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Cristalizarea orchestrei simfonice 
(II) 

 
ORCHESTRA ÎN CLASICISM  

(DIN JURUL ANULUI  1740 PÂNĂ  SPRE 1815) 
 
A doua jumătate a secolului al XVIII-lea şi primii ani ai 

următorului secol reprezintă perioada „orchestrei clasice”, 
perioadă de consolidare a orchestrei din punct de vedere al 
instrumentelor ce o alcătuiesc, al organizării ei interne, al 
rolului jucat în societate şi al practicilor de interpretare 
valabile până astăzi. Această organizare corespundea noului 
concept componistic melodico-armonic, ce se impunea ca 
înlocuitor al celui polifonic, specific perioadei baroce. Apărea 
un nou tip de limbaj muzical, mai limpede, mai direct, 
corespunzând pe plan ideatic şi istoric cu epoca 
Iluminismului. Ideile muzicale se decantau, prindeau contur 
şi independenţă. Melodia (melosul) se impunea mai mult ca 
oricând, devenind purtătorul principal de mesaj, iar armonia 
primea valenţe noi ce depăşeau conceptul unui simplu 
acompaniament, transformându-se în partener egal cu 
melodia. Structura armonică pe patru voci ducea aşadar la 
consfinţirea alcătuirii Streich-ului în tot atâtea partide şi la 
dublarea acestuia de grupul împărţit la fel al suflătorilor. În 
istoriografia muzicală, denumirea de „orchestră clasică” i-a 
fost dată nu numai prin asociere cu perioada Clasicismului, 
legată indisolubil de creaţia marilor clasici, Haydn, Mozart şi 
Beethoven, dar şi pentru că a reprezentat prima configuraţie 
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orchestrală stabilă şi guvernată de norme clare. Elementele 
de stabilitate sunt considerate a fi fost: 

Instrumentele. Orchestra clasică includea viori, viole, 
violoncele, contrabaşi, flaute, oboaie, corni şi fagoturi, toate 
pre-existente în orchestra barocă târzie; trompetele şi timpanii 
erau opţionali. Un singur instrument nou, clarinetul1, avea să 
fie adăugat ca membru constitutiv, către sfârşitul perioadei. 

Organizarea internă. Regula era de distribuţie pe 
patru voci: două partide de viori (vioara I şi vioara a II-a), una 
de viole, plus un grup basso format din violoncele, contrabaşi, 
fagoturi şi clavecin. Suflătorii erau adăugaţi ca perechi de 
instrumente, de obicei câte unul pentru o voce, deşi în 
orchestrele mai mari puteau fi dublaţi. 

Balanţe şi proporţii. Mărimea orchestrei clasice varia 
foarte mult de la un loc la altul. Totuşi, balanţa între instrumente 
varia mult mai puţin. Indiferent dacă orchestra era mare sau 
mică, viorile reprezentau de regulă 50 până la 70% din totalul 
Streich-ului, violele între 10 şi 15%, violoncelele şi contrabaşii 
între 20 şi 30%. Proporţia suflătorilor în orchestră varia 
considerabil: între 20% în orchestre mari şi peste 50% în 
orchestre mai mici.2   

Istoriografia muzicală consemnează, ca prototip al 
orchestrei clasice, Orchestra de la Mannheim, care este atât 
veriga cea mai bine definită şi concisă din lanţul evoluţiei de 
la orchestra barocă la cea clasică, cât şi structura în care cea 
din urmă s-a consolidat şi desăvârşit. Orchestra prinţilor 
electori melomani de la Mannheim3 este prima despre care 

                                                
1 Încă din 1730, die Kapellen germane foloseau perechi de clarinete, 
la care cântau oboiştii [sic]. Pe listele de instrumentişti, clarinetiştii  
specializaţi au apărut mai târziu: la Mannheim în 1759, la Koblenz 
în 1769, la Münich în 1774, la Berlin în 1786, la Dresda în 1795; în 
alte oraşe europene: la Paris în 1763 (în orchestra lui Le Riche de 
La Pouplinière) şi în 1770  în orchestre de l’Opéra; la Torino în 
1779, în orchestra de la Teatro Regio. 
2 JOHN SPITZER; NEAL ZASLAW, The Birth of the Orchestra, 
History of an Institution, 1650-1815 (Oxford University Press, 2005), 
pag. 307. 
3 Electorii Palatinatului, Karl Philipp (elector între 1716-42) şi 
nepotul său, Karl Theodor (elector între 1742-99), au avut la 
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se poate spune că a avut de la bun început trăsăturile unui 
ansamblu modern, bazat pe un mare număr de instrumente 
din familia viorii. Şansa ei s-a datorat probabil faptului că, 
odată cu mutarea curţii de la Heidelberg la Mannheim în 
1720, vechea capelă fusese desfiinţată şi o orchestră nouă îi 
luase locul, organizată fiind după ultimele standarde atinse 
de practica generală orchestrală de la sfârşitul Barocului. În 
relativ scurta ei existenţă (între 1720, anul stabilirii curţii lui 
Karl Philipp la Mannheim, şi 1778, anul mutării curţii lui Karl 
Theodor la München), orchestra ajunsese să fie spre 
mijlocul secolului cea mai faimoasă din Europa. 
Leopold Mozart a numit-o cu reţinere:  

„dacă nu cea mai bună din Europa, fără doar şi poate 
cea mai bună din Germania.”1  

Charles Burney, după ce a ascultat orchestra în 
1772, a scris despre ea că era: 

  
„ [...] pe merit atât de celebră în toată Europa. 

Am găsit-o că este într-adevăr tot ceea ce faima ei m-a 
făcut să aştept: puterea va rezulta firesc dintr-un număr 
mare de mâini, dar folosirea judicioasă a acestei puteri, 
în toate ocaziile, trebuie să fie consecinţa unei bune 
discipline; într-adevăr, sunt mai mulţi solişti şi buni 
compozitori în aceasta, decât poate în oricare altă 
orchestră din Europa; este o armată de generali, în 
egală măsură potrivită să facă planul unei bătălii, cât şi 
să lupte în ea.”2  

                                                                                          
Mannheim un Residenzstadt deosebit de bogat: castelul era 
unul dintre cele mai mari din Europa, oraşul avea străzi şi case 
nou construite după planuri simetrice, comerţul înfloritor era în 
special cu obiecte de lux, nenumărate taxe umpleau vistieria, o 
garnizoană însemnată era încartiruită în oraş. Tot oraşul trăia şi 
lucra pentru curte, iar orchestra era folosită în toate ocaziile, 
ajungând să fie un fenomen simbol ca şi opera la alte curţi. 
1 W. A. MOZART, Briefe und Aufzeichnungen, ed. Wilhelm A. Bauer 
und Otto Erich Deutsch (Kassel: Bärenreiter, 1962-75). Scrisoarea lui 
Leopold Mozart din 19 iulie 1763, pag. 79.    
2 CHARLES BURNEY, Present State of Music in Germany, the 
Netherlands and United Provinces, (reeditată: London, 1969), 
pag. 101. 
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Pentru Friedrich Heinrich Jacobi1, Mannheim era în 
anul 1777 fără îndoială:  

„ [...] un paradis de maeştri.” 
În 1780, Christian Friedrich Daniel Schubart2 a 

descris interpretarea orchestrei prin comparaţii foarte 
sugestive cu sunetele naturii: 

 
„Nicio altă orchestră nu poate depăşi vreodată execuţia 
orchestrei de la Mannheim. Forte-le ei este un tunet, 
crescendo-ul ei o cataractă, diminuendo-ul ei un pârâu 
de cristal şopotind în depărtare, piano-ul ei o adiere de 
primăvară.”3  
 

Orchestra era prezentă permanent: cânta în capelă 
pentru serviciile religioase, cânta în timpul mesei prinţului, 
cânta operă în teatrul construit în aripa de vest a palatului, 
cânta pentru teatrul vorbit şi pentru balet, cânta pentru dans la 
balurile curţii, cânta în „cabinetul” electorului (apartamentele 
particulare) şi cânta mai mult muzică de „cameră” la „academiile” 
ţinute în lunile de iarnă în Rittersaal (Sala Cavalerilor) - o sală mare 
şi împodobită din centrul palatului - şi la reşedinţa de vară de la 
Schwetzingen, din mai până în octombrie. Academiile, al căror 
nume şi componentă muzicală erau împrumutate de la 
Accademia italiană, erau nişte evenimente în care se etala 
strălucirea curţii în faţa mulţimii, se jucau cărţi, se bavarda la o 
ceaşcă de ciocolată fierbinte, ceai sau cafea, dar se asculta şi 

