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SERGEI RACHMANINOV / CEPTEV PAXMAHIMHOB (1873-1943)
Piano Concerto No 1 in F-sharp minor, Op. 1 (1890-91, rev. 1917) /
Konuepr Ne 1 gus poprennano c opkecrpom, da-nues, cou. 1 (1890-91, pex. 1917)

i.  Vivace
. ii. Andante
iii. Allegro vivace

IGOR STRAVINSKY / UTOPb CTPABVMHCKW (1882-1971)
Capriccio for Piano and Orchestra (1926-29, rev. 1949) /

Kanpuauno ans ¢popremmano ¢ opkecrpom (1926-29, pep. 1949)

i.  Presto

. ii. Andante rapsodico

. iii. Allegro capriccioso ma tempo giusto

RODION SHCHEDRIN / POOVIOH IIEJPUH (B. 1932/ P. 1932)
Piano Concerto No 2 (1966) / Konnepr Ne 2 aa ¢poprenmano ¢ opkecrpom (1966)
- i.  Dialogues: Tempo rubato

i ii. Improvisations: Allegro
. iii. Contrasts: Andante - Allegro

Total duration / O6usee spems 3eyuanus 6625

The Orchestra of the Mariinsky Theatre / Cumponndeckuit opkectp MapumHCcKOro rearpa

Conductor / Tupmxep - Valery GERGIEV / Banepuit TEPTVIEB
Piano / Comucr (poprennano) - Denis MATSUEV / Jlennc MAITYEB

12°08”
6’07
7°50”

6’57”
5°33”
5'08”

10°04”
428
8’10”

This recording is dedicated to the memory of Maya Plisetskaya (1925-2015), wife of Rodion Shchedrin and dedicatee of his Piano Con-

certo No 2, who passed away shortly after the making of this recording.

Oma 3anucv nocéawena namamu Maiiu Inuceyxoii (1925-2015), scetvt Pe Illeop
dopmenuannvui konuepm. OHa ywna us HusHu 6cKope nocne mozo, Kax 6vina cOenana 3ma 3anuco.

poii nocessugen ezo Bmopoii

The Mariinsky label is grateful to Yoko Ceschina for her generous support.

Rachmaninov Piano Concerto No 1

Recorded live, 16 November 2014. Philipp Nedel (b-sharp), producer. Martin Kistner, recording engineer.

Stravinsky Capriccio & Shchedrin Piano Concerto No 2

Recorded live, 6 & 7 April 2015. Philipp Nedel (b-sharp), producer. Fyodor Naumov, recording engineer.
Recorded in DSD in the Concert Hall of the Mariinsky Theatre, St Petersburg, Russia. Philipp Nedel, editing, mixing & mastering.

Paxmannnos - Konnepr Ne 1 gus ¢poprenuano ¢ opkecrpom.

3amich 6buta ocymiectsiena 16 Hosbps 2014 roma. Ilposiocep — @wmunm Hapens (b-sharp). Viikenep 3syka - Maptun Kucrnep.
CrpaBuHckuit - Kanpuauno gius poprenmnano ¢ opkecrpom. Illeapun — Konnepr Ne 2 s ¢poprenmaHo ¢ opkecTpom.

3amich 6bu1a ocymiectsiena 6 u 7 anpens 2015 roxa. Ipoiocep — ®@umimn Hapgens (b-sharp). Vinskenep 3Byka - ®énop Haymos.
3amicano B popmare DSD B KonieprHom 3ane Mapuunckoro tearpa, Cankr-ITerep6ypr, Poccus.

MonTax 3ByKa, cefienne u macrepunr— Oy Hapen.

PAXMAHVHOB, CTPABUHCKWIA,
IIEOPVIH

Hennc Manyes

51 oueHb paj| IPeCTaBUTh 3TOT AUCK. [IpojIo/mKaeTcs UK/ 3anmcedt
¢ MascTpo lepruesbiM B MapimuHCKoM Teatpe. [/ MeHs 3T0 Go/bliast
PajioCTh. 3aIMCH IOy YalOTCs YAMBUTENbHO XXuBbIMIL. TToTpscaromas
aKyCTHMKa 3a/1a, IPUCYTCTBME ayAUTOPUM, COCTABIAIOT /s HAC
HEOTBEMJIEMYIO YaCTh TBOPYECTBA. Cama 3anuch, B OTINYUN OT
CTYﬂMﬁHOﬁ, TIPOXOAUT Ha OJHOM JIbIXaHUM. HlIaCTl/lHKV[, 3anMcaHHbIe
B TaKOM CI)OPMBTC MIMEIOT GO/IBIION ycmex. B CTYIWH, II€ MPOCTO CTOAT
MUKPOQOHDI, HEBOSMOXKHO CBITPATh C KOHIEPTHBIM HACTPOEHMEM
U B KOHI[ePTHOII aTMOocepe.

ITOT HOBBII penmns3 O4Y€Hb MHTEPECEH. Mpb1 xoTenn TIPENCTaBUTH
BETMKUX PYCCKIX KOMITO3UTOPOB M3 PAa3HBIX 3MOX: PaXMaHI/IHOB,
Crpasunckuit, enpuH. OauH 13 MOMX TIOGMMBIX KOHIIEPTOB —
TiepBbIit KOHLepT PaxmMaHnHoBa. CoBeplIeHHO IOHOIIECKMIT, He
CMOTPsI Ha €ro MOC/IE[HION PEAKIINIO, CIETAHHYIO CAMUM
aBTOpoM. Mysbika 5Ta 6blra 3amucaHa eme B Koncepsaropui.
O]ZU/[H M3 CaMbIX TPOTAaTEIbHbBIX, MEJTAHXO/IMYHbBIX KOHIIEPTOB.

HO, HECMOTpA Ha CBOIO MOIOAOCTD, PaxmMaHMHOB PpackpbuIca
3/1€Ch KakK Fﬂysoqaﬁlﬂﬂﬁ XYROXXHMK. Bce ero Tembl COBEPLIEHHO
YAMBUTENbHDI. TPOFaTC}H)HOCTb, IOHOILII€CKasA HAMBHOCTb HUKAK He
YMaAIOT reHMaabHOCTD IPOM3BeeHNsA. DTOT KOHLEPT 5 UTpaj He
TaK 4acTO, B CPAaBHEHUM C IPYTUMU, HO, TEM HE MEHee, Cb[rpaHthﬁ
MHOIt 1 TeprieBsIM HecKO/IBbKO pa3 B EBporte, KoHLepT 6b1/1
XOpouo NpuHAT. n ansa FCPI‘MCBa, A ymaro, PaxMaHMHOB sIB/ISIETCS
OJJHMM 13 JIFOGMMBIX KOMIIO3UTOPOB. IToTOMY 4TO €ro mmpora,
MaciTab, BecbMa APKO MPOAB/IAETCA Y “TePIUeBCKUX OPKECTPOB”.
B MapumHcKOM TeaTpe — 0COGEHHO.

CrpaBuHCKuit - 3T0 0co6as Bexa 20 Bexa. HosaTop u ofus u3
CaMBIX CaMOGBITHBIX XYOXKHIKOB. “Kanpirauo” CrpaBiHCKOro —
6micTatenpHOE Ipou3BeNieHte. ITO JULS MEHsI IIEPEHOC B TeaTPajIbHO-
6GajteTHYI0 MCTOPHUIO. Ba/leTHOCTh, KaIPU3HOCTD, a6COMIOTHAS
KIHeMaTOrpauIHOCTD IPOMU3BEEHIS IPOCTO 3aBOpaXKuBaeT. M
HAIIICAaHO C IOMOPOM. Bce 3T HI0AHChI MBI IBITA/TUCh TIEPEaTh

C OPKECTPOM U Ma3CTPO, KOTOPBIi GUCTATENMbHO, OT U IO, 3HAET
3Ty MY3BIKY.

B nameit komnosuropckoit mkone Illenpun npencrasnser

co60it 0co6y0 Bexy. OH OfMH U3 IIOC/IEAHNX MOTUKAH B PYCCKOI
KOMHOSMTOPCKOﬁ ILIKOJIe. I(oma TOBOPAT, 4TO BCE 3aKOHYM/IOCH Ha
IllocTaxoBiye, 51 He cornaced. Ectp Illenpun, cmasa 6ory, xuBoit, B
dopme. Beernia Ipucy TCTBYIONIMIL B 3a/1e, Ha PETIETUIINM, 3aTIUCH,
KoH1lepTe. [IpUCyTCTBME B 3aJTe KOMIIOSUTOPA, HAMMCABIIErO KOHIEPT
B 1966 ropy, 1 mocATHBLINMIL ero Maite ITmicenkoit, cosfaeT s Hac
0co6bIit HaCTPOﬁ. Ero TIO[CKA3KM, €70 KOMIIO3UTOPCKIUE HACTPOEHMA,
BCeI/ja BIOXHOB/IAKT, CO3AT 0cobyi0 atMocdepy. KoHuept stot
abcomoTHO yHuKaneH. IllenpuH, B 60-e Tofb 06paTHICA K pasHbIM
JKaHpaMm, B TOM YKC/I€ U K JZ(')KaSOBO!;[ MY3bIKE. W3-3a atoro KOHILIepTa
€ro PacCKpUTUKOBA/IA, HO, TeM He MeHee, BpeMs T0Ka3aso, YTo ITO
OJIMH M3 CAaMbIX T'€HMAJ/IbHBIX €rO0 KOHLIEPTOB. On TIPOJIO/DKAET
JKATb Ha CLIEHE, €r0 OY€HDb YaCTO UTPAIOT, M MBI CaMM pafibl, YTO 1
MBI 3TO CAE/TaNTN. OrnsTh 5Ke B XKMBOIT 3aIICH U3 MaPMI/[HCKOI'O 3.

ECTb JINY HETO «OIIYC 1»?

Jleonup lFakkenp

MARIINSKY

>KI3HEHHBIX 00CTOSTENBCTBAX Cep[‘eﬁ BacunbeBny mckan sHaKu
«yTPayeHHOTO BPEMEHM» B CBOMX PAaHHIX COYMHEHNAX U JieNasl
9TU COYMHEHU YXOBHOIA OMOPOIt /1 cebs. Benp niepesienKy
TlepBoro koHIepTa oH 3aBepumn 10 Hos6ps 1917 rofa — yepes Tpu
nus nocne OKTAGpbCKoit peBomoruy B Poccyn. Mecsry crycTs
KOMITO3UTOP ye€Xaa B SMUTPALMIO U, CYyJIA 10 BTOpOﬁ pemaknun
KoHuepTa, Tpoiascs o CBOMM KOMITO3UTOPCKNUM IIPOLJIBIM M
rOTOBMJI Ce6s1 K MHBIM PeaIbHOCTAM >KU3HU.

