersburgo e de Moscovo 
e a Deutsches Symphonie 
Orchester, sob a direção de 
maestros como Mstislav 
Rostropovich, Riccardo Chailly, 
Yuri Temirkanov, Leonard 
Slatkin, Charles Dutoit, 
Vladimir Ashkenazy, Vasily 
Petrenko, Nikolaj Alexeev, 
Vladimir Spivakov ou Lawrence 
Foster, entre muitos outros.

Piano / Uzbequistão



23 JULHO . 5ª FEIRA . 19H 
Teatro Thalia

Claude Debussy 
(1862-1918)

Sonata para Violino e Piano
1. Allegro vivo 

Natalia Lerch (Polónia) Violino
Ricardo Martins  

Pianista colaborador

Piotr Ilitch Tchaikovsky 
(1840-1893)

Ária de “Olga, da ópera  
“Eugene Onegin”

Yitian Liu (China) Mezzo-soprano
Matthias Samuil Pianista colaborador

Johann Sebastian Bach 
(1685-1750)

Suite N.º 4, BWV 1010 
1. Prelude 

Yael Shmila (Israel) Violoncelo

Pablo de Sarasate 
(1844-1908)

Zigeunerweisen, Opus 20
Victoria Zhang (EUA) Violino 

Ricardo Martins Pianista colaborador

Serguei Koussevitzky 
(1874-1951) 

Concerto, Opus 3 
2. Andante

Pedro Carvalho  (Portugal) 
Contrabaixo 

João Araújo Pianista colaborador

Gaetano Donizetti
(1797-1848)

“La Zingara”
Lora Vangelova (Alemanha) Soprano 

Matthias Samuil  
Pianista colaborador

24 JULHO . 6ª FEIRA . 19H 
Teatro Thalia

Ludwig van Beethoven 
(1770-1827)

Sonata N.º 6, Opus 30 N.º 1
1. Allegro 

Mirjam Rikus (Alemanha) Violino 
Ricardo Martins Pianista Colaborador

Wolfgang Amadeus Mozart 
(1756-1791)  

“Ach, ich fühl’s” da ópera 
“Die Zauberflöte”

Huan Ouyang (China) Soprano
Matthias Samuil Pianista colaborador

Johann Sebastian Bach 
(1685-1750)

Suite N.º 2, BWV 1008
1. Prélude 

Genwa Khazin (Israel) Violoncelo 

Karol Szymanowski (1882-1937)
Nocturne and Tarantella, Opus 28

Johanna Ott (Áustria) Violino 
Pedro Costa Pianista colaborador

Giacomo Puccini (1858-1924) 
“Chi il bel sogno di Doretta”, 

da ópera “La Rondine” 
Aliaksandra Sinianskaya (Polónia) Soprano 

Matthias Samuil Pianista colaborador

Johann Sebastian Bach (1685-1750)
Sonata N.º 3, BWV 1005

2. Fuga
Dario Hulsing (Países Baixos) Violino

Giacomo Puccini (1858-1924)
“Quando men vo”,  

da ópera “La Bohème”
Yin Wang (China) Soprano 

Matthias Samuil Pianista colaborador

Eugène Ysaÿe 
(1858-1931)
Sonata N.º 3, Opus 27 
Leonardo Priori (Itália) Violino

Giuseppe Verdi 
(1813-1901)
“Saper Vorreste”, da ópera  
“Un Ballo di Maschera” 
Donna Lee (China) Soprano 
Matthias Samuil Pianista colaborador

Ludwig van Beethoven 
(1770-1827)
Sonata N.º 4, Opus 23
3. Allegro molto 
Laura Kim (EUA) Violino 
Ricardo Martins Pianista colaborador

Giovanni Bottesini 
(1821-1889)
Elegia N.º 3 
Francisco Osório (Portugal) Contrabaixo 
João Araújo Pianista colaborador

Henryk Wieniawski 
(1835-1880)
Polonaise de Concert, Opus 4
Anna Gerber (Suíça) Violino 
Pedro Costa Pianista colaborador 

Gaetano Donizetti 
(1797-1848) 
“Prendi per me sei libero”,  
da ópera “L’elisir d’amore” 
Madalena Oliveira Martins  
(Portugal) Soprano 
Matthias Samuil Pianista colaborador

