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1. Allegretto 14327
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. Allegro 9'57”
iii. Moderato: “On the very first May Day” 407"

Symphony No 10 in E minor, Op. 93

Bl Moderato 2252 i Moderato 252”
.II. Allegro 426" Allegro 426"
B Allegretto 132> [l Allegretto 132"
-IV4 Andante — Allegro 12’577 -iv. Andante — Allegro 12°57”

O6uee spems 38yuanus 80°23”

Total duration 80°23”
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Tubpupnsii - SACD

Comectumblit co Bcemu CD-neitepamu. Bkmodaer crepeo
BBICOKOIT 4€TKOCTM I KaHA/Ibl 06BEMHOTO 3ByYaHMs, KOTOPbIE MOTYT
BocnpousBoautbea SACD nneitepom. SACD, DSD un

MX JIOTOTHITBI AB/IAIOTCA TOPTOBOI MapKoit hpupMsr Sony.
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of the Mariinsky Theatre, St Petersburg, Russia.

Jonathan Stokes, John Newton, Mark Donohue & Dirk Sobotka —
recording engineers

James Mallinson, producer
Classic Sound Ltd - editing & mastering facilities
Jonathan Stokes and Neil Hutchinson for Classic Sound Ltd - audio editors

Includes multi-channel 5.0 and stereo mixes.

Hybrid-SACD

Compatible with all CD players.

Includes high density stereo and surround

tracks that can be read by SACD players.

SACD, DSD and their logos are trademarks of Sony.

JKIAJIA V1 JOKTATIACh

Jleonup lFakkenp

Ero Tpemvs. Tperbs cumdonns Jmurpus [locrakoBmda

HUKAK He OTHOCUTCA K YUCTTY BeMUKNUX Tpembux, TaKuxX Kak
Teponyeckas cumMponns Berxosena umu TpeTbsa PaxmManuHOBa.
9TO — 3KCIepUMeHTaIbHasA MAPTUTYPa MONIOIOTO KOMITO3UTOPA,
COCTaB/IAIAsA CHMMETPUYHYIO ITapy ¢ ero Bropoit cumdonmeit

u, BMecTe co Bropoii, Beipakalolnyio yX coBeTckux 1920-x rogos,
KOI/Ia BBICIIIEIT TOUKII JOCTHITIA BCEOO[as Bepa B yTOIMM, CIUTASL
YTOIIIIO CBOGOJHOTO XyA0XKECTBEHHOTO TBOPYECTBA.

Kaxkos 6611 3ampicen. TpeTbst cuMOHNS IIaHMPOBAIACh KAK YaCTh
GOMBILIOro LMK/IA COYMHEHI KO [IHAM PEBOTIOLMOHHBIX TIPA3/IHIKOB —
B IaHHOM C/Ty4ae Ko fHio IlepBoro mas, 1 ecru Bo Bropoit
(«OKTAGPBCKOIT») CUMOHNMH, KaK CKA3aJl aBTOP, «CAMOJOB/IEIOLYIO0
ponb urpaet 60ps6a, To B “Maiickoit cumponnn” <Tperbeit> ...
HAaCTpOeHIIe IIPasfHIKa MUPHOTO CTPOMTENbCTBA». Ho yxke K Havamy
30-X roj1oB BCeobIIMEe YTOMNM TIOOEKIN, «KaJIeHJaPHbII LMK
IlocrakoBuya 060pBasIcs, 1 B 1936 TOTy MbI IOy 4I/Ii OT KOMIIO3UTOPA
BeMMKyI0 YeTBepTyI0 CM(pOHMIO, IIepefaBaBLIYIO TPEBOTY I CTPax
HauaBILXCS CTA/IMHCKIX [ECSTHIETHIE ¥ TIPOPOYMBIIYIO [eKaTOMObI
«6ONBIIOro Teppopar.

Marepuan u popma. JKenaHuem HOBUSHBI MOKHO 0GBACHUTD
NPUYYIMBYIO U/IEI0 KOMIIO3UTOPA «HAIMCATD CUM(OHIIO, Ijie bl Hut
OfjHa TeMa He NIOBTOPs/Iach» (ero cosa). Peammsosasuuics B Tpetbeit,
9Ta ujesa O3Havyaaa, YTO CaMU TEMbI HE 6y}1yT 3aIIOMMHAKIUMMCA,
HO CO3JIa/lyT HaNPsKeHHBIiT penbed GopMbl. MysbIKOBEJIbI, TOBOPS
006 3TOM OJJHOYACTHOM COYMHEHNM, IPUOETAIOT K CTOBY «quasi»
(«Haroro6me»). VI BIpAMB, 3/1eCh MOXKHO HailTH quasi-cuMdoHmio
B 4eThIpeX TPAAMILMOHHBIX YACTAX, qUAasi-COHaTHYI0 GopMy C TpeMs
HDJ:[O6310].L[MMM paspgenamn. HO, B CyIHOCTH, IIEPEJ] HAMI HOBAaTOPCKaA
KOMIIO3MUINA, TIE PELIAIOT BOBCE HE TEMbI I HE Ka4Y€CTBO MaTepuana,
a 0C06eHHOCTM BPEMEHHOIO pa3sBepThIBAHNA MYSBIKM M XapakTep
ee MHCTPYMCHT&HI)HI)IX Kpacok. K HPMMCPY, HayaJio CMMq)OHMM
MOXKeT ObITh OCO3HAHO KaK IIeCEHHBII1 POJIOT 6/1arofaps urpe
K/TapHETOB ¥ MATKOMY, «IIOKauMBaIOLeMyCs» PUTMY. YCKOpeHue
TEMIIA ¥ SHEPTUYHOE IIPOABIDKEHME KOPOTKNX MOTUBOB oépaayloT
QHAJIOTHIO C TVIABHON HaPTI/[e]Z B COHATE; U3/I0KEHNE B TEXHUKE Q)YTHTO
HAIIOMITHAeT O pa3paGoTke. B IieHTpe KOMITO3MIIL — IOR06Ie CKepIIo,
MHTOHALIMY ¥ OPKECTPOBKA KOTOPOTO YKa3bIBAKOT Ha MOIOEXKHBII
Mapm. Tam >xe — TPM MEJIJIEHHBIX 3IIM30/a: HaﬂpaﬂlVlBaeTCﬂ AHanorusA
C HMPM"ICCKO]Z 4acTblO CMM(bOHV[‘leCKO[‘O LIMKJ/IA, XOTA 3[1€Chb BOBCE
HET O6INTEeNTbHOI METOIVKN.

HOPaaMTe}]beﬂh TI10 HOBM3HE M APKOCTU XOJI, a UMEHHO — yHMCOHHb!ﬁ
PeYnTaTMB OPKECTpa, IPUBOLUT K YETHIPEXMUHYTHOMY XOPOBOMY
¢duHamy Ha cTUXM T103Ta-KOHCTPyKTHBICTa CeMeHa Kupcanosa.

Tunno3 nmpasgHMKa. VIMEHHO 3TH C/erKa «3ayMHbIe» CTUXH,
BOCIPOU3BENIeHHbIE B IJIOTHOI XOPOBOIT haKType U HeNpephIBHOM
Ma)kope — OHU 1 C/1aBAT [TepBOMait, KOTOPBIN GBI IIOYTH S3BIYECKIM
TIPa3/IHMKOM B CBOEIT IIeCTPOTe, B M300M/INI 3pesiL U 3ateit. Bpems
IIepecTaeT OIYIIAThCA IPY TAKOM PasHOOOPasHi BIIUaTICHMI 1 —
no6aBuM B cBsisu ¢ TpeTbeit cuMOHMelT — IIPY TAKOI YCTOMYIMBOCTI
3ByKoBoro Marepuarna. foBopir ¢unocod Fagamep: «TanscTBO
TIPa3/{HIKA COCTOMT B HETIOMIBVKHOCTY BpeMeH», 3[iech, B (puHane
cnMOHNMH, HAC 3HAKOMAT He C TAMHCTBOM, a C TMITHO30M TIPa3IHNKa,
KOT/a MbI IIepeCTaeM IIPUHAIIIeXATh cebe, BCeleo IOTIMHAACh
BOJIE JTIOICKOTO MHOXECTBA.

Hapalmem, M IIPOO/KEHME. Bo Bcem COBPEMEHHOM MCKYCCTBE y
TpeTbe]?x CMMClJOHM[/l TOJIBKO O/fHA ITapa/II€/Ib — KApTUHA T€HNa/IbHOTO
Ppycckoro aBanrapcra ITapma ®uonoa «Popmyna BecHbD (1928-29);
Ha I07I0THE MHOXXECTBO 0O'bEKTOB, CIVTOYEHHOE HEOOBIMHOCTBIO L{BETA
1, I006HO TUITHO3Y, BTATMBAKOLiee HAC BHYTPb HOBOI PeaIbHOCTIL.
Yro KacaeTcs TIPOAO/DKEHNA, TO Tpe'rbx CI/[MqJOHMil, croAlasa — BO
MHOTUX CMBIC/IaX — «Ha Kpaw» TBOPYECTBA, OTO3BA/IaCh B CaMbIX
U3BECTHBIX MAPTUTYPaX IllocrakoBuya u TIpEX/ie BCETO — B CeﬂbMOﬁ
CMGOHNMM: YETO CTOUT JI060BOI CTHIK [0 MAXKOPa 1 MU-6eMOb
Ma)kopa B KAHOHMYECKOM 3MN30/j€ «HAIIECTBUA» — BEAb MMEHHO OH
6bu1 HatizieH B Kopie TpeTbeit! A KrapHeTsI B 1epBoit yacTu [lecaroit,
a puT™MBI BTOpOit 9actu («[leBsiToe siHBapsi») OgMHHAALATOl — BCe
9TH CITy4an npAMoit Ilepexmirdku ¢ TpeTneit 6yATo GBI COBEPIIEHHO
UTHOPUPYIOT TOT BaKT, uto B CoeTckoM Coro3e OHa T0C/IE IIPeMbephI

MARIINSKY

He UCTONHAMAch 35 et. Ho kaxkyas mapTuTypa KOMIO3UTOpa-reHns
MMeeT CBOK 6uonoruio. [lake ¥ HEMCIIONMHsAEMAst, OHA )KUBET
TAMHCTBEHHOI )XU3HBIO, 06I[AsACh C COBPEMEHHNKAMM KAKMM-TO
HesiBHBIM 06pasom. OHa ket cBoeit ouepenu. XKnana ee u Tperbst
cumdonns. XKpana n goxganace.

YYBCTBO CBOBO/bI

Jleonup lakkens

Ee uckmounrensHocTb. Jlro6ast us cumdonmit [Imurpus llocrakosida
MCKITIOYNTENbHA, HO JlecATas 3aHMMaeT COBEPIIEHHO 0C060e MeCTo
B ero cuMdoHnyeckom Makponukie. Ilepey Hero — Tpu CUMPOHUMI
BOEHHOTO BpeMeHM (BK/IoYast J[[eBATYI0 Kak MY3BIKY TO6EJHOTO
rofia), HO IZTABHOE B TOM, 4YTO II0C/IEBOeHHAs JlecsiTast OM4ePKHYTO
aBro6uorpaduuHa, ¥ IOITOMY OHA CTaja eOUHCHBEHHOI Y
IlocTakoBuya, faxke ecrm cauTath [IATHAALATYIO C ee MPOIATbHBIMI
Hacrpoeryamu. [To JlecsIToit KOMIIO3UTOp He TCa/T CUM(OHMIT BOCEMb
JIeT; 3TO HaMbOBIINIT TIepPePhIB B €0 MAKPOIMKIIE, HATIOMHEHHbII
K TOMY >Ke TATYai MMM KO/TM3UAMMU TUMYHOTO 1 TBOPYECKOTO
TopsifiKa — U TOJIbKO mocrie JlecsAToit Bee Goree M MeHee Hanadunocs
B KOMIIO3UTOPCKOI1 cyapbe IllocTakosida. He 3abypem, 4o cumbonmst
6bL1a 3aBeplleHa Yepe3 ceMb MecsLeB 0c/ie cMepty CrannHa.
Toraia cTana HANAKUEAMbCA KU3HD BCll CTPAHBI M ee HApOJia,
06eCKPOB/IEHHBIX CTA/IMHILMHOM.

Oco6enHoCcTN cMMPOHNM M COOBITHSI, TPOUCXOASALIME B HEIL.

He mosxeT He 06paTuTh Ha Ce6 BHIUMAHNA TOHATBHOCTD [lecsATolL:
My MuHOp. OHa peskocTsb A lllocTakoBmya; IPyroe KpyImHOe ero
COUMHEHNE B TOI1 e TOHANbHOCTY — Tpuo, 0p.67, «ITamaru V.V
ComepTuHCKOro». B 060ux cryyasx sTo MysbIka Ha O4eHb ITTy6OKOI
JIMYHOVE OCHOBE, M €[IHAs TOHA/IbHAS OKPACKa 371eCh MHOTOE 3HAYNT.

CoBepIeHHO HEOOBIYHBI BpeMeHHbIe 0COOEHHOCTI IePBOIT JaCTi:
pasmep 3/4 u Temnt Moderato, He MeHAIOLIMECS HA IPOTSHKEHUN BCelt
vacTy. CTpyHHbIE MHCTPYMEHTbI BO BCTYIUIEHMN, KJTAPHETHOE COMIO
I/IaBHOI MApTHH, Ba/bCoBast rIeiiToBast MO60YHas MPEeBPALAIOT
BCIO OKCTIO3ULMIO B C2YCMOK IUPUKU — TTyOOKOIA 1 TIOYTH TIOTAEHHOIA,
BO BCAKOM CITydae, OTMEYEHHOIT TeM CBOJICTBOM, KOTOPOE OfiH
BUHBIT PYCCKIMIT TyMAaHUTAPUIT HA3BATT «CTHIIIMBOCTBIO TBOPUECTBAY.
VIHTEeHCMBHOMY PasBUTHIO MIOJBEPTaeTCA TeMa BCTYIIeHNA (Kak
JIEITMOTYB BCei YacTH, eC/v He Beell CMMpOHMN), OHA 3BYYUT U B
Ky/ZIbMUHAIMN. BabcoBas TeMa B penpuse CTaHOBUTCS KaKOii-TO
HEMBIC/IMMO LieMAIel: UTPaloT K/IaPHeThI B TepLuio pianissimo. Ho
TIpeJiet BBIPA3UTEHOCTY JJOCTUTAETCA B KOJIE, T/ie fiBe (IeiIThI-IIMKKOMIO
MOBTOPSIOT TIEPBBIT MOTUB CMOHNMIL: GYATO FOI0CA COPBAHEI I
CTpajlaHyie CTAHOBUTCS HEMBIM.

CunbHeiiumit KOHTpAcT — Bropas yacTb (Ckep1io). 3ech Hacuue,
371eCh TOPKECTBYIOILee 3710 (MaXKOP y MeJIHBIX), B CEpe/IMHe YacTu y
CTPYHHBIX — 3MESINAACS MeTOANIecKas Gpurypa, HAOMUHAIOIIAA O
GBITOBOIT My3bIKe 40-X TOf0B. I10UTH BCIOZY HEABHO IIPUCYTCTBYET
NeNTMOTUB CUMQOHNM, B GOHOBBIX TO/IOCAX TIOAB/IAELTCA OT3BYK
«Dies irae», 3TOro My3bIKaJTbHOTO CUMBO/IA KECTOKOCTH.