Xots MHOTME 0CO6eHHOCTH ero GOPTENNAHHOTO CTUIIS OCTAIOTCS
HeM3MeHHbBIMIL: HAIPYIMep, IIOTHO3BYYMe aKKOPAOBOIT GaKTyphl —
KaK B HaYaIbHOM c0710 mepBoii yactu (Vivace). B Toif ke qacTu
OTMETUM OPVEHTA/IbHBII KOIOPUT II060YHOI TEMBI C €€ MaTrM4eCKUMM
TIOBTOPaMM — U SHEPTMYHBII, TTOYTH MapLIEBbIl UMITY/IbC PUTMA,
NIPOHM3BIBAIOIMIT BCIO YacThb. Bo Bropoit yactu (Andante) cyry6o
NO-PaXMaHMHOBCKM 3BY4aT Ba/ITOPHBI BO BCTYIIMTE/IbHOI TeMe;
LIMPOKAsk METIOAIYECKast BO/IHA COYETAETCS C IPSHBIMU TapMOHMAMI,
KOTOpBIe MBI HAXOJINM, TIOKaJTyii, IMIIb y O3jHero PaxmaHMHOBa.
Haxoner, B punane (Allegro vivace) 4epThI TIO3/IHETO CTUIA BBIXOJAT
BIIEpe/I: MMeeM B BUJIy aKKOP/IOBbIE IIapa/l/IeM3MBbl ¥ «IL/IbIBYLIIE»
XpoMaTudecKie MOAronocky y poprennano (0cO6EHHO B SMMU30e
Andante). Yto KacaeTcst KOHIOBKY U/IH, €CIIV YTOHO, PA3BA3KU
KoH1epTa ¢ ee MeTIOAMYECKOIT G/IM30CTHIO K KaTOMMYECKONT
cexBeHIyn «Dies irae» («]leHb THeBa»), TO HUYTO JTydIlle He CKaXeT
0 HEM3MEHHOCTY MJiell M HACTPOeHMIT PaXMaHMHOBA-KOMIIO3UTOPA,
160 B €ro MO3JHMUX COYMHEHUAX MoTuB «Dies irae» mossnsercs ¢
NOPa3NTEeIbHBIM II0CTOAHCTBOM.

ToBOpuUT /1t BCe 3TO, YTO PaXMAaHMHOBCKASA My3bIKa OCTA/IACh, IO
cymecTBy, 6e3 «onyca 1», OCKOMBbKY Ha 6O/IBINOI 3CTpajie ero
BTOpas peflakijuA BbITeCHIIA nepByro? Exsa mu Tak, nbo ceexxectsb
JOHOILIECKOTO COYMHEHMs YAMBUTETbHBIM 06Pa3soM COXPaHMUIach B
TOI1 €r0 BEPCHM, KOTOPAs, KaK COOOIAIOT CBU/ETE, AOIICHIBAIACh
«IIPY CTEAPMHOBOI CBEUKe» TMOCTEHNMX IPEePEeBOIOLOHHbIX HOYEIL.

C.B. PAXMAHVHOB

Jleonnp Fakkenn

Cepreit Bacunbesiy Paxmaunuos popuncs 1 anpens 1873 roga B
nmennu Oner (HOBropozickoii ryGepHIni) B MHOTOfIETHOI IBOPSIHCKON
cembe. CcTeMaTUIeCKIe 3aHATUA MY3bIKOI Haua/l B YETHIPEX/IETHEM
BO3pACTe, B IEBATH JIET IIOCTYNW/ Ha Miafiinee otaenenne CaHKT-
Tletep6yprckoit KOHCepBaTOPWH, 3aTeM TepeBencsi B MoCKOBCKyIo
KOHCEPBATOPMIO, KOTOPYI0 OKOHuYMA B 1891 rofy 1o Kmaccy
dopremnnano (y A.JL. 3unotu) u B 1892 ropy mo Kmaccy KOMIIOSULIMN
(y A.C. Apenckoro i C.J1. TaHeeBa) ¢ BpydeHyeM 6OMBIION 30/I0TOI
menam. Onepa «Anexo» (o A.C. ITymkuHy), IpeficTaBleHHAsA KaK
JUIIOMHAA paboTa, BhI3Baza 6ypHoe ogobpenne ITVI. YaitkoBckoro.

Bnanne YaitkoBCKOro ckasaoch Ha paHHeM TBOPYECTBe
PaxmannHOBa, HO TaKye IPOU3BEIeHN, KaK [1epBblil KOHLEPT A/
doprenmano c opkectpom (1891) u ocobenno Ileppas cumbpors
(1895) cBUIETENBCTBYIOT He TONBKO O heHOMEHATbHON IPUPOTHOI
OJIAPEHHOCTY MOJIOZIOTO KOMIIO3UTOPA, HO M O IPKOM CBOE06pasiu
€0 MBIITEHUS U CTHUJIA.

B xonne 1890-X rojioB Havaach NIMPOKask KOHIEPTHASA /IeATeNIbHOCTh

PaxmaunHOBa-ucronHuTeNA (TIepBble 3apy6eXHble BHICTYTIIEHNS —
1899, Jlonpion). C reuennem Bpemenn Cepreit Bacunbesiy npuoGperaer
C/1aBY KPYIHeIIero pycckoro mianucta nocne A.I. Py6uniireitna u

Cepreit Bacunpesnd PaxMaHMHOB Hayasl micaTh CBOii I1epBolit
doprenuanHbIi KoHLEPT B 1890 roxy, 6yAydn ceMHaALATHIETHUM
yueHnkoM MocKoBCKoit KoHCepBaTopuu. [lefo saMeammoch u
3aBEPIIMIOCH TONBKO B 1892 TO/Ty, KOT/ia 3a J{Ba IHA GHUIN JTOMMCAHbBI
BTOpast u TpeThsa YacTu Kowiepra (i BricTaBneH HOMep omyca: 1.
Asrop nocaTua ero A.VA. 3unoru, cBoeMy npodeccopy 1o Kmaccy
¢opremnnano, comnposan npyu neppom ucnonHernu Konnepra mog
ympasnenuem B.J. Cadorosa, Torpamsero gupexropa MockoBCKoit
KOHCEpPBATOPUIL. .. A 3aTEM «HE UTPAJI 3TO COUMHEHNE BIVIOTH JI0 €T0
KOPEHHOII TiepepaboTKi» (CBUIETENbCTBO COBPEMEHHMKA).

I[Ipuuuny 3j1ech He yAaeTCs ACHO OOBACHUTD, U eIBa JIM OHA
COCTOMT B TOM, 4TO MOCTIe Tiepenienky «urpathb /Konuept/ cramo
nerde» (cmoBa PaxMaHMHOBA). [lyMaeTcs, YTO PV OY€Hb CTIOKHBIX

OJTHOTO M3 CAMBIX BETMKNX MUAHICTOB B MVPOBOVI KY/THTYpPHON MCTOPUHU.

VIHTeHCMBHOCTD KOMITO3UTOPCKOI'O Tpyna PaxmaHnHOBa 6blTa
HaWBBICIIEN B TIEPBOM JECATUNTETUN XX Beka. VImeHHO TOorga
nosiBu/MCh Bropoit 1 TpeTnit KoHIepTsI [y1s POPTENMAHO C OPKECTPOM
(1901, 1909), HaBcer/a BOLIEALINE B 30/I0TOM q>01-m TMAHUCTUYECKOTO
penepryapa, Bropas cumdonus (1907), cTaBiuas HOBBIM C/IOBOM
MMPOBOIT CMMMOHNYECKOIT MY3bIKY 1 BEPIINHOI PYCCKOTO IMPUKO-
3MUYECKOTOo CMM('I)OHI/BM&, TToama AN COMMCTOB, XOpa I OpKeCcTpa
«Komoxoma» Ha ctuxu 3. ITo B mepesope K.JI. Banmbmonta (1913),
BbIpasMBIlIasA paHHEe MPEAIYBCTBIE nOC"ePeBO/"OLU/IOHHOﬁ
POCCHITCKOlT KaTacTpodbl.
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B niexabpe 1917 rojja PaxmMaHMHOB ¢ cembeit (B 1902 rojy oH KeHucs
Ha cBoelt iBoopoaHoit cectpe H.A. CaTnHoit) HaBcerja BbleXa U3
Poccun: cnavana B Ckannnasuio, 3atem B CIIIA, rie Cepreit
BacunbeBuy ocraBancs [0 KOHILIA J)KM3HY, IIPOBOJA I€THIE MECALIDI B
Espore (1o 1939 roga). Ha fieBsiTh /€T pepBajach ero KOMIIOSUTOPCKAs
Pa6OTﬂ; TIMaHNCTUYIECKNE BBICTYIITIEHMS OCTA/TUCh TS PaxmaHnHOBa
€IMHCTBEHHBIM BUJIOM ﬂpO(i)eCCMOHaHbHOI‘;I JKU3HN.

Bosposxsienne nayanoch B 1926 rogy ¢ YerBepToro KoHIepTa A
¢dopremnano ¢ opkecrpom (mucasiuero eue B Poccun). [lanee - ¢
3aMETHBIMU MHTEPBAZIAMN — IIOCTIENOBANIN IIATH COHMHEHM]Z,
COCTAaBMBIINX 3IOXY «IIO3THETO PaxmaHMHOBa». CPCJI[V[ HUX — TPM
PYCCKe TIecHu A Xopa 1 opkectpa (1926), IpujiaBIIme TeMHbIIT
9MOIMOHA/TBHBII KOMOPUT PaXMaHMHOBCKIM KOMIIO3UTOPCKUM
upmomam, Parncopus Ha temy [laranunnm s GpoprenmaHo ¢
opkectpoM (1934), mokasaBiuas HeOObIYHBII, KECTKO-YAaPHbIIL
006/IHK IF06MMOr0 MHCTPYMEHTA, 1, HaKOHell, TpeTbst cuMQOoHMs
(1936) 1 Cumdonndeckue TaHbI (1940), B KOTOPBIX C IIOTPSCAIOLINM
ApaMaTM3MOM U TTy6uHOI (0co6eHHo B «CuMpoHMYecKnx
TaHI[aX») BOIIOLIEHA PyccKas Cy/b0a, Ha/yIOM/IEHHAs COOBITUAMM
BOJHBI M PEBOMIOLIUY 1 CONPUKOCHYBIIAACA C peanbHOCTbIo 1930-x
rozoB 3a py6exxamu Poccunm.

PaxMaHNHOB yMep OT CKOPOTEYHOTo paka B Besepmu-Xuic
(Kamudopuus, CIITA) 28 mapTta 1943 rofia, He JOXKUB TPEX JiHEI 10
cemupecsiTuIeTysA. C HAMM OCTA/IaCh He TONBKO €r0 My3bIKa, HO U
MHOTOYMC/IEHHbIE 3aMicy PaxMaHMHOBA-IMAHUCTA, UTPAIOILETO
COOCTBEHHbIE COYMHEHNS U COYMHEHNS KOMIIO3UTOPOB-K/IACCHKOB.
Hert comHeHmMIt, 4TO B psAfj K/TACCHKOB y)Ke JABHO BOLIE I OH CaM.

KATIPM3HOE CTAJIO KTACCUYECKUM

Jleouup lakkenb

Kanpuauno gis popTenmano ¢ opkecTpoM 6BIIO HAIUCAHO
48-netHuM Vropem CTpaBUHCKMM C IPAKTUYECKOI LEe/IbIO:
PACIIMPUTH CBOV MICTIONMHUTENbCKII penepTyap. brecrsammm
TINAHVICTOM OH He 6B, HO GbUT BCEMUPHO M3BECTHBIM KOMIIO3UTOPOM,
1 m060e HOBOE ero counHenue (Tem 6oree B aBTOPCKOIL
MHTEpIIPeTAIyN) He MOITIO He BBI3BATh BCEOOIIIero MHTEpeca: 4To
OH CKXET, YTO MPEIOXKMUT IUPOKOIL Iry6mKe i 0GHOBUT /M CBO
TBOPYECKMIT 06/MK, KaK 3TO ObIBAJIO He Pa3 B €ro XU3HMU?