Maurice Ravel 
(1875-1937) 
Tzigane
Julia Majewska (Polónia) Violino 
Pedro Costa Pianista colaborador

Wolfgang Amadeus  
Mozart (1756-1791)  
Concerto N.º 5, KV 219
1. Allegro aperto
Ludwig Dorner (Alemanha) Violino 
Ricardo Martins Pianista colaborador

Giuseppe Verdi (1813-1901)
‘’Egli non riede ancora’’, 
da ópera “Il Corsaro” 
Veronika Pervan (Croácia) Soprano 
Matthias Samuil Pianista colaborador

John Williams (1932-)
Elegy
Javier Hernández (EUA) Violoncelo
Duarte Martins Pianista colaborador

Fritz Kreisler (1875-1962)
Recitativo und Scherzo-Caprice,  
Opus 6
Esperança Recio (Espanha) Violino

Giovanni Bottesini (1821-1889)
Concerto N.º 2 
2. Andante
Luis Büttner (Alemanha) Contrabaixo
João Araújo Pianista colaborador

Eugène Ysaÿe (1858-1931)
Sonata Opus 27, N.º 3
Sonja Bogner (Áustria) Violino

Giuseppe Verdi (1813-1901)
“É strano…Sempre libera”,  
da ópera “La Traviata”
Daniela Carreón (México) Soprano 
Matthias Samuil Pianista colaborador

Piotr Ilitch Tchaikovsky (1840-1893)
Concerto, Op. 35
3. Finale. Allegro vivacissimo
Jayden King (EUA) Violino
Pedro Costa Pianista colaborador

T A L E N T F E S T  I T A L E N T F E S T  I I

5150



26 JULHO . DOMINGO . 17H 
Teatro Thalia

Edward Elgar 
(1857-1934)

Sonata, Opus 82
1. Allegro. Risoluto

Rozalia Bryla (Polónia) Violino 
Pedro Costa Pianista colaborador

Johann Baptist Vanhal 
(1739-1813)
Concerto
2. Adagio 

Guilherme Viegas  
(Portugal) Contrabaixo 

João Araújo Pianista colaborador

Joseph Haydn 
(1732-1809)

Concerto N.º 2, Hob. VIIb: 2 
3. Rondo

Trevor Chan (China) Violoncelo
Duarte Martins  

Pianista colaborador

Ludwig van Beethoven
 (1770-1827)

Trio, Opus 11 
2. Adagio con espressione

Trio Momentum 
Diniz Resende (Portugal) Clarinete
Maria Castro (Portugal) Violoncelo

Yifang Wang (China) Piano

Adolf Míšek 
(1875-1955)

Sonata N.º 2, Opus 6 
2. Andante cantabile

Raúl Represas (Portugal) Contrabaixo 
João Araújo Pianista colaborador

28 JULHO . 3ª FEIRA . 19H 
Teatro Thalia

Ludwig van Beethoven 
(1770-1827)

Sonata N.º 8, Opus 30 N.º 3
1. Allegro assai 

Hanna Schmidt (Itália) Violino 
Ricardo Martins Pianista colaborador

Felix Mendelssohn-Bartholdy 
(1809-1847)

Variations Sérieuses, Opus 54
Min-Seo Kim  

(República da Coreia) Piano

Serguei Prokofiev 
(1891-1953)

Sonata, Opus 119
1. Andante Grave, Moderato Animato
Joanne Bae (Reino Unido) Violoncelo 
Duarte Martins Pianista colaborador

Frédéric Chopin 
(1810-1849)

Balada N.º 3, Opus 47 
Ruiman Delgado (Espanha) Piano 

Paul Hindemith 
(1895-1963)

Der Schwanendreher 
1. Zwischen Berg und tiefem Tal

Linda Emilsson (Alemanha) Viola  
João Araújo Pianista colaborador

Francis Poulenc 
(1899-1963)