A narnee - TPeTbs 4aCTh, KOTOPOiT B CUMGPOHUIECKOM I[UKIIE IIOTIOXKEHO
GBITH MeJIEHHOI1, HO KOTOPast 3[eCh IO TAKOI CTEIIeHN IOTHA
COOBITHIT VI 3HAKOB, YTO TIOTOK BPEMEHN CKMMAETCA U TEMIT TepseT
orpefieNeHHOCTb. OCTOPOXHO, BIIONITOI0CA BCTYIAKT CTPYHHbIE

M BJIPYT — B3PbIB 3BYYaHUs y IEPEBAHHBIX IyXOBbIX, M Ha rpeGHe
¢paspl nossseTcs HotHas MoHorpamma DEsCH («J1.ILL», «ImuTpuit
IllocTaKoBIY»): TIOAB/AETCA BIEPBbIE, YUTOOLI GOMIbILE HE YXOTUTD
U3 My3BIKI CHMQOHMI, KaK i u3 TBopuecTsa IllocTakoBmya BooGe.
MOMEHT NOMCTIHE COKPYLINTENbHBIN, HO CIOXKET Ha 3TOM He
3aBepIIAETCs: B C/IE/[YIOLEM 3MU30/le Ba/ITOPHA-CONIO UTPAET TEMY
E-A-E-D-A. Tema (13 Tex e HOT) OBTOPsAETCA 12 pa3 — U B3bIBaeT
K pasrajike. [Ipy1 >Ku3HYM aBTOpa ee He HAlUIH, ¥ TOTIbKO YeTHIPHA/ILATD
et Hasay a3epOaitHKaHCKas MIAHNCTKA ¥ KOMIIOSUTOP DIbMupa
Hasuposa nossonmmna omry6/mkosath miucbMa Illocrakosuya,
TIoC/aHHble e B 1953 rofry ¥ OTKpPBIBAIOI[ME CMBIC/T Ba/ITOPHOBOI
TEMBI: 3TO UM «DNIbMUPA», 3aIIUPPOBAHHOE HOTAMIL. [IMUTpPUIT
JIMuTpueBNY B NIepBbIi U MOCTENHNIT Pas CAENA TO, YTO AeCATKMI
pas Jenam BeluKue KOMIIO3UTOPBI-POMaHTHKM, 06paliasich B
My3bIKe K TeM, KOTO OHII JII0OU/IIL.
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B menteHHOM BCTyTTeHNu K GpuHaTy (OTCYTCTBIE MEIEHHON YacTy
B LIMKJIE BCE-TAKVl KOMIIEHCUPYETCSA) 3BYYUT MOTUB C <BOCTOYHOI»
OKPACKOi1 — 0 IOHOII TepOMHe TPeThell YacTy He 3a6BITO, — a 3aTeM
HauMHAeTCs ObICTPas My3bIKa, KOTOPas BbIT/IA/eNa Gbl IPHBBIYHOI
g locrakoBida (C4MTAs TAHLEBAIbHYIO TEMY C €BPEiCKUM
OTTEHKOM), eC/it GbI B KY/IbMIHALINY He OABIUICS OPKECTPOBBIIL
yHucon: D-Es-C-H (rpu forte)! ITorpsicaroniiii 5KecT caMoy TBEpXKIeHUs
ClieTat 37ieCh KOMIIO3MTOP, @ HAM OTKPBUICA HOBBII JIyXOBHBIii TOPU3OHT:
MBI yoke He 3aKabajieHbl, «cuHee He60 Hacus» (Jaocckas Metadopa)
pacrajaeTcsi HaJi HAMI ¥ Mbl 4yBCTByeM IIPMKOCHOBeHMe 106pa. VI
IycTb B KOfe (hyHa/Ia My3bIKa IIOCTIELIHO YXOJUT, IYCTh «CTHIYIMBOCTE»
6epeT cBoe — CMbIC/T ¥ Ha3HayeHe [lecsIToit CM(OHMI OCYIIeCTBIINACD.

Cemnapuatoe. JTiofi IOCTIEBOEHHOTO TIOKOTEHUA (B TOM YNCIIe aBTOP
JaHHBIX CTPOK) IO4yBCTBOBa/MM 9T0 17 fexabpst 1953 rozja B Bombuiom
3are Jlennnrpazckost dpumapmMonnu, korga opkectp dumapMonuu
niopt ynipasyienneM E.A. MpaBuHCKOTO BIepBble Chirpar JlecATyro.
BocrnomuHanmsA 06 3TOM COOBITHN He BhIIBeTal0T. V160 BceM cBOMM
cmymarenam cuMQOHNA CKasajia O TOM, 4TO YyBCTBO JIMYHOI CBOGOJIBI
€CTb BEPIIHA Ye0BEYECKOro CYIeCTBOBAHM, KAKMM OBl TPY/IHBIM
HI 6BIIO BOCXOXK/IeHNMe. VI Cerofis aTo efiBa i1 MOXXHO IOCTaBUTD
TIOT COMHEHe.

O.0. IOCTAKOBIY

Jleonnp lakkens

Imurpuit [Imurpuesny [locrakoBud pogucs 25 ceHTsa6ps 1906
ropa B Iletep6ypre; o OBUT OHUM U3 TPEX [ieTell B CeMbe IMHOBHUKA.
PerynsapHo 3aHUMATbCA MY3BIKOI HaYasl B IeBATUIETHEM BO3pacTe.
B rpunaamarh net nocrymun B Ilerporpasckyro (ITerep6yprekyio)
KOHCePBaTopHMIio B kyacc Kommoauiu npodeccopa M.O. IllTeiin6epra,
yuenuka u 3414 H.A. Pumckoro-Kopcaxosa. IennanbHoe fapopanue
CKa3BIBA/IOCh C EPBBIX ke 1maroB [llocTakoBirda-KOMIIO3UTOPA, TOIZA
KaK o6ydeHye B paMKaX KOPCAKOBCKOII IIKOJIBI CIIOCOGCTBOBANIO €ro
6recTALIel TEXHIIECKOI OCHaIeHHOCTH. B 1923 TOJy KOHCEPBATOPUS
6bI/Ia 3aKOHYEHA 110 KOMIIO3MIMM, @ B 1925 rozy — 1o dpoprenuano
(y mpodpeccopa JI.B. Hukonaesa). Haupbiclie JoCTIKeHNs PaHHEro
TBOpYecKoro nepuopa — Ilepsas cumonns (1925) u onepa «Hoc»
(o H.B. Toroto, 1928). Stu maptutypsl Bo6pau B cebs BCio
HOBM3HY PYCCKOTO MY3BIKA/TbHOTO aBaHTapa I BMECTE C TeM
0GHAPYKU/IM YePTHI IPAMaTU3Ma BIIOTD JIO TPAreuitHoCTH,
TI03)Ke COCTaBMBIIel Bemuuue i cnasy lllocTakoByMya-XyIOKHIKA.

Py6exxoM spenoctu crana omepa «/lefu Mak6eT MiteHcKoro yesga»
(mo H.C. JleckoBy, 1930-1932). OHa BbI3Baza pesKyk 06CTPYKIMIO
€O CTOPOHBI B/IACTEI! ITOC/Ie TOTO, Kak omepy ocyaun VI.B. Crammn,
noGbIBaBLINIT HA CIIEKTAK/Ie Yepe3 LIECTh JIET II0C/Ie IPEMbEPBL.
Hapo iymMath, 9TO THEB IUKTATOPA BBI3BA/IA HE TONHKO 3POTUYECKUE
CIIeHbI OTIePbI, HO U (DMHA/IBHBII ee aKT, PUCYIOLINIT KAPTUHY PYCCKO
KaTOPrH, TO eCTh GYAYIIEro, KOTOPOe CTA/IMHCKMIL PEXXIM YTOTOBI
3HAYMTENHHOI YACTY CBOETO HAPOJa.

TpaHaM03HBIM (1, MOXKET OBITh, HETIPEB3OIIEHHBIM) B3/IETOM
IllocrakoByya B cuM(OHIYECKOM TBOpYeCTBe cTama YeTBepTas
cumbonnus (1936), cHATas aBTOPOM C MICIIONHEHNA 1 BIIEPBbIe
HY6TIM‘IHO TIOKa3aHHasA CIIyCTA ABAALATD IIATH JIET. ,HpaMaTypmqecl(oﬁ
OCbIO CMM(I)OHI/H/[ ABNAETCA COYETaHUE arpeccum{oﬁ «MY3BIKM 371a»
W TIOAYEPKHYTO 06])[}16[{]'[0'71 «MY3bIKI 6bITa». BBIT Kak nuTarenbHas
CpeJia )KeCTOKOCTH, «My3bIKa 3/1a» KaK BOIIIOIIEHNE PealTbHOCTH —
Bce 570 651710 y LllocTaKoBIYa He CTONBKO TeHUa/IbHOI rapadpas ol
Marepa (KaK C4MTaI MHOTHE), CKOIBKO HOBBIM CJIOBOM B MUPOBOM
CUMpOHNYECKOM TBOPYECTBE, IPUHAINEKALINM PYCCKOMY
xommo3uTopy XX Beka.

BpeMCHCM HaMBBICUIETO ITO/IbeéMa OKa3aaucCh 1 IllocTakoBMya
1940-e rogpr. Takue counHenus, kak Cegbmas u Bocbmas
cumbonnu (1941, 1943), Bropoe doprenmannoe Tpuo (1944)
CAenannch 6ECCMEPTHI)IM]/I CBUIIETE/IbCTBAMM O JIOIAX IIO[ THETOM
BOIHBI U Teppopa. Becn MUP YC/IBIIIAT 3T CBUIETE/NIBCTBA, a
CenpMast cuMponyst (0COOEHHO ee IepBast YacTb ¢ 12-MUHYTHBIM
«3MM30[JOM HAIIECTBVA») HABCEI/[a OCTA/ACh BOILIOLIEHIEM
PYCCKOTO [yXOBHOTO CTOMIIM3MA.

B sxusnn [locTakoBiYa YCIIOKOEHME JO/DKHO GbIIO HACTYIINTD IIOCTIE

BOITHbI — HO HE HACTYTINJIO, 160 BO306HOBU/INCH UJEO/TOTMIECKIE
aTaKy Ha KOMIIO3uTOpa (MapTitHoe rocTaHoB/IeHne 1948 roga o
coBeTcKoil Mysbike). B 1953 rogy on muet Jlecaryio cumMpoHmio,
B KOTOPOJi OTXO/JUT OT TPAKTOBKM CUM(POHUYECKOTO KAHPA

Kak MCTOPM‘JECKO]Z Tpareann, IpeanoYnTas TOIKOBaTh €ro B
aBTOGUOrpaduIeckom mae. B JlecsAToit MoABIAETCSA 3BYKOBA
monorpamma DEsCH («/I. I1L», «Imurpuit IllocTakoBuy»), KOTOPYIO
KOMIIO3MTOP He Pas MOBTOPUT B MOC/IEAYIOUINX COUMHEHNMAX.

Cepennna 1950-x — Hayano 1960-X rof0B CTa/m HeNErkuM BpeMeHeM;
BIIeYaT/IeHNe TaKoe, 4To III0CTaKOBIY «TepsAeT JOPOTY» M

WIIET HOBbIE ITYTH: OH COUMHSAET KaMePHYI0 MY3bIKY (BbIenAeTCA
ucroBeanbHbIi BochMoli kBapTeT, 1960), muIeT mporpaMMHbIe
cumdonnu (OpmuHaaaTyo, [IBeHanuaryio, 1957, 1961). Haunnaercsa
VSHYPAIOLIAs 1 [J0 KOHIJA He pasrajjaHHas KOCTHAsA 60/Ie3Hb, KOTOPast
6yaeT MOXXM3HEHHO IpeciefoBaTh Jmurpus IMurpueBnda (XoTs
CMepTeTIbHBIM 3a60/IeBaHIeM OKXXeTCs PaK Jierkux). [IpeogoneBarorcs
ceMeliHbIe IPO6/IeMBI (JIByKpaTHAs )KeHNTH6A MOC/Ie KOHYMHBI
TIEPBOI1 JKeHbI; OC/IEAHAA CYIpyTa KOMIosutopa VpiuHa AHTOHOBHA
CJleIaeTCs ero BepHeiieit i moOsleit CIy THULIeH, HeCMOTPS Ha
OLYTHMYIO PasHUILY B Bo3pacTe). HesaMeTHO HACTYIM/IN T103[HME
TOJBI ¥ IPHIIIO BPeMs IPOLIAHNS.

ITocTakoBMY HAXONNUTCS Ha BepLINHe OPUIMATBbHOTO IPU3HAHNS,
oH — HapopHbIit apTuct Coserckoro Corosa, maypear JleHMHCKOI
npemun, Tepoit CormanmucTMyeckoro Tpy/a; BIaCT! yAOCTauBaT
€ro BCeM 3TUM CIOBHO B KOMIIEHCAIINIO HeffABHMX IIPeC/IefOBAHMI
1 C HaJIeXJION Ha JIOS/IBHOCTD, XOTs1 ObI BHELIHIOK. TaKYI0 T0S/IBHOCTD
IITocTakoBMY COOMIONAET, JKe/ask COXPAaHUTD (M COXpaHss) cBOGoxy
TBOpYecTBa. Ho OH X04eT MpoCTUThCA U yiTH.

Taxum nmpouannem jenatorcsa YerpipHaguaras u [laTHaguaras
cumconnu. YerprpHagatas (¢ mocssuennem Benmpxamnny
Bpurreny, 1969) HamycaHa A/ist ABYX COMMCTOB I OPKECTPA Ha CTUXI
PA3HOA3BIYHBIX TIOITOB B PYCCKOM IepeBojie. [TTaBHOI TeMOit My3bIKI
Vi CTUXOB SABJIAETCA CMEPMb; B COBETCKOM aTEMCTNYECKOM 061IecTBe
C €ro repousanueit 1 OJHOBpeMEHHO MpodaHaleil CMepTH Takoe
TBOPEHME CTAaHOBUTCA BbICOKMM JIyXOBHBIM aKTOM U IPUMEPOM
TIOTPSACAIONIETO YeM0BEYeCKOro ofmHoYecTsa. A Ilarnanuaras
cumonms (1971) TOBOPUT 0 My>KeCTBe Tepef; TULIOM HeGbITHs, 06
YyXoyie M3 MMpa KaK NPOSAB/IEHNM TBOPYeCKOil Boy. IIlocTakoBmd
TIPUBOJIUT LIUTAThI U3 K/TACCHYECKOTO HAC/IE/IUA ¥ CTIOBHO OTGPachIBaeT
VIX, OCTaBasICh Hae/IMHe CO CBOE My3BIKOi1. SHAK 3TN MY3BIKM (CumTas
«TeMy HAIIeCTBIA») OH KaK ObI CTUPAET B MAMSATH OJMH 3a JPYTUM.

Kommosurop cosnan 147 mpousBefieHNit — He CIUTAs ONYCOB 6e3
HOMepa. 3a HECKO/IbKO HeJIe/Tb 5O KOHYMHBI OH, IPEBO3MOTast
6ome3Hb, gonucan omyc 147: CoHary /i anbra u popTenuaHo.

J.J0. IllocTakoBuy ymMep B IIOAMOCKOBHOI1 6o/bHMIle 9 aBrycra 1975
ropa. BECCMC‘PTVIQ HACTYIN/IO U1 €r0 MY3bIKM 3aJ0/IT0 JO 3TOrO THA.

IT WAITED AND ITS TURN CAME
Leonid Gakkel

His Third. Dmitry Shostakovich’s Third Symphony in no way belongs
to that group of great third symphonies such as Beethoven’s Eroica,
or Rachmaninov’s Third. It is an experimental score by a young
composer which makes up a symmetrical pair with his Second
Symphony, and together with the Second expresses the spirit of the
Soviet 1920s, when the universal faith in utopia, and the utopia of
free artistic creation, reached its apogee.

Its meaning. The Third Symphony was planned as a part of a large
cycle of works written to celebrate revolutionary holidays — the 1st
May in this case — and if in the Second (“October”) Symphony, as
the composer stated, “struggle plays a self-sufficient role, then in the
“May Symphony” [the Third] ... the mood is of the celebration of
peaceful construction”. But universal utopias had withered by the
beginning of the 1930s, Shostakovich’s “calendar cycle” was broken
off, and in 1936 we received from the composer the great Fourth
Symphony, which conveyed the alarm and fear of the Stalinist decades
and prophesied the hecatombs of the “great terror”.

Material and Form. The composer’s whimsical idea to “write a
symphony in which not one theme is repeated” can be explained by
his desire for innovation. Realised in the Third Symphony, this idea
determined that the themes themselves would not be so memorable,
but should create an intense contour of form. Musicologists tend

to use the word “quasi” (“approximation”) when talking about this
one-movement composition. And indeed, one can find here a quasi-
symphony in four traditional movements, and quasi-sonata form
with three befitting sections. But essentially what we have before us
is an innovative work where themes are definitely not decisive, nor is
the quality of the material, rather the particularities of the way the
music unfolds on the temporal level and the character of its instrumental
colourings. For example, the beginning of the symphony can be
perceived as a song-like prologue thanks to the clarinet playing and
the gentle, “undulating” rhythm. The acceleration in tempo and
energetic progression of short motifs is analogous to the Primary
section in sonata form; the material presented in fugato suggests a
development. At the centre of the composition is an approximation
of a scherzo, whose intonations and orchestration indicate a youthful
march. There are also at this point three slow episodes suggesting
something comparable to the lyrical movement of the symphonic
cycle, although there is definitely no expansive melody here.

The progression is astonishing in its novelty and brilliance, most notably
where the unison recitative in the orchestra leads to a four-minute
choral finale sung to verses by the Constructivist poet Semyon Kirsanov.

‘The Hypnosis of celebration. It is precisely these slightly “trans-
rational” verses, reproduced in a dense choral texture in an unbroken
major key, that glorify the 1st of May, which was almost a pagan
festival in terms of its heterogeneity, and in the abundance of spectacles
and undertakings. With such a variety of impressions and - we should
add in connection with the Third Symphony - such robust sound
material, time ceases to be felt. The philosopher Gadamer said that
the “mystery of celebration consists in the immobility of time”. Here,
in the symphony’s finale, we are brought into contact not with mystery
but with the hypnosis of celebration, when we stop belonging to
ourselves, and fully submit to the will of the human multitudes.