Ecmu Konuept s poprenmaHo, 1yXOBbIX, yJAPHbIX M KOHTPabacos
(1924) LenMKOM HAaMMCAH MM IO 06Pa3Ily My3bIKI 6apOKKO, TO

B Kanpiyuno CTpaBMHCKMIT HCIIONb3YeT MHCTPYMEHTa/TbHbIE
CTH/IN Pa3HBIX SIIOX: 37ech 1 Bebep (mouemy-To momo6uBLmiics
HallleMy KOMITO3UTOPY B KOHIle 1920-X TOJIOB), M PYMBIHCKMii
PeCTOpaHHBIIT OPKECTP — 0COGEHHO BO BTOPOIT YacTH, CIOBOM,
Kanpuyymo or/mmyaeTcs oT HEOK/IACCUYECKMX OITYCOB «BJIafieHueM
cyry60 KOHI[epPTHOII Tpafuiueii» (Tak CKa3aHO B MHTEPBbIO Vrops
DenopoBIYa) MM Pa3HOXAPAKTEPHOCTBIO YACTEl U SIU300B.

B 3TOM CMBICIIE 0CO6€HHO MOKa3aTeTbHA MMITPOBU3AI[VOHHAS
BTOpas yacTh Kanpuyumo c ee kazieHumesi, HaoMMHAOIei

0 3ByYaHUM LUMO6as. VIHTepeCHBI U KpaitHite 4acTi C GBICTPHIM
JepefioBaHIeM COMbHbIX, aHCAMO/IEBbIX 1 OPKECTPOBDIX SIM30/OB.
TlecTpoTa BCelt MAPTUTYPbI BOVCTUHY YB/eKaTe/TbHa, €€ MY3bIKa
TIO-HACTOAEMY Kanpu3na — CTpaBUHCKUIT HElApOM OTMeda
KOPHEBYIO CBA3b 9TOTO C/I0BA C HA3BAHMEM CBOETO OITyca.

Bcenep 3a Kanpuyyno B crivcke COYMHEHMIT KOMIIO3UTOPA TIOAB/IAETCS
CuM)OHIMSA TICATMOB — OJHO M3 CAMBIX BHICOKIX OTKPOBEHMIT

€ro TBOPUECKOro Aapa. Bo BcAkoM cirydae, MCYe3AI0T CTEABI TOI
3aHMMATENTbHOCTY VJIN TOV «BHENIHel 3pemHocTi (CTpaBUHCKMA),
KOTOpas COCTaB/IANA MPUB/IEKATEBHYI0 YePTY «KAIPUINO3HOTO
cruns». Ho enmo 6b110 ciemano: MMaHUCTUYECKII penepTyap
Halllero MascTPO 06OTaTHIICS, MHTEPEC ITyO/MMKI K er0 KOHIIEPTHBIM
BBICTYIUIEHIAM BBIPOC (BOKpYT Kampirauno gae 3aBs3amiuch
HeO)XM/JAHHbIE KOHTAKTHI C BBIAAIONIMMIICS MY3BIKAHTAMI-
COBpeMeHHMKaMM, TaKuMu, kKak Anbban Bepr, Mlocud Todman,
Bunbrensm ®ypreenrep). U, kak 6bIBaeT TOMBKO C BEMMKUMI
KOMITO3UTOPaMIt, BCE MX TBOPEHMSA CO BpeMeHeM CTaHOBATCA
xrmaccukoit. Kanpuyyno CTpaBMHCKOTO OTHIOADb He CTa/o
MCK/TIOYEHIIEM B 9TOM IIPaBUIIe.

N.®. CTPABUHCKUN

Jleonnp lakkens

Virops ®epoposuy CTpaBMHCKMIT popucs 17 mions 1882 ropa

B OpaHnen6ayme (npuropoge Cankt-Ilerep6ypra) B cembe
BBIJIAIOLIETOCSA OTIEPHOTO TeBIA. YUM/ICA Ha IOPUANYECKOM
daxynprere Cankr-Ilerep6yprckoro yunmpepcutera (Kypca He
OKOHYMIT), B 1903-1905 rozjax 6pas 4acTHbIE yPOKM KOMIIO3UIIMH Y
H.A. Pumckoro-Kopcaxkosa.

IlepBbIM 3aMeTHBIM counHeHneM CTPaBIMHCKOTO CTajla OPKeCTpoBast
danrasua «Peiteppepk» (1908). B 1910 roxry 6611 cospian 6anmer
«Kap-ntuia», nocranoska kotoporo B ITapmxke rpymnmoit C.IT.
JlsiruneBa NpyuHec/Ia KOMIIO3UTOPY MEX/YHAPOIHYIO M3BECTHOCTD.
B TBOpuecTBe CTPaBMHCKOTO HAaya/ICsA TaK Ha3bIBAEMBII pycckuti
nepuod, npocnasneHHbl 6aneToM «Ilerpymka» (1911) 1 ocobenHo
6ametoM «BecHa cBameHHas» (1913), CHIrpaBUINM STI0XATbHYIO
PO B MCTOPUM XOPeorpadirdeckoro UCKYCCTBA U B UCTOPUN
cuMpoHnyecKkoit Mysbiki XX Beka.

C 1914 ropa Vrops QejopoBid IOCTOSHHO IPOXKMBAeET Ha 3amazie
(B 1934 rogy oH npuHnMaeT HpaHIy3CKOe TPAXKFAHCTBO, B 1945-M —
rpaxpancTso CIITA). B mepBoe aMUTpaHTCKOE IeCATUNIETIE UM
CO3JIAI0TCSA TaKye APTUTYPBI, KaK «VIcTopus compara» s uTena u
MHCTPYMEHTA/IbHOTrO aHcaM67a (1918), mpuuymMBo oTpasuBIIas
PeanbHOCTh MUHYBIIIel MUPOBOIT BOJHBI, M Xopeorpadudeckas
kanTara «CBazie6ka» (1923), IPOHMKILAs B COKPOBEHHBbIE [yILIEBHbIE
ITy6MHBI PYCCKOTO (OMBKIOPA.

C 1924-ro 1o 1953-it roy; B KOMIO3UTOPCKOI >k13HM CTPaBUHCKOrO
TIPOJIOTIKAETCS HEOKAACCUMECK ULl nepuod, OCHOBHBIM MMITY/TbCOM
KOTOPOTO ABU/IOCH XKe/IaHMe YIIPOYUTD MePAPXUIO eBPONENCKIX
JTYXOBHbIX LIeHHOCTei4, IOJIOpPBaHHYI0 MUPOBOII BOIHOI. Bakaeitimmm
HOCTIDKEHMAMI 3TOro nmepuopa 6sm Konmepr ans poprenmano u
JYXOBBIX MHCTPYMeHTOB (1924), onepa-opatopus «Ilapb Smum»
(o Codpoxy, 1927), 6aner «Anonmon Mycarer» (1928), Cumconus
TICaIMOB /I Xopa u opkecTpa (1930). VIHTeHCHMBHAs TBOpYeCKas
nepepaboTKa K/TaCCHYECKOro HACIe s, MPOTa KyIbTYPHOTO
TOPV3OHTA If HOBU3HA CPEJCTB IIChMA 00ECTIeUV/TI TUM COUMHEHMSM
OCTpBIif ”HTEPEC COBPEMEHHUKOB ¥ HEYBA/IaeMYIo CIaBy B OyyIem.

B 1939 rony Crpasusckuii nepeesscaet B CIIA (B 1940 roxry o
sxeHnTcs Ha B.A. ie Bocce - mmocie cmepTy cBoeit 1epBoit KeHbl
E.I. HoceHko). ITpofiyKTMBHOCTb KOMIIO3UTOPA C FOfJaMy YMEHbIIAETCS,
M BCe JKe OH CO3/IaeT TaKye 3aMevaTe/IbHble COTMHEHIsT, Kak CuMbonms
in C (1939), mo3sBoNMBIIAA €MY TIEPEXUTb OUEHD TAKE/bIT MOMEHT
naHoit 6uorpaduy, u CuMboHUSA B Tpex ABIDKeHUX (1942-45) —
OHa 0Ka3a/1ach €/[MHCTBEHHDIM, HO BIEYAT/IAIOIMM OTK/IMKOM Vrops
Denoposyya Ha cobbITiA Bropoit MupoBoii BoitHbl. Beeobuiee
BHMMaHIe pyuBeKa onepa CrpasuHckoro «Iloxox/eHne moBech»
(mo moTuBam rpasiop Y. Xorapra, 1948-1951), 3aBepumBuias
HeGO/bIITYI0, HO I[eHHEIITYI0 CepUIO €T0 OMIePHbIX TPOU3BENeHNIA.
Tlospuuit mepuos TBOpYECTBA CBA3AH C MHTEPECOM MacTepa K
aBaHTap/{HBIM KOMIIO3UTOPCKUM TEXHONIOTUAM, B YaCTHOCTH,

K cepuanusmy. Miropp ®enoposud nuuIeT My3bIKy Ha 6ub/eiickue
TekcThl («Canticum sacrum» 1 CONMMCTOB, Xopa 1 opKecTpa, 1956,
«Threni» s Toro e cocrasa, 1958, «ABpaam u Vicaak» s
6apuTOHa U KAMEPHOTO OPKecTpa, 1963) — I IepeXOiuT K IIPOLIaTbHBIM
COYMHEHNAM, BK/TI0Yas BOKA/IbHO-MHCTPYMEHTa/IbHble annTadum
Ha CMepTb [ipyseit u Kojter. TBopyeckye Cuibl He OCTaBIAIOT
KOMIIO3UTOPA /10 86-7IETHETO BO3PACTA; TIOC/IEHUM €TI0 COYMHEHNeM
(He cunTas BOKA/MbHOI MUHIATIOPEI) GbITN «3ayTOKOITHbIE
necnonenns» (Requiem Canticles) st comictos, Xopa i OpkecTpa
Ha KAaHOHWYECKUI TAaTUHCKUI TeKcT (1966).

CrpaBUHCKMIL cKoHuancs 6 anpernst 1971 ropa B Hpio-Vopke;
COITIACHO €ro BOJIE IIOXOPOHeH Ha Knaabuue Can-Mukene B
Benenyn. Ha MorupHoOi rmte — ABa cnosa: «Igor Stravinsky».
BecT Mup 3HaeT 3TO MM i HUKOIZa He 3aGyfieT ero.

TPAIVDIVIA, HOBU3HA, APTUCTU3M

Jleonup lFakkenp

Caoit Bropoit poprenmannsiit konuept Pognon Koncrantunosuy
Ienpun Hanucan B 1966 roxy. CaM KOMIIO3UTOD, AB/IAACH HbIHE
ABTOPOM ILECTU COUMHEHNII B 3TOM JKaHPE, TABHO YBUJIEN, UTO
Ka)XJJ0€ M3 HUX OTMedaeT co6oil Onpe/ieNeHHbI TBOPYECKMIT py6esk,
u Korja y 34-neruero llenpuna nosisuics Bropoit KoHepT, T0 310
6bI7I0 TIEPEXOMIOM OT TPAAMIIMOHHOTO «PaHHEro MEPUOJIa» C ero
bOMBKIOPHBIMI OIIBITAMI K IIEPIOY KMBOTO COTPYAHIIECTBA C
MYS3bIKOIf €BPOTIEIICKOTO aBaHTapyia.