Sonata, FP 184
3. Allegro con fuoco

Matilde Gomes (Portugal) Clarinete 
Dana Radu Pianista colaboradora

Frédéric Chopin
(1810-1949)
Étude Opus 10 N.º 4
Trang Linh Le (Vietname) Piano 

Ludwig van Beethoven 
(1770-1827)
Sonata N.º 4, Opus 102
1. Andante, allegro vivace
Catarina Mason (Portugal) Violoncelo   
Duarte Martins Pianista colaborador

Willem de Fesch 
(1687-1761) 
Sonata
1. Siciliano
2. Allemande
Margarida Sousa  
(Portugal) Contrabaixo 
João Araújo Pianista colaborador

Wolfgang Amadeus Mozart
(1756-1791)  
Concerto N.º 4, KV 218
1. Allegro
Alfonso Pinto-Ribeiro 
(Portugal) Violino 
Pedro Costa Pianista colaborador

Astor Piazzolla 
(1921-1992)
Le Grand Tango 
Gustavo Rebelo (Portugal) Viola 
João Araújo Pianista colaborador

César Franck 
(1822-1890)
Sonata
2. Allegro
Miguel Rocha (Portugal) Violin 
Pedro Costa Pianista colaborador

Robert Schumann 
(1810-1856)
Noveletten, Opus 21 N.º 1
Kira Gaek (Chipre) Piano

Johannes Brahms 
(1833-1897)
Sonata N.º 3, Opus 108 
2. Adagio
3. Un poco presto e con sentimento
Jimmy Park (Austrália) Violino 
Pedro Costa Pianista colaborador

Johannes Brahms 
(1833-1897)
Sonata N.º 1, Opus 120 N.º 1
1. Allegro Appassionato
Jeremy Klein (EUA) Viola 
João Araújo Pianista colaborador

Frédéric Chopin 
(1810-1849)
Scherzo N.º 3, Opus 39
Zhong Yonghuan (China) Piano 
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30 JULHO . 5ª FEIRA . 19H 
Teatro Thalia

Ludwig van Beethoven 
(1770-1827)

Sonata N.º 24, Opus 78 
Aude Van De Keere (Bélgica) Piano 

César Franck 
(1822-1890)

Sonata
4. Allegretto poco mosso

Daiyi Wu (China) Violoncelo 
Duarte Martins Pianista colaborador

Claude Debussy
 (1862-1918)

Première Rhapsodie
Zane Gim (República  

da Coreia) Clarinete 
Dana Radu Pianista colaboradora

Robert Schumann 
(1810-1856)

Märchenbilder, Opus 113
1. Nicht schnell, Moderato

2. Lebhaft, Vivo
Wenxi Zhang (China) Viola 

João Araújo Pianista colaborador

Johannes Brahms 
(1833-1897)

Trio N.º 2, Opus 87
4. Finale. Allegro giocoso 

Utrecht Piano Trio 
Leonoor van de Merwe 
(Países Baixos) Violino

Maria Soeiro (Portugal) Violoncelo
Lisa Tanto (Indonésia) Piano

31 JULHO . 6ª FEIRA . 19H 
Teatro Thalia

Johann Sebastian Bach
(1685-1750)

Prelude & Fugue, BWV 847, WTC 1
Sofia Huerta (Espanha) Piano 

David Popper 
(1843-1913)

Elftanz, Opus 39 
Clara Févelat (França) Violoncelo 

Duarte Martins Pianista colaborador

Charles-Marie  Widor 
(1844-1937)

Introduction et Rondo, Opus 72
Ning Wang (China) Clarinete 

Dana Radu Pianista colaboradora

Johann Sebastian Bach
(1685-1750)

Sonata N.º 2, BWV 1003
1. Grave

Birk Bosrup (Noruega) Violino

Franz Liszt 
(1811-1886)

Étude de Concert N.º 3, “Un Sospiro”
Luana Kyrychenko (Portugal) Piano

Rebecca Clarke 
(1886-1979)

Sonata para Viola e Piano
1. Impetuoso 

Arthur Günther (Alemanha) Viola 
João Araújo Pianista colaborador

Johannes Brahms 
(1833-1897)