                                                
1 Friedrich Heinrich Jacobi (1743-1819): filozof şi scriitor german. 
Reşedinţa sa de la Pempelfort, lângă  Düsseldorf, era locul de 
întâlnire al multor literaţi distinşi. Printre prietenii săi cei mai apropiaţi 
erau Wieland, Hamann, Herder, Lessing şi Goethe. A asistat la 
Academiile de la Mannheim. 
2 Christian Friedrich Daniel Schubart (1739-91): poet german, 
reprezentant al perioadei Sturm und Drang, preocupat în mare 
măsură de muzică. În tinereţe a fost organist la Geislingen şi 
Ludwigsburg, iar în 1787 a fost numit Musik-und Theaterdirektor la 
curtea de la Stuttgart. Lucrarea sa de istorie a muzicii, Ideen zur 
Aesthetik der Tonkunst, a fost o carte de bază pentru Robert 
Schumann şi Johannes Brahms. 
 3 CHRISTIAN FRIEDRICH DANIEL SCHUBART, Ideen zur Aesthetik 
der Tonkunst (Viena: Degen, 1969), pag.  130.  
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orchestra, care, înălţată pe un podium vis-à-vis de faţada de 
sticlă a Rittersaal, acompania soliştii vocali şi instrumentali – 
membri ai Kapelle-i sau invitaţi, ca Mozart, de pildă – şi cânta 
simfoniile de deschidere şi de închidere, compuse de obicei de 
muzicienii orchestrei. La începutul domniei lui Karl Theodor, 
academiile aveau loc din când în când, după bunul plac al 
prinţului, dar începând cu 1768 au devenit manifestări regulate, 
cu un program de două ori pe săptămână: miercuri/joi şi 
sâmbătă.1 Astfel, academiile de la Mannheim, deşi patronate 
de o curte princiară, intrau în tendinţa europeană de concerte 
publice2 regulate, începute cu le Concert spirituel la Paris 
(1725), urmate de Grosse Konzerte la Leipzig (1743) şi the 
Bach-Abel concerts la Londra (1765).  

Meritul de a fi creat cea mai bună orchestră din 
Europa, din a doua jumătate a secolului al XVIII-lea, a fost al 
violoniştilor valoroşi care au poposit la Mannheim. Primul 
dintre ei, Johann Stamitz3, cooptat membru al curţii în 
1741/2, avea să ajungă erster Hofgeiger în 1743, 
Konzertmeister în 1745 (cu îndatoririle de a pregăti şi 
conduce reprezentaţiile orchestrei, de a interpreta concerte 
solistice şi de a furniza compoziţii proprii pentru orchestră) şi 
Musikdirektor în 1750 (cu îndatoririle de a organiza şi 
interpreta muzică de cameră, de a cânta în orchestră anumite 
opere, spectacole de balet sau servicii religioase). Până în 
1757, anul morţii lui premature, Johann Stamitz a reuşit să 
mărească numărul instrumentiştilor în general, dar, mai 

                                                
1 EUGENE K. WOLF, “The Mannheim Court”, în The Classical Era, 
ed. Neal Zaslaw (Englewood Cliffs, NJ, 1989), pag.  213-39. 
2 Concert devine deja termenul general acceptat pentru a defini un 
spectacol muzical public, care să implice de obicei participarea unei 
orchestre. Totuşi, până la mijlocul secolului al XIX-lea, concert 
putea să fie aproape orice tip de spectacol non-teatral. 
3 Johann (Wenzel Anton) Stamitz [pe numele adevărat Jan Václav 
Antonín Stamic] (1717-57): violonist-compozitor german de origine 
cehă, unanim considerat a fi fondatorul Şcolii de la Mannheim, 
denumire care se referă atât la tehnicile orchestrale folosite pentru 
prima dată de orchestra curţii de la Mannheim, în a doua jumătate a 
secolului al XVIII-lea, cât şi la grupul de compozitori care au scris 
muzică, în primul rând, pentru această orchestră.  
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important, prin mărirea procentului reprezentat de viori, a 
adus ansamblul la balanţa orchestrei clasice. Eugene K. 
Wolf susţine că această schimbare a survenit după vizita lui 
Stamitz la Paris (1754-5), unde a condus orchestra lui Le 
Riche de La Pouplinière şi a ascultat orchestrele mari de la 
Opéra şi le Concert spirituel.1 Extrem de importantă a fost 
activitatea sa pedagogică: aproape toţi violoniştii virtuozi din a 
doua generaţie a orchestrei i-au fost elevi, acest fapt 
explicând nivelul de omogenitate interpretativă, la care 
ansamblul de coarde avea să ajungă. Tehnica instrumentală 
omogenă şi gândirea unitară sunt şi astăzi condiţiile necesare 
ca un aparat de complexitatea Streich-lui să funcţioneze 
optim; se pare că Johann Stamitz a reuşit pe deplin în 
educarea unui asemenea mecanism uman. Elevul său, care i-
a şi urmat în postul de Konzertmeister, Christian 
Cannabich2, cânta în orchestră încă de la vârsta de 
treisprezece ani (!). Şi alţi viitori violonişti virtuozi ai orchestrei 
au cântat în rândurile ei din copilărie. Printre ei, Ignaz Fränzl3 

                                                
1 EUGENE K. WOLF, “On the Composition of the Mannheim 
Orchestra ca. 1740-1778”, în Basler Jahrbuch für historische 
Musikpraxis, 17 (1993), pag. 124, citat în SPITZER; ZASLAW: The 
Birth of the Orchestra, pag. 259.  
2 Johann Christian Innocenz Bonaventura Cannabich (1731-98): 
violonist-compozitor clasic german; elev al lui Johann Stamitz la 
Mannheim, apoi, între 1750-3, al lui Niccoló Jomelli la Roma. În 1757 i-
a urmat lui Johann Stamitz în funcţia de Konzertmeister, iar în 1774 
în cea de Musikdirektor al Mannheimer Hoffkapelle. 
3 Ignaz Fränzl (1736-1811): violonist virtuoz german. În 1773, Fränzl 
şi partenerul său din orchestră, Joseph Baptist (Giovanni Battista) 
Toëschi (1735-1800), au fost promovaţi împreună Konzertmeister-i ai 
orchestrei din Mannheim; până la urmă, Fränzl a devenit solo 
Konzertmeister. În 1778, după mutarea curţii lui Karl Theodor la 
München şi, odată cu ea, plecarea celei mai mari părţi a orchestrei, 
Fränzl a rămas la Mannheim şi şi-a asumat postul de Musikdirektor al 
nou-înfiinţatului Nationaltheater. În toamna lui 1778, Fränzl a reunit 
restul de orchestră cu un număr de amatori şi a format Akademie-
Konzerte, putând fi astfel creditat cu reorganizarea şi susţinerea vieţii 
muzicale a oraşului pe o bază civică. Această manifestare este şi 
astăzi centrul vieţii muzicale din Mannheim. 
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şi Friedrich Johann Eck1 cântau (fără a fi plătiţi) de la 
unsprezece ani (!!!); de la vârste ceva mai mari, Carl Joseph 
Toëschi2 şi Wilhelm Cramer3. Pe de altă parte, electorul Karl 