B 25-MuHyTHOM BTOpOM KOHIlepTe YIVB/Is€T U YB/IeKaeT BBICOKAs
Mepa KOMIIO3UTOPCKOI1 cBOGO/bI. JIe/o He TObKO B HEOOBIYHOM
COYETaHMM KaHPOB BHYTPHU 1[e/I0T0 (TPY YaCTH Ha3bIBAIOTCA
«[Juanoru», «/IMnpoBusauus», <KOHTpacTi»), HO 1 B KOMIIOHOBKe
MaTepuaja BHyTPM 4acTei, Ja/IeKOi OT IPUBBIYHBIX CXeM, XOTA
K/IacCMYecKmii ;iyanuam GOpMBbI TOCTOSHHO IaeT O cebe 3HaTh.
Pelnaer nsMeHsIOUIASCA Mepa PUTMUYECKOI SHEPIUH, pasHas
IUTOTHOCTb 3BYKOBOIT TKAaHIM: 9TOTO IOCTATOYHO, YTOODI CO37aTh
HeOObIYHYIO [PaMaTypriio B KaXKI0i1 us yacreit. B «[Juamorax»
CONMbHAs IAPTHSA HENPEPHIBHO OGHOBIAETCS, TOILA KAK OPKECTP
CJIOBHO MIILET OTIOPY B YeTKO CHOPMYTMpoBaHHOI Teme. Ecmn

K 9TOMY JI06aBUTb TOHA/IBHYIO 3bI6KOCTDH MY3BIKM, TO OCTAETCA
BO3JIaTh JIOJDKHOE HeyTOMIMOII usobperarenbHocTu lenpuna B
JIeTIKe IIePBOJT YaCTH Kak o6lieHNs opKkecTpa 1 comicTa. Bropas
4acTb, «/IMIPOBU3AUMSA», IMEET PenbedHYIO TeMy Y TPyObI-

€070, HO 3Ta TeMa 6€30CTaHOBOYHO BapbUPYETCSA U, K TOMY e, Y
¢dopTenuano ecTh HECKONBKO SMU30/0B, I7ie 3BYKOBOE COflep)KaHue
HeCyIeCTBEHHO: Ba)KEH JIMIIb YeTKMIl PUTMUYECKUIT KOHTYP
(MMeeTCs COOTBETCTBYIOIAA peMapKa aBTopa). V coBeplieHHO
BOCXMTUTENbHA puHanbHas yacTh - «Kontpactsi». lllenpun sgech
TIOIXBAThIBAET WIEI0 NOMUCHUNUCUKU, BBISPEBABIIYIO B MY3bIKe
1960-X rofoB: B IleHTPe CBOOOJHO BEICTPOEHHOI KOMIIO3UIIUI
JIBXX/IBI TOABJIAETCS JKA30BBIi SMM30/1, HATIMCAHHBII C
3aBOP@XMBAIOIIMM MAaCTEPCTBOM; CIEf{yeT o61INil IOIbeM, Kak

B K/TACCHYECKOM KOHIEPTe, aIto(peo30M e — 10 TPajjuIui —
CTaHOBUTCSA OTHEHHO-sAPKOe tutti.

3ameuaTenbHa COMbHaA MapTus Broporo konuepra. Korma B
OTeyecTBEHHOI Mysbike ocye IIpokodbeBa CBA3M KOMIIO3UTOPOB
C KOHLIepTHbIM MCTIONTHUTENbCTBOM OKa3a/iCh Moj, yrpo3oit, lllenpun
TI0Ka3a/T apTUCTMYECKYIO TIPUB/IEKATeTbHOCTh OPTEMMaHHOI UIPhl,
HUYYTD He )XEPTBYs HOBI3HOIT €e 3ByKOBOIO OO/IMKA, HAIPOTUB —
TOZKys (POPTENMAHO KAK YHIBEPCATbHBI MHCTPYMEHT, CIOCOOHBII
TiepefaTh, KaKeTCsl, BCe HACTPOEHMS COBPEMEHHOM SKU3HU.

Ocraercs ckasarb, 4T0 KoHIepT MMeeT TaKOHMYHOE MOCBSALIeHMe:
«Maiie ITnuceyxoii», u 310 He TepBoe KpynHoe counHenve lllenpuna,
azipecoBanHoe eit. Tenepp, korga Maiits MuxaiioBHa TObKO 4TO
YIL/Ta 13 YKM3HM, MbI MOYKEM BHOBb IIPEK/IOHITHCS TIePef] 3TO BEMMKOI
6GayepuHOIT M BENMKOI KEHIIIHOIA, 60/lee TOMTyBeKa 0CTaBaBIIeiics
He TO/bKO KeHoit Pojiiona IllefipyHa, HO U I/IaBHOIA, a, MOXKET ObITh,
€/IMHCTBEHHOI BIIOXHOBUTE/IbHUIIEI €r0 TBOPYECKOTO CYIeCTBOBAHMS.

P.K. IIEOPUH

Popmon Koncranruuosira Ilexpun popmics 16 gexabps 1932 roga B
MockBe B ceMbe MY3bIKaHTa (JIefj KOMIIO3MTOPa GBI/ CeNbCKUM
CBANIeHHMKOM). OKOHYMT MOCKOBCKOE XOPOBOE yUMIIMILE, 3aTeM C
ormyneM MockoBcKyio KoHcepBaTopuio (B 1955 rojy) mo Kimaccy
kommosupns y FO.A. Ilanopuia i 110 kraccy popremmaso y S1.B. dmrepa.

Cpasy 3asBIIT 0 cebe KaK KOMIIO3UTOP GOBIIOro )XaHPOBOTO 1
CTUJIEBOTO /IMATIa30HA ¥ KAK M306peTaTeNIbHbIl MacTep OpKecTpa.
Hanb6onburyio n3BecTHOCTb M3 paHHUX counnenmit llenpuna
npuo6penn [epsoiit GpoprenmanHblil KoHLEPT (1954), Ganer
«Konek-Top6ynox» (1o ILII. Epmosy, 1955), Koruepr s opkectpa
«OsopHble yacTymkn» (1963).

B 1958 ropy lenpun xennnca ua 6anepune Maiie ITnucerkoi,
CTaBIlell B JJa/IbHEIAIIeM BJJOXHOBUTETBHULIEI €r0 061enPU3HAHHBIX
JIOCTVOKEHWIT B 6ameTHOM Mys3bIKe, HaunHas ¢ «Kapmen-cronTb»
(1967) n BKIr04as GazneTbl Ha TeMbI PYCCKOI KIACCUYeCKOiT

MARIINSKY

mureparypsbl («AHHa Kapennnay, «Yaitka», «[lama ¢ co6aukoii»,
1971, 1978, 1985). LleHTpanbHbIM counHeHneM 1970-X rogos Gbiia
orepa «Meptsbie gyum» (o H.B.Toronzo, 1976); oHa nokasana
CIIOCOGHOCTD KOMIIO3UTOPA K IIMPOKIM My3bIKa/IbHBIM 00006IIeHIAM
M OMHOBPEMEHHO €TO 6HE!CTXIJ.[E.‘E BIafiecHNe IIpueMaMu JKaHpOBOTO
OIIEPHOTrO TeaTpa.

He 6yzryun HuKOr/Ia 4IeHOM KOMMYHUCTUYECKON IapTu, B 1989
ropy lempun MsﬁupaeTcn nenerarom Cbesjia HAPOHBIX JIEITy TaTOB
M IPUHMMAET aKTUBHOE y4yacTue B paboTe MexXpernoHanbHolt
}Z[QHYTaTCKO]Z TPYIIIBI BO I/TAB€ C aKaIEMMKOM AHHPEEM
CaXapOBb}M n 6y}:[ylL[MM TEPBLIM NPE3UAEHTOM Poccun BOPMCOM
EIH:!."/IHI)IM — TPYIIIbI, CbIFPaBmeﬁ CEPHE3HYIO0 POJIb B JI€/IaX
coryanpHo-nonuTndeckoit Ilepectpoiiku.

OpHOBpEMEHHO PacTeT KOMIO3MTOPCKas IPOAYKTUBHOCTD
IllenpuHa; ero TBOpYeCKasi MaHepa 06OraIaeTCs 3a CIeT HOBBIX
MOCTIKEHWIT coBpeMeHHOM My3biku. Ha py6esxe 1990-x ropjos

OH JIeJIAeTCA OJIHMM U3 CAMBIX M3BECTHBIX ¥ BOCTPE6OBaHHbIX
ABTOPOB CBOETO MOKOJIEHUSA B MacIuTabe MHTepPHAIMOHAIbHOMI
KY/IBTYPHOI )KM3HU; 3aKa3bl HA COYMHEHMS HOCTYNAIOT OTOBCIONY,
a IpeMbepbl, KaK MPaBUIIO, IPOBOJAT UCIIOTTHUTEN MUPOBOTO
YPOBH, Takue Kak Jleonapn bepucraiin, Jlopun Maasens, Banepuit
Teprues, Mapuc fnconc, Ceitxu O3asa, Mctucnas Poctponosud,
VIerynu Menyxun.

V3 60/1b1IOTO CIIMCKA omycos 1980-2000-X rofloB MOXXHO BBIJIETUTD
«MysbIKa/TbHOE IIPIHOIIEHITe» UL OPraHa I JyXOBBIX MHCTPYMEHTOB
(1983), Cruxupy Ha 1000-neTue Kpemerns Pycu ma cumonirdeckoro
opkectpa (1988), XOpPOBYI0 TUTYPriio «3alleyat/IeHHbIil aHren» (110
H.C. Jleckoy, 1988), TpeTnit KoHIepT /1 opKecTpa «CTapuHHasA
MY3bIKa POCCHIICKMX TIPOBMHIIMAIBHBIX LIMPKOB» (1989), onepy
«Jlonura» (1o B.B. Ha6okoBy, 1993), «Poccuiickue dororpadpum»
st CTPYHHOTO opKecTpa (1994), Tpetbto cumdonnmio «/Inia pycckux
cKa3ok» (2000), «[Inanoru ¢ IlocTakoBidem» fis cuMQOHMIECKOTO
opkecrpa (2001), onepy i1 KOHLEPTHON clieHbl «OYapoBaHHBII
crpanunk» (o H.C. Jleckosy, 2002), pyccKyio XOpOBYIO Onepy
«BosipbiHsA Mopo3oBa» (Ha OpUIHHa/IbHOE TUOPETTO C MCIIONb30BaHMeM
JKuruit XVII Beka, 2006).

C navama 1990-x rojioB )XM3HEHHOE BpeMsl KOMIIO3UTOpa
pacnpeniensercsa Mexy Poccueit (Mocksa), lepmanueii (Mionxen)
u JIntsoit (Tpakait). Hoise on aBTop 5 onep, 5 6aneTos, 3 cumboHmit,
5 KOHILIEPTOB /I OPKECTPa, 6 OpTENMaHHbIX KOHI[EPTOB, KOHLIEPTOB
JUIA CKPUIIKH, a/ibTa, BUOJIOHYENHN, prébl ¥ MHOXXECTBA XOPOBBIX,
aHCaMO/IeBBIX M COMbHBIX HPOMSBE]IEHV[ﬁ< B IIOC/IeIHME TOIbI
PO]ZU/IOH HIQ]Z[PMH TECHO COTPYJHIYIAET C MaPMMHCKI/[M TE€aTpPOM,
T7i€ C yCIIEXOM UCTIONTHAROTCSA €r0 IIPOU3BE/IEHNIS: OTIEPhI «O‘{aposax—u—mﬁ
CTpaHHMK», «MepTBble Aywm» 1 «Jlomirar, 6aner «Konek-Top6yHok»,
a Taxoke «O30pHBIe YacTYIKN», IIATHII GpOpTenMaHHbIl KOHLEPT
(comucr - Jlennc Maiyes) n «CuMQOHNIECKMIT JUITIX», MUPOBAsT
TIpeMbepa KOTOPOro mpoiia B pamkax VIII-ro MockoBckoro
TTacxanbHOTO ecTUBanNA.

RACHMANINOYV, STRAVINSKY,
SHCHEDRIN

Denis Matsuev

Tam delighted to present this CD. The series of recordings with
the Mariinsky Theatre and maestro Gergiev continues, and this
makes me immensely happy, because, in my opinion, these records
sound fantastically alive. For us, recording with an audience present
and during a performance in the Mariinsky Concert Hall, with

its stunning acoustics, rather than in a studio, is an essential part
of the creative process. And it means that everything is always
done in a burst of inspiration. The recordings that we've produced
following this format have been a great success. It's impossible to
play in concert mode with a live atmosphere if you're playing to
microphones in the studio.