Sonata N.º 3, Opus 108 
1. Allegro

Rebekka Aaltola (Finland) Violino  
Ricardo Martins Pianista colaborador

Eugène Ysaÿe 
(1858-1931)
Sonata Opus 27, N.º 6
Zeng Nigedemu (China) Violino 

Frédéric Chopin 
(1810-1849)
Polonaise, Opus 26 N.º 2
Dina Draugsvoll (Dinamarca) Piano

York Bowen 
(1884-1961)
Phantasy para Viola e Piano, Opus 54 
Zhiyun Liu (China) Viola 
João Araújo Pianista colaborador

Pablo de Sarasate 
(1844-1908)
Fantasia Carmen 
(Arr. de Nicolas Baldeyrou)
Guilherme Batalha (Portugal) Clarinete  
Dana Radu Pianista colaboradora

Serguei Prokofiev 
(1891-1953)
Sonata N.º 7, Opus 83
3. Precipitato
Adrian Zaragoza (EUA) Piano

Alexander Scriabin (1872-1915)
Prelúdios Opus 11 (seleção) 
Yael Koldovsky (Israel) Piano

Johann Sebastian Bach
(1685-1750)
Sonata N.º 1, BWV 1001
1. Adagio
Kizuna Nishikawa (Japão) Violino

Igor Stravinsky 
(1882-1971)
3 Peças para Clarinete Solo
Sophie Helena Celius 
(Dinamarca) Clarinete  

Johannes Brahms 
(1833-1897)
Trio, Opus 114 
4. Allegro
Trio di Cesena
Simone Mancusi (Itália) Clarinete
Matilde Melucci (Itália) Violoncelo
Lorenzo Rossi (Itália) Piano

Béla Bartók 
(1881-1945)
Sonata para Piano, SZ.80
1. Allegro moderato 
2. Sostenut0 e pesante 
3. Allegro molto
Dror Tidhar (Israel) Piano 

Bohuslav Martinů 
(1890-1959)
Variações sobre um tema de Rossini
Matteo Fabi (Itália) Violoncelo 
Duarte Martins Pianista colaborador
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Matthias Samuil
Matthias Samuil nasceu em Berlim 
e iniciou os seus estudos musicais 

aos seis anos de idade. Graduou-se 
como pianista na Escola Superior de 

Música “Hanns Eisler” em Berlim, onde 
estudou com Annerose Schmidt e Hella 

Walter-Arndt e participou em várias 
masterclasses internacionais, com 

Murray Perahia, Leon Fleisher, Brigitte 
Engerer e Graham Johnson.

Matthias tem-se apresentado em 
concertos como pianista acompanhador 
de alguns dos mais destacados cantores 

de ópera da atualidade, como Olga 
Peretyatko, Dmitry Korchak, Anna 

Samuil, Lena Belkina, Alfredo Daza e 
Marina Prudenskaya.

Como solista e acompanhador,  
foi laureado com diversos prémios em 

concursos internacionais. Em 2016, 
recebeu o prémio de melhor pianista 

acompanhador no Concurso “Triomphe 
de l’Art”, em Bruxelas.

Apresentou-se em algumas das 
principais salas do mundo, como  
a Philharmonie de Berlim, Palau  

de les Arts de Valência, Casa da  
Música em Moscovo, Ópera Estatal 
de Berlim, Konzerthaus de Berlim, 

Muziekgebouw de Amesterdão.
Participou em inúmeras  

transmissões ao vivo e gravações  
de CDs. Desde 2006, é Professor  

na Escola Superior de Música  
“Hanns Eisler”, em Berlim.

João Araújo
João Araújo especializou-se em 

acompanhamento vocal e música de 
câmara na Royal College of Music, em 

Londres, onde estudou com Simon 
Lepper, Nigel Clayton e Roger Vignoles. 
Anteriormente, licenciou-se na ESMAE 

na classe de Madalena Soveral e 
concluiu o Mestrado em Ensino de 

Música na Universidade do Minho, sob 
a orientação de Luís Pipa. Enquanto 

pianista colaborador, foi premiado em 
diversos concursos, destacando-se o 

prémio “Melhor Pianista Colaborador” 
no Concurso Internacional de Música 

de Montreal (Canadá) e no concurso 
Maureen Lehane Vocal Awards  

no Wigmore Hall, para além  
duma nomeação para o Gerald Moore 

Award (Reino Unido).
A sua atividade concertística  

levou-o a tocar em diversos países  
da Europa e da América.