                                                
1 Friedrich Johann Eck (1767-1838): violonist-compozitor german. 
În 1778, odată cu mutarea curţii lui Karl Theodor la München, s-a 
mutat şi el cu o parte a orchestrei de la Mannheim, fiind 
Konzertmeister al noii orchestre între 1788-1800. A compus câteva 
concerte pentru vioară şi se pare că a dat o mână de ajutor la 
scrierea Concertului în Mi b   major atribuit lui Mozart (Concertul nr. 6, 
KV. 268). Fratele său, Franz Ignaz Eck (1774-1804), de asemenea 
violonist la curtea de la München, a cântat mai târziu la curtea Rusiei 
şi i-a fost profesor lui Louis Spohr. 
2 Carl Joseph (Carlo Giuseppe) Toëschi (1731-88): violonist-
compozitor german; elev al lui Johann Stamitz şi Anton Fils. În 
1752 a fost angajat violonist în Mannheimer Hoffkapelle, al cărui 
Konzertmeister devenea în 1759. În 1778 s-a mutat la München, 
odată cu mutarea curţii lui Karl Theodor. A compus peste şaizeci de 
simfonii, multe balete, în jur de douăzeci de concerte pentru flaut, peste 
treizeci de cvartete cu flaut şi numeroase alte lucrări de muzică de 
cameră.    
3 Wilhelm Cramer (1746-99): violonist-compozitor german, stabilit 
în 1772 la Londra, unde a fost considerat cel mai important 
violonist al vremii; elev al lui Johann Stamitz, Christian 
Cannabich şi Domenicus Bosconi. Din 1752 a cântat în orchestra 
de la Mannheim, între 1769-70 a întreprins cu mare succes turnee în 
Germania (la curtea de la Stuttgart), Italia şi Franţa (a cântat în 
Concert spirituel). La invitaţia lui J. C. Bach, a debutat la Londra 
pe 22 martie 1773, rămânând leader al Bach-Abel concerts până în 
1781. Timp de peste douăzeci de ani a fost solist, leader şi 
muzician de cameră nelipsit de la toate marile evenimente 
muzicale londoneze: în jurul anului 1780 i-a urmat lui Hay ca 
leader la Concert of Ancient Music, apoi a fost leader la 
Hanover Square Grand Concerts (1783-4), la Professional Concert 
(1785-93), la Pantheon concerts (1780-2); la opera italiană de la 
King's Theatre a fost leader de-a lungul celor mai multe stagiuni, 
între 1777-96, înaintea venirii lui Viotti; ca muzician de cameră al 
regelui, a condus concertele de curte de la Buckingham House şi 
Windsor; de asemenea, a fost leader la concertele comemorative 
Händel de la Westminster Abbey (1784, 1787, 1791 şi 1792) şi la 
concertele date la Sheldonian Theatre cu ocazia vizitei lui Haydn la 
Oxford în 1791. www.oxforddnb.com 
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Theodor, domnitor luminat şi generos, îi trimitea pe tinerii 
promiţători la studii în Italia, iar instrumentiştilor virtuozi le 
plătea cheltuielile pentru turnee (precursorul sponsorilor de 
astăzi!!!). În acelaşi timp, le asigura muzicienilor săi o viaţă 
decentă şi sigură: „salariile lor erau relativ mari; erau plătiţi la 
timp; primeau pensii atunci când se retrăgeau; mulţi dintre ei 
aveau propriile lor case”1. Siguranţa zilei de mîine şi bucuria 
unei munci făcute cu mare profesionalism avea să ducă la 
o continuitate benefică pentru coeziunea orchestrei, cea 
de-a doua generaţie de muzicieni, în special violonişti, 
ducând mai departe realizările părinţilor lor. Familii întregi 
cântau la diferite instrumente, cântau muzică vocală sau 
compuneau. De exemplu, „dinastii” bine cunoscute2 au fost 
familiile Cannabich, Cramer, Danzi, Fränzl, Friedel, Grua, 
Hampel, Heroux, Lang, Lebrun, Ritschel, Ritter3, Sepp, 
Stamitz, Toëschi, Wendling şi Ziwini. Christian Cannabich 
era fiul flautistului-compozitor Martin Friedrich Cannabich, 
Ignaz Fränzl venea după tatăl său, trompetist şi violist, fraţii 
Carl Joseph şi Johann Baptist Toëschi continuau activitatea 
de violonist-compozitor a tatălui lor, Alessandro Toëschi, 
Wilhelm Cramer pe cea a tatălui său, violonistul Jakob 
Cramer, iar Karl4 şi Anton1 Stamitz urmau tatălui lor, 

                                                
1 SPITZER; ZASLAW, The Birth of the Orchestra, pag. 262.  
2 Dr. BÄRBEL PELKER, “Mannheimer Schule”, articol pe site-ul 
Kurpfälzisches Kammerorchester din Mannheim. www.kko.de. Dr. 
Bärbel Pelker este cercetător la Mannheimer Hofkapelle, 
departament al Academiei de Ştiinţe din cadrul Universităţii de la 
Heidelberg. Acest departament a fost creat în 1990 cu scopul de a 
reconstitui repertoriul Hofkapelle-i şi de a strânge şi interpreta 
compoziţiile Şcolii de la Mannheim.  
3 Fraţii Heinrich (fagotist) şi Georg Wilhelm Ritter (oboist şi 
violonist) au fost urmaţi, primul de fiul său,  Georg Wenzel (fagotist 
şi compozitor, în special pentru instrumentul său), iar ultimul de cei 
doi fii, Peter (violoncelist-compozitor, kapellmeister la Mannheim, 
Baden şi Karlsruhe) şi Heinrich (violonist). 
4 Karl Philipp Stamitz (1745-1801): violonist, violist şi unul 
dintre ultimii virtuozi la viola da gamba; de asemenea, cel mai 
important compozitor din a doua generaţie a Şcolii de la 
Mannheim. A scris peste cincizeci de simfonii, concerte pentru 
diferite instrumente, muzică vocală şi de cameră în stilul galant; 
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Johann Stamitz. De multe ori, primul profesor era un 
membru al familiei sau un coleg al părintelui. Sursele aduc 
dovada prieteniei şi legăturilor familiale dintre membrii 
orchestrei, creând imaginea unei comunităţi întreţesute ca 
ochiurile unei plase.2 Rezultatul acestei strânse convieţuiri, 
a împărtăşirii aceloraşi valori muzicale şi a predării ştafetei 
între generaţii a dus la dezvoltarea unei calităţi 
nemaiauzite până atunci. Deci, continuitate este cuvântul, 
noţiunea simplă cu efect aproape magic, care explică în 
mare parte fenomenul Orchestrei de la Mannheim, 
fenomen generator de şcoală muzicală. Continuitatea la 
nivelul conducerii ansamblului orchestral s-a manifestat 
prin preluarea şi perfecţionarea regulilor de interpretare de 
către Christian Cannabich. Apreciat în aceeaşi măsură 
pentru tehnica sa dirijorală, cât şi pentru cântatul la vioară, 
Cannabich a continuat opera lui Stamitz, stabilind 
standardele sistemului modern de educare, antrenare şi 
disciplină orchestrală, într-un cuvânt, sistemul de repetiţii şi 
concert. El repeta cu orchestra în fiece săptămână, se 
străduia să obţină claritate şi strălucire. Stilul lui în 
conducerea orchestrei a fost adoptat şi de contemporanii 

                                                                                          
binecunoscutul concert pentru violă şi primele sale cvartete de 
coarde au fost publicate la Paris în 1774. A fost elevul tatălui său şi, 
după moartea acestuia, al lui Christian Cannabich. În 1762 şi-
a început cariera de violonist la Mannheim; în 1770 a plecat la 
Paris, devenind compozitor şi chef d’attaque la curtea ducelui de 
Noailles; în 1779/80 s-a mutat la Haga fiind violist la curtea lui 
Wilhelm al V-lea de Orania; între 1788-90 a întreprins 
numeroase turnee; s-a stabilit la Jena ca profesor la 
Universitate şi Kapellmeister. 
1 Anton (Thadäus Johann Nepomuk) Stamitz (1750/4-
1798/1809): violonist virtuoz şi compozitor german; ca şi fratele său 
Karl, a învăţat vioară cu tatăl său, apoi cu Christian Cannabich. În 
1770 a plecat împreună cu fratele său la Paris, unde între 1782-9 a 
fost violonist în orchestra regală de la Versailles, purtând titlul de 
ordinaire de la musique du roi. Nu se ştie ce a făcut în anii tulburi de 
după 1789, dar se presupune că a murit la Paris în 1798 sau cel mai 
târziu în 1809. A fost profesorul lui Rodolphe Kreutzer. 
2 PELKER, “Mannheimer Schule”. 
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săi. De aceea, privind retrospectiv, orchestra de la 
Mannheim „poate fi numită primul ansamblu modern”1. 

De la Mozart avem cea mai timpurie referire la 
Şcoala de la Mannheim, ca şcoală de compoziţie, în nota 
introductivă la cele şase Sonate pentru vioară şi pian (KV. 
301-306), aşa-numitele Sonate palatine, dedicate prinţesei 
electoare Elisabeth Augusta.2 Şcoala de la Mannheim a 
fost socotită la început şcoală de vioară sau/şi de orchestră, 
dovedindu-se în cele din urmă a fi fost şi o şcoală de 
compoziţie extrem de importantă în procesul de cristalizare 
a formelor şi genurilor clasice. Reprezentanţii ei au 
propovăduit părăsirea tehnicii de basso continuo, acordarea 
unei mai mari independenţe instrumentelor de suflat faţă de 
Streich, astfel încât şi ele să fie purtătoare de melodie, 
precum şi crearea unui limbaj orchestral mai plin de 
semnificaţii. Acest din urmă aspect se referă la rafinamentul 
contrastelor dinamice (confluenţa dintre forte şi piano), la 
celebrul crescendo orchestral compus din detalii (care nu 
era important numai pentru dinamica lucrării, dar structurá şi 
părţile în cadrul unei simfonii), la începutul lucrărilor în 
grande unisono cu valori mari şi salturi intervalice extinse3, 
la noile posibilităţi tonale deschise de instrumentaţia 
diversificată. 