This new release is particularly interesting. We wanted to showcase
important Russian composers from different eras: Rachmaninov,
Stravinsky and Shchedrin. Rachmaninov’s first concerto is one

of my favourites; it is full of youthfulness, even though this is
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the later revision, edited by the composer. This composition

was written while he was still at the Conservatory, and is one of
the most moving and melancholy concertos. Despite his youth,
Rachmaninov is revealed here as a profound artist. All his themes
are quite astonishing. His genius shines through in this moving
work, with all of its youthful naiveté. I haven’t played this work as
often as the rest of his concertos, but, all the same, Gergiev and I
have played it a number of times in Europe and it has been very
well received. I think Rachmaninov is one of Gergiev’s favourite
composers, too. Because of the breadth, the scale, his music is
brought out really vividly by orchestras under Gergiev’s direction.
And that is particularly true of the Mariinsky Orchestra.

Stravinsky represented a major turning point in the music of the
20th century. He was an innovator and one of the most original
artists. His Capriccio is an utterly brilliant work - it whisks you away
into a theatrical ballet story. The balletic quality, the capriciousness,
the utterly cinematic feel of the work is entrancing. And it is written
with humour. Both Maestro Gergiev, who knows this music inside
out, and also the orchestra have tried to convey all these nuances.

And Shchedrin, also, embodies a special turning point in the
Russian composing tradition, because he is one of the last of a dying
breed among Russian composers. When people say that it all ended
with Shostakovich, I must disagree. We still have Shchedrin, thank
God, alive and in excellent form, and he is always in the hall for
rehearsals, recordings and concerts. And it creates a special mood
for us to have the composer, who wrote the concerto in 1966 and
dedicated it to Maya Plisetskaya, with us in the hall. It creates a
special atmosphere, because his suggestions, his instructions as the
composer are always so inspiring. This concerto is utterly unique,
because in the 1960s Shchedrin turned to different genres, including
jazz. He was criticised for this concerto, but, nevertheless, time has
shown that this is one of his most brilliant, and it continues to live
on the stage; it is performed very frequently and we, too, are happy
to have performed it. Once again, this is a live recording from the
Mariinsky Concert Hall (“Mariinsky 3”).

IS THERE AN ‘OPUS 1’?
Leonid Gakkel

Sergei Vasilievich Rachmaninov began writing his first piano
concerto in 1890, as a seventeen-year-old student at the Moscow
Conservatory. The work dragged on and was completed only in
1892, when in the space of two days he finished composing the
second and third movements of the Concerto (and declared it
Opus No. 1). The composer dedicated it to Alexander Siloti, his
professor of piano, and played as soloist at the Concerto’s first
performance under the direction of Vasily Safonov, the director of
the Moscow Conservatory at the time. Yet then Rachmaninov ‘did
not play the work again until it was radically revised’ (quoted from
a contemporary witness).

It is difficult to find a clear explanation for this, and it seems
unlikely that the reason was that after the revision ‘the concerto
felt easier to play’ (in Rachmaninov’s own words). It could be that
under very trying circumstances the composer was searching for
signs of a ‘lost time’ in his early works, and he turned these works
into a source of spiritual support for himself. He did, after all,
complete the revision of Concerto No. 1 on 10 November 1917 —
three days after the October Revolution broke out in Russia. A month
later, the composer went into exile and, judging by the second
edition of the Concerto, he bade his compositional past farewell
and prepared for new realities of life.

That being said, many features of his piano style remained unaltered:
for example, the full-bodied chord textures, as found in the initial
solo of the first movement (Vivace). In the same movement we
notice an oriental colour in the incidental theme with its magical
repetitions — and the energetic, almost marching impulse of the
rhythm pervades the entire piece. In the second movement (Andante)
the French horns sound like pure Rachmaninov in the opening theme,
and the broad melodic wave combines with fragrant harmonies that
we find perhaps only in Rachmaninov’s late period. Finally, in the

finale (Allegro vivace) the features of the late style come to the fore:
by this we mean the parallel chords and floating chromatic background
tones of the piano (especially in the Andante passage). As for the
ending, or rather the dénouement of the Concerto, with its melodic
proximity to the Catholic sequences in ‘Dies irae’ (‘Day of Wrath’),
nothing can speak more clearly of the immutability of the ideas and
moods of Rachmaninov the composer, for in his later works the
motif from ‘Dies irae’ appears with striking regularity.

Does all this mean that Rachmaninov’s music has remained essentially
free of an ‘Opus No. 1} insofar as on the big stage the second edition
has superseded the first one? It can hardly be so, for the freshness
of the youth’s composition is wonderfully preserved in that new
version, which, as eyewitnesses reported, was finished by ‘the light
of tallow candles’ during those final pre-revolutionary nights.

SERGEI RACHMANINOV
Leonid Gakkel

Sergei Vasilievich Rachmaninov was born on 1st April 1873, one of
many siblings, into a noble family on the estate of Oneg in Novgorod
Province, north-west Russia. Systematic music studies started when
he was four years old, continuing until, at the age of nine, he was
enrolled in the junior section of the Saint Petersburg Conservatoire.
He transferred to the Moscow Conservatoire where he took Alexander
Siloti’s piano course and then the composition course with Anton
Arensky and Sergei Taneyev. On his graduation from these courses
in 1891 and 1892, the Conservatoire awarded him its Grand Gold
Medal and his diploma opera, Aleko, was given an enthusiastic
reception by Tchaikovsky.

While Tchaikovsky was an important influence on Rachmaninov’s
early creative work, compositions such as the First Piano Concerto
(1891) and the First Symphony (1895) display both the young
composer’s phenomenal natural talent and the distinctive originality
of his thought and style.

The late 1890s saw the start of a prolonged period of concert tours,
with Rachmaninov travelling widely (his first international appearances
were in London in 1899). Over the years Rachmaninov won
worldwide reputation as Russia’s most outstanding pianist, second
only to Anton Rubinstein, and one of the greatest pianists ever.

Rachmaninov’s most productive period as a composer was in the
first decade of the twentieth century. These years saw the creation of
the Second and Third Piano Concertos (1901, 1909), which are now
treasures in the piano repertoire, followed by the Second Symphony
(1907), the pinnacle of Russian lyrical epic symphonic art which
opened a new chapter in symphonic music around the world, and
then The Bells (1913), based on Balmont’s translation of Poe’s poem
and scored for soloists, choir and orchestra, which expresses early
premonitions of the post-Revolution Russian catastrophe.

In December 1917 Rachmaninov and his family left Russia for ever.
(Rachmaninov had at last been able to marry his cousin Natalia Satina
in 1902.) They went first to Scandinavia and then to the USA where
Rachmaninov was to remain for the rest of his life, spending the
summer months in Europe (until 1939). For nine years he abandoned
composition and dedicated his professional life to work as a pianist.

1926 marked a new zest for composition with the Fourth Piano
Concerto (which he had started writing in Russia). There followed,
over large intervals, the other compositions grouped as ‘late
Rachmaninov’: Three Russian Songs, scored for choir and orchestra
(1926), infused with the dark emotional colour of Rachmaninov’s
compositional idiom; Rhapsody on a Theme of Paganini (1934),
scored for piano and orchestra, demonstrating an unusual harsh
and percussive aspect of his favourite instrument; and the Third
Symphony (1936) and Symphonic Dances (1940) in which the fate of
Russia, battered by war, buffeted by revolution and coming to terms
with the realities of the 1930s beyond her borders, is portrayed
with blistering dramatic force and depth, particularly in the
Symphonic Dances.

Rachmaninov died of cancer, suddenly, in Beverley Hills, California,
on 28 March 1943, just three days before his seventieth birthday.
He left us not just his music but a huge number of recordings -
Rachmaninov the pianist playing his own compositions and the
music of great classical composers. His place in this pantheon of the
great had long been established.

A CAPRICE BECOMES A CLASSIC

Leonid Gakkel

The forty-eight-year-old Igor Stravinsky wrote his Capriccio for
Piano and Orchestra with a practical aim: to augment his concert
repertoire. He may not have been a brilliant pianist, but he was a
world-famous composer, and any new work by him (all the more so
in the composer’s interpretation) was bound to attract wide interest.
‘What was he saying through his new work? What could it offer the
public? And would he be reinventing his creative persona, as he had
already done many times?

Whereas his Concerto for Piano and Wind Instruments (1924) was
composed entirely in accordance with the Baroque style, in the
Capriccio Stravinsky draws on instrumental styles from different
epochs. Here we find Weber (who became something of a favourite
for Stravinsky during the late 1920s) and Romanian live band
restaurant music — especially in the second movement. In other
words, the Capriccio differs from the neo-classical opus on account
of the ‘possession of a purely concerto tradition’ (as Stravinsky said
in an interview) or the diversity of its movements and passages.

In this sense, the improvisational second movement of the Capriccio
is particularly representative, with its cadence reminiscent of the
sound of cymbals. Also interesting are the outer movements with
their rapid alternation of solo, ensemble and orchestral passages.
The variegation of the entire score is genuinely fascinating, its
music is truly capricious - Stravinsky had good reason to point out
the root connection of the word with the name of this opus.

After the Capriccio in the chronology of the composer’s works comes
the Symphony of Psalms - one of the most sublime manifestations of
his creative talent. In any case, gone are all traces of that entertaining
quality or that ‘outer showiness’ (as Stravinsky called it), which was
an attractive feature of his capriccio style. But the deed was done:
the maestro’s piano repertoire had been enriched, public interest in
his concert performances was boosted (the Capriccio even becoming
the focal point for unexpected contact with prominent contemporary
musicians such as Alban Berg, Josef Hofmann and Wilhelm Furtwiéngler).
And, as happens only with the great composers, all their creations
eventually become classics. Stravinsky’s Capriccio is no exception.

IGOR STRAVINSKY
Leonid Gakkel

Igor Fyodorovich Stravinsky was born on 17 June 1882, in Oranienbaum,
near St Petersburg, into the family of an eminent opera singer. He read
law at St Petersburg University but did not graduate. From 1903 to 1905
he took private tuition in composition with Nikolai Rimsky-Korsakov.

Stravinsky’s first notable composition was his orchestral fantasy
Fireworks (1908). In 1910 he composed The Firebird, premiered as
a ballet by Sergei Diaghilev’s Ballets Russes in Paris, which brought
the composer international renown. This marked the beginning of
Stravinsky’s creative phase known as the Russian period, famed for
the ballet Petrushka (1911) and in particular the ballet The Rite

of Spring (1913), which played a seminal role in the history of the
choreographic arts and of twentieth-century symphonic music. From
1914 Stravinsky was permanently settled in the West (adopting
French citizenship in 1934, and US citizenship in 1945). In his first
decade of emigration he produced scores such as The Soldier’s Tale,
to be read and for instrumental ensemble (1918), a bizarre reflection
of the reality of the recent world war, and the dance cantata Les Noces
(1923), which plumbed the innermost depths of Russian folklore.

MARIINSKY

Stravinsky’s neoclassical period spanned the years from 1924
until 1953. The driving force behind this compositional phase was
the desire to reinforce the European spiritual value system which
had been undermined by the war. His major accomplishments in
this period were the Concerto for Piano and Wind Instruments
(1924), the opera-oratorio Oedipus rex (after Sophocles, 1927), the
ballet Apollo (1928) and the Symphony of Psalms, for chorus and
orchestra (1930). Stravinsky’s intensely creative adaptation of the
classical heritage, breadth of cultural horizons and novel writing
method secured for these compositions keen interest among
contemporaries and undying glory for the future.