Parallel and continuation. The Third Symphony only has one parallel
in all contemporary art, and that is the painting “Formula of Spring”
(1928-29) by Pavel Filonov, a brilliant member of the Russian
avant-garde; the canvas contains a great number of objects and a
dense and unusual colouring, which draw us into a new reality as

if through hypnosis. As far as continuation is concerned, the Third
Symphony, which stands in many senses “on the edge” of his work,
finds echoes in Shostakovich’s most famous scores, and above all in
his Seventh Symphony. Here we are not just talking about the frontal
attack of C major and E flat major, but the canonical episode of the
“invasion”, which can first be found in the coda of the Third! The
clarinets in the first movement of the Tenth and the rhythms of the
second movement (“the 9th of January”) of the Eleventh, meanwhile —
all these incidences of direct connection with the Third appear to
completely ignore the fact that after the latter work’s premiere,
thirty-five years passed before it was performed again in the Soviet
Union. But every score of this brilliant composer has its own “biology”.
Even if it was un-performable, it lived its own secret life, communicating
with Shostakovich’s contemporaries in some invisible way. The Third
Symphony waited its turn. Its turn finally came.

A FEELING OF FREEDOM
Leonid Gakkel

Its exceptional quality. All of Shostakovich’s symphonies are
exceptional, but the Tenth occupies an utterly special place in his
symphonic macro-cycle. Before it came three wartime symphonies
(including the Ninth as music of the year of victory), but the main
reason is that the post-war 10th is emphatically autobiographical,
and it therefore became the only work of its kind for Shostakovich,
even if one takes into consideration the Fifteenth with its moods of
farewell. Before the Tenth, Shostakovich had not written a symphony
for eight years; it is the longest break in his symphonic cycle, and one
that was replete, moreover, with the gravest collisions of a personal
and creative kind - and it was only after the Tenth that everything
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more or less straightened out in Shostakovich’s career as a composer.
Let us not forget that the symphony was completed seven months after
the death of Stalin. That is when the life of the whole country and its
people, practically lifeless after Stalin’s atrocities, began to straighten out.

The particularities of the symphony and the events that take place
in it. The key signature of the Tenth cannot fail to draw our attention:
E Minor. This is rare for Shostakovich; his other main work written
in this key is his Trio, Op. 67, “In Memory of Ivan Sollertinsky”. In
both cases this is music with roots in something deeply personal, and
the common tonal colouring here means a great deal.

The temporal qualities of the first movement are completely unusual: %
time and Moderato, which does not change for the duration of the entire
movement. Strings in the introduction, a clarinet solo in the primary
part and a waltzing flute as the secondary part transform the whole
exposition into a lyrical cluster — deep and almost hidden - and marked
at any rate by that quality which one prominent Russian thinker called
the “shamefacedness of creation”. The introductory theme (as a leitmotif
of the whole movement, and possibly the entire symphony) undergoes
intense development, and it is also heard at the climax. The waltz theme
becomes somehow impossibly constricted in the recapitulation: the
clarinets play in thirds, in pianissimo. But the limit of expressiveness
is reached in the coda, where two piccolos repeat the symphony’s
first motif: it is as if voices are silenced and suffering becomes mute.

The strongest contrast comes in the second movement (the Scherzo).
Here there is violence and the triumph of evil (the brass play in the
major key), and in the middle section the strings have a sinuous
melodic figure, which is reminiscent of everyday music of the 1940s.
The leitmotif of the symphony is invisibly present almost everywhere,
and there are echoes of the “Dies irae”, that musical symbol of cruelty,
in the background voices.

There follows the third movement, which in the symphonic cycle is
supposed to be slow, but here is so full of events and signs that the
temporal flow is compressed and the tempo loses definition. The
strings enter cautiously and quietly, and then suddenly there is an
explosion of sound in the wind instruments, and on the crest of the
phrase appears the musical monogram DEsCH (“D. Sch.”, “Dmitri
Schostakovich”): it appears for the first time, and from this point on
does not depart from the symphony’s score, nor from Shostakovich’s
music in general. It is a truly cataclysmic moment, but the subject is
not brought to a conclusion here: in the next episode a solo French
horn plays the theme of E-A-E-D-A. The theme (with the same notes)
is repeated 12 times and calls out to be decoded. The solution to the
mystery was not found during the composer’ lifetime, and only
fourteen years ago did the Azerbaijani pianist and composer Elmira
Nazirova allow the publication of the letters Shostakovich sent her in
1953, which reveal the meaning of the French horn theme: it is the
name “Elmira”, encoded in musical notes (E-A-E-D-A is otherwise
musically spelled as E-La-Mi-Re-A). Shostakovich had done for the
first and last time what dozens of great Romantic composers had done
before him, when they addressed those whom they loved in their music.

In the slow introduction to the finale (the absence of a slow movement
in the cycle is thus compensated for), there is a motif with an “eastern”
tinge — suggesting the young heroine of the third movement has not
been forgotten - followed by fast music, which would look normal
for Shostakovich (bearing in mind the dance theme with the Jewish
flavour), if at the climax the theme D-Es-C-H (triple forte!) did not
appear in orchestral unison. The astonishing gesture of self-affirmation
has been made by the composer, which for us opens up a new spiritual
horizon: we are no longer enslaved, “the blue sky of violence” (a Taoist
metaphor) breaks apart above us and we sense contact with goodness.
And although the music hurries away in the coda of the finale, and
although “shamefacedness” takes its toll, both the meaning and
purpose of the Tenth symphony have been achieved.

The 17th. People from the post-war generation (including the present
author) felt this on 17th December 1953 in the Great Hall of the
Leningrad Philharmonia, when the Leningrad Philharmonic Orchestra
conducted by Evgeny Mravinsky performed the Tenth for the first
time. Memories of this event do not fade. For the symphony told its
audience that night that the feeling of personal freedom is the summit
of human existence, however difficult the ascent. And today, there
can hardly be a shadow of a doubt about that.



4 SYMPHONIES NOS 3 & 10

DMITRI SHOSTAKOVICH
Leonid Gakkel

Dmitri Dmitrievich Shostakovich was born in St Petersburg on 25
September, 1906, one of three children in the family of a government
official. He began regular music lessons at the age of nine and enrolled
at the Petrograd (St Petersburg) Conservatoire at thirteen, studying
in the composition classes of Professor Maximilian Steinberg, himself
a pupil and son-in-law of Rimsky-Korsakov. From his very first
efforts at composition, Shostakovich’s genius as a composer shone
through, and his training in the Korsakov school fostered his brilliant
technical grasp. He completed the course in composition at the
Conservatoire in 1923 and Professor Leonid V. Nikolaev’s course in
piano in 1925. The highest achievement of his early creative period
is the First Symphony (1925) and The Nose, the opera based on Gogol’s
tale (1928). These scores combined all the novelty of the Russian
musical avant-garde along with the dramatic qualities — through the
complete range to high tragedy - which were later to become the
hallmark of the greatness and renown of Shostakovich the artist.

Lady Macbeth of Mtsensk (1930), the opera based on the tale by Leskov,
marked the threshold of his artistic maturity. It ran up against the
obstructionist policies of the authorities after Stalin had criticised
the opera, when he attended a performance six years after its premiére.
The dictator’s displeasure may well have been aroused not just by
the opera’s erotic scenes but also by the last act which describes
penal misery in Russia — a vision of the future which the Stalinist
regime was preparing for such a large proportion of its people.

The Fourth Symphony (1936) is the magnificent and perhaps
unequalled peak of Shostakovich’s symphonic creativity; but it was
withdrawn from circulation by the composer and was only first
performed in public twenty-five years later. The dramatic tension
of the symphony lies in the juxtaposition of aggressive ‘music of
malevolence, underscored by a more ‘commonplace music of banal
life’ There is a congruence between everyday life as a breeding ground
for brutality and the ‘music of malevolence’ as the embodiment of
reality: in Shostakovich’s work this was not so much a reparaphrasing
of Mahler done with genius (as many thought), as a new dawn in the
world of symphonies - through the medium of a twentieth-century
Russian composer.

The 1940s was a time of peak creativeness for Shostakovich. The
Seventh and Eighth Symphonies (1941 and 1943) and the Second
Piano Trio (1944) bear immortal witness to a people oppressed

by war and terror. The whole world heard these testimonies but

it is the Seventh, especially the first movement with its 12-minute
‘invasion episode, which has remained the embodiment of Russian
spiritual stoicism.

After the war there should have been a time of reconciliation in
Shostakovich’s career, but this did not happen; the ideological attacks
on the composer were resumed (through the 1948 Party decree on
Soviet music). In 1953 he wrote the Tenth Symphony in which he
departs from the usual handling of the symphonic genre as historical
tragedy, preferring to interpret it at an autobiographical level. It is in the
Tenth that the famous motif makes an appearance (DSCH - his initials
in the German spelling), often repeated in subsequent compositions.

The years from the mid-1950s to the early 1960s were a difficult time:
it seemed that Shostakovich had lost his way or was seeking new
directions. He wrote chamber music: the confessional Eighth Quartet
(1960) is outstanding. He wrote programmatic symphonies: the
Eleventh (1957) and the Twelfth (1961). Then illness set in, the wasting
bone disease (never properly addressed) which would dog him for the
rest of his life, although the actual cause of death was lung cancer. He
had to cope with family problems. (There were two marriages after
the death of his first wife. His third wife, Irina Antonovna, was faithful
and devoted, despite the obvious difference in ages.) The final years
of his life crept up unnoticed and the time came for farewell.

By now Shostakovich’s career had reached a high point; he had official
recognition and had received the awards of People’s Artist of the

Soviet Union, Lenin Prize winner, and Hero of Socialist labour. The
authorities had showered him with all this literally in compensation
for previous victimisation and in the hope of allegiance, even if only

lip service. And Shostakovich did observe allegiance, wishing to
retain (and indeed retaining) creative freedom. But he also wished
to say adieu and withdraw.

The Fourteenth and Fifteenth Symphonies form part of this farewell.
The Fourteenth (with its dedication to Benjamin Britten, 1969) was
written for two soloists and an orchestra to the verses of poets in
different languages translated into Russian. The main motif of the
music and the verses is death; in Soviet atheistic society, with its
glorification and, simultaneously, its profanation of death, this creative
impulse would be seen as a supreme spiritual act and an example of
breathtaking human solitude. The Fifteenth Symphony (1971), however,
speaks to us of courage in the face of oblivion, of the withdrawal
from the world as an expression of creative will. Shostakovich offers
quotations from our musical heritage and then literally sweeps them
aside, remaining at one with his music while, it seems, blotting out
the symbols of that music (remembering the motif of invasion) from
the memory, one after the other.

The composer produced 147 works, as well as pieces that were not
numbered. A few weeks before his death, in defiance of illness, he
wrote opus 147, the Sonata for Viola and Piano.

Dmitri Shostakovich died in a Moscow hospital on 9 August 1975.
His music had achieved immortality long before.

LA TROISIEME A ATTENDU SON
HEURE ET SON HEURE EST VENUE
Leonid Gakkel

La Symphonie n° 3 de Dimitri Chostakovitch n'appartient nullement
4 la catégorie des grandes troisiémes symphonies, telles celle de
Rachmaninov ou I'« Héroique » de Beethoven. Cest une partition
expérimentale de jeunesse, qui fait pendant a la Symphonie n° 2 et
refléte, comme elle, lesprit de la Russie soviétique des années 1920,
époque o la foi dans le bien universel et 'utopie de la liberté artistique
sont a leur apogée.

Signification. La Troisiéme Symphonie s'inscrit dans un cycle doeuvres
visant a célébrer des fétes révolutionnaires — ici le ler mai -, et alors
que la Symphonie n° 2, en ’honneur de la révolution doctobre, était
dominée selon Chostakovitch par le sentiment de la « lutte », la suivante,
en 'honneur des travailleurs, met Faccent sur la « construction pacifique ».
A Taube des années 1930, I'utopie a toutefois déja fait long feu et le
cycle sinterrompt : la grande Symphonie n° 4, achevée en 1936, exprime
linquiétude, la peur du stalinisme, et annonce ’hécatombe de la

« Grande Terreur ».

Matiére et forme. La curieuse idée d’« écrire une symphonie dans laquelle
aucun théme nlest répété » sexplique par la volonté dexpérimentation
du compositeur. Il sensuit des thémes qui ne sont pas mémorables en
soi, mais esquissent une forme forte. Les musicologues ont généralement
recours a des comparaisons pour décrire cette ceuvre en un mouvement.
En effet, il sagit « presque » d’'une symphonie en quatre mouvements
et « presque » d’'une forme sonate en trois parties. Cest essentiellement
une ceuvre innovante ou ni les thémes, ni la qualité du matériel sonore
ne jouent de role décisif ; ce sont le déroulement temporel et la couleur
instrumentale qui comptent. Ainsi, dans la partie inaugurale, les douces
ondulations rythmiques de la clarinette font penser & un prologue
cantabile. Laccélération du tempo et l'accumulation de motifs courts
ressemblent & ce qui pourrait étre la premiére partie d'une forme sonate,
et le matériau présenté fugato sapparente & un développement. La
partie centrale, dont les accents et orchestration évoquent un défilé
de jeunes gens, est proche du scherzo. Les trois passages lents qui
apparaissent alors rappellent le mouvement lyrique de la symphonie
canonique, mais sans aucune ampleur mélodique.

Le reste de la partition étonne par son originalité et son éclat, surtout
lorsque le récitatif orchestral fait place & un cheeur final, long de
quatre minutes, sur un texte du poete constructiviste Semion Kirsanov.

Fascination. Cest précisément le caractére légérement « transrationnel »
de ces vers, coulés dans une dense texture chorale dont la tonalité
reste majeure, qui glorifie the ler mai, célébration presque paienne

par la diversité et l'abondance des spectacles et des manifestations
qui 'accompagnent. Gréace a cette richesse et — en ce qui concerne la
Symphonie n° 3 - 4 la robustesse de la matiére sonore, le temps est
comme suspendu. Pour philosophe Gadamer le mystére de toute
célébration tient & cet « arrét du temps ». Le finale de la symphonie
crée une impression moins de mystére que de fascination : nous
cessons de nous appartenir et nous nous soumettons a la volonté

de la multitude humaine.

Antécédents et postérité. La Symphonie n° 3 na qu'un seul équivalent
dans tout 'art moderne : Formule du Printemps (1928-9) du peintre
Pavel Filonov, brillant représentant de l'avant-garde russe. La densité
des couleurs inattendues de ce tableau et la multiplicité des objets
représentés nous entrainent, par leur effet hypnotique, dans une
nouvelle réalité. Pour ce qui est de sa postérité, la Troisiéme Symphonie,
qui occupe & maints égards une position marginale dans I'eeuvre de
Chostakovitch, trouve un écho dans les plus grandes partitions du
compositeur, notamment dans sa Symphonie n° 7. Je ne parle pas ici
de la confrontation du do majeur et du mi bémol majeur, mais a Iépisode
canonique de I'« invasion », apparu pour la premiére fois dans la coda
de la Troisiéme ! Les clarinettes du premier mouvement de la Dixiéme
et le tempo du second mouvement (« le 9 janvier ») de la Onziéme,
sont, par ailleurs, autant dexemples de correspondance directe avec
la Troisiéme Symphonie, bien que celle-ci mait pas été jouée en Union
soviétique durant les trente-cinq ans qui ont suivi sa création. Chacune
des partitions de ce brillant compositeur a sa propre « vie ». Méme si
elle était non-jouable, la Symphonie n° 3 avait une existence secréte que
Chostakovitch communiquait de maniére invisible & ses contemporains.
Elle a di attendre son heure. Et son heure est enfin venue.

UN SENTIMENT DE LIBERTE
Leonid Gakkel

Une ceuvre d’exception. Toutes les symphonies de Chostakovitch sont
exceptionnelles. La Symphonie n° 10 nen occupe pas moins, parmi
celles-ci, une place singuliere. Trois « symphonies de guerre » lont
précédée (dont la Neuviéme composée I'année de la victoire), mais
cest sa dimension résolument autobiographique qui en fait un ouvrage
unique en son genre dans loeuvre symphonique de Chostakovitch,
et sans commune mesure avec les adieux de la Symphonie n° 15.

La Dixiéme succede a huit années d’interruption dans la carriére
symphonique du compositeur, phénomeéne sans équivalent chez

lui et qui correspond & une période de tension extréme dans sa vie
personnelle et artistique. Clest seulement aprés la Symphonie n° 10
que tout va plus ou moins se dénouer pour lui. Rappelons, en effet,
que la symphonie a été achevée sept mois aprés la mort de Staline.
Et donc a une époque ot I'ensemble du pays et la population entiére
renaissent apres les atrocités de lére stalinienne, et oil tout commence
a se dénouer.