Foi pianista colaborador de 
masterclasses de mestres como  

Kiri Te Kanawa, Graham Johnson e 
Pascal Moraguès, entre outros.

Atualmente, é pianista das classes de 
canto e cordas na Universidade de Aveiro 

e na ESART de Castelo Branco.
É co-diretor do “Projeto:Canção”, festival 

dedicado a Lied e Canção de Câmara, 
fundado no Porto em 2022.

Pedro Costa 
Nascido em 1989 em Macau, estudou 
em Portugal com Fausto Neves em 
Espinho e Luís Filipe Sá na ESMAE 
do Porto. Posteriormente concluiu 
com distinção, um Mestrado em Piano 
com Piet Kuijken no Conservatório 
de Bruxelas, e um Mestrado em 
Acompanhamento Vocal / Lied na 
Universidade de Graz, com Joseph 
Breinl e Julius Drake.
Foi premiado em diversos concursos 
nacionais e internacionais, destacando-se  
o 1.º Prémio de Piano no Concurso de 
Lied Helmut Deutsch em Viena (2021)  
e o 2.º Prémio no Concurso Internacional 
de Lied “Franz Schubert & Modern 
Music” em Graz (2022).
Apresentou-se em várias salas  
de concerto europeias, incluindo  
o Wigmore Hall em Londres,  
a Große Saal Mozarteum em Salzburgo, 
a Casa da Música e o CCB. Tocou  
ainda, como solista, com diversas 
orquestras portuguesas.
Colabora regularmente como professor 
e músico convidado com o projeto 
educativo Xiquitsi em Maputo, 
Moçambique. Como co-fundador e 
Diretor Artístico do “Projeto:Canção”, 
criou um festival dedicado ao Lied 
no Porto, em 2022, com a missão de 
promover este género em Portugal.
Além de várias gravações para a Antena 
2, em Portugal, e para a ORF, na Áustria, 
lançou dois álbuns com obras de 
compositores portugueses.
Radicado em Viena, Pedro Costa ocupa, 
desde 2017, o cargo de professor 
correpetidor na Universidade de Música 
e Artes do Espetáculo de Graz.

Duarte Pereira Martins
Mestre em Estudos e Gestão da  
Cultura pelo ISCTE e licenciado  
em piano pela ESML, concluiu  
o curso de piano do Conservatório 
Nacional com a classificação máxima.  
Premiado em diversos concursos, 
apresenta-se regularmente em concerto 
por todo o país e no estrangeiro,  
em diversas formações, com destaque 
para a divulgação do património  
musical português.
Trabalha em duo com o violoncelista 
Nuno Cardoso, com a soprano  
Sofia Marafona e com o pianista  
Philippe Marques — com quem  
editou três CD.
É Presidente da Direção do MPMP 
Património Musical Vivo, associação 
que fundou em 2009 e na qual tem sido 
responsável pela programação musical, 
pela apresentação de diversos concertos 
comentados e pela direção musical e 
artística de gravações inéditas, como a 
gravação integral das sonatas de João 
Domingos Bomtempo (por Philippe 
Marques) e da obra para tecla de Carlos 
Seixas (por José Carlos Araújo). Gravou 
ainda por diversas vezes para a Antena 
2, para a TV Brasil (no âmbito de uma 
digressão realizada em 2014) e música 
em estreia de vários compositores 
contemporâneos, para as várias  
coleções do MPMP.
Foi diretor executivo da revista  
Glosas entre 2017 e 2020. É professor 
assistente na Universidade de Évora  
e na Escola Profissional da 
Metropolitana, em Lisboa.
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Ricardo Martins 
Concluiu, em 2014, o Mestrado 

em Ensino de Música na Escola 
Superior de Música de Lisboa, sob 

a supervisão de Jorge Moyano e 
Miguel Henriques. No âmbito do seu 

aperfeiçoamento pianístico, participou 
em masterclasses com Galina 

Eguiazarova, Sequeira Costa, Miklos 
Spániy, Fausto Neves, Roberto Turin, 

Artur Pizarro, Mikhail Markov, António 
Rosado e Arcadi Volodos.