In 1939 Stravinsky moved to the USA. He married Vera de Bosset
in 1940, after the death of his first wife Katerina Nossenko. The
composer’s output dwindled over the years, yet he still produced
remarkable compositions such as Symphony in C (1939), which
helped him to weather a very difficult moment in his personal life,
and Symphony in Three Movements (1942-1945), which was to be
the composer’s sole yet powerful response to the events of World War
II. Stravinsky’s opera The Rake’s Progress, based on the engravings of
William Hogarth (1948-1951), garnered wide attention, completing
the small but highly acclaimed series of his opera works.

The later period of Stravinsky’s creativity was linked to his interest in
avant-garde compositional techniques, in particular serialism. He
wrote musical works based on scripture passages (Canticum sacrum
for soloists, chorus and orchestra, 1956, similarly Threni, 1958,
Abraham and Isaac for baritone and chamber orchestra, 1963)

then he moved on to funereal compositions, including vocal and
instrumental elegies on the deaths of his friends and colleagues. The
composer’s creative energy continued into old age; at 86, he completed
his final composition (besides his vocal miniatures), Requiem Canticles
for soloists, chorus and orchestra, using the canonical Latin text (1966).

Stravinsky died on 6 April 1971 in New York. In accordance with
his wishes, he was buried on the cemetery island of San Michele in
Venice. His gravestone bears two words: “Igor Stravinsky.” A name
the whole world knows and will never forget.

TRADITION, INNOVATION

AND ARTISTRY
Leonid Gakkel

Rodion Konstantinovich Shchedrin wrote his Piano Concerto

No. 2 in 1966. The composer himself, who has to date authored six
piano concertos, observed long ago that each of the works marked
a particular creative achievement, and when the thirty-four-old
Shchedrin wrote Concerto No. 2, it served as a transition from his
conventional early period, with its experiments in folk, to a period
of lively interaction with the music of the European avant-garde.

The twenty-five-minute-long Concerto No. 2 surprises and fascinates
the listener with its high level of compositional freedom. It is not
just the novel assortment of genres within the whole (the three
movements are called ‘Dialogues, ‘Improvisations” and ‘Contrasts’),
but also the arrangement of the material within the movements that
is a far cry from the usual practice, though there is a classic dualism
of form constantly making itself felt. The defining force is the varying
rate of the rhythmic energy, the shifting density of the sonic fabric: this
alone creates an unusual dramatic tension in each of the movements.
In the ‘Dialogues’ the solo part is continually reinventing itself, while
the orchestra seems to be searching for support within the clearly
articulated theme. Add to this the tonal shimmering of the music,
and all that remains is to extol the indefatigable ingenuity of Shchedrin
in sculpting the first movement as a dialogue between the orchestra
and soloist. The second movement ‘Improvisations” has a prominent
theme in the trumpet solo, but this theme is perpetually changing
and, furthermore, the piano has some passages where the acoustic
content is insignificant: all that matters is the distinct rhythmic
contour (there is a composer’s comment to this effect). And then
we have the glorious final movement: ‘Contrasts.’ Here Shchedrin
takes up the idea of polystylistics, which matured in the music of
the 1960s: in the middle of the loosely structured composition a
jazz passage appears twice, written with captivating craftsmanship.
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There follows an overarching ascent, as in a classical concerto,
culminating - in accordance with tradition - in a fiery-bright tutti.

The solo in Concerto No. 2 is remarkable. At a time in Russian
music when, following Prokofiev, the link between composers and
concert performance was under threat, Shchedrin demonstrated
the virtuosic appeal of piano playing, and without sacrificing in
the slightest any novelty of its acoustic shape; on the contrary, he
interpreted the piano as a universal instrument with the capacity
seemingly to convey all the moods of modern life.

It only remains to say that the concerto has a laconic dedication:
“To Maya Plisetskaya, and it was not the first major work that
Shchedrin dedicated to her. Now that Plisetskaya has departed
this life, we can once again marvel at the magnificent dancer and
tremendous woman, who for more than fifty years was not only a
wife to Rodion Shchedrin, but the preeminent, and perhaps sole,
source of inspiration for his creative life.

RODION SHCHEDRIN

Rodion Konstantinovich Shchedrin was born in Moscow on 16
December 1932 into a musical family. He graduated from the
Moscow Choral School and then studied composition with Yury
Shaporin and piano with Yakov Flier at the Moscow Conservatory,
where he graduated with honours in 1955.

Shchedrin immediately made a name for himself as a composer
working in a wide range of genres and styles and with imaginative
use of the orchestra. The best known of his early works are the Piano
Concerto No. 1 (1954), the ballet, The Little Humpbacked Horse,
(1955, based on Pyotr Yershov’s tale) and the Naughty Limericks
concerto for orchestra (1963).

In 1958 Shchedrin married the ballerina Maya Plisetskaya, who would
become the inspiration for his universally recognised achievements
in music for ballet, beginning with the Carmen Suite (1967) and
including ballets based on Russian classical literature (Anna Karenina
in 1971, Seagull Suite in 1978, Lady with a Lapdog in 1985). His
principal composition of the 1970s was the opera Dead Souls (1976)
based on Gogol’s novel. It demonstrated his gift for broad musical
synthesis and his outstanding mastery of the operatic theatre as a genre.

Although he had never been a member of the Communist Party, he
was selected to be a delegate to the Congress of People’s Deputies in
1989, and he was an active member of the Inter-Regional Deputies’
Group headed by Andrei Sakharov, the physicist, and Boris Yeltsin,
the future first president of Russia — a group which played a major
role in bringing about social and political Perestroika.

Shchedrin’s political activity went hand in hand with an increase in
his musical output, and he drew on new developments in contemporary
music to enrich his creative style. By the 1990s Shchedrin had
become one of the best-known and most sought-after composers

of his generation on the international cultural stage. Commissions
came from all quarters of the globe and premiéres of his work were
usually performed by world-class conductors such as Leonard
Bernstein, Lorin Maazel, Valery Gergiev, Mariss Jansons, Seiji
Ozawa, Mstislav Rostropovich and Yehudi Menuhin.

Of the long list of works composed from the 1980s to the 2000s,
particular mention can be made of the Musical Offering for organ
and wind ensemble (1983), Stikhira for the Millennium of the
Christianisation of Russia for Symphony Orchestra (1988), the choral
liturgical work The Sealed Angel (1988), based on Leskov’s story,
the Concerto for Orchestra No 3, Old Music of Russian Provincial
Circuses (1989), the opera Lolita (1993), based on the book by
Nabokov, Russian Photographs (1994), the Third Symphony, Scenes
from Russian Fairy Tales, (2000), Dialogues with Shostakovich,
symphonic études for orchestra (2001), The Enchanted Wanderer,
an opera for the concert stage, based on the story by Nicolai Leskov
(2002), and the Russian choral opera Boyarinya Morozova (2006),
with an original libretto, using hagiographies of the XVII century.

Since the early 1990s, Shchedrin has divided his time between Russia
(Moscow), Germany (Munich) and Lithuania (Trakai). He is the
author of five operas, five ballets, three symphonies, five concertos
for orchestra, six piano concertos, concertos for the violin, viola,
cello and trumpet, and many choral, ensemble and solo works.

In recent years, Shchedrin has worked closely with the Mariinsky
Theatre, which has performed the operas The Enchanted Wanderer,
Dead Souls, and Lolita, the ballet of The Little Humpbacked Horse
(Konyok-Gorbunok) and put on successful performances of Naughty
Limericks, Piano Concerto No 5 (with Denis Matsuev as soloist)
and Symphonic Diptych (the world premiére was performed at the
8th Moscow Easter Festival).

RACHMANINOYV, STRAVINSKI,
CHTCHEDRINE

Denis Matsouev

Je suis ravi de présenter ce CD. La série denregistrements réalisés au
Théatre Mariinski sous la direction de Valeri Guerguiev se poursuit,
ce dont je me réjouis infiniment car ces gravures dégagent, me semble-
t-il, une extraordinaire impression de vie. Pour nous, enregistrer un
concert en public dans lenceinte du Théatre Mariinski a [étonnante
acoustique, et non pas en studio, est partie intégrante du processus
créatif. Aussi, le travail se fait-il toujours dans un élan d’inspiration.
Les enregistrements réalisés selon cette formule ont connu un
succes considérable. En studio devant des micros, il est impossible
de jouer comme en concert live.

Ce nouveau disque est particuliérement intéressant. Nous voulions
présenter la musique de compositeurs russes de différentes époques :
Rachmaninov, Stravinski et Chtchedrine. Le Premier Concerto de
Rachmaninov est une de mes piéces préférées ; il respire la jeunesse,
méme si cest la seconde version, remaniée tardivement par le
compositeur, qui est interprétée ici. Ce concerto qui date de Iépoque
ot il était éleve au Conservatoire de Moscou est un concerto
mélancolique des plus émouvants. Malgré sa jeunesse, Rachmaninov
y révéle toute la profondeur de son talent musical, avec des thémes
absolument étonnants. Son génie brille a travers cette ceuvre
émouvante d’une naiveté toute juvénile. Si je mai pas interprété ce
premier concerto aussi souvent que les autres, Guerguiev et moi-méme
Tavons toutefois joué a plusieurs reprises en Europe, ot il a été trés
bien accueilli. Je pense que Rachmaninov est un des compositeurs
favoris de Guerguiev aussi. La richesse et l'ampleur de sa musique
sont remarquablement bien servies par les orchestres que dirige le
maestro, et par 'Orchestre du Théatre Mariinski en particulier.

Loeuvre de Stravinski marque un grand tournant dans ’histoire

de la musique du vingtiéme siécle. Compositeur novateur, il brille
par son originalité. Capriccio est une piéce éblouissante, qui nous
entraine dans un monde de spectacle fascinant. Il tient a la fois

du ballet, du caprice et de la narration cinématographique. Son
écriture s'avére également pleine d’humour. Guerguiev connait cette
musique a fond et semploie, avec les musiciens de lorchestre, a en
exprimer toutes les nuances.

Quant a Chtchedrine, il marque un tournant particulier dans la
tradition musicale russe car il appartient & type de compositeur en
voie de disparition en Russie. A mon avis, cette tradition ne sest pas
éteinte avec Chostakovitch comme l'affirment certains. Chtchedrine
est encore bien vivant et en grande forme; il assiste aux répétitions,
aux enregistrements et aux concerts. Avoir a nos cotés lauteur de ce
concerto de 1966, dédié Maia Plissetskaia, crée toute une atmosphére.
Ses conseils et ses instructions sont toujours on ne peut plus stimulants.
Ce concerto est absolument unique parce que, dans les années 1960,
Chtchedrine s'intéressait 4 différents genres, notamment au jazz. Il
fut critiqué pour ce concerto, mais le recul du temps montre bien
qu’il sagit la d’'une de ses ceuvres les plus brillantes, et qui figure
toujours au répertoire de concert. Elle est jouée tres fréquemment
et nous sommes particuliérement heureux d’avoir pu 'interpréter. Je
le rappelle : cet enregistrement a été réalisé sur le vif dans la salle de
concert du Mariinski (« Mariinski 3 »).

EXISTE-T-IL UN « OPUSN°1»?
Leonid Gakkel

Lorsque Serguei Vassiliévitch Rachmaninov entame lécriture de son
premier concerto pour piano en 1890, il a dix-sept ans et fréquente
le Conservatoire de Moscou. La composition traine. Il ne terminera
ce concerto (alors qualifié d’« opus n° 1 ») quen 1892, ou les deuxiéme
et troisiétme mouvements seront achevés en lespace de quarante-huit
heures. Le compositeur dédie Ioeuvre a Alexandre Siloti, son professeur
de piano, et I'interpréte lui-méme lors de sa création sous la direction
de Vassili Safonov, alors directeur du Conservateur de Moscou.
Selon un témoin de Iépoque, il « ne le jouera par la suite qu'apres
lavoir entiérement retravaillé ».