Ce se întâmpla în restul Europei muzicale 
contemporane cu Şcoala de la Mannheim şi, mai precis, 
cum funcţionau orchestrele din centrele cu tradiţie?  

Timp de şaizeci şi cinci de ani (1725-90), Parisul a 
stat sub semnul Concertului spiritual (le Concert spirituel). 
Înfiinţat în 1725, în timpul Regenţei, ca suplinire a activităţii 
muzicale în timpul celor douăzeci şi patru de mari sărbători 

                                                
1 GEORGE B. STAUFFER, “The Modern Orchestra: A Creation of the 
Late Eighteenth Century”, în The Orchestra, A Collection of 23 
Essays on Its Origins and Transformations, ed. Joan Peyser (Hal 
Leonard Corporation, 2006), pag. 56.  
2 PELKER, “Mannheimer Schule”. Manuscrisul sonatelor se află 
într-o colecţie particulară din Statele Unite. 
3 MOZART, Scrisori, e-book. În scrisoarea către tatăl său din 20 
noiembrie 1777, W. A. Mozart critica faptul că toate simfoniile lui 
Cannabich începeau la fel, cu un mare unison. 
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religioase1, le Concert spirituel s-a impus cu timpul ca o 
veritabilă societate de concerte, în care cântau cei mai 
importanţi muzicieni ai epocii şi care a prilejuit prima audiţie a 
unor lucrări importante2. Parisul era „de fapt, singurul loc unde 
se poate dobândi fie faimă adevărată, fie bani”3. Curtea 
regală pusese la dispoziţie gratuit la Salle des Cent Suisses 
din palatul Tuileries, lăsând însă concertele să trăiască din 
reţeta sălii. Orchestra care cânta, nu numai că era aproape la 
fel de mare ca aceea de la Opéra, dar era şi alcătuită în cea 
mai mare parte din muzicienii de l’Opéra, le Concert spirituel 
având loc exact în zilele în care l’Opéra nu avea voie să dea 
spectacole (aproximativ treizeci şi cinci de zile pe an).4 
Practic, orchestra fiind aceeaşi, ceea ce deosebea cele două 
manifestări muzicale era repertoriul, astăzi reconstituit în 
întregime prin strădania cercetătorilor francezi5. În primii doi 
ani, contractul cu l’Opéra, care deţinea monopolul asupra 
tuturor orchestrelor cu mai mult de şase instrumentişti [sic], a 
permis interpretarea numai a motetelor religioase în limba 
latină6 (fapt care îndreptăţea denumirea de spirituel) şi a 
muzicii instrumentale pure, dar, din 1727, această 
constrângere repertorială a fost treptat abandonată, 
rămânând valabilă doar orientarea de a se pune în valoare, în 

                                                
1 Vechile edicte regale interziceau reprezentaţiile de teatru vorbit şi 
de operă în timpul marilor sărbători religioase: Postul mare şi 
sărbătorile pascale, Pentecôte, Crăciunul şi alte câteva praznice.  
2 Pe 18 iunie 1778, la Concert spirituel a avut loc prima audiţie 
publică a Simfoniei 31 în Re major KV. 297 (Pariziana) de W. A. 
Mozart; cu şase zile înainte, pe 12 iunie, Pariziana fusese cântată 
într-un concert privat la reşedinţa contelui Karl Heinrich Joseph von 
Sickingen, ambasadorul Palatinatului la Paris. 
3 MOZART, Scrisori, e-book,. În scrisoarea din 3 decembrie 1777 
către L. Mozart; W. A. Mozart îl citează pe prietenul său, flautistul 
Johann Wendling.  
4 WEAVER, “The Consolidation”, pag. 38. 
5 ANTOINE BLOCH-MICHEL, “Programmes du Concert spirituel” în 
Histoire du Concert spirituel 1725-1790, ed. de Constant Pierre 
(Paris: Heugel, 1975), pag. 227-370. 
6 Patentul acordat de Ludovic al XIV-lea lui Jean-Baptiste Lully şi 
urmaşilor săi interzicea orice reprezentaţie muzicală, în care să se fi 
folosit limba franceză pe scenă. 
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general, muzica franceză. Compozitorul cu cele mai multe 
lucrări cântate la Concert spirituel a fost Michel-Richard de 
Lalande1, ale cărui grands motets au fost cântate de peste 
şase sute de ori (!), începând cu Confitebor în programul 
celui dintâi Concert spirituel (18 martie 1725, alături doar de 
Il concerto per Natale de Corelli) şi terminând cu Dominus 
regnavit în 1770. De-a lungul timpului, muzica seculară şi cea 
instrumentală au câştigat din ce în ce mai mult teren: prin 
1740 concertele începeau aproape mereu cu o symphonie, 
iar douăzeci de ani mai târziu muzica seculară era 
predominantă. „De exemplu, concertul din 2 februarie 1779 a 
început cu o simfonie de Haydn ,  M. Moreau  de la 
Opéra  a cântat un motet de Mr. Candeille ,  Mr. 
Voundelich  [Wunderlich] a interpretat un concert de flaut, 
Mme Todi a cântat o arie nouă de Piccinni şi Messrs. Pals şi 
Tierschmiedt au prezentat un concert pentru doi corni. S-a 
cântat Samson, un oratoriu nou cu text de Voltaire şi 
muzică de Cambini. Apoi, Mr. Chartrain şi-a interpretat 
un nou concert de vioară propriu şi concertul s-a terminat 
cu o arie italiană de Guglielmi, cântată de Mme Todi.”2 
După Lalande, cei mai cântaţi compozitori erau Jean-
Joseph Cassanéa de Mondonville3 şi  Joseph Haydn. 

                                                
1 Michel-Richard de Lalande (1657-1726): compozitor baroc şi 
organist francez, a cărui activitate a fost strâns legată de curtea de la 
Versailles; i-a urmat lui Lully în funcţia de Surintendant de la 
musique de la chambre du roi. A compus peste şaptezeci de grands 
motets (gen de muzică sacră agreat de Ludovic al XIV-lea pentru 
grandoarea lui, scris pentru solişti, cor şi orchestră), balete şi suite 
orchestrale numite Simphonies pour les Soupers du Roy.  
2 CONSTANT PIERRE, Histoire du Concert spirituel 1725-1790, 
(Paris: Heugel, 1975), pag. 310. 
3 Jean-Joseph Cassanéa de Mondonville (1711-72): violonist-
compozitor francez. Ca violonist, a apărut pentru prima dată la 
Concert spirituel în 1734, în 1739 a ajuns violonist al capelei şi 
camerei regale, iar din 1755 până la moartea sa, survenită în 1772, 
a fost director al Concert spirituel. A compus grands motets, opere, 
sonate pentru vioară şi piese pentru clavecin. Introducerea făcută 
de Mondonville la publicarea sonatelor sale pentru vioară Les 
sons harmoniques op. 4 (Paris şi Lille, 1738) reprezintă prima 
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Evoluţia stilului muzical şi noul repertoriu s-au 
ciocnit la Paris de o orchestră anchilozată în tipare 
învechite, condusă de un personaj total nepotrivit cu 
arta sunetelor (le batteur de mesure) şi care, la un 
moment dat criticată din toate părţile, a trebuit să se 
reorganizeze. O atentă incursiune în presa vremii dezvăluie 
un substanţial proces de modernizare, de adaptare la noile 
provocări ridicate de Clasicismul muzical în faţa 
instrumentiştilor, ca răspuns la criticile uneori dispreţuitoare 
ale jurnaliştilor. A nu se uita că le Siècle des lumières a dat 
posibilitatea liberei exprimări, care, dacă în ceea ce priveşte 
situaţia politică era încă timidă, în domeniul artelor şi 
filozofiei s-a dezlănţuit sub forma celebrei querelle des 
bouffons1, anticipând marile încleştări sociale de la sfârşitul 