Les particularités de la symphonie et les événements en jeu. Trait
remarquable, car fort rare chez Chostakovitch, la Symphonie n° 10 est
en mi mineur. Sa seule autre ceuvre majeure dans cette tonalité est
le Trio pour piano et cordes n° 2, dédié a la mémoire d’Ivan Sollertinski.
Lune et 'autre étant des partitions trés personnelles, le mi mineur
est un choix hautement significatif.

Phénomene également inattendu, le premier mouvement est écrit en
% et moderato d’un bout a lautre. Lintroduction est confiée aux cordes,
le théme principal a une clarinette solo et le théme secondaire de la
valse 4 la fliite, si bien que toute Iexposition est comme un bouquet
lyrique - profond, presque secret —, marqué du sceau de ce qu'un
grand penseur russe appelait « ’humilité de la création ». Le théme
inaugural (idée fixe de ce mouvement, voire de la symphonie entiére)
fait lobjet d’'un développement soutenu et revient a la culmination.
La valse se trouve comme réprimée a la récapitulation, ot les clarinettes
jouent pianissimo en tierces. Mais Iexpressivité atteint ses limites dans
la coda, ot deux petites flites reprennent le premier motif de la
symphonie - les voix semblent réduites au silence et la souffrance muette.

Le second mouvement (scherzo) fait on ne peut plus contraste : la
violence se déchaine, le mal triomphe (les cuivres jouent dans une
tonalité majeure) et, dans la section centrale, les cordes esquissent
une mélodie sinueuse évoquant les airs populaires des années 1940.
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Le leitmotif de la symphonie est insensiblement présent presque
partout, sur fond discret de Dies irae, symbole musical de la cruauté.

La tradition symphonique veut que le troisiéme mouvement soit lent.
Ici, au contraire, 'animation est telle que le rythme, heurté et sous
pression, se fait flou. Aux cordes, qui entrent a petits pas et en douceur,
succede la brusque explosion sonore des instruments a vent, dout
ressort la signature musicale du compositeur, DSCH (ré, mi bémol,
do, si), qui correspond aux initiales de D. Schostkovich. Apparue ici
pour la premiére fois, elle reviendra sans cesse dans cette partition,
et dans presque toute la musique de Chostakovitch. Le phénoméne
qui accompagne ce passage cataclysmique ne sarréte pas la puisque,
dans la section suivante, le cor a pistons introduit le théme E-A-E-D-A.
Ce théme (toujours les mémes notes) réapparaitra a douze reprises
et appelle le décodage. Nulle solution au mystére du vivant du
compositeur. Mais, il y a quatorze ans, la pianiste et compositeure
azerbaidjanaise Elmira Nazirova a autorisé la publication des lettres
regues de Chostakovitch en 1953, révélant ainsi la signification du
théme au cor : cest son nom, « Elmira », qui est encrypté dans la
séquence E-A-E-D-A, soit E-La-mi-ré-A. Chostakovitch fait 13, pour
la premiére et la derniére fois de sa carriére, ce que des dizaines de
grands compositeurs romantiques ont fait avant lui pour sadresser
a ceux qu'ils aiment dans leur musique.

Lintroduction du finale (dont la lenteur compense I'absence de
mouvement lent dans cette symphonie) comporte un motif 1égérement
« oriental », qui suggere que la jeune héroine du troisiéme mouvement
n’a pas été oubliée. Laccélération qui sensuit n'aurait rien détonnant
chez Chostakovitch (compte tenu des connotations juives de la danse),
si a la culmination le theme D-Es-C-H (en cantus firmus !) ne figurait
dans lensemble orchestral. Ce geste d’affirmation de soi de la part du
compositeur nous ouvre de nouveaux horizons spirituels : nous voici
enfin libérés et sensibles a « Iénergie du ciel » (métaphore taoiste),
facteur de bien. Quoique que le rythme se fasse plus effréné dans la
coda du finale et que « humilité » en souftre, la Symphonie n° 10 prend
alors tout son sens et les objectifs du compositeur sont atteints.

Le 17. La génération d’aprés-guerre (dont l'auteur du présent article
fait partie) y était particuliérement réceptive lors de la création de
la symphonie a Leningrad, le 17 décembre 1953, par I'Orchestre
symphonique de Leningrad sous la direction d’Evgeni Mravinski.
Le souvenir de cette manifestation reste encore vif dans les mémoires.
Car, ce soir-13, la musique disait a I'assistance que Iétre humain ne
se réalise pleinement que dans la liberté personnelle, aussi difficile
fat-elle A atteindre. A 'heure actuelle, on ne saurait guére en douter.

DMITRI CHOSTAKOVITCH
Leonid Gakkel

Dmitri Dmitrievitch Chostakovitch nait a Saint-Pétersbourg le 25
septembre 1906 dans une famille de trois enfants — son pére est
fonctionnaire. Il prend ses premiéres véritables lecons de musique a
I4ge de neuf ans et, a treize ans, rejoint le conservatoire de la ville -
Petrograd - ot il suit les cours de composition de Maximilien Steinberg,
ancien éléve et gendre de Rimski-Korsakov. Dés ses premiéres
compositions, Chostakovitch brille par son génie ; 'influence de lécole
de Korsakov sur sa formation ne peut que favoriser [épanouissement
de sa compréhension exceptionnelle des techniques de composition.
11 termine ses études de compositeur au Conservatoire en 1923 et celles
de pianiste, sous la houlette de Leonid Nikolaiev, en 1925. Ses ceuvres de
jeunesse les plus réussies sont la Symphonie n° 1 (1925) et Le Nez, opéra
inspiré d’'une nouvelle de Gogol (1928). S’y conjuguent lesprit d’'innovation
de l'avant-garde musicale russe et un sens aigu de la théétralité — dans
toutes ses manifestations, y compris le tragique -, traits qui deviendront
le sceau de son génie et le fondement de sa renommeée d’artiste.

Lady Macbeth du district de Mtsensk (1930), opéra inspiré d’'une
nouvelle de Leskov, marque le début de sa maturité artistique. Il se
heurte a I'hostilité du pouvoir soviétique suite aux critiques exprimées
par Staline, découvrant lopéra six ans aprés sa création. On peut
supposer que les objections du dictateur tiennent non seulement a
Iérotisme de certaines scénes mais a la description, au dernier acte, des
rigueurs de la vie du forgat en Russie - vision prémonitoire du sort que
le régime staliniste allait infliger & une grande partie de la population.



5 SYMPHONIES NOS 3 & 10

La Symphonie n°4 (1936) est une pure merveille et représente sans
doute I'apogée de la créativité symphonique de Chostakovitch ; sa
premiére représentation, annulée par le compositeur, n'aura lieu que
vingt-cing ans plus tard. La puissance dramatique de cette ceuvre
tient a la coexistence d’'une « musique de la mesquinerie », agressive,
soulignée par une « musique de la trivialité » : le quotidien dans
toute sa banalité devient le terreau de la violence et de la brutalité
tandis que la « musique de la mesquinerie » saffirme comme essence
du réel. Loin de paraphraser ce que Mahler a su faire avec génie (comme
beaucoup Iont pensé), Chostakovitch donne une impulsion nouvelle
a lécriture symphonique - et cela dans I'idiome d’un compositeur
russe du XXe siecle.

Les années 1940 sont une période d’activité créatrice intense pour
Chostakovitch. Les Symphonies n° 7 et n° 8 (1941 et 1943) et le Trio
pour piano n° 2 (1944) témoignent a tout jamais des souffrances
endurées par un peuple victime de la guerre et de la terreur. Le monde
entier connait ces témoignages, mais cest la Symphonie n° 7 -
notamment le premier mouvement qui consacre 12 minutes au motif
de I'invasion - qui reste le symbole de la force morale de la Russie.

Laprés-guerre aurait di étre un moment de réconciliation ;
malheureusement pour la carriére de Chostakovitch, les critiques
idéologiques a son encontre reprennent a la suite du décret de 1948
sur la musique soviétique. En 1953, il écrit la Symphonie n° 10 dans
laquelle il renouvelle son approche du genre symphonique : la
tragédie de I'histoire céde le pas a l'autobiographie. Clest dans ces
pages qu'apparait pour la premiére fois le fameux monogramme

de Chostakovitch (DSCH - initiales du nom du compositeur en
allemand), qui réapparaitra souvent dans les ceuvres a venir.

Entre le milieu des années 1950 et le début des années 1960,
Chostakovitch traverse une période difficile : il semble désorienté et
ala recherche de voies nouvelles. II écrit de la musique de chambre :
le remarquable Quatuor n° 8, ceuvre trés personnelle, date de 1960.
1l commence a souffrir d'une maladie dégénérative des os, pour
laquelle il ne sera jamais vraiment soigné et dont il restera affligé pour
le restant de ses jours - méme si cest un cancer du poumon qui finira
pas lemporter. Il connait également des difficultés familiales. (Veuf
de sa premiére femme, il se remarie 4 deux reprises ; malgré la
différence d’age entre eux sa troisiéme épouse, Irina Antonovna,

lui restera fidele et dévouée). Le temps passe imperceptiblement

et ’heure des adieux est bient6t la.

Chostakovitch est maintenant au sommet de sa carriére. Il est reconnu
officiellement : nommé Artiste du peuple soviétique, il est également
lauréat du Prix Lénine et du Prix d’Etat. Les autorités soviétiques lui
prodiguent toutes ces récompenses pour faire oublier les attaques dont
il a été victime et dans lespoir de s'assurer son obédience, ne serait-ce
que superficielle. Chostakovitch se conforme 2 leurs attentes afin de
conserver (ce & quoi il parvient) sa liberté de création. Il nen souhaite
pas moins tirer sa révérence.

Les Symphonies n° 14 et n° 15 sont des ceuvres dadieu. La Quatorziéme
(dédiée a Benjamin Britten, 1969), pour deux solistes et orchestre, est
une symphonie vocale sur des textes de différents poétes traduits en
russe. La musique comme les textes ont la mort pour théme principal ;
dans le contexte de la société soviétique, athée, ot la mort revét a la
fois un caractere glorieux et profane, une telle intensité ne peut étre
interprétée que le fruit d’'une spiritualité exacerbée et d’'une extréme
solitude. La Quinziéme Symphonie (1971), en revanche, nous parle
de courage face au néant, le retrait du monde devenant lexpression
d'un dessein créateur. Chostakovitch cite des extraits de notre patrimoine
musical pour mieux sen écarter et, ce faisant, reste seul avec sa musique
(et le souvenir du motif de 'invasion) dont il oblitére une & une toutes
les traces.

Loeuvre de Chostakovitch compte 147 piéces dotées d'un numéro
dopus, et bien dautres qui en sont dépourvues. Sa derniére composition,
la Sonate pour alto et piano, op. 147, écrite en dépit de la maladie,
date de quelques semaines avant sa mort.

Lorsque Dmitri Chostakovitch meurt hospitalisé & Moscou le 9 aott
1975, sa musique est immortelle depuis déja longtemps.

ALLES HAT SEINE ZEIT
Leonid Gakkel

Seine Dritte. Dimitri Schostakowitschs Dritte Sinfonie gehort beileibe
nicht zu der Gruppe grofier dritter Sinfonien wie Beethovens ,,Eroica“
oder Rachmaninows Dritte. Sie ist das Werk eines experimentierfreudigen
jungen Komponisten, das mit seiner Zweiten Sinfonie ein symmetrisches
Paar bildet und wie sie den Geist der 20er Jahre in der Sowjetunion
vermittelt, als der Glaube an die Utopie und die Utopie freien
kiinstlerischen Schaffens seinen Zenit erreichte.

Die Bedeutung. Die Dritte Sinfonie war als Teil eines groleren
Werkzyklus geplant, der zur Feier der revolutionaren Gedenktage
entstehen sollte - in diesem Fall der 1. Mai. Wie der Komponist
schrieb, spielte in der Zweiten Sinfonie (,Oktober*) ,,der Kampf die
tragende Rolle, wihrend in der ,Mai-Sinfonie’ [der Dritten] ... eine
freudige Stimmung friedlichen Wiederaufbaus vorherrscht. Anfang
der dreif3iger Jahre waren die Utopien verdorrt, Schostakowitschs
»Kalenderzyklus“ wurde abgebrochen, und 1936 horten wir von
ihm die grofiartige Vierte, die den Schrecken und die Angst der
Stalinistischen Jahrzehnte darstellte und die gewaltigen Verluste des
»groflen Terrors“ prophezeite.

Material und Form. Die launige Idee des Komponisten, ,.eine Sinfonie
zu schreiben, in der kein einziges Thema wiederholt wird, erklart
sich aus seinem Wunsch nach Innovation. Diese in der Dritten
verwirklichte Idee bedingte, dass die Themen selbst nicht allzu
einprigsam sind, jedoch eine eindringliche Formkontur entstehen
lassen. Musikhistoriker verwenden in Zusammenhang mit dieser
einsitzigen Komposition gerne das Wort ,,quasi®, und tatsachlich hort
man hier eine Quasi-Sinfonie in vier Sitzen und Quasi-Sonatenform
mit den drei entsprechenden Teilen. Doch letztlich haben wir es hier
mit einem innovativen Werk zu tun, in dem weniger den Themen und
der Qualitit des Materials eine {iberragende Bedeutung zukommt
als vielmehr der ganz besonderen Art, wie sich die Musik auf der
Zeitebene entfaltet, sowie dem Wesen der Instrumentalfarben. So
kann man den Anfang der Sinfonie wegen der Klarinettenweise und
des sanft ,wiegenden Rhythmus etwa als Lied-artigen Prolog verstehen.
Das Schnellerwerden und energische Vorwirtsstreben kurzer Motive
stehen analog zum ersten Teil in Sonatenform; das fugato vorgestellte
Material deutet eine Durchfiihrung an. In der Mitte der Komposition
steht ein Quasi-Scherzo, dessen Tongebung und Orchestrierung an
einen jugendlichen Marsch erinnern. Hier erklingen auch drei langsame
Zwischenspiele, die etwas Vergleichbares zum lyrischen Satz des
Sinfoniezyklus darstellen, obwohl keinesfalls eine weitldufige Melodie
zu héren ist. Die Fortfithrung besticht durch ihre Neuartigkeit und
Brillanz, insbesondere dort, wo das Unisono-Rezitativ im Orchester
zu einem vierminiitigen Chorfinale fiithrt, das zu Versen des
Konstruktivisten Semjon Kirsanow gesungen wird.

Die hypnotische Wirkung der Feier. In eben diesen ,,transrationalen
Strophen, die in einer dichten Chorklangfarbe in ungebrochener
Dur-Tonart vorgetragen werden, wird der 1. Mai gefeiert, der dank
seiner Heterogenitit und der Fiille von Darbietungen und Maglichkeiten
ein nahezu heidnisches Fest war. Angesichts der vielen Eindriicke
und des - im Kontext der Dritten Sinfonie - robusten Klangmaterials
verliert die Zeit jedwede Bedeutung. Der Philosoph Gadamer vertritt
die These, dass das Geheimnis einer Feier in der Unbeweglichkeit
der Zeit besteht. Hier, im Finale der Sinfonie, erfahren wir nicht das
Geheimnis, sondern die hypnotische Wirkung einer Feier, wenn wir
nimlich aufhoren, uns selbst zu gehéren, und uns dem Willen der
Menschenmassen iiberlassen.

Parallele und Weiterfiihrung. Die Dritte Sinfonie hat in der
zeitgenossischen Kunst nur eine Parallele, und zwar das Gemalde
Die Formel des Friihlings von Pawel Filonow, einem herausragenden
Mitglied der russischen Avantgarde. Auf der Leinwand sehen wir eine
grofie Vielzahl von Gegenstinden sowie eine dichte, ungewdhnliche
Farbgebung, die uns fast hypnotisch in eine neue Realitit zieht. Was
die Weiterfiihrung angeht, so findet die Dritte, die in vieler Hinsicht
»am Rand“ von Schostakowitschs Werkkorpus steht, einen Nachhall
in seinen beriihmtesten Partituren, insbesondere in der Siebten
Sinfonie. Wir sprechen hier nicht nur vom frontalen Angriff von
C-Dur und Es-Dur, sondern vom kanonischen Thema der ,,Invasion’
das bereits in der Koda der Dritten erklingt! Die Klarinetten im ersten
Satz der Zehnten und die Rhythmen im zweiten Satz (,,Der 9. Januar®)

der Elften - all diese direkten Beziige zur Dritten strafen den Umstand
Liigen, dass die Dritte nach ihrer Premiere erst 35 Jahre spiter in der
Sowjetunion wieder zur Auffiihrung kam. Allerdings hat jede Partitur
dieses Ausnahme-Komponisten ihre eigene ,,Biologie. Selbst wenn sie
unauffithrbar war, lebte sie im Geheimen fort und trat auf erstaunliche
Weise mit Schostakowitschs Zeitgenossen in Kontakt. Sie wartete ihre
Zeit ab. Auch die Dritte Sinfonie wartete ihre Zeit ab, und schlieflich
war diese Zeit gekommen.