1l est difficile de comprendre pourquoi. Il est peu probable, en effet,
qu’une fois révisé le concerto ait été « plus facile a jouer » (comme
Tlaffirme Rachmaninov). Il se peut que dans des circonstances
particuliérement éprouvantes le compositeur ait cherché a retrouver
dans ses ceuvres de jeunesse la trace d’'un « temps perdu », et qu’il
ait transformé ces ceuvres en source de soutien spirituel. Aprés
tout, la révision du Concerto n° I s'achéve le 10 novembre 1917,
trois jours aprés le début de la Révolution doctobre en Russie. Un
mois plus tard, Rachmaninov prend le chemin de lexil, et, 4 en
juger par la seconde version du concerto, ses distances par rapport
a ses compositions précédentes, avant d’affronter les réalités de sa
nouvelle existence.

Cela dit, Iécriture pianistique reste, 4 bien des égards, inchangée :

il en est ainsi de la densité de la texture des accords dans la premiére
partie solo du premier mouvement (Vivace). Ce mouvement est
remarquable par sa saveur orientale et la magie incantatoire du théme
secondaire, lensemble étant animé par Iénergie et 'impulsion presque
martiale du rythme. Le deuxi¢éme mouvement (Andante) souvre
sur un théme confié aux cors, typique de Rachmaninov, et les amples
vagues mélodiques sy allient 4 de délicieuses harmonies que Ion ne
rencontre guére ailleurs que dans ses compositions tardives. Le
finale (Allegro vivace) manifeste des traits caractéristiques de ce style
tardif : accords paralléles, flottement des sonorités chromatiques au
piano (surtout dans ’Andante). En ce qui concerne la fin, ou plutot
le dénouement du concerto, qui évoque l'air du Dies irae du rituel
catholique, rien nexprime plus clairement la permanence des idées
et des états d'ame du Rachmaninov compositeur ; en effet, ce motif
du Dies irae réapparait fréquemment et de maniére frappante dans
ses ceuvres suivantes.

La seconde version a supplanté la premiére et cest elle qui est
toujours exécutée en concert aujourd’hui. Faut-il en conclure qu’il
n’y a pas d’« opus n° 1 » dans la musique de Rachmaninov. On
peut difficilement le dire, car la fraicheur de cette composition de
jeunesse est merveilleusement présente dans la nouvelle version,
qui, selon certains témoins, fut terminée « a la lumiére de la
chandelle » au cours des nuits qui précéderent la Révolution.

SERGUEI RACHMANINOV
Leonid Gakkel

Serguei Vassiliévitch Rachmaninov est né le ler avril 1873. Issu de
la noblesse, il passe ses premiéres années avec ses nombreux fréres
et sceurs dans la propriété familiale Oneg dans la province de
Novgorod, au nord-ouest de la Russie. Dés I'age de quatre ans, il
prend ses premiéres vraies legons de musique, et a neuf ans est inscrit
dans les petites classes du Conservatoire de Saint-Pétersbourg. Il
rejoint ensuite le Conservatoire de Moscou o il suit lenseignement
d’Alexandre Siloti pour le piano, et celui d’Anton Arenski et de
Serguei Taneyev pour la composition. Il obtient ses diplomes en
1891 et 1892, et se voit décerner la Grande Médaille dor du
Conservatoire ; Aleko, opéra composé pour les épreuves de son
diplome de composition regoit les louanges de Tchaikovski.

Si linfluence de Tchaikovski est trés sensible dans les toutes premiéres
ceuvres de Rachmaninov, le Concerto n° 1 pour piano (1891) et la
Premiére Symphonie (1895) témoignent de ses dons innés phénoménaux,
et de la profonde originalité de sa pensée et de son style.

MARIINSKY

La fin des années 1890 marque le début de sa longue carriére de
concertiste. Il effectue de nombreuses tournées en Russie et a
Iétranger (notamment a Londres ol il se produit pour la premiére
fois en 1899). Au fil des années, Rachmaninov se forge une
renommeée internationale de virtuose. Il est considéré, aprés Anton
Rubinstein, comme le plus grand pianiste russe et 'un des plus
grands interprétes de I'histoire de la musique.

La premiére décennie du XXe siécle voit Rachmaninov au sommet
de sa créativité. Clest de cette période que datent : les Concertos
pour piano n°s 2 et 3 (1901, 1909), qui comptent aujourd’hui parmi
les plus prisés du répertoire ; la Symphonie n° 2 (1907), chef d'ceuvre
de lart symphonique russe par son lyrisme et sa grandeur, et
nouveau chapitre dans I'histoire de la musique symphonique ; puis
Les Cloches (1913), poéme pour orchestre symphonique, cheeur et
solistes, d’aprés Edgar Allan Poe traduit par Balmont, qui annonce
la catastrophe de laprés-révolution russe.

En décembre 1917, Rachmaninov et sa famille quittent 4 jamais

la Russie. (Rachmaninov est enfin parvenu a épouser sa cousine
Natalia Satina en 1902.) Aprés la Scandinavie, ils se rendent aux
Ftats-Unis o Rachmaninov s'installe définitivement, hormis les
mois dété qu’il passe en Europe (jusquen 1939). Pendant neuf ans,
il abandonne la composition et se consacre exclusivement au piano
comme concertiste.

Lannée 1926 voit la reprise de son activité de compositeur avec

le Concerto n° 4 (entamé en Russie). Viennent ensuite, écrites a
plusieurs années d’intervalle, les ceuvres les plus représentatives de
sa derniére période : Trois chansons populaires russes, pour cheeur
et orchestre (1926), d’'une écriture remarquablement sombre ;
Rhapsodie sur un théme de Paganini pour piano et orchestre (1934)
ot I'instrument favori du compositeur se fait étonnamment dur et
percussif ; puis la Symphonie n° 3 (1936) et les Danses symphoniques
(1940) dans lesquelles le destin de la Russie, ravagée par la guerre,
secouée par la révolution et préte a faire face aux réalités des années
1930 hors de ses frontiéres, est décrit avec une force et une profondeur
dramatique impitoyables, surtout dans les Danses symphoniques.

Rachmaninov meurt subitement d’un cancer a Beverley Hills en
Californie, le 28 mars 1943, trois jours avant son soixante-dixiéme
anniversaire. Il laisse derriére lui non seulement ses compositions
mais un nombre considérable denregistrements — ot il interpréte
au piano tant ses propres compositions que celles des grands
compositeurs classiques. Sa place au panthéon de la musique lui est
assurée depuis longtemps.

UN CAPRICE QUI REJOINT
LES CLASSIQUES

Leonid Gakkel

Lorsqu’Igor Stravinski, alors 4gé de quarante-huit ans, compose son
Capriccio pour piano et orchestre, cest dans un but bien précis : étendre
son répertoire doeuvres de concert. $’il manque de brillant en tant
que pianiste, il nen est pas moins alors célébre dans le monde entier
et toute ceuvre nouvelle (a fortiori si cest lui qui la joue) suscite
inévitablement un intérét considérable. Que dit-il sur cette ceuvre
nouvelle ? Quioffre-t-elle au public ? Est-il en train de se réinventer
comme compositeur, comme il I'a déja fait a plusieurs reprises ¢

Alors que son Concerto pour Piano et instruments a vent (1924)
respectait d’'un bout & l'autre les conventions du style baroque, le
Capriccio sappuie sur des styles instrumentaux de diverses époques.
On y trouve du Weber (compositeur pour lequel Stravinski manifeste
un vif intérét a la fin des années 1920) et des accords d'orchestre de
féte tzigane — notamment dans le second mouvement. Autrement
dit, le Capriccio se distingue de I'ceuvre néo-classique en ce qu’il
s'inscrit dans la plus pure tradition du concerto (comme le souligne
Stravinski au cours d’'un entretien) avec des mouvements et passages
de caractere hétérogeéne.

A ce propos, la dimension d’improvisation du deuxi¢me mouvement,
dont la cadence évoque des éclats de cymbales, est tout a fait
représentative. On note également lalternance rapide de passages
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pour piano solo, pour plusieurs instruments et pour orchestre dans
les deux mouvements extrémes. La bigarrure de la partition entiére
est absolument fascinante et la musique réellement capricieuse —
Stravinski a souligné, fort justement, la corrélation étymologique
entre ladjectif et le titre de cet opus.

Dans la chronologie des ceuvres de Stravinski, le Capriccio précede
La Symphonie de psaumes — manifestation sublime de son génie
créateur. La symphonie ne présente aucun signe de divertissement,
ni nulle trace de Iexhibitionnisme (selon Stravinski) qui fait le charme
du caprice musical. Lobjectif du Capriccio fut toutefois atteint : le
répertoire pour piano du compositeur sen trouva enrichi et I'intérét
du public pour ses concerts accru (Capriccio devint méme, contre
toute attente, son point de rencontre avec d’autres grands musiciens
contemporains de renom tels Alban Berg, Josef Hofmann et Wilhelm
Furtwingler). Toutes les créations des grands compositeurs finissent
inévitablement par devenir des classiques. Le Capriccio de Stravinski
ne fait pas exception a la régle.

IGOR STRAVINSKI

Leonid Gakkel

Igor Fiodorovitch Stravinski nait le 17 juin 1882 a Oranienbaum,
prés de Saint-Pétersbourg, d’'un pére chanteur dopéra. Il s'inscrit
4 la faculté de droit de I'université de Saint-Pétersbourg, mais ne
termine pas ses études. De 1903 a 1905, il travaille la composition
en privé avec Nikolai Rimski-Korsakov.

La premiére composition importante de Stravinski est une fantaisie
pour orchestre : Feu dartifice (1908). Puis, en 1910, il écrit LOiseau
de feu, dont la création a Paris par les Ballets russes de Sergei
Diaghilev lui assure une renommée internationale. Ce ballet marque
le début de ce qu’il est convenu d'appeler sa « période russe », rendue
célebre par Petrouchka (1911) et surtout Le Sacre du printemps (1913),
deux ballets qui font référence dans I'histoire de la chorégraphie

et de la musique symphonique du vingtiéme siécle.

En 1914, Igor Stravinski quitte définitivement la Russie (il est
naturalisé frangais en 1934 puis américain en 1945). Durant sa
premiére décennie dans un pays de I'Ouest, il compose, entre
autres, UHistoire du soldat pour récitants et instrumentistes (1918),
curieuse évocation des réalités de la toute récente Premiére Guerre
mondiale, et Les Noces (1923), cantate dansée qui explore les
traditions folkloriques de la Russie profonde.

La période néoclassique de Stravinski sétend de 1924 4 1953. Durant
cette phase créative, le compositeur est mu par le désir de renforcer
les valeurs spirituelles européennes minées par la guerre. Les grandes
partitions de cette époque sont le Concerto pour piano et instruments
a vent (1924), lopéra oratorio (Edipus-Rex d’aprés Sophocle (1927),
le ballet Apollon musagéte (1928) et la Symphonie de psaumes pour
cheeur et orchestre (1930). Lintensité créative avec laquelle Stravinski
adapte la tradition classique, son immense culture et Iécriture novatrice
dont témoignent ces compositions ne manquent pas déveiller l'intérét
de ses contemporains et lui assureront a tout jamais la gloire.