Na área da correpetição, participou em 
workshops com João Paulo Santos, 

Claudio Desderi, Jory Vinikour e Paul 
McCreesh – assim como em várias 
produções de ópera, destacando-se 
colaborações com o Festival Terras 

sem Sombra, Teatro Nacional de São 
Carlos, Atelier de Ópera da Orquestra 
Metropolitana de Lisboa e Orquestra 

Filarmónica Portuguesa.
Em 2023, gravou com Armando 

Possante e o Grupo Vocal Olisipo, o 
disco “Uma Grande Razão, Canções 

para Voz e Piano de Christopher 
Bochmann”, pela AVA Musical Editions.

Colabora regularmente com o 
Coro Gulbenkian como pianista 

acompanhador, e como instrumentista 
convidado da Orquestra Gulbenkian, 

destacando-se participações como  
1.º solista em Graffiti de Magnus 

Lindberg, com o maestro Hannu Lintu, 
e Pli selon pli de Pierre Boulez,  

com o maestro Pedro Amaral.
É professor Assistente Convidado de 

Práticas de Ensaio na Escola Superior 
de Música de Lisboa.

Dana Radu
Natural da Roménia, formou-se em 
Piano pela Universidade de Música 
de Bucareste, tendo sido distinguida 
em diversos concursos e realizado 
gravações para a Rádio e Televisão 
de Bucareste, bem como para a TV 
Cultura, no Brasil.
Entre 2000 e 2018 residiu no Brasil, 
onde foi pianista da Fundação OSESP 
(Orquestra Sinfônica do Estado de São 
Paulo) e professora de piano na Escola 
Municipal de Música de São Paulo.
Participou em concertos com a 
Orquestra Sinfónica do Estado de São 
Paulo, Orquestra do Teatro Municipal 
de São Paulo e Orquestra Sinfônica  
da Universidade de São Paulo.
Apresentou-se como solista com a 
Orquestra Sinfónica de Santo André, 
Orquestra Sinfónica de Ploiesti e 
Orquestra Sinfónica de Craiova.
Foi pianista convidada, professora e 
pianista acompanhadora em diversos 
festivais e concursos internacionais.
Foi professora acompanhadora na 
EPBI, ESART e ANSO Metropolitana.
Participou em concertos com a 
Orquestra Gulbenkian, Orquestra 
Metropolitana de Lisboa e Orquestra 
do Algarve. Atualmente, leciona  
piano no Conservatório Nacional 
e é pianista acompanhadora na 
Universidade de Évora.
Integra o Grupo de Música 
Contemporânea de Lisboa e mantém 
uma intensa atividade artística 
em recitais a solo e em música de 
câmara. Participa na série “Solistas 
da Metropolitana”, organizada pela 
Orquestra Metropolitana de Lisboa.
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“A sala acolheu um público entusiasta 
para um concerto de encerramento 

extraordinário, verdadeiro coroar  
de um Festival que voltou a confirmar 

a sua condição de referência 
incontornável no panorama musical 

português e internacional.

Reunindo figuras de primeiro plano  
da cena musical mundial e alguns 

dos mais promissores jovens talentos 
formados em instituições 

tão prestigiadas como a Juilliard School, 
o Curtis Institute of Music, a Eastman 

School of Music, o Mozarteum de 
Salzburgo, o Conservatório de Paris 

ou a Royal Academy of Music, este 
Festival singular proporcionou uma 

derradeira noite marcada por uma 
intensidade artística e uma beleza 

raramente alcançadas.

Um encerramento apoteótico  
para um Festival que, ano após ano,  

afirma Lisboa como um dos destinos  
de referência da música clássica  

internacional. Parabéns ao Festival 
Verão Clássico!”.

In Scherzo (Espanha)
07/08/2025 por Emmanuel Andrieu

11º FESTIVAL VERÃO CLÁSSICO — CONCERTO DE ENCERRAMENTO, 2 AGOSTO 2025 / @ANDREIA CARVALHO 
PICADEIRO REAL DE BELÉM — MUSEU NACIONAL DOS COCHES
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