EIN GEFUHL VON FREIHEIT
Leonid Gakkel

Die auflergew6hnliche Qualitit. Alle Sinfonien Schostakowitschs
sind auflergewdhnlich, doch die Zehnte nimmt innerhalb seines
sinfonischen Makrokosmos einen besonders auergew6hnlichen
Platz ein. IThre Vorgéangerinnen waren die drei Kriegssinfonien
(einschliefSlich der Neunten als die Musik des Siegesjahres), doch der
Hauptgrund fiir ihre Exklusivitit besteht darin, dass die nach dem
Krieg entstandene Zehnte ausgesprochen autobiografisch ist und
ihr dadurch im gesamten (Buvre Schostakowitschs eine singulédre
Bedeutung zukommt, selbst wenn man die Fiinfzehnte mit ihrer
valediktorischen Stimmung betrachtet. Acht Jahre waren seit der
Neunten vergangen, der lingste Zeitabstand im sinfonischen Zyklus
des Komponisten und iiberdies eine Zeit grofiter Umwalzungen
personlicher und kreativer Art. Erst nach der Zehnten glatteten sich
mehr oder minder die Wogen in Schostakowitschs Laufbahn als
Komponist. Wir diirfen nicht vergessen, dass die Sinfonie sieben
Monate nach dem Tod Stalins fertiggestellt wurde, als sich das Leben
im ganzen Land und das Leben der Menschen, fast erstarrt nach
den Graueltaten Stalins, wieder zu normalisieren begannen.

Die Besonderheiten der Sinfonie und die darin stattfindenden
Ereignisse. Bereits die Haupttonart der Zehnten weckt Interesse: e-Moll.
Sie ist bei Schostakowitsch nur sehr selten zu héren; das einzige andere
groflere Werk in der Tonart in sein Trio op. 67, ,Zum Gedenken an
Twan Sollertinski®. In beiden Féllen handelt es sich um Musik, die auf ein
zutiefst personliches Empfinden zuriickgeht, so dass der Gemeinsamkeit
in der tonalen Farbung eine grofie Bedeutsamkeit zukommt.

Taktmaf} und Tempo des ersten Satzes sind nicht minder ungewdhnlich:
%-Takt und Moderato, das iiber den Verlauf des ganzen Satzes
beibehalten wird. Streicher in der Einleitung, ein Klarinettensolo im
ersten Teil und eine Fl6te im beschwingten Walzertakt im zweiten Teil
verwandeln die Durchfiihrung in ein lyrisches Cluster - tiefgriindig
und fast verborgen -, zweifellos erfiillt von der Qualitit, die ein
fithrender russischer Gelehrter ,,die Scham der Schépfung® nannte.
Das einleitende Thema (das als Leitmotiv des ganzen Satzes und
womdglich der gesamten Sinfonie dient), wird eingehend verarbeitet
und ist auch am Hohepunkt zu héren. In der Reprise wird dann das
‘Walzerthema heillos bedringt, die Klarinette spielt pianissimo in
Terzen. Die ausdrucksstirksten Momente folgen allerdings in der
Koda, wo zwei Piccolofléten das erste Motiv der Sinfonie wiederholen —
als wiirden Stimmen erstickt, als wiirde das Leiden stumm werden.

Den grofiten Kontrast bietet der zweite Satz (Scherzo). Hier herrscht
Gewalt vor, das Bose triumpbhiert (die Blechbldser in Dur), im mittleren
Teil spielen die Streicher eine fliissige, melodiose Figur, die an die
Alltagsmusik der vierziger Jahre erinnert. Fast iiberall sonst macht sich
fast unsichtbar das Leitmotiv der Sinfonie bemerkbar, im Hintergrund
erklingt immer wieder ein Nachhall des Dies irae, des musikalischen
Symbols von Grausambkeit.

Nun folgt der dritte Satz, der in der sinfonischen Tradition langsam
sein sollte, hier jedoch derart viele Ereignisse und Zeichen birgt, dass
der Zeitfluss zusammengedringt wird und das Tempo an Bedeutung
verliert. Zaghaft, leise setzen die Streicher ein, unvermittelt kommt
es in den Holzbldsern zu einer Explosion, auf deren Hohepunkt das
musikalische Monogramm DEsCH (D. Sch. = Dmitri Schostakowitsch)
erklingt. Hier tritt es zum ersten Mal auf, verschwindet in der Folge
aber weder aus der Partitur noch aus Schostakowitschs Musik im
Allgemeinen. Es ist ein Moment von umwilzender Bedeutung, doch
noch findet das Thema keine Auflésung: Im nichsten Teil spielt ein
Waldhorn solo das Thema E-A-E-D-A. Es wird (auf denselben Noten)
zwolf Mal wiederholt und verlangt nach einer Entschliisselung. Die
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erfolgte aber nicht mehr zu Lebzeiten des Komponisten. Erst vor
vierzehn Jahren gestattete die aserbaidschanische Pianistin und
Komponistin Elmira Nazirowa die Veroffentlichung der Briefe, die
Schostakowitsch ihr 1953 geschrieben hatte, und diese nun liefern die
Erklarung des Waldhornthemas: Es ist der Name ,,Elmira“ umgesetzt
in Musiknoten (E-A-E-D-A kann auch als E-La-Mi-Re-A notiert
werden). Zum ersten und einzigen Mal tat Schostakowitsch es
Dutzenden grofler romantischer Komponisten gleich, wenn sie

in ihrer Musik geliebte Menschen ansprachen.

In der langsamen Einleitung des Finales (die das Fehlen des
langsamen Satzes in der Partitur ausgleicht) gibt es ein ,,6stlich
angehauchtes Motiv — was darauf schliefen ldsst, dass die junge
Heldin des dritten Satzes nicht vergessen ist —, auf das schnelle Musik
folgt. Das wire bei Schostakowitsch nichts Ungewohnliches (man
denke etwa an das Tanzthema mit dem jiidischen Flair), wenn am
Hohepunkt nicht wieder das Thema D-Es-C-H (dreifaches Forte!)
einstimmig im Orchester aufklingen wiirde. Diese iiberraschende
Geste der Selbstbehauptung, die der Komponist sich erlaubte, eroffnet
uns einen neuen geistigen Horizont: Wir sind nicht langer versklavt,
»der blaue Himmel der Gewalt* (eine taoistische Metapher) bricht
iiber uns auf, wir ahnen eine Nihe zur Giite. Auch wenn die Musik
in der Koda des Finales enteilt, auch wenn die ,,Scham® ihren Tribut
zollt, sowohl die Bedeutung als auch der Zweck der Zehnten Sinfonie
haben sich erfiillt.

Der 17. Eben das empfanden die Menschen der Nachkriegsgeneration
(einschlie8lich des Verfassers dieser Zeilen), die am 17. Dezember
1953 im Grofien Saal der Leningrader Philharmonie die Urauffiihrung
der Zehnten mit den Leningrader Philharmonikern unter Jewgeni
Mrawinski erlebten. Die Erinnerung an diesen Abend ist nicht verblasst,
denn an dem Abend erzihlte die Sinfonie dem Publikum, dass das
Gefiihl personlicher Freiheit der Gipfel des menschlichen Daseins
ist, so schwer er auch zu erklimmen sein mag. Und daran kann heute
wohl nicht der geringste Zweifel mehr bestehen.

DMITRI SCHOSTAKOWITSCH
Leonid Gakkel

Dmitri Dmitrijewitsch Schostakowitsch wurde am 25. September
1906 als eines von drei Kindern eines Staatsbeamten in St. Petersburg
geboren. Regelmafligen Musikunterricht erhielt er ab dem Alter
von neun Jahren, mit dreizehn besuchte er das Konservatorium

von Petrograd (wie St. Petersburg damals hie8) und nahm dort am
Kompositionsunterricht von Professor Maximilian Steinberg teil, der
ein Schiiler und Schwiegersohn Rimski-Korsakows war. Von den
allerersten Kompositionsversuchen an zeigte sich Schostakowitschs
geniale Begabung, die Ausbildung in der Schule Korsakow verhalf ihm
dariiber hinaus zu technischer Brillanz. Das Kompositionsstudium
schloss er 1923 ab, das Klavierstudium bei Professor Leonid W. Nikolaew
zwei Jahre spiter. Die maf3geblichen Werke seiner ersten Schaffensphase
sind die Erste Sinfonie (1925) sowie Die Nase, die auf Gogols Erzihlung
beruhende Oper (1928). Diese Partituren vereinen in sich die Neuerungen
der russischen Musik-Avantgarde und die gewaltigen dramatischen
Qualitéten - in all ihrer Bandbreite bis hin zur grofien Tragodie -,
die spéter Schostakowitschs Ruhm begriinden sollten.

Lady Macbeth von Mzensk (1930) nach einer Erzihlung von Nikolai
Leskow war das erste Werk seiner Reifezeit. Die Oper fiel der
Obstruktionspolitik der Behorden zum Opfer, als Stalin sechs Jahre
nach ihrer Premiere einer Auffithrung beiwohnte und das Werk
kritisierte. Vermutlich waren es nicht nur die erotischen Szenen der
Oper, die sein Missfallen erregten, sondern auch der letzte Akt, in
dem das Elend des russischen Strafsystems geschildert wird - ein
prophetischer Blick auf die Zukunft, die das stalinistische Regime
fiir seine Untertanen bereit hielt.

Die Vierte Sinfonie (1936) stellt den grofiartigen, wenn nicht gar
uniibertroffenen Héhepunkt von Schostakowitschs Laufbahn als
sinfonischer Komponist dar. Allerdings zog er selbst das Werk noch
vor der Premiere zuriick, so dass es erst fiinfundzwanzig Jahre zur
Urauffithrung kam. Die dramatische Spannung dieser Sinfonie
entsteht durch die Gegeniiberstellung von aggressiver ,,Musik

der Feindseligkeit“ und einer untermalenden ,.eher allgemeinen
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Alltagsmusik®. Es gibt eine Kongruenz zwischen dem Alltag als
Keimzelle der Grausamkeit und der ,,Musik der Feindseligkeit* als
Inbegriff der Realitat: In Schostakowitschs Werk war dies weniger
eine geniale Neuparaphrasierung dessen, was Mahler getan hatte
(wie viele glaubten), als vielmehr eine Morgenddmmerung in der
Welt der Sinfonie - eingeleitet durch das Werk eines russischen
Komponisten aus dem 20. Jahrhundert.

Die vierziger Jahre waren fiir Schostakowitsch eine Zeit auferordentlichen
Schaffens. Die Siebte und die Achte Sinfonie (1941 bzw. 1943) sowie
das Zweite Klaviertrio (1944) schildern beredt ein von Krieg und
Terror unterdriicktes Volk. Die ganze Welt hérte diese unvergénglichen
Zeugnisse, doch zum Inbegriff des spirituellen russischen Stoizismus
ist die Siebte geworden, insbesondere deren erster Satz mit der
12-miniitigen ,,Invasionsepisode*.

Nach dem Krieg hitte eine verséhnliche Note in Schostakowitschs
Laufbahn angeschlagen werden miissen, doch die blieb aus, die
ideologischen Angriffe wurden wieder aufgenommen (durch einen
Beschluss des Zentralkomitees zur Lage der Musik 1948). 1953 schrieb
er die Zehnte Sinfonie, in der er sich von der herkémmlichen Behandlung
des sinfonischen Genres als historischer Tragddie 16ste und es vielmehr
auf autobiographischer Ebene interpretierte. Hier in der Zehnten
trat auch erstmals sein beriihmtes Initialmotiv DSCH in Erscheinung,
das er in spiteren Werken haufig zitierte.

Die Jahre ab Mitte der Fiinfziger bis Anfang der Sechziger waren eine
schwierige Zeit, man hatte den Eindruck, dass Schostakowitsch seinen
Weg aus den Augen verloren hatte oder eine neue Richtung suchte. Er
schrieb Kammermusik - das Achte Streichquartett (1960) etwa, das
einer Beichte nahe kommt, ist herausragend — und Programmsinfonien:
die Elfte (1957) und die Zwolfte (1961). Seine Gesundheit lief3 nach,
die Knochenerweichung, die nie richtig behandelt wurde, sollte ihn
fiir den Rest seines Lebens beeintrachtigen, obwohl die eigentliche
Todesursache Lungenkrebs war. Dazu kamen familiére Probleme. (Nach
dem Tod seiner ersten Frau heiratete er zwei weitere Male. Seine dritte
Frau, Irina Antonowna, war ihm trotz des groflen Altersunterschieds
treu ergeben.) Unbemerkt setzten die spiten Jahre ein, die Zeit fiir
den Abschied war gekommen.

Mittlerweile hatte Schostakowitschs Laufbahn ihren glanzvollen
Hohepunkt erreicht. Er genoss offizielle Anerkennung und hatte
mehrere Preise erhalten, unter anderem den Leninpreis, und er war als
Volkskiinstler der UdSSR und als Held der sozialistischen Arbeit
ausgezeichnet worden. Die Behorden hatten ihn mit all diesen
Segnungen regelrecht iiberhauft zum Ausgleich fiir frithere Anfeindungen
und in der Hoffnung auf Loyalitit, wenn auch nur rein formaler Natur.
Und tatsichlich zeigte Schostakowitsch sich loyal, er seinerseits in
der Hoffnung auf kreative Freiheit (die ihm auch zugestanden wurden).
Doch er wollte auch Abschied nehmen und sich zuriickziehen.

Die Vierzehnte und die Fiinfzehnte sind Teil dieses Abschieds. Die
Vierzehnte (Benjamin Britten gewidmet, 1969) wurde fiir zwei Solisten
und Orchester zu den Versen von Dichtern unterschiedlicher, ins
Russische tibersetzter Sprachen geschrieben. Das Hauptmotiv der Musik
und der Gedichte ist der Tod. In der atheistischen Gesellschaft der
Sowjetunion, die den Tod glorifizierte und zugleich banalisierte, muss
diese kreative Auseinandersetzung als hochster Akt der Spiritualitat
gelten und als Beispiel erschreckender menschlicher Einsamkeit.
Die Fiinfzehnte Sinfonie (1971) hingegen zeugt von Mut angesichts
der Ausloschung, von Riickzug aus der Welt als Ausdruck des
kreativen Willens. Schostakowitsch fiihrt Zitate aus dem weltweiten
Musikvermachtnis an, nur um sie buchstéblich wegzufegen, bleibt
seiner Musik verbunden, wihrend er alle Symbole dieser Musik
(unter Anfithrung des Invasionsthemas) systematisch aus dem Gedzchtnis
16scht. Insgesamt schuf der Komponist 147 Werke sowie Stiicke, die
nicht beziffert sind. Einige Wochen vor seinem Tod schrieb er, seiner
Krankheit zum Trotz, op. 147, die Sonate fiir Bratsche und Klavier. Dmitri
Schostakowitsch starb am 9. August 1975 in einem Moskauer Krankenhaus.
Zu der Zeit war seine Musik langst schon unsterblich geworden.

Booklet Notes

Notes translated from Russian to English by Rosamund Bartlett.
Translated from English into French by Marie Riviére.
Translated from English into German by Ursula Wulfekamp.
Translation co-ordinator: Ros Schwartz.

For Ros Schwartz Translations Ltd.
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XOP: “B IIEPBOE ITEPBOE MAS

WO CHORUS: “THE FIRST OF MAY”

Cnosa Ceména Kupcanosa

B nepsoe Ilepsoe mas,

Bpouren B 6pi10e Greck,
Vickpy B oroHb pasgyBas,
ITnama TIOKPBITIO JIeca.

YXOM IMOHUKIINX €10K
Benymmsanuce neca
B [0HBIX el11[é MaeBOK
Illopoxu, ronoca.

Ilopoxu, ronoca -
Tlepsas monmoca

Mas, orHsiMu 6bIOIEro
Bynymemy B rnasa.

Haue ITepsoe mas,

B mocBucTe mynb rops,
IIThIK 1 HaraH CKuMasd,
Bpano gsopery maps.

ITaBumit ;BOpeI; aps —
310 eue 3aps

Mas, Brepef; uAyILero,
CBeToM 3HaMeH rops.

IlepBoe mas Haie —

B 6ynyuiee mapyca —
BsBusto Hajr MopeM Talen
Tynkue xopmyca.

Hosblie kopryca -
Hosas nonoca

Mas, orusmu 6pio1Iero
Bynymemy B rmasa.

DabpuKy 1 KOTOHUM,
Maiickuit BSMeTHeM napaj.

3eMITIo COKMeM KONIeHKaMy —

Hamra npuinna nmopa.

CnymraiiTe, TIponeTapum,
Hammux 3aBogioB peus,
Bawm, moppkuras crapoe,
Hosyo sBb 3a5xeub.