                                                                                          
dovadă a unui text scris privitor la cântatul la vioară al sunetelor 
armonice.  
1 La Querelle des bouffons [Cearta bufonilor] (1752-4): un 
adevărat război în planul ideilor artistice şi filozofice, 
materializat însă şi cu încercarea arestării lui Rousseau, dar 
şi cu adevărate mişcări de trupe (!) în timpul reprezentaţiilor; 
numele îi provine de la trupa de comedianţi (buffoni), angajată de 
Opera din Paris pentru a reprezenta o opera buffa (operă comică 
italiană). Provocat de reacţiile Parisului literar la spectacolul din 
seara zilei de 1 august 1752, când scurta opera buffa La serva 
padrona de Pergolesi a fost reprezentată între actele lui Acis şi 
Galateea de J. B. Lully, „războiul” a aliniat, pe de o parte, tabăra 
pro italiană, susţinută de Jean-Jacques Rousseau, baronul 
Friederich Melchior von Grimm şi enciclopedişti, pe de alta, 
tabăra pro franceză, sprijinită de personalităţi mai puţin ilustre, 
precum Élie Fréron, l’Abbé Arnaud, Jacques Cazotte, Jean-
Baptiste Jourdan şi Jean Philippe Rameau, acesta din urmă ca 
reprezentant al establishment-ului instaurat de Lully la Opéra. Pe 
scurt, comparaţia directă a celor două genuri muzicale i-a făcut pe 
mulţi intelectuali să aprecieze muzica italiană, veselă, plăcută, 
delicată şi firească, în mare contrast faţă de complexitatea 
intelectuală şi pompa rigidă a tragediei lirice franceze. F. M. von 
Grimm în Lettre sur Omphale (1752) şi-a exprimat preferinţa 
pentru idiomul „natural” italian şi a criticat lucrările „artificiale” 
franţuzeşti; Rousseau scria, printre altele, în Lettre sur la musique 
française (1753): „Cântecul francez nu este nimic altceva decât un 
lătrat continuu”.  În esenţă, „războiul” a aliniat tabăra progresistă a 
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secolului. În 1760, în Almanach des spectacles, Mr. Aubert1 
era amintit atât ca premier violon, cât şi ca batteur de 
mesure, pe când în anul următor, acelaşi ziar scria că Mr. 
Mondonville, director şi violonist, „bate măsura el însuşi” şi 
că Mr. Aubert „doar îl asistă”.2 Începând cu experimentul din 
anul 1762, când directorii: 

„punându-l pe M. Gaviniès3 în fruntea viorilor prime şi pe M. 
Capron în fruntea celor secunde, au scutit (ca în Italia) toată 
muzica instrumentală de bătutul măsurii cu o baghetă”1,  

                                                                                          
marilor intelectuali versus tot ceea ce reprezenta monarhia, opera 
y compris. Încleştarea de idei a antrenat întregul public al Operei 
din Paris, care, pe lângă aristocraţii şi bancherii bogaţi din loji, era 
alcătuit în mare parte din intelectuali, membri ai Parlamentului, 
funcţionari, studenţi, burghezi, de fapt aceeaşi mulţime care ducea 
lupta politică împotriva guvernării regale. Pentru a pune capăt 
răzmeriţei intelectuale, guvernul i-a comandat lui J.-J. C. de 
Mondonville scrierea unei opere, care să permită regruparea 
taberei franceze; ceea ce s-a şi întâmplat prin reprezentarea 
operei Titon et l’Aurore, sub atenta monitorizare a soldaţilor 
trimişi să supravegheze stalul deţinut de abonaţii pro italieni 
(!). Deşi opera italiană a fost surghiunită de pe scena de la 
Opéra, toruşi, în jurul anului 1760, opera buffa avea să-şi 
croiască drumul pe scena de la Opéra comique.  
www.medieval.org/emfaq/velde/opera 
1 Louis Aubert (1720-83): violonist-compozitor francez, fiu al lui 
Jacques Aubert (1689-1753), el însuşi membru al Vingt quatre 
Violons du roi (1727-46), premier violon al orchestrei Operei (1728-
52) şi al celei de la Concert spirituel (1729-40). Louis Aubert a 
urmat îndeaproape cariera tatălui său: la vârsta de doisprezece ani 
era numit membru al Vingt quatre Violons du roi, poziţie pe care 
avea s-o ocupe efectiv din 1746; în 1756 devenea  premier violon 
la Opéra şi Concert spirituel, unde deseori şi dirija. 
2 Almanach des spectacles (1761), citat în SPITZER; ZASLAW, The 
Birth of the Orchestra, pag. 388. 
3 Pierre Gaviniès (cca. 1728-1800): violonist-compozitor francez. 
A debutat la Concert spirituel la vârsta de treisprezece ani şi a 
avut o mare carieră de violonist virtuoz (Viotti l-a supranumit 
„Tartini francez”). La organizarea Conservatorului din Paris (1795) 
a fost numit profesor de vioară; este considerat fondatorul Şcolii 
franceze de pedagogie a viorii.  
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s-a renunţat treptat la serviciile zgomotoase prestate de le 
batteur de mesure (în registrele de la Concert spirituel, un 
batteur de mesure şi asistentul său au fost prezenţi până în 
1770). Reorganizată în 1773 de noul director, François-Joseph 
Gossec2, de Pierre Gaviniès şi Simon Le Duc3, orchestra a 
ajuns să fie condusă numai de cei doi violonişti principali:  

                                                                                          
1 Mercure de France (1762), citat în SPITZER; ZASLAW, The Birth 
of the Orchestra, pag. 200. 
2 François-Joseph Gossec (1734-1829): compozitor clasic 
francez, de origine valonă, cu o solidă educaţie de violonist şi 
organist. În 1751, ajutat de Jean-Philippe Rameau, a obţinut un 
post de violonist în orchestra lui Le Riche de La Pouplinière. 
În timpul unei singure stagiuni (1754-5), când premier violon al 
orchestrei era Johann Stamitz, Gossec avea să devină adeptul 
stilului de compoziţie al Şcolii de la Mannheim, devenind un 
prolific compozitor de simfonii şi cvartete de coarde; îi va urma 
acestuia din urmă ca premier violon, poziţie pe care o va 
ocupa până la dispariţia acestei orchestre. Activitatea lui de 
animator al vieţii muzicale instrumentale, mai precis orchestrale, 
a continuat: între 1762-9, Gossec a condus orchestra prinţului 
de Condé, din 1766 a cântat şi în orchestra prinţului de Conti, 
iar în 1769 a înfiinţat le Concert des Amateurs, pe care l-a 
condus până în 1773; între 1773-7 a condus le Concert 
spirituel, unde a programat pentru prima dată în Franţa o 
simfonie de Joseph Haydn (1773). După anul 1780, Gossec s-
a reorientat spre muzica vocală, ocupând funcţii la Operă 
(1782), l’École Royale de chant (1784), le Conservatoire de 
Paris (1795), şi compunând în special opere, muzică de scenă, 
dar şi un recviem. Ca cel mai important compozitor al 
Revoluţiei, Gossec a compus peste patruzeci de imnuri şi 
marşuri revoluţionare, lucrări de muzică sacră; a orchestrat La 
Marseillaise pentru ansamblu de suflători. 
3 Simon Le Duc [Leduc] (1742-77): violonist-compozitor francez, 
socotit a fi reprezentantul unei şcoli franceze de Sturm und Drang; 
muzica sa este caracterizată de contraste puternice, schimbări 
abrupte de stări sufleteşti şi armonie cromatică surprinzătoare. „Mr. 
Le Duc, joueur du violon; il joue bien.” – cu această caracterizare, 
făcută de Leopold Mozart în însemnările sale de călătorie (Paris, 
1763), îşi începe Barry S. Brook articolul “Simon Le Duc l’aîné, a 
French Symphonist at the Time of Mozart”, în The Musical 
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„O orchestră numeroasă [era] condusă de Messers 
Gaviniès şi Leduc, violonişti excelenţi, care erau în fruntea 
viorilor prime şi, respectiv, a celor secunde. Şefii de partide, 
permanent aşezaţi mai aproape şi mai predispuşi să se 
asculte unul pe celălalt, erau capabili să asigure mai multă 
precizie şi un ansamblu mai bun în reprezentaţii.”1  

În 1771, neajunsurile aşezării pe scenă au fost 
disecate nemilos în Journal de musique: 

 
„Aranjarea nefericită a orchestrei [...] împiedică 
reprezentaţia. Prima şi a doua vioară nici nu se văd, nici 
nu se aud una pe alta; în consecinţă, deseori le lipseşte 
un bun ansamblu. Flautele şi oboaiele sunt 
înmormântate printre başi şi îşi pierd efectul; cornii nu 
sunt plasaţi mai bine, iar orga proastă, care este în 
mijlocul violelor, desparte şi distruge toată armonia.”2 
 

Critica a avut ecou şi orchestra a fost rearanjată în 
grupe (partide) omogene de instrumente, renunţându-se la 
gruparea instrumentelor după funcţie, ca în cazul grupului 
de basso continuo, care, deşi funcţiona unitar, era alcătuit 
din instrumente de facturi diferite: un instrument cu 
claviatură (clavecin, orgă), un instrument cu coarde 
(violoncel, contrabas) şi/sau un instrument de suflat (fagot). 
Când podiumul a fost înălţat, presa a constatat cu 
mulţumire: 

 
„Am observat că orchestra a fost înălţată mai sus decât 
joia trecută, redând efectul instrumentelor mai 
proeminent. Planul de aşezare al orchestrei era de 
asemenea mai bun.”3  