CorHIle 3HAMeH OHUMAs,
Map!.u, 3arpeMmn B y‘u.lax.
Kaxxpoe ITepsoe mas -

K conmanusmy mar.

Ilepsoe mas — mrar
C)KaBIINX BUHTOBKY IIAXT.
B nmontazgy, pepomorus,
B6eit MUITMOHHBII 11ar!

Text by Semyon Kirsanov

On the very first May Day
a torch was thrown into the past,
a spark, growing into a fire,
and a flame enveloped the forest.

With the drooping fir trees’ ears
the forest listened

to the voices and noises

of the new May Day parade.

The voices and noises —
the first ranks

of May, their eyes like fires
looking to the future.

Our May Day.

In the whistling of grief’s bullets
grasping bayonet and gun,

the tsar’s palace was taken.

The fallen tsar’s palace -

this was the dawn of May,
marching ahead,

in the light of grief’s banners.

Our May Day -

in the future there will be sails -
unfurled over the sea of corn,

and the resounding steps of the corps.

New corps -

the new ranks

of May, their eyes like fires
looking to the future.

Factories and colonies

March in the May Day parade.

We shall press our knees to the earth,
Our time has come.

Listen, proletariat,

To the voice of our factories:

You will, in burning down the old,
Ignite a new reality.

The sun, rising with the banners,
The march, thundering in the ears.
Every May Day -

A step towards Socialism.

May Day is the march

of armed miners.

Into the squares, revolution,
march with a million feet!
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Banepuii Ieprues

Xy0>KeCTBeHHBIII PYKOBOIMTENb-IUPEKTOP MapUIHCKOro TeaTpa
Banepwniit Teprues — ofguH 13 BeAyIMX AUpIKepoB Mupa. Ilomnmo
PyKoBoOfcTBa MapUIHCKMM TeaTpoM OH paGoTaeT ¢ JIOHZOHCKIM
CcMQOHITIECKIM OPKeCTPOM, BeHCKIM pumapMOHIIECKIIM OPKeCTPOM,
PotrepramckuM duapMonndeckuM opkectpoM, Horo-JMopkckim
umapmonnyecknM opkecTpoM 1 opkecTpom Tearpa Jla Ckara.
VIM cosjiaHbl ¥ BOSITIAB/IAIOTCSA TaKye 3aMETHbIE B MEXX/[yHaPOJHOIM
MY3BIKa/IbHOII KU3HN (ecTnBam, Kak leprues-¢pectusanns B
Muxkkenmn (Punnsupus), leprues-decrusans B Porrepame
(Hupepnanppr), «3Bespnl 6enbix Hoveit» (ITerep6ypr), MockoBckmit
TTacxanbHbIil pecTHBab.

Cpenut 3acmyr MascTpo lepruesa — TBOpYECKOE COTPYLHIIECTBO
MaprHcKoro Teatpa ¢ KpyIHeIIMI OePHbIMI CLIEHaMI MUPa, CPefi
KOTOpbIX MeTponomireH-omepa, KoponeBckuit onepHbiit Tearp KoBent-
Tappien, rearp Kapno ®emrye, Onepa Can-®panimcko, Teatp Jla Ckara,
Hosas Onepa Vspanns, Tearp Illare. Opkectp 1 Tpyra MapunHckoro
TeaTpa I0J; pyKoBozicTBoM leprieBa BrIcTyma/m 6osee yeM B 50
crpanax Craporo n Hosoro Csera, ot Simonun u Kuras o CIIA.

VisBecren Banepuit Ieprues u cBoelt akTMBHOI MO3NUIIMEN B 3aIUTY
TyMaHMCTUYECKUX uyieanoB. Tak MasCTPO BBICTYIIM/I MHUIMATOPOM
TIPOBEJIeHNA MUPOBOII CepUM G/TarOTBOPUTENBHBIX KOHIIEPTOB MO,

HasBaHueM «becnan. Mysbika BO MMS )KM3HI», KOTOPbIE IPOLI/IA B
Hhm-Vlopxe, ITapumxke, Jlonpnone, Tokno, Pume u Mockse. B aBrycre
2008 rofa mop, yrpaB/ieHneM Ma3CTPO COCTOANCA KOHL[EPT-PeKBIeM
Tiepe]| paspylIeHHbIM 3[aHneM JJoma npaBuTtenbcra FOxuoit Ocerum
(ropop IxuuBam).

Jluckorpadus Banepus lepruesa o61mpHa U HEO[HOKPATHO
YAOCTaUBANACh IIPECTIDKHBIX MEXAYHAPOHBIX HATPajl, B YaCTHOCTH
Harpazsl Record Academy Award 3a 3amuch uuxia cuMpoHmit
TIpoxodnea ¢ JIOHFOHCKIM CHMPOHIIECKIM OPKECTPOM I IPU3a
«Académie du disque lyrique» 3a samuchb pycckux omep.

Valery Gergiev

Valery Gergiev, one of the world’s finest conductors, is Artistic and
General Director of the Mariinsky Theatre. As well as managing the
Mariinsky Theatre, he works with the London Symphony Orchestra,
the Vienna Philharmonic, the Rotterdam Philharmonic, the New York
Philharmonic and the Orchestra of the Teatro alla Scala. He has founded
and organised musical festivals of world renown such as the Gergiev
Festival Mikkeli (Finland), the Rotterdam Philharmonic Gergiev
Festival (The Netherlands), Stars of the White Nights Festival (Saint
Petersburg) and the Moscow Easter Festival.

Among Maestro Gergiev’s accomplishments has been to involve the
Mariinsky Theatre in creative collaboration with major opera houses
around the world, such as the Metropolitan Opera (New York), the
Royal Opera House, Covent Garden (London), Carlo Felice (Genoa),
the San Francisco Opera, La Scala (Milan), the New Israeli Opera
and the Théatre du Chatelet. Under Gergiev, the Mariinsky Theatre
Orchestra and Opera Company have appeared in over 50 countries
in the Old and New Worlds, from Japan and China to the USA.

Valery Gergiev has achieved renown for his defence of humanitarian
ideals. The maestro initiated a worldwide series of charity concerts

entitled Beslan: Music for Life held in New York, Paris, London, Tokyo,
Rome, and Moscow. In August 2008 he conducted a requiem concert
in front of the ruined Government House of South Ossetia (Tskhinvali).

Gergiev is also well known for the range of his recordings, for which
he has received many prestigious international rewards, in particular
the Record Academy Award for his recordings of the complete Prokofiev
symphonies with the London Symphony Orchestra and the Académie
du disque lyrique prize for his recording of Russian operas.

Valery Guerguiev

Valery Guerguiev compte parmi les plus grands chefs dorchestre du
monde. Il est directeur artistique du Théatre Mariinski dont il assure
également la direction générale. Il travaille, par ailleurs, avec 'Orchestre
symphonique de Londres, la Philharmonie de Vienne, les Orchestres
philharmoniques de Rotterdam et New York, et 'Orchestre de La Scala
de Milan. Il crée et anime plusieurs festivals de renommée mondiale,
dont le Festival Guerguiev de Mikkeli en Finlande, le Festival Guerguiev
aux Pays-Bas, les Nuits blanches de Saint-Pétersbourg et le Festival
de Paques de Moscou.

Lune des grandes réussites du maestro Guerguiev est la collaboration
artistique du Théatre Mariinski avec les plus importants opéras du
monde, comme le Metropolitan Opera de New York, 'Opéra royal
de Covent Garden, le Teatro Carlo Felice de Génes, 'Opéra de San
Francisco, La Scala de Milan, le Nouvel Opéra israélien et le Théatre
du Chatelet. Sous sa direction, Iorchestre et la troupe du Théatre
Mariinski se produisent dans plus de 50 pays de 'Ancien et du Nouveau
Monde, du Japon et de la Chine aux Etats-Unis dAmérique.

Valery Guerguiev est réputé pour ses initiatives au service de la cause
humanitaire. Il est a lorigine d’une série de concerts de bienfaisance
intitulée Beslan: Music for Life 8 New York, Paris, Londres, Tokyo, Rome
et Moscou. En aofit 2008, il dirige un concert de requiem en Ossétie
du Sud, devant les ruines des locaux administratifs de Tskhinvali.

Les enregistrements de Guerguiev regoivent de nombreuses récompenses
internationales de prestige dont le Record Academy Award pour
Pintégrale des symphonies de Prokofiev avec I'Orchestre symphonique
de Londres, et le Prix de Académie du disque lyrique pour ses
enregistrements dopéras russes.

Waleri Gergiew

Waleri Gergiew, einer der herausragendsten Dirigenten unserer Zeit,
ist kiinstlerischer Leiter und Generaldirektor des Mariinski-Theaters.
Neben dieser Titigkeit arbeitet er zudem mit dem London Symphony
Orchestra, den Wiener Philharmonikern, der Philharmonie Rotterdam,
der New York Philharmonic und dem Orchester des Teatro alla Scala.
Er griindete und organisiert weltberiihmte Musikfestspiele wie etwa
das Gergiew-Festival (Mikkeli, Finnland), das Gergiew-Festival
(Rotterdam, Niederlande), Stars der weiflen Niéchte (St. Petersburg)
und das Moskauer Oster-Festival.

Eine der groflen Leistungen Maestro Gergiews ist die kreative
Zusammenarbeit des Mariinski-Theaters mit anderen bedeutenden
Opernhiusern wie etwa der Metropolitan Opera in New York, dem
Royal Opera House in Covent Garden, London, dem Carlo Felice
in Genua, der San Francisco Opera, der Mailander Scala, der New
Israeli Opera und dem Théatre du Chételet. Unter Gergiew sind das
Mariinski-Orchester und das Ensemble in tiber finfzig Lindern in
der Alten und der Neuen Welt aufgetreten, von Japan und China
bis zu den USA.

Waleri Gergiew steht auch wegen seines Einsatzes fiir humanitare
Ideale in hohem Ansehen. So veranstaltete er eine Reihe von weltweiten
Benefizkonzerten mit dem Namen Beslan: Music for Life, die in New
York, Paris, London, Tokio, Rom und Moskau stattfanden. Im August
2008 leitete er vor dem zerstorten Regierungsgebaude in Siidossetien
(Zchinwali) ein Requiemkonzert.

Gergiew ist iiberdies bekannt wegen der Bandbreite seiner Einspielungen,
fiir die er zahlreiche renommierte internationale Auszeichnungen
erhalten hat, allen voran den Record Academy Award fiir seine
Aufnahme des Zyklus der Prokofjew-Sinfonien mit dem London
Symphony Orchestra sowie den Preis der Académie du disque lyrique
fiir seine Einspielungen russischer Opern.
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Aysaoueredfu

MAPUVCKUN TEATP

THE MARIINSKY THEATRE

LE THEATRE MARIINSKI

DAS MARIINSKI-THEATER

Mapuuckuit TeaTp — OffvH U3 cTapeiiimx Tearpos Poccun. Victopusa
€ro Co3/aHusA BEMET CBOE Havasio oT ykasa Exarepunbr Benmkoii 1783
rofia 06 yTBEpPXK/ICHUM TeaTPaTbHOTO KOMUTETA [T YIIPaB/IeHUs
«3peUIIAMY 1 MY3BIKOI». 32 BpeMsl CBOETO CYIECTBOBAHNUSA OH
CMEeHII HeCKO/IbKO HasBaHuii (Bobiioit Tearp, MapumHckuit Teatp,
TATOB, KupoBcknit TeaTp i BHOBb — MapUMHCKMil), COXpAHSIA
CIEHMYIECKNE TPAAULINN U IPEEMCTBEHHOCTD pEeTIepTyapa Ha
TPOTsDKeHMM 607Iee YeM IBYX CToneTnit. TpyTine TeaTpa MpUHAIUTIEKUT
YeCTb TePBOTO UCTIONTHEH N TaKMX orep, Kak «Cuta cyap6pi» k. Bepau,
«Knssp Vropp» A. Bopopuna, «Bopuc Togynos» M. Mycoprckoro,
«IIckoButanka» H. Pumckoro-Kopcakosa, «IIukoBas gama» I1.
Yatixosckoro. B nayane XX Bexa MapumHCKuit TeaTp OTKPbI I/
PpoccHitcKolt My6IMKy BepiunHHOe IponsBenenne P. Barnepa —
TeTpanoruio «Konbiio HubemyHnra». VI cerofHsa aTo eiMHCTBEHHBII
Tearp Poccum, B periepryape KOTOpOro IpeJicTaB/ieHa BCSA TeTPaIOrus,
MCHOHAIONIAACA Ha A3bIKe opuryHana. Ha MapunHckoii criene
COCTOSU/INCH MUPOBBIE IIPEMbepBI /IETeHapHbIX 6aneToB IleTuma:
«CnAmas xpacaBuiay», «enkynunk», «baamepkar, «PaitMoH/a».
VIMeHHO 3/1ech Hayanach BCEMMPHASA C/IaBa, MOXKaTyii, CaMOTo
3HAMEHUTOTO pyccKoro Gasnera — «JleGemuHoro osepa». Bcé

9TO «30710TOE» GaneTHOe HAC/e/Ie COXPAHAETCA B penepTyape
MapunHckoro TeaTpa 10 ceii ieHb. Bcero ke B perepTyape TeaTpa
B HacTosillee BpeMs 6oree 80 Omep PyCCKMX 1 eBPOIENCKIX
KoM11031TopoB (0T «Kusuu 3a naps» M. [IMHKY, MUpPOBast IpeMbepa
KOTOPOT'O COCTOA/IACh Ha ClieHe Torya emé bonpuroro Tearpa B 1836
ropty o «Bparbes Kapamasosbix» A. CMeNKOBa, MUPOBasi IpeMbepa
KOTOPBIX Tpola B MapumHckoM Teatpe B 2008 rojy) u 59 6aneton
(ot 6aneroB M. I[letuna no 6aneros JIx. Bamanunna, Y. Gopcaiita
u JIx. Hoitmaitepa).

The Mariinsky Theatre is one of the oldest theatres in Russia. Its story
starts in 1783, when Catherine the Great issued an ukaz (imperial
decree) approving a committee for the direction of ‘spectacles and
music’. While the theatre’s company may have changed its name
several times during its history (the Bolshoi Kammeny, the Mariinsky,
the GATOB - the State Academic Theatre of Opera and Ballet, the
Kirov and, once again, the Mariinsky), it has maintained its theatre
traditions and continuity of repertoire over a span of over two centuries.
The Mariinsky has had the honour of staging the premiéres of major
operas like Verdi’s La forza del destino, Borodin’s Prince Igor, Mussorgsky’s
Boris Godunov, Rimsky-Korsakov’s The Maid of Pskov and Tchaikovsky’s
The Queen of Spades. At the beginning of the 20th century the Mariinsky
offered the Russian public a supreme production: the four music-dramas
of Wagner’s The Ring of the Nibelung. 1t is still the only theatre in
Russia which has staged the entire cycle in the language of the original.
'The stage of the Mariinsky Theatre has seen the world premiéres of
Petipa’s legendary ballets: Sleeping Beauty, The Nutcracker, La Bayadére,
Raymonda. And it was here that what is perhaps the best known
Russian ballet, Swan Lake, was launched to world fame. All this
‘heritage of gold’ has been preserved in the Mariinsky. The company’s
repertoire currently includes over 80 operas by Russian and western
European composers, ranging from Glinka’s A Life for the Tsar which
the Bolshoi Kammeny Theatre, as the company was called at the time,
premiéred in 1836, to the first ever performance of Smelkov’s The
Brothers Karamazov in 2008 at the (renamed) Mariinsky. The theatre
also has a repertoire of 59 ballets, from Petipa and Balanchine to
Forsythe and Neumeier.

Le Théatre Mariinski est 'un des théatres les plus anciens de Russie.
Son histoire remonte & 1783, année ou la Grande Catherine approuve
par ukase (décret impérial) la création d’un comité chargé « des
spectacles et de la musique ». Bien que la troupe ait changé plusieurs
fois de nom au cours de sa longue histoire — Bolshoi Kammeni,
Mariinski, GATOB (Académie nationale d’art lyrique et de danse),
Kirov et, & nouveau, Mariinski - elle n'en a pas moins perpétué ses
traditions théatrales et son répertoire. Ainsi cest a elle que revient
I'honneur d’avoir créé La Force du destin de Verdi, Le Prince Igor de
Borodine, Boris Godounov de Moussorgski, La Jeune Fille de Pskov
de Rimski-Korsakov et La Dame de pique de Tchaikovski. Au début
du vingtiéme siecle, le Mariinski monte également La Tétralogie,
production absolument exceptionnelle puisque cest le seul opéra de
Russie qui ait, a ce jour, mis en scéne l'intégrale du chef-dceuvre de
‘Wagner dans la langue de Toriginal. Cest sur la scéne du Mariinski
que Petipa crée ses chorégraphies légendaires : La Belle au bois
dormant, Casse-Noisette, La Bayadére, Raymonda. Cest également
ici que le ballet russe le plus célébre au monde, Le Lac des cygnes, a
vu le jour. Lensemble de ce précieux patrimoine continue a étre
perpétué par la troupe du théatre Mariinski, qui compte actuellement
4 son répertoire plus de 80 ceuvres lyriques de compositeurs russes
ou d’Europe occidentale — d’Une vie pour le tsar de Glinka créée au
‘Théétre Bolshoi Kammeni aux Fréres Karamazov de Smelkov lancé
en 2008 sur la scéne du Mariinski actuel - ainsi que 59 chorégraphies -
de Petipa et Balanchine a Forsythe et Neumeier.

Das Mariinski-Theater ist eines der altesten Hauser Russlands. Seine
Geschichte begann 1783, als Katharina die Grof3e einen ukas erlief3,
eine kaiserliche Anordnung, und ein Komitee fiir die Leitung von
»Inszenierungen und Musik“ billigte. Seitdem hat die Truppe zwar
hiufiger den Namen gewechselt (Bolshoi-Kammeny, Mariinski,
GATOB - Staatliches Akademisches Opern- und Balletttheater —,
Kirow und nun wieder Mariinski), ihrer Theatertradition ist sie jedoch
iiber zweihundert Jahre treu geblieben, und ebenso lange hat sie

die Kontinuitit im Repertoire gewahrt. Das Theater hatte die Ehre,
zahlreiche bedeutende Opern zur Urauffithrung zu bringen, etwa
Verdis La forza del destino, Borodins Fiirst Igor, Mussorgskis

Boris Godunow, Rimski-Korsakows Das Midchen von Pskow und
Tschaikowskis Pique Dame. Zu Anfang des 20. Jahrhunderts bot das
Mariinski dem russischen Publikum eine wahre Sensation: alle vier
Musikdramen von Wagners Der Ring des Nibelungen. Kein anderes Haus
in Russland hat seitdem den gesamten Zyklus in der Originalsprache
dargeboten. Dariiber hinaus wurden auf der Bithne des Mariinski-
Theaters die Weltpremieren von Petipas legendiren Balletten getanzt:
Dornrischen, Der Nussknacker, La Bayadére, Raymonda. Und von
hier aus trat das wohl beriihmteste russische Ballett aller Zeiten zu
seinem Siegeszug um die Welt an: Schwanensee. Dieses gesamte
»goldene Vermachtnis“ wird im Mariinski bewahrt. Zum Repertoire
des Ensembles gehoren gegenwirtig {iber achtzig Opern russischer
und europiischer Komponisten, von Glinkas Ein Leben fiir den Zaren,
das das Bolshoi-Kammeny - wie die Truppe zu der Zeit hief -, 1836
zur Urauffithrung brachte, bis hin zu Smelkows Oper Die Briider
Karamasow, die 2008 im (umbenannten) Mariinski Weltpremiere
feierte. Und auch 59 Ballette von Petipa und Balanchine bis hin zu
Forsythe und Neumeier sind hier zu Hause.
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CUM®OHMNYECKNI OPKECTP
MAPUMMHCKOTIO TEATPA

THE ORCHESTRA OF THE MARIINSKY
THEATRE

LCORCHESTRE SYMPHONIQUE DU
THEATRE MARIINSKI

DAS SINFONIEORCHESTER DES
MARIINSKI-THEATERS

CUM®OHNYECKII OPKECTP MAPVMIHCKOI'O TEATPA -
OJIVIH M3 CTApeilNX My3bIKaMbHbIX Ko/nekTnBos Poccum. Ero
ucropus BocxopuT K Hadany XVIII Beka, ko BpeMeHY BO3SHUKHOBEHMA
TIpUABOPHOIT MHCTPyMeHTanbHOI Kanemnsl. B XIX cronerun
BaXHEJIIYIO0 PO/Tb B CTAHOB/IEHNM OPKecTpa MapumMHCKOTO TeaTpa
ChIrpajia AeATeNbHOCTD . HanpaBHKa, BO3I/IABABIIETO OPKECTP
6onee momyBeka. BbICOKMIT ypOBEHb OPKECTpa He pas OTMedau
CTOSIBILIME 32 €70 MYIbTOM MUpPOBbIe 3HamMeHnToCTH — I. Bepnmos,
P. Barnep, I. ¢pou Bronos, I. Manep, A. Huxuw u gp. B coBerckoe
BpeMs 67eCTAIMe TPa I IPOJO/DKI/IN TaKIe FUPIDKePHI, KaK
B. Ipannunnkos, A. ITazosckuit, E. Mpasunckwuii, K. CumeoHos,
10. Temmnpkanos. OpKecTpy NPUHAJIEXXUT Y€CTh IIEPBOTO VCTIONHEHNS
MHOTMX OTIEPHBIX ¥ Ga/eTHbIX MPpOu3BeeHNit JaitkoBCKOTo 1
TIpokodpesa, onep Imnuku, Mycoprckoro, Pumckoro-Kopcakosa,
6aneros Acadpesa, [llocTakoBiya, XayaTypsiHa.

C 1988 roga opkecTp MapuIHCKOr0 TeaTpa BO3I/IaB/iseT Bamepuit
Teprues — My3bIKaHT BBICOYAIIIIETO K/IACC, BEYLINiT IIMPOKYIO
MY3BIKa/IbHO-001[eCTBEHHYIO [IeATeNbHOCTD. C IIPUXOJIOM MasCTPO
Tepruesa penepryap opkecTpa CTPEMUTENbHO PACIIMPUICS 1
cocrassieT Bce cumbonun IIpokodnesa, lllocrakoBuya, Manepa,
BerxoBena, PexBuemsr MouapTa, Bepau, TuieHKo, Ipou3BeeHns
Crpasunckoro, llenpuna, l"yéa!?];[ynuﬂoﬁ, MOJIOZIBIX POCCHIICKMX 1
3apyOEeKHBIX KOMIIO3UTOPOB. OPKECTP BBICTYTIAET C CUM(OHMYECKIMI
nporpammamu B EBporte, Amepuke, AAnonnu, Ascrpamm. B 2008 rogy
opKecTp MapimHCKOTO TeaTpa Mofi yIpaB/eHeM MascTpo lepruesa
BOLIIE B TOI-/IACT 20 Ty4IUNX OPKECTPOB MIPA, OIIy6IMKOBAHHbIIL
B XypHane Gramophone.

The Orchestra of the Mariinsky Theatre is one of the oldest musical
institutions in Russia. It traces its history back to the early 18th
century, to the development of the Court Kapelle. In the 19th century,
the orchestra flourished under Edouard Napravnik, who was its ruling
spirit for over half a century. The excellence of the Orchestra was
recognised by the world-class musicians who conducted it including
Hector Berlioz, Richard Wagner, Hans von Biilow, Gustav Mahler
and Arthur Nikisch. In Soviet times, these dazzling traditions were
continued by conductors like Vladimir Dranishnikov, Ariy Pazovsky,
Evgeny Mravinsky, Konstantin Simeonov and Yuri Temirkanov. The
Orchestra had the honour of playing many premiéres: operas and
ballets by Tchaikovsky and Prokofiev, operas by Glinka, Mussorgsky,
Rimsky-Korsakov, and ballets by Asafyev, Shostakovich and Khachaturian.

Since 1988 the Orchestra has been under the baton of Valery Gergiev,
a musician of the highest order and an outstanding figure in the music
world. Gergiev’s arrival at the Mariinsky ushered in a new era of rapid
expansion of the Orchestra’s repertoire, which now includes all the
symphonies of Prokofiev, Shostakovich, Mahler, and Beethoven, the
Requiems of Mozart, Verdi, and Tishchenko, and works by Stravinsky,
Shchedrin, Gubaidulina, and young Russian and foreign composers.
The Orchestra regularly performs symphonic programmes in Europe,
America, Japan and Australia. In 2008, The Orchestra of the Mariinsky
Theatre, under the leadership of Maestro Gergiev, was ranked in
Gramophone’s Top 20 list of the world’s best orchestras.

LOrchestre symphonique du Théétre Mariinski est une des plus
anciennes formations musicales de Russie. Son histoire remonte au
XVIIle siécle et & la naissance de la « chapelle de la cour ». Au XIXe
siécle, lorchestre prospére sous la direction d’Edouard Napravnik, qui
en est I'inspirateur pendant plus de cinquante ans. Son excellence est
reconnue par les musiciens de renommée mondiale qui se succédent
au pupitre, notamment Hector Berlioz, Richard Wagner, Hans von
Biilow, Gustav Mahler et Arthur Nikisch. A Iépoque soviétique,
cette brillante tradition se poursuit avec des chefs comme Vladimir
Dranichnikov, Ariy Pazovski, Evgeny Mravinski, Constantin Simeonov
et Yuri Temirkanov. Cest & cet orchestre que I'on doit de nombreuses
grandes créations : opéras et ballets de Tchaikovski et de Prokofiev;
opéras de Glinka, de Moussorgski et de Rimski-Korsakov; ballets
d’Asafiev, de Chostakovitch et de Khatchatourian.

Depuis 1988 lorchestre est dirigé par Valery Guergiev, musicien
hors pair et personnalité exceptionnelle du monde de la musique.
Avec l'arrivée de Guergiev au Mariinski, le répertoire de lorchestre
connait une rapide expansion et inclut désormais I'intégrale des
symphonies de Prokofiev, de Chostakovitch, de Mahler et de
Beethoven, les requiems de Mozart, de Verdi et de Tichtchenko,
ainsi que des ceuvres de Stravinski, de Shchedrin, de Goubaidoulina
et de jeunes compositeurs russes ou autres. Lorchestre donne de
nombreux concerts symphoniques en Europe, en Amérique, au
Japon et en Australie. COrchestre du Théétre Mariinski sous la
direction de Guergiev est classé au Top 20 des meilleurs orchestres
du monde par Gramophone en 2008.

Das Sinfonieorchester des Mariinski-Theaters zahlt zu den éltesten
Musikinstitutionen Russlands. Seine Wurzeln reichen in das frithe
18. Jahrhundert zuriick, auf die Herausbildung der Hofkapelle. Im
19. Jahrhundert erlebte das Orchester eine erste Bliite, als Eduard
Napravnik {iber fiinfzig Jahre lang die Geschicke des Ensembles leitete.
Die erstklassige Qualitit des Orchesters erkannten auch damals
fithrende Musiker an, die bei dem Klangkorper am Pult standen,
unter anderem Hector Berlioz, Richard Wagner, Hans von Biilow,
Gustav Mahler und Arthur Nikisch. In sowjetischer Zeit setzte sich
diese Tradition fort mit Dirigenten wie Wladimir Dranischnikow,
Arij Pasowski, Ewgeni Mrawinski, Constantin Simeonow und Juri
Temirkanow. Das Orchester hatte die Ehre, zahlreiche Werke zur
Urauffithrung zu bringen: Opern und Ballette von Tschaikowski
und Prokofjew, Opern von Glinka, Mussorgski, Rimski-Korsakow
und Ballette von Assafjew, Schostakowitsch und Chatschaturjan.

Seit 1988 steht das Orchester unter der Leitung von Waleri Gergiew,
ein Musiker erster Giite und eine herausragende Personlichkeit der
Musikwelt. Mit Gergiews Antritt am Mariinski begann eine neue Phase,
in der sich das Repertoire des Orchesters rasch erweiterte. Heute
zéhlen dazu alle Sinfonien von Prokofjew, Schostakowitsch, Mahler
und Beethoven, die Requiems von Mozart, Verdi und Tischtschenko
sowie Werke von Tschaikowski, Strawinski, Schtschedrin, Gubaidulina
sowie von jungen russischen und auslindischen Komponisten. Das
Orchester trat mit sinfonischen Programmen in Europa, Amerika,
Japan und Australien auf. 2008 stand das Orchester des Mariinski-
Theaters unter Maestro Gergiew auf der Gramophone-Liste der
zwanzig weltbesten Orchester.
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1-e cKpUNIKM
Kupunn Tepentoes
Anexceit JTykupckuit
Jleonup Bexcnep
Anton Kosbmun
Enena Beppaukosa
Crauncnas VIsmaiinos
Iuna 3uxeeBa
BceBonop Bacunber
Bopuc Bacunbes
Huna ITuporosa
Anna IlmyxoBa
Vipuna Bacunbena
TatbsiHa Mopo3
Kpuctuna MuHOCAH
Mapuna Cepe6po

2-e CKpMIIKM

Mapus Cadapoa
Teopruit lllnpokos
Buxropus llyknna
Anacracus Jlykupckas
Anpipeit Tan

Anpipeit IToxatoB
Csernana )XypaBkoBa
Anexceit KpanreHMHHNKOB
Enena Illupokosa
VnHa JleMyeHKO
Kupunn Mypaiko
Onecs Kpppkopa

AnbTBI

TOpuit Aponbkun
Brnagumup JInteuHOB
JIuna TonoBuna
Anexcaupp IllenKOBHMKOB
Esrennit bapcos
Jlropmuna Emenpsimmza
Onbra Heseposa
Anpipeit [Terynikos
Csetrnana CapioBast
Anexceit Kmoen

Buononyemn
3eHOH 3anuiaino
Oner CeHpenKnit
Huxonait Bacunbes
Tamapa Cakap
Oxcana Mopos
Exarepuna Jlapuna
AnToH Banbhep
JHanunn Bppickun
Bragumup FOHOBIY

Konrpabacsr
Kupunn Kapukos
Bragumup Ilocrax
Anexcanap Anexkceen
Ienuc Kamnu
Cepreit Tpadpumouy
Hembsan TopogHuana
Poman 3acraBHblit

DneiiTpr

Jenuc Jlynases
Huxomnait Moxos
Mapus ApcenbeBa

DrreiiTa-NMKKOIO
Muxann [To6enmHcKuit

To6oun

Anexcaupap Tpymkos
ITaBen Kynpanox
BukTop Yxanuu

AHTIHMitcKuit poXKoK
Vinbsa Vineun

Knapuerst

ViBan Cron6os
Buranmit [Tanbipun
IOpwit ropsieB

Es-knmapHer
Jmutpuit XapuToHOB

®darorsr

Popmon Tonmauen
Koncrantun Illepuyx
IOpuit Papzesna

Konrpadaror
Anexcaunp llappikun

BanropHsi
Cranncnas Llec
Jmutpuit Boponios
Bnagucnas Kysuero
IOpuit AkumMkuH
Banepuit ITanbipus
Terp Popun

Tpy6s1

Cepreit KproukoB
TOpuit ®oxun
Buranuit 3aies
Tumyp MapTbiHoB
Cranncrmas Vinpuenko

TpomGoHbI

Anpipeit CMupHOB
Urops fIkoBnes
Anexcaupp Jxyppu

Bac-tpombon
Muxann CenuBepcTos

Ty6a

Huxomait Cnennés

Voapusie

Anpipeit Xotun
Apcenuii lllynnsaxos
Anekcanpp Ilerpos
IOpwmit Anexcees
Muxann [Teckos
Esrenmuit )Knkanos
Muxann Begynkun

MARIINSKY

ORCHESTRA OF THE MARIINSKY THEATRE

First Violins
Kirill Terentiev
Alexei Lukirsky
Leonid Veksler
Anton Kozmin
Elena Berdnikova
Stanislav Izmailov
Dina Zikeyeva
Vsevolod Vasiliev
Boris Vasiliev
Nina Pirogova
Anna Glukhova
Irina Vasilieva
Tatiana Moroz
Kristina Minosyan
Marina Serebro

Second Violins
Maria Safarova
Georgy Shirokov
Viktoria Shchukina
Anastasia Lukirskaya
Andrei Tyan

Andrei Pokatov
Svetlana Zhuravkova
Alexei Krasheninnikov
Elena Shirokova
Inna Demchenko
Kirill Murashko
Olesya Kryzhova

Violas

Yuri Afonkin
Vladimir Litvinov
Lina Golovina
Alexander Shelkovnikov
Yevgeny Barsov
Lyudmila Emelyashina
Olga Neverova

Andrei Petushkov
Svetlana Sadovaya
Alexei Kliuev

Cellos

Zenon Zalitsailo
Oleg Sendetsky
Nikolai Vasiliev
Tamara Sakar
Oxana Moroz
Yekaterina Larina
Anton Valner
Daniil Bryskin
Vladimir Yunovich