                                                                                          
Quarterly, 1962, XLVIII(4), pag. 498-513, © 1962 by Oxford 
University Press. 
1 Mercure de France (1773), citat în SPITZER; ZASLAW, The Birth 
of the Orchestra, pag. 200.  
2 Journal de musique (Paris, 1771), citat în SPITZER; ZASLAW, The 
Birth of the Orchestra, pag. 200.  
3 Mercure de France (1773), citat în SPITZER; ZASLAW, The Birth 
of the Orchestra, pag. 200.   
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Şi în cele din urmă, orchestra şi-a însuşit noile practici 
interpretative, graţie lui Pierre La Houssaye1, noul violon 
solo: 

 
„De mult nu am mai auzit un Concert spirituel aşa de 
sclipitor ca cel de alaltăieri. Gustul şi inteligenţa 
domnului La Houssaye au fost remarcate de audienţă. 
Acest muzician capabil a petrecut cincisprezece ani în 
Italia şi şapte la Londra. Prima simfonie [de Gossec] a 
produs cel mai mare efect. Am admirat în special un 
crescendo care a produs o impresie total nouă.”2 
 

În 1784, când Ludovic al XVI-lea şi Marie-Antoinette 
şi-au mutat reşedinţa în palatul Tuileries, le Concert spirituel a 
trebuit să părăsească la Salle des Cent Suisses şi să se mute 
în Salle des machines. De aceea, ca o fină aluzie, în ultimul 
său concert în sala care îi fusese gazdă timp de aproape 
şase decenii, orchestra a cântat Simfonia Despărţirii de 
Joseph Haydn! 

Pe lângă le Concert spirituel, viaţa muzicală 
pariziană a beneficiat şi de alte serii de concerte 

                                                
1 Pierre (-Nicolas) La Houssaye [Housset] (1735-1818): violonist-
compozitor francez. Între 1753-68 a călătorit în Italia cu diferite 
angajamente, la Padova având prilejul să ia lecţii de vioară cu Tartini, 
iar la Parma să studieze compoziţie cu Tommaso Traetta (1727-79). 
Anii 1770 îl găsesc pe La Houssaye la Londra ca leader al orchestrei 
Operei italiene. Reîntors la Paris în 1776, La Houssaye a fost 
numit premier violon al Concert spirituel (1777-88) şi din 1781 al 
orchestrei de la Comédie Italienne; a cântat şi în cadrul Concert des 
Amateurs. Între 1790-1801 a fost premier violon al orchestrei de la 
Théâtre de Monsieur (mai târziu Théâtre Feydeau); până în 1792, La 
Houssaye îşi împărţise această poziţie cu Giuseppe Puppo (1749-
1827), violonistul-compozitor italian despre care, din cartea The 
John Marsh Journals: The Life and Times of a Gentleman Composer 
(1752-1828), publicată de Pendragon Press abia în 1998, se mai 
poate afla că anterior fusese leader pentru optzeci şi cinci de 
concerte la Edinburgh (1778-82). Între 1795-1802, La Houssaye a 
fost numit profesor de vioară la proaspăt înfiinţatul Conservator de la 
Paris. 
2 Journal de Paris (25 martie 1777), citat în SPITZER; ZASLAW, The 
Birth of the Orchestra, pag. 200.   
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(organizate fie de reprezentanţii aristocraţiei, fie de cei ai 
burgheziei în ascensiune), mai puţin longevive, dar deseori 
foarte valoroase. Cele mai importante orchestre particulare 
au fost: între 1731-62, orchestra lui Le Riche de La 
Pouplinière, bogatul fermier général1, condusă până în 
1753 de Jean-Philippe Rameau;2 orchestra prinţului de 
Condé şi orchestra prinţului de Conti (1757-71), fiecare 
dintre ele conduse un timp de F.-J. Gossec (prima între 
1762-9, a doua între 1766-9); orchestra de la reşedinţa 
marchizei de Montesson din Chaussée d’Antin (?-1785), 
condusă de le Chevalier de Saint-Georges3. În jurul 
anului 1770 însă, muzica, dorită de un număr din ce în ce 
mai mare de oameni, ieşea definitiv din casele nobiliare şi, 

                                                
1 Le fermier général: deţinător al funcţiei de creditare a banilor 
statului, recuperaţi apoi prin colectarea taxelor.  
2 Jean-Philippe Rameau (1683-1764): organist şi violonist, unul 
dintre cei mai importanţi compozitori francezi şi teoretician al 
muzicii din timpul Barocului. În 1722 a publicat celebrul Traité de 
l'harmonie, urmat în 1726 de Nouveau système de musique 
théorique. Ca premier violon a înfiinţat şi condus între 1731-53 
orchestra lui La Riche de la Pouplinière. Ca autor de operă, 
Rameau l-a înlocuit pe Jean-Baptiste Lully în poziţia de cel mai 
important compozitor francez. 
3 Joseph de Bologne de Saint-Georges, cunoscut mai ales sub 
numele de le Chevalier de Saint-Georges sau de simplul Saint-
George (1745-99): violonist-compozitor afro-francez, scrimeur 
celebru în toată Europa; după Revoluţia franceză a fost ofiţer al 
Gărzii naţionale şi colonel în Légion Franche de Cavalerie des 
Américains et du Midy (Légion noire sau Légion Saint-Georges), 
unde l-a avut ca subordonat pe Alexandre Dumas-tatăl, un alt 
afro-francez celebru, autor al romanului Cei trei muşchetari. 
Antonio Lolli în 1764, F.-J. Gossec în 1766 şi Karl Stamitz în 
1770 i-au dedicat lucrări. Alături de Gossec, Saint-Georges este 
considerat unul dintre primii compozitori francezi de cvartete de 
coarde şi simfonii concertante; primele sale cvartete au fost 
interpretate în saloanele pariziene în 1772 şi au fost publicate 
în primăvara lui 1773; de asemenea, a compus concerte pentru 
vioară, un concert pentru clarinet, opere. Din 1771 şi până la 
Revoluţia franceză din 1789, a fost premier violon şi conducător 
al mai multor orchestre pariziene; în 1797, la Paris, a condus o 
nouă orchestră, le Cercle de l'Harmonie. 
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în consecinţă, numeroase societăţi de concerte aveau să-şi 
facă apariţia: le Concert des Amateurs (1769-81), le Concert 
des Associés (1770-?), le Concert de l’École Graduite de 
Dessein (1770-2), le Concert des Amis (1772-?), la Société 
du Concert d’Émulation (1781-6) şi le Concert de la Loge 
Olympique (1783-9). Sistemul pus în picioare de 
melomani pasionaţi, precum baronul d’Ogny şi ducele de 
Noailles, foşti deţinători de orchestre particulare, consta 
din înfiinţarea societăţilor de concerte sub forma unor 
societăţi particulare cu răspundere limitată (SRL-uri de 
secol XVIII!), finanţate prin donaţii şi abonamente; se 
închiria o sală sau unul dintre finanţatorii bogaţi ai 
societăţii (sponsori de secol XVIII!) o punea la dispoziţie; 
se numea un director muzical, care la rândul lui angaja 
pentru stagiune o orchestră de profesionişti (dar care, de 
multe ori, se bucura şi de participarea amatorilor) şi 
alegea compozitorii şi soliştii.1  

Dintre orchestrele nou apărute, cea mai cunoscută 
a fost le Concert des Amateurs, care cânta la Hôtel de 
Soubise şi era patronată de contele Claude François Marie 
Rigoley d’Ogny şi de le fermier général Charles Marin de La 
Haye des Fosses. Înfiinţată de François-Joseph Gossec şi 
condusă de acesta între 1769-73, orchestra era descrisă 
astfel: „Ansamblul, în care amatorii stăteau alături de 
profesionişti de la Académie royale de musique şi de la 
Musique du roi, era alcătuit din mai mult de şaptezeci de 
interpreţi, cu patruzeci de viori şi viole, douăsprezece 
violoncele şi opt contrabasuri, la care se adăugau suflătorii: 
flaute, oboaie, clarinete, trompete, corni şi fagoturi.”2 În 
1771, le chevalier de Saint-Georges era numit premier 
violon al orchestrei, iar din 1773, el devenea şi dirijorul ei, 
poziţie pe care avea s-o ocupe până la dizolvarea 
ansamblului în 1781. În 1775, l’Almanach musical scria 
despre le Concert des Amateurs că era:  

                                                
1 SPITZER; ZASLAW, The Birth of the Orchestra, pag. 203.  
2 CLAUDE RIBBE, Le chevalier de Saint-George (Paris: Perrin, 
2004). www.AfriClassical.com 
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„cea mai bună orchestră simfonică din Paris şi, 
probabil, din Europa”.  

De numele cavalerului de Saint-Georges este 
legată şi cealaltă orchestră importantă a timpului, cea a 
societăţii le Concert de la Loge Olympique, înfiinţată în 
1783, după dispariţia celei de la Concert des Amateurs. Prin 
numele ei, noua societate muzicală arăta că era legată, prin 
organizare şi finanţare, de loja „l’Olympique de la Parfaite 
Union”; pentru 120 de livre pe an, abonaţii nu numai că 
puteau asculta douăsprezece concerte pe an, dar erau şi 
admişi la ritualurile de gradul întâi ale lojii. Saint-Georges1 
şi toţi ceilalţi membri ai orchestrei erau masoni. Concertele 
lor se ţineau în elegantele saloane ale Palais Royal. În 1786, 
orchestra era alcătuită din şaptesprezece viori, patru viole, 
şase violoncele, patru contrabasuri, perechi de flaute, 
oboaie şi fagoturi, un clarinet, trei corni, o trompetă şi o 
tobă. Registrele arată că, din aceşti patruzeci şi cinci de 
muzicieni, doisprezece erau amatori şi că amatorii şi 
profesioniştii erau aşezaţi la pupitre în aşa fel, încât la fiecare 
pupitru să fie câte un instrumentist de bază.2 Rolul lui Saint-
Georges de premier violon s-a dovedit a fi fost esenţial pe 
toate planurile activităţii orchestrei: în organizarea 
ansamblului, în conducerea artistică a orchestrei, dar şi în 
alegerea repertoriului. În 1784, la cererea contelui d’Ogny, 
Saint-Georges a negociat cu Joseph Haydn comanda a 
şase simfonii, a căror primă audiţie avea să fie făcută de 
Saint-Georges pe parcursul unei serii triumfale de concerte 
(1787). Fără îndoială, numele orchestrei societăţii le 
Concert de la Loge Olympique va rămâne în analele istoriei 
muzicii legat de cele şase celebre Simfonii pariziene (nr. 82-7: 
L’Ours, La Poule, In Nomine Domini, La Reine, nr. 86 în Do 

                                                
1 Le Chevalier de Saint-Georges a fost unul dintre primii masoni 
de culoare din Franţa, primit în „Loja celor nouă surori” din Paris. 
S-ar putea ca paralela cu W. A. Mozart (era supranumit le Mozart 
noir) să fi fost îndreptăţită nu numai de profesiunea lor comună 
de muzicieni, dar şi de apartenenţa lor la ordinul masonilor. 
2 JEAN-LUC QUOY-BODIN, „L’Orchestre de la Société Olympique 
en 1786”, Revue de musicologie, 70 (1984), pag. 97, 104.   
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major şi nr. 87 în La major), al căror succes avea să determine 
comanda altor trei simfonii (nr. 90-2). 

La Londra, anul 1760 reprezintă începutul seriilor de 
douăsprezece spectacole de joi seara, iniţiate de Teresa 
Cornelys1 la Carlisle House din Soho, care, beneficiind din 
sezonul 1763-4 de conducerea lui Johann Christian Bach şi 
a lui Carl Friedrich Abel2, s-au transformat într-o serie de 
concerte (the Bach-Abel concerts, 1765-82), ce aveau să 
marcheze o etapă superioară în procesul de dezvoltare a 
orchestrei în Anglia. În 1768, the Bach-Abel concerts s-au 
desprins de sub tutela doamnei Cornelys şi s-au constituit 
într-o societate de concerte independentă şi stabilă, care îşi 
propunea să programeze în special muzică orchestrală 
scrisă în cel mai nou stil de pe continent şi, bineînţeles, şi 
cea compusă de cei doi directori. În 1775, Bach-Abel 
                                                
1 Teresa (Anna-Maria) Cornelys [cunoscută şi sub numele de Mlle 
Pompeati, Mme Trenti, Mrs. Smith] (1723?-97): cântăreaţă şi 
impresar de origine italiană. Viaţa ei personală şi profesională, o 
permanentă aventură, este cunoscută din Histoire de ma vie de 
Giacomo Casanova (!). T. Cornelys şi-a început activitatea de 
impresar la Bruxelles ca „directrice des spectacles en Flandre” 
(1757), dar marea ei reuşită a fost la Londra, unde a descins în 
octombrie 1759. În 1760 a închiriat the Carlisle House din Soho, în 
care, mai mult de un deceniu, a organizat distracţiile la modă pentru 
nobilimea britanică (concerte, baluri şi baluri mascate), în ciuda 
faptului că era o străină aventurieră şi cântăreaţă pe scenă. Teresa 
Cornelys i-a strâns în jurul ei pe cei mai buni muzicieni ai Londrei: J. 
C. Bach şi K. F. Abel au debutat la Carlisle House în sezonul 1763-
4, iar după plecarea lor la concurentele Almack’s Rooms (1767-8), 
ea a continuat cu Felice Giardini şi Mattia Vento (1735-76). Un 
răsunător faliment (1772) şi câteva încercări vizionare destinate 
eşecului au adus-o în menghina justiţiei. În ciuda câtorva ajutoare 
băneşti, a nefericitelor ei încercări de supravieţuire (sub numele de 
Mrs. Smith ajunsese să întreţină la Knightsbridge o turmă de 
măgăriţe, al cărui lapte îl oferea din când în când ca ‘public déjeuné 
for people of fashion’ [!!!]) Teresa Cornelys şi-a sfârşit zilele la Fleet 
prison, închisoarea datornicilor din Londra. www.oxforddnb.com 
2 Karl (Carl) Friedrich Abel (1723-87): compozitor clasic german şi 
ultimul mare virtuoz la viola da gamba. Împreună cu J. C. Bach a 
organizat celebra serie de concerte de la Londra, the Bach-Abel 
concerts (1765-82).  
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concerts se mutau în propriul lor sediu, construit de cei doi 
compozitori împreună cu Sir John Gallini1 şi proiectat special 
pentru muzică orchestrală: Hanover Square Rooms aveau o 
platformă pentru orchestră (înălţată într-un capăt al sălii) şi 
locuri pentru 5-600 de spectatori.2 Sistemul de concerte era de 
subscription series, cu preţuri ridicate şi pentru un public 
exclusivist. Orchestra era formată din „cei mai buni interpreţi de 
toate felurile, pe care capitala îi putea furniza”3; având în vedere 
că se cânta miercuri seară, când orchestra de la King’s 
Theatre era liberă, este uşor de presupus că majoritatea 
muzicienilor proveneau din acea orchestră, ca şi, probabil, 
leader-ul lor, care între 1776-7 şi 1782-3 era celebrul deja 
Felice Giardini.   

Succesul concertelor Bach-Abel a determinat apariţia 
multor asemenea societăţi, concurenţa lor fiind stimulatoare: 
în 1770, Giardini a organizat o Musical Academy, tot în casa 
doamnei Cornelys; harpistul John Parry4 a înfiinţat o serie 
                                                
1 Sir John Andrew Gallini [Giovanni Andrea Battista Gallini] 
(1728-1805): dansator, director de teatru şi promotor de concerte, 
de origine italiană. Încercându-şi norocul în Anglia din 1757, 
Gallini a avut parte de o viaţă plină de reuşite: a dansat şi a fost 
director de dans la King’s Theatre, Haymarket (opera) şi Covent 
Garden  (1758-66), a contribuit la construirea sălii de concert the 
Hanover Square Rooms (în 1776 a cumpărat partea lui J. C. Bach 
şi C. F. Abel, devenind unic proprietar), i-a învăţat să danseze pe 
aristocraţii unei întregi generaţii şi a luat-o în căsătorie în 1763 pe 
una dintre ei (Lady Elizabeth Peregrine Bertie, fiica celui de-al 
treilea lord Abingdon), a făcut o avere considerabilă ca impresar al 
celor mai importante concerte din Londra şi s-a dovedit a fi fost 
unul dintre cei mai de succes directori de operă din secolul al 
XVIII-lea, organizând spectacole de operă şi balet la King’s 
Theatre, al cărui proprietar a ajuns în cele din urmă, în 1785. 
www.oxforddnb.com 
2 ROBERT ELKIN, The Old Concert Rooms of London (London: 
Edward Arnold Ltd., 1955), pag. 93.  
3 CHARLES BURNEY, A General History of Music (London: 1776, 
1786-9), ed. Frank Mercer (New York: Harcourt Brace, 1935), pag. 
1017.  
4 John Parry [Parry Ddall, Rhiwabon sau Blind Parry of Ruabon 
(Parry cel orb din Ruabon)] (1710?-82): harpist virtuoz, originar din 
Ţara Galilor (Wales), cu o semnificativă contribuţie în afirmarea 
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de morning concerts la Hickford’s Rooms; între 1774-90, 
proaspătul construit Pantheon din Oxford Street (inaugurat la 
27 ianuarie 1772) a găzduit numeroase serii de concerte - 
Pantheon concerts1 - ţinute luni seara de o orchestră de 
„interpreţi eminenţi”, conduşi la început (1774-9) de acelaşi 
neobosit Felice Giardini, apoi de Wilhelm Cramer (1780-2) şi 
de Johann Peter Salomon2 (1784-5); în 1777, violonistul 