Double Basses

Kirill Karikov
Vladimir Shostak
Alexander Alexeyev
Denis Kashin

Sergei Trafimovich
Demjan Gorodnichin
Roman Zastavniy

Flutes

Denis Lupachev
Nikolai Mokhov
Maria Arsenieva

Piccolo
Mikhail Pobedinsky

Oboes

Alexander Trushkov
Pavel Kundyanok
Viktor Ukhalin

Cor Anglais
Ilya Ilyin

Clarinets
Ivan Stolbov
Vitaly Papyrin
Yuri Zyuryaev

E-flat Clarinet
Dmitry Kharitonov

Bassoons

Rodion Tolmachev
Konstantin Shevchuk
Yuri Radzevich

Contrabassoon
Alexander Sharykin

Horns

Stanislav Tses
Dmitry Vorontsov
Vladislav Kuznetsov
Yuri Akimkin
Valery Papyrin
Pyotr Rodin

Trumpets

Sergei Kryuchkov
Yuri Fokin

Vitaly Zaitsev
Timur Martynov
Stanislav Ilchenko

Trombones
Andrei Smirnov
Igor Yakovlev
Alexander Dhzurri

Bass Trombone
Mikhail Seliverstov

Tuba
Nikolai Slepnev

Percussion

Andrei Khotin
Arseny Shuplyakov
Alexander Petrov
Yuri Alexeyev
Mikhail Peskov
Yevgeny Zhikalov
Mikhail Vedunkin
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Anppeii Ilerpenko, rmaBHblil XOpMelicTep

CHORUS OF THE MARIINSKY THEATRE

Andrei Petrenko, Principal Chorus Master

Comnpano 1

IOnmusa AnTonosa

Pana Baknynosa
Maprapura Visanosa
Haramua Opnosa
Onbra Popoka

Vipuna Xaycrosa
Banentuna Yymauenko

Comnpano 2

Anuna Apsamaciiesa
Jlapuca bopucosa
Enena Iopenosa
OkxkcaHa JIoH110Ba
Mapus JIuBaHcKas
Bepa ITabysuna
Csernmana CraBpoBa
BuxTopusa Yrexuna
Vipuna IllengeBuiikas

Anprel 1

Haranbs ViapKOBa
Anna MapThIHEHKO
Japuna MeneneBckas
Bukropus MenbkoBa
Enena Ilerpenko
Onbra Ceménoba
Enena Tunpkepunn
Hapexna Xapkesa
IOmua Xasanosa
Eprenns IllanamoBa

Anbre 2

Vinna Anekceesa
Mapuna Bosnas
Exarepuna Bopobnésa
Oxcana 3arpe6enbHast
Haranps Kegpoa
Baiipra Kynqunosa

Tenopa 1

Anexceii Bypues
Anexceit Benukanos
Anexcanpp [opoukos
Cepreit 3aBanuu
Cepreit Kosnos
AnToH Pocuuxuit
Banepuit Co6anos

Tenopa 2

IOpwuit Auppyiko
Hauunn Bacunben
Brnapumup Kusses
Amnppeit Jleii6o
Cepreit MeneneBckuit
Aptem Menuxos
Brnagumup Penopos
Cepreit FOxmaHoB

Bacer 1

Anekceit bapaHos
Amnppeit Bacun
Anexcanpp lopes
Jmutpuit Kycos
Cepreit MaTBees
KoncranTtus Priios
Denop Yapos

Bace1 2

Muxann Kopu6mur
Anexcanap MakcMeHKOB
Onyapn MaTsees

Oner Munypa

Erop ITaBnos

ITaBen PaeBckumit

Cepreit CumakoB
Buranmmit IHKOBCKuMIT

Soprano I

Yulia Antonova

Rada Baklunova
Valentina Chumachenko
Margarita Ivanova

Irina Khaustova

Natalia Orlova

Olga Rororka

Soprano II

Alina Arzamastseva
Larisa Borisova
Elena Gorelova
Oxana Dontsova
Maria Livanskaya
Vera Pabuzina

Irina Shendevitskaya
Svetlana Stavrova
Viktoria Utekhina

Alto I

Natalya Inkova
Nadezhda Khadzheva
Yulia Khazanova
Alla Martynenko
Darina Melenevskaya
Viktoria Menkova
Elena Petrenko

Olga Semenova
Yevgenia Shalamova
Elena Tilkeridi

Alto IT

Inna Alexeyeva
Natalya Kedrova
Bairta Kudinova
Marina Mareskina
Galina Smirnova
Yekaterina Vorobyova

Tenor I

Alexei Burtsev
Alexander Goroshkov
Sergei Kozlov

Anton Rositsky
Valery Sobanov
Alexei Velikanov
Sergei Zavalin

Tenor IT

Yuri Andrushko
Vladimir Fyodorov
Vladimir Knyazev
Andrei Leibov
Sergei Melenevsky
Artem Melikhov
Daniil Vasiliev
Sergei Yukhmanov

Bass I

Alexei Baranov
Alexander Gorev
Dmitry Kusov
Sergei Matveyev
Konstantin Rylov
Fyodor Uvarov
Andrei Vasin

Bass II

Mikhail Kornblit
Edward Matveyev
Alexander Maximenkov
Oleg Mitsura

Yegor Pavlov

Pavel Raevsky

Sergei Simakov

Vitaly Yankovsky

Mapuna Mapecknna
Tamuna CvupHoBa

Marina Voznaya
Oxana Zagrebelnaya

XOP MAPUMTHCKOTO TEATPA

Xop MapumHCKOro Teatpa — My3bIKa/bHbIi KOJIEKTUB,

MMpPOKO M3BeCTHbIT B Poccnn 1 3a pybexxom. OH sAB/seTCA

He TOJIbKO TIOCTOSHHBIM YYaCTHMKOM OTIEPHBIX CTIEKTaK/e

" GUIAPMOHNYECKNX KOHIIEPTOB B UCIIOHEHNM OPKeCTpa
Mapunnckoro Tearpa, HanpuMep PekBuema Monapra u Pexsuema
Bepuu, 9-11 cumponmn BerxoBeHa, HO ¥ CAMOCTOATENBHO
BbICTymaeT a’cappella ¢ pasmuyHBIMM IPOrpaMMaMi CBETCKOI

¥ [yXOBHOIt My3bIKH, OT Ipou3BefieHuit bapraanckoro,
YecHokoBa u PaxmaHuHOBa 10 GONMBKIOPHBIX porpaMm. Xop,

B KaMEPHOM U TIOJTHOM COCTaBe, IMPOKO TaCTPONMPYET MO
Poccun u 3a pybexxom: B Ounnanmu, lseiiapuu, AHrmm,
Opannyn, Vitanuu, Vicnanum u Vispanse, AsBNsAeTCA MOCTOSHHBIM
YYaCTHIKOM MeXTYHAPOHBIX (ecTiBaneil i MUPOBBIX IIpeMbep.
C yyacTiem MapumHCKOTO XOpa BBINTYIEHO 3HAYMTETbHOE
KOJIMYECTBO 3aIIVCeil, CpeI HIX TaKye MPOM3BeNIeHNs, KaK
«Bopuc T'ogynos» Mycoprckoro, «VBau I'posubrit» IIpokodbesa,
Pexsuem Beppu u kanTtara «Anexcanpp Hesckuit» ITpokodnesa,
ucnonHeHHas Ha [Teppom MockoBckoMm ITacxanbHoM decTuBare
115 3ByKo3amuchbiBatouieit kommnanuy Philips Classics.

AHJIPEV IIETPEHKO

TIaBHBIN XOpMelicTep

Oxonyn JIeHMHTPAZICKYI0 KOHCEPBATOPUIO 110 CMIeNNATbHOCTAM
XOpOBOE U OIepHO-cuMOHIYecKoe AupiKuposanne. C 2002 roga
- I7IaBHbIIT XOpMeiicTep MapunHckoro Teatpa. Ilop ynpasnennem
Anpipes TTerpenko xop MapuMHCKOTO TeaTpa BBICTYTIAN C
nporpammamu a’cappella B Poccun, @uansumm, Commanmm,
Benbrun, Opanrmu, lseiiapun, Vtammm, Bennkobpurannn,
Vispaune. B aktuse Anppes IleTpeHKO Kak ONepHOTO UpyoKepa
criexrakmyu «EBrennit OHerun», «TpaBuarta», «CaMCOH u
Jlamuna», «/Ton ITackyase», a Tak)Ke KOHIIEPTHBIE IIPOTPAMMBI C
Y4acTHMeM CONMCTOB OTEPHI, XOpa M CUM(pOHNYECKOTO OpPKecTpa
Mapunnckoro TeaTpa.

THE CHORUS OF THE MARIINSKY
THEATRE

The Chorus of the Mariinsky Theatre is a musical company that
is widely known throughout Russia and the world. It is a regular
cast member in operatic productions and features in philharmonic
concerts as a member of the orchestra, for example in Mozart’s
Requiem, Verdi’s Requiem, and Beethoven’s Ninth Symphony.
The Chorus also gives its own concerts a cappella with a varied
programme of secular and sacred music, ranging from works by
Bortnyansky, Chesnokov and Rachmaninov to folk songs. As both
full choir and in chamber ensemble, it tours widely in Russia and
abroad and is a regular performer in international festivals. It

has appeared in world premiéres in Finland, Switzerland, Britain,
France, Italy, Spain and Israel. The Chorus of the Mariinsky
Theatre has made a huge number of recordings and is particularly
known for its contribution to Mussorgsky’s Boris Godunov,
Prokofiev’s Ivan the Terrible, Verdi’s Requiem, and Prokofiev’s
cantata Alexander Nevsky, which was performed at the First
Moscow Easter Festival for Phillips Classics.

ANDREI PETRENKO

Principal Chorus Master

Andrei Petrenko graduated from the Leningrad Conservatoire,
specialising in choral conducting and opera and symphony
conducting. He has been the Principal Chorus Master at the
Mariinsky Theatre since 2002. Under his direction, the Chorus of
the Mariinsky Theatre has performed in a cappella programmes
in Russia, Finland, the Netherlands, Belgium, France, Switzerland,
Italy, Great Britain, and Israel. Petrenko has conducted opera
performances of Eugene Onegin, La Traviata, Samson et Dalila
and Don Pasquale and concert programmes with soloists of the
Mariinsky Theatre, Chorus, and Orchestra.

LE CHEUR DU THEATRE MARIINSKI

Le cheeur du Théatre Mariinski est renommé dans toute la Russie et
a travers le monde entier. Il fait partie intégrante de I'orchestre et
interpréte réguliérement, a ses cOtés, opéras et musique de concert —
Requiem de Mozart, Requiem de Verdi, Neuviéme symphonie de
Beethoven. Il donne également ses propres concerts a cappella de
musique profane ou sacrée, avec des programmes variés allant de
Bortnianski, Tchesnokov et Rachmaninov 2 la chanson folklorique.
Au complet ou en formation de chambre, il effectue des tournées
dans toute la Russie comme a Iétranger, et figure réguliérement a
Taffiche des festivals internationaux. Il participe a de nombreuses
créations en Finlande, en Suisse, au Royaume-Uni, en France, en
Italie, en Espagne et en Israél. Le chceur Mariinski a un nombre
impressionnant d’enregistrements a son actif, dont les plus connus
sont Boris Godounov de Moussorgski, Ivan le Terrible de Prokofiev, le
Requiem de Verdi et la cantate de Prokofiev, Alexandre Nevski, gravée
lors du premier Festival de PAques de Moscou (Phillips Classics).

ANDREI PETRENKO

Chef de cheeur principal

Andrei Petrenko est diplomé du Conservatoire de Leningrad, ot
il a étudié la direction de cheeur ainsi que la direction d’opéra et
d’orchestre. Il est chef de choeur principal au Théatre Mariinski
depuis 2002. Sous sa direction, le Chceur du Théatre Mariinski
donne des concerts a cappella en Russie, en Finlande, aux Pays-
Bas, en Belgique, en France, en Suisse, en Italie, au Royaume-
Uni et en Israél. Il est au pupitre de chef d’orchestre pour les
représentations d’Eugéne Onéguine, La Traviata, Samson et Dalila
et Don Pasquale; et dirige également les solistes, le Choeur et
I'Orchestre symphonique du Théatre Mariinski en concert.

DER CHOR DES MARIINSKI-
THEATERS

Der Chor des Mariinski-Theaters ist nicht nur Russland-weit,
sondern in der ganzen Welt bekannt. Er wirkt in zahlreichen
Opernproduktionen mit, aber auch bei philharmonischen Konzerten
mit etwa Mozarts Requiem, Verdis Requiem oder Beethovens
Neunter Sinfonie. Zudem gibt der Chor A-capella-Konzerte mit einem
vielfaltigen Programm, das geistliche und weltliche Musik umfasst
und von Werken Bortnjanskis, Tschesnokows und Rachmaninows bis
hin zu Volksliedern reicht. Als groler Chor sowie als Kammerensemble
unternimmt die Truppe Konzertreisen durch Russland und ins Ausland
und ist regelméfRig bei internationalen Festspielen zu Gast. Dariiber
hinaus wirkte er bei Weltpremieren in Finnland, der Schweiz,
Grof3britannien, Frankreich, Italien, Spanien und Israel mit. Der
Mariinski-Chor hat zudem zahlreiche Einspielungen vorgelegt und
ist insbesondere bekannt wegen seiner Darbietungen von Mussorgskis
Boris Godunow, Prokofjews Iwan der Schreckliche, Verdis Requiem
und Prokofjews Kantate Alexander Newski, die im Rahmen der 1.
Moskauer Osterfestspiele fiir Phillips Classics dargeboten wurde.

ANDREI PETRENKO

Erster Chorleiter

Andrei Petrenko besuchte das Konservatorium in Leningrad mit
den Fachgebieten Chorleitung und Dirigieren von Opern und
Sinfonien. Erster Chorleiter des Mariinski-Theaters ist er seit 2002.
Unter seiner Agide gastierte der Chor mit A-cappella-Programmen
in Russland, Finnland, den Niederlanden, Belgien, Frankreich, der
Schweiz, Italien, Grof3britannien und Israel. Uberdies dirigierte
Petrenko Auffithrungen von Eugene Onegin, La Traviata, Samson
et Dalila und Don Pasquale sowie Konzertprogramme mit Solisten
der Mariinski-Oper, des Chors und des Sinfonieorchesters.
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ALSO AVAILABLE

Available on Super Audio CD or from the iTunes Store
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SHOSTAKOVICH SYMPHONIES NOS 1 & 15
VALERY GERGIEV MARIINSKY ORCHESTRA

CHOC Classica (France)
Nominated for two Grammy Awards (US)

PERFORMANCE ###xx SOUND ##xxx
BBC Music Magazine (UK)

DISC OF THE WEEK Sunday Times (UK)
SACD MARO0502 (822231850229)

SHOSTAKOVICH SYMPHONIES NOS 2 & 11
VALERY GERGIEV MARIINSKY ORCHESTRA

CHOC Classica (France)

PERFORMANCE #x#x% SOUND sk
BBC Music Magazine (UK)

SACD MARO0507 (822231850724)

SHOSTAKOVICH THE NOSE
VALERY GERGIEV
MARIINSKY SOLOISTS, ORCHESTRA AND CHORUS

BEST OPERA MIDEM Classical Awards (France)
BEST OPERA Edison Awards (Netherlands)

CHOC DE L’ANNEE Classica (France)

Nominated for two Grammy Awards (US)

ORPHEE D’OR Académie du disque Lyrique (France)
DISC OF THE MONTH BBC Music Magazine (UK)
DISC OF THE MONTH Opera Magazine (UK)

2SACD MARO0501 (822231850120)

RACHMANINOV PIANO CONCERTO NO 3
RHAPSODY ON A THEME OF PAGANINI
DENIS MATSUEV, VALERY GERGIEV
MARIINSKY ORCHESTRA

ARTISTIQUE 10 TECHNIQUE 10
ClassicsTodayFrance (Canada)
#*f+ ‘2 magnificent performance’
Classic FM Magazine (UK)

SACD MARO0505 (822231850526)

SHCHEDRIN THE ENCHANTED WANDERER
VALERY GERGIEV
MARIINSKY SOLOISTS, ORCHESTRA AND CHORUS

Nominated for two Grammy Awards (US)
CHOC Classica (France)

OPERA CHOICE OF THE MONTH BBC Music Magazine (UK)

LA CLEF Res Musica (France)
2SACD MARO0504 (822231850427)

STRAVINSKY OEDIPUS REX - LES NOCES
VALERY GERGIEV

SERGEI SEMISHKUR, EKATERINA SEMENCHUCK
EVGENY NIKITIN, GERARD DEPARDIEU
MARIINSKY ORCHESTRA AND CHORUS

BEST ALBUM International Classical Music Awards
FFFF Télérama (France)

s*xkx The Guardian (UK)

LA CLEF Res Musica (France)

w#xik Opéra Magazine (UK)

SACD MARO0510 (822231851028)


http://clkuk.tradedoubler.com/click?p=23708&a=1106467&url=http%3A%2F%2Fitunes.apple.com%2FWebObjects%2FMZStore.woa%2Fwa%2FviewAlbum%3Fi%3D320906625%26id%3D320906608%26s%3D143441%26uo%3D6%26partnerId%3D2003
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