                                                                                          
muzicii galeze prin trei lucrări importante: prima, Antient British 
Music (1742, editată împreună cu Evan Williams), este 
considerată a fi prima lucrare publicată cu referire la muzica 
galeză şi are cuprinzătorul subtitlu  A collection of tunes, never before 
published, which are retained by the Cambro-Britons, (more 
particularly in north-Wales) and supposed, by the learned, to be the 
remains of the music of the antient Druids, so much famed in Roman 
history; a doua lucrare, A Collection of Welsh, English and Scotch Airs 
(1761), include şi Four new lessons for the harp or harpsichord 
composed by John Parry, rămase în repertoriul de harpă; a treia 
culegere, British Harmony (1781), este socotită a fi cea mai bună 
dintre cele trei culegeri. În cursul carierei sale, John Parry a cântat 
în casele aristocraţilor şi în concerte publice, în special la Londra (cu 
începere din 1741), dar şi în ţinuturile natale (sub patronajul familiei 
Williams Wynn din Wynnstay, Ruabon), la Dublin (1736), Leeds 
(1742) sau Cambridge (1757). www.oxforddnb.com  
1 The Pantheon concerts au fost organizate între anii 1774-82, 1784-5, 
1790; conform lui SUSAN WOLLENBERG; SIMON MCVEIGH, Concert 
Life in Eighteenth Century Britain (Ashgate Publishing, Ltd., 2004), 
pag. 166.  
2 Johann Peter Salomon (1745-1815): violonist, impresar şi 
compozitor german, mai târziu rezident în Anglia. Fiu al lui Philipp 
Salomon, oboist la curtea de la Bonn, J. P. Salomon a fost angajat, 
la vârsta de numai treisprezece ani, ca muzician al aceleiaşi 
Hofkapelle, avându-i colegi pe tatăl şi bunicul lui Ludwig van 
Beethoven (!). Între 1764-80, a ocupat la Rheinsberg poziţia de 
Musikdirektor la curtea prinţului Heinrich al Prusiei, perioadă în 
care l-a cunoscut la Berlin (la cea de-a doua reşedinţă a prinţului) 
pe C. P. E. Bach; datorită acestuia, Salomon a cunoscut sonatele 
şi partitele pentru vioară solo ale lui J. S. Bach, pe care le cânta 
încă exemplar în timpul anilor petrecuţi la Londra. Prima apariţie 
publică la Londra a lui Salomon a fost la Covent Garden, pe 23 
martie 1781. Intrând în viaţa muzicală londoneză cu o mare 
reputaţie de violonist virtuoz şi muzician de cvartet de coarde, 
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Franz Lamotte1 a iniţiat concerte în sala din Tottenham 
Street şi apoi, alături de cântăreţul Venanzio Rauzzini2, în 
Hanover Square; Bach-Abel concerts au fost înlocuite în 
Hanover Square Rooms, pentru scurt timp (1783-4) de 
Hanover Square Grand Concerts, organizate de cumnatul lui 
Gallini, lordul Bertie Abingdon (1740-99), iar din 1785 de 
Professional Concert (1785-93), ţinut în zi de luni, şi care, din 
1791 avea să primească o replică de la Salomon’s concerts 
(1791-4), ţinute în aceeaşi sală, dar vineri (rivalitatea dintre 

                                                                                          
Salomon a devenit treptat un important leader şi promotor de 
concerte; numele lui va rămâne legat pentru totdeauna de cel al lui 
Joseph Haydn, căruia i-a comandat şi cântat în primă audiţie 
celebrele Simfonii londoneze. 
1 Franz Lamotte (cca. 1751-80): violonist-compozitor francez, 
care, conform lui C. Burney, i-ar fi fost elev şi lui Giardini. În 1772 
era violonist la curtea de la Viena a împărătesei Maria Tereza, iar 
din 1777 a cântat în Anglia ca leader de orchestră şi organizator 
de concerte la Londra, dar şi la Bath, unde a organizat the Old 
Rooms concerts (MICHAEL HOSKIN, “Vocations in Conflict: William 
Herschel în Bath, 1766-1782”, în History of Science, vol. 41, pag. 
326, www.shpltd.co.uk). A părăsit insula în 1780, în urma unui scandal 
financiar. 
2 Venanzio Rauzzini (1746-1810): cântăreţ castrat, clavecinist şi 
compozitor italian. Între 1766-72 a fost în serviciul prinţului elector 
de Bavaria, cântând la Opera din München; alte angajamente l-au 
dus la Viena şi în teatrele de operă din nordul Italiei (Milano, 
Veneţia, Padova şi Torino). A creat rolul Cecilio din opera 
mozartiană Lucio Silla, cântată pentru prima dată la Milano, în 
decembrie 1772; imediat după aceea, Mozart a compus pentru el 
motetul solo Exsultate, Jubilate. Din 1774 s-a stabilit în Anglia, unde 
a avut o activitate complexă de cântăreţ la King’s Theatre, de 
compozitor de lucrări instrumentale şi vocale, precum şi de 
organizator de concerte. Din toamna lui 1777, el a lucrat cu 
violonistul Franz Lamotte în trei subscription series de iarnă la 
Bath, la the Rotunda din Dublin (în vara lui 1778) şi în două 
subscription series de primăvară la Londra. În 1777, Rauzzini s-a 
stabilit la Bath şi i-a urmat lui William Herschel (muzician profesionist şi 
astronom amator, care a descoperit în 1781 planeta Uranus [sic]) ca 
director de concerte la the Assembly Rooms, organizând toate 
evenimentele muzicale ale oraşului până la moartea sa survenită în 
1810. www.oxforddnb.com 
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aceste două ultime orchestre avea să fie benefică pentru 
dezvoltarea orchestrei simfonice ca instituţie, la Londra);1 
scurta serie de Salomon’s concerts din 1786, Mme Mara’s 
concerts2 (1787-8) şi Opera concerts (1795-8) completează 
imaginea vieţii muzicale londoneze. Ceea ce aveau comun 
mai toate aceste subscription series, pe parcursul a mai 
bine de treizeci de ani, era atragerea publicului prin 
organizarea partidelor de dans la terminarea concertului, 
iniţiate tot de Teresa Cornelys. Un participant la seratele 
de la Carlisle House nota în 1761:  

 
„Muzica vocală şi instrumentală, cântată de o orchestră 
aşezată la capătul sălii, începe la ora şapte şi durează 
până la nouă; dansul de după continuă până la unu sau 
două.”3 
 

Morning Chronicle din 30 decembrie 1773 anunţa 
pentru Monday subscription series de la Pantheon: 

 
„Orice grupuri de dans vor forma nobilii şi gentlemenii, 
orchestre potrivite vor fi la îndemână în acest scop.”4  

(Va urma) 

                                                
1 SPITZER; ZASLAW, The Birth of the Orchestra, pag. 286-8. 
2 Gertrud Elisabeth Mara [născută Schmeling] (1749-1833): 
cântăreaţă celebră, născută la Kassel ca fiică a violonistului Johann 
Schmeling. Primind de la tatăl său o solidă educaţie muzicală de 
violonistă (!) şi socotită a fi copil minune, Gertrud Schmeling a 
făcut turnee în Germania, Olanda şi Anglia, dar la Londra a fost 
sfătuită să părăsească cântatul la vioară, considerat nedemn pentru 
o doamnă. Vocea ei de soprană a fost luată în seamă de îndată 
pentru strălucirea ei, pentru execuţia rapidă şi ambitusul întins; în 
plus, odată ajunsă divă, Mme Mara surprindea prin intonaţia justă şi 
stabilitatea ritmului, calităţi destul de rare la vremea aceea pentru o 
cântăreaţă, calităţi pe care, fără îndoială, le datora disciplinei 
însuşite prin studiul viorii. www.oxforddnb.com 
3 Însemnare din jurnalul baronului Kielmansegge, la data de 26 
noiembrie 1761; citat din SIMON MCVEIGH, The Violinist in 
London’s Concert Life, 1750-1784 (New York: Garland, 1989), pag. 
18.     
4 MCVEIGH, The Violinist in London’s Concert Life, pag. 278.      
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