En 1939, Stravinski s'installe aux Etats-Unis. Il épouse Vera de Bosset
en 1940, suite au décés de sa premiére femme Katerina Nossenko.
Sa production se ralentit au fil des années, mais il n'en écrit pas
moins des partitions remarquables comme la Symphonie en ut (1939),
qui lui permet de traverser les épreuves qu’il rencontre alors dans sa
vie personnelle, et la Symphonie en trois s (1942-1945),
seul et néanmoins puissant écho chez lui des événements de la
Seconde Guerre mondiale. Trés largement apprécié, The Rake’s Progress
(« La carriére d’un libertin »), qui puise ses sources dans les gravures
de William Hogarth (1948-1951), achéve la liste, peu nombreuse
mais acclamée, des ceuvres de Stravinski pour la scéne lyrique.

Durant son ultime période créative, Stravinski manifeste un intérét
marqué pour les techniques de composition d’avant-garde, tel le
sérialisme. Il écrit des ceuvres musicales d’inspiration biblique (le
Canticum sacrum pour solistes, choeur et orchestre, 1956 ; Threni,
pour solistes, cheeurs et orchestre, 1958 ; Abraham and Isaac pour
baryton et orchestre de chambre, 1963), puis des hommages funéraires

a des amis et collegues disparus, sous forme notamment délégies
vocales et instrumentales. Son énergie créative ne samenuise

pas avec le passage du temps ; Cest ainsi qu’a 86 ans, il achéve sa
derniére composition (autre que ses miniatures vocales), le Requiem
Canticles pour solistes, cheeur et orchestre, qui sappuie sur le texte
de la messe tridentine (1966).

Stravinski meurt le 6 avril 1971 a New York. Selon ses veeux, il est
inhumé au cimetiére de la ville de Venise, sur I'lle San Michele. Sa
tombe porte pour seule inscription « Igor Stravinski », nom connu
du monde entier et que personne jamais noubliera.

TRADITION, INNOVATION
ET TALENT ARTISTIQUE

Leonid Gakkel

Le Concerto pour piano n° 2 de Rodion Konstantinovitch Chtchedrine
date de 1966. Le compositeur lui-méme, auteur a ce jour de six
concertos pour piano, observait, il y a un certain temps déja, que
chacune de ses compositions correspond 4 une étape marquante

de son parcours créatif. Ainsi, le Concerto pour piano n° 2, écrit

a lage de trente-quatre ans, sert de transition entre ses premiéres
expérimentations autour de la tradition folklorique et la période
suivante caractérisée par une vive interaction avec 'avant-garde
musicale européenne.

La composition de ce concerto de quelque vingt-cinqg minutes
témoigne d’une liberté qui surprend et fascine. Ce qui frappe, ce
nest pas seulement l'alliance originale de différents genres au sein
de lensemble (les trois mouvements s’intitulent respectivement

« Dialogues », « Improvisations » et « Contrastes »), mais les
arrangements qui, a l'intérieur de chaque mouvement, différent
considérablement des pratiques habituelles - le tout baignant dans
un dualisme formel de type classique. Dans « Dialogues », la partie
solo ne cesse de se réinventer tandis que lorchestre semble se
chercher a l'intérieur du théme clairement exposé. Si Ion considére
en outre le miroitement tonal de 'ensemble, il ne reste plus qua
louer la constante ingéniosité avec laquelle Chtchedrine sculpte le
dialogue entre orchestre et soliste dans le premier mouvement.
Dans le deuxiéme mouvement, « Improvisations », la trompette

se voit confier un théme important soumis & des transformations
constantes, tandis que le contenu acoustique de certains passages
s’avére insignifiant : ce qui compte ici, cest le contour rythmique
(que le compositeur a eu loccasion de commenter) et son originalité.
Avec « Contrastes », merveilleux dernier mouvement, Chtchedrine
se tourne vers la « polystylistique », développée par les musiciens
des années 1960, avec I'introduction au sein de la structure souple
de deux passages de jazz, dont lécriture ne manque pas de séduire.
En bout de course, l'ensemble culmine, comme dans la tradition du
concerto classique, avec un tutti brillant de tous ses feux.

Le solo du Concerto pour piano n° 2 est absolument remarquable. A
une époque o, apreés Prokofiev, le lien entre composition et prestation
en concert est menacé en Russie, Chtchedrine démontre l'attrait que
peut exercer la virtuosité pianistique, et cela sans renoncer le moins
du monde 4 I'innovation formelle. Au contraire, il fait du piano

un instrument universel capable, semble-t-il, dexprimer toutes les
nuances de la vie moderne.

La dédicace est pudique : « A Maia Plissetskaia ». Ce nest pas la
premiére ceuvre majeure que Chtchedrine lui dédie. Aujourd’hui
que Plissetskaia est disparue, rappelons le talent exceptionnel et

la personnalité formidable de cette danseuse, qui, pendant plus de
cinquante ans, fut non seulement Iépouse de Rodion Chtchedrine,
mais sa premiére, voire son unique, source d’inspiration.

RODION CHTCHEDRINE

Rodion Konstantinovitch Chtchedrine est né a Moscou le 16
décembre 1932 dans une famille musicienne. A sa sortie de 'Ecole
de chant de Moscou, il étudie la composition avec Iouri Chaporine

et le piano avec Iakov Flier au Conservatoire de Moscou, dont il
sort dipldomé avec mention en 1955.

Chtchedrine se fait immédiatement un nom comme compositeur :
sa pratique de genres et de styles trés différents ainsi que loriginalité
de ses orchestrations éveillent 'admiration. Parmi ses premiéres
ceuvres, les plus connues sont le Concerto pour piano n° 1 (1954), le
ballet Le Petit Cheval bossu (1955) d’aprés un conte de Piotr Iershov,
et le Concerto pour orchestre no 1 « Couplets polissons » (1963).

En 1958, Chtchedrine épouse la grande danseuse, Maia Plissetskaia,
qui lui inspirera des ballets appréciés dans le monde entier comme
Carmen Suite (1967) et plusieurs ceuvres d’aprés des classiques de la
littérature russe (Anna Karénine en 1971, La Mouette en 1978 et La
Dame au petit chien en 1985). Les années 1970 sont marquées pas
la création de lopéra Les Ames mortes (1976), d'apres le roman de
Gogol, ou il manifeste son talent pour les vastes synthéses musicales
et une maitrise remarquable du théatre lyrique en tant que genre.

Bien qu’il nait jamais été membre du Parti communiste, il est nommé
membre du Congrés des députés du peuple en 1989. Il participe
activement, en outre, au Groupe interrégional des députés dirigé
par le physicien Andrei Sakharov et le futur premier président de la
Russie, Boris Eltsine - groupe qui jouera un role clé dans Iinstauration
de la Perestroika sociale et politique.

Lengagement politique de Chtchedrine va de pair avec un accroissement
de son activité musicale. Il profite des nouveaux développements de
la musique contemporaine pour enrichir son style. Dés les années
1990, il est un des compositeurs les plus connus et les plus demandés
de la scéne culturelle internationale. Les commissions affluent de
toutes parts et la premiére exécution de ses nouvelles compositions
se fait le plus souvent sous la direction de chefs dorchestre de classe
internationale, comme Leonard Bernstein, Lorin Maazel, Valeri
Guerguiev, Mariss Jansons, Seiji Ozawa, Mstislav Rostropovitch et
Yehudi Menuhin.

Parmi les multiples ceuvres composées de 1980 aux années 2000,
citons tout particuliérement 'Offrande musicale pour orgue et
instrument a vent (1983), Stikhira, « Hymne pour le millénaire

de la christianisation de la Russie » pour orchestre symphonique
(1988), LAnge scellé (1988), choral liturgique sur un texte de Leskov,
le Concerto pour orchestre n® 3 « Musique ancienne des cirques
provinciaux russes » (1989), Lolita (1993), opéra inspiré du roman
de Nabokov, Photographies russes (1994), la Symphonie n° 3 « Les
Visages des contes russes » (2000), Dialogues avec Chostakovitch,
études symphoniques pour orchestre (2001), Le Vagabond ensorcelé
(2002), opéra destiné a la salle de concert d’aprés un conte de
Nicolai Leskov, et lopéra choral russe La Boyarine Morozova (2006),
sur un livret original inspiré de hagiographies du XVII® siécle.

Depuis le début des années 1990, Chtchedrine partage son temps
entre la Russie (Moscou), ’'Allemagne (Munich) et la Lituanie (Trakai).
1l est 'auteur de cing opéras, cinq ballets, trois symphonies, cinq
concertos pour orchestre, six concertos pour piano, des concertos
pour violon, alto, violoncelle et trompette, et maintes ceuvres pour
cheeur, pour orchestre de chambre et pour soliste.

Depuis quelques années, Chtchedrine travaille en collaboration
étroite avec le Mariinski, ol ont été mis en scéne Le Vagabond
ensorcelé, Les Ames mortes et Lolita, ainsi que le ballet Le Petit Cheval
bossu (Konyok-Gorbounok), et ot1 ont été interprétés avec le plus
grand succes « Couplets polissons », le Concerto pour piano n°5,
(avec Denis Matsouev au piano) et Diptyque symphonique (création
mondiale au 8¢ Festival de Paques de Moscou).

RACHMANINOW, STRAWINSKI,
SCHTSCHEDRIN

Denis Matsuew

Diese CD zu vorzustellen, ist mir eine wahre Freude. SchliefSlich
findet mit ihr die Reihe von Einspielungen mit dem Mariinksi-
Theater und Maestro Gergijew ihre Fortsetzung, und diese
Einspielungen klingen meiner Ansicht nach ganz besonders

MARIINSKY

lebendig. Fiir uns als Musiker befliigelt es den kreativen Prozess
ungemein, eine Aufnahme im Konzertsaal des Mariinski-Theaters
mit seiner herausragenden Akustik und in Anwesenheit eines
Publikums zu machen und nicht in einem Studio. Zumal das auch
bedeutet, dass alles aus einem Moment der Inspiration heraus
gestaltet werden muss. Unsere Einspielungen, die auf diese Art
entstanden, waren durchweg ein grof3er Erfolg. Wenn man fiir
Studiomikrofone spielt, ist es unmaglich, in Konzertstimmung mit
der Atmosphire eines Liveauftritts zu kommen.

Diese neue CD ist besonders interessant, nahmen wir uns mit ihr
doch vor, drei bedeutende russische Komponisten aus verschiedenen
Epochen zu présentieren: Rachmaninow, Strawinski und Schtschedrin.
Rachmaninows Erstes Konzert gehort mit seiner Jugendfrische zu
meinen Lieblingswerken, auch wenn wir hier mit einer spéteren,
vom Komponisten iiberarbeiteten Version arbeiteten. Urspriinglich
entstand das Werk wihrend seiner Zeit am Konservatorium, und es
ist ein unglaublich ergreifendes und melancholischstes Konzert.
Rachmaninow erweist sich trotz seiner jungen Jahre als tiefgriindiger
Musiker, seine Themen sind allesamt ausgesprochen verbliiffend. In
diesem bewegenden Werk mit seiner jugendlichen Naivitit kommt
iiberall seine Genialitidt zum Vorschein. Auch wenn ich es nicht so
hiufig gespielt habe wie seine anderen Konzerte, sind Gergijew und
ich in Europa doch immer wieder damit aufgetreten, und es fand
stets groflen Anklang. Ich glaube, Rachmaninow gehort auch

zu Gergijews Lieblingskomponisten, unter seiner Leitung kénnen
Orchester die Musik in all ihrer Breite und Fiille richtig zur Geltung
bringen - und das gilt insbesondere fiir das Mariinski-Orchester.

Strawinski stellte in der Musik des 20. Jahrhunderts einen Wendepunkt
dar, als Innovator war er ein Komponist von grofier Originalitit. Sein
Capriccio ist schlicht brillant, es entfiihrt einen in eine dramatische
Ballettgeschichte. Diese Balletthaftigkeit, die Capricen und die
ausgesprochen filmische Atmosphire des Werks sind einfach
hinreiflend. Dazu steckt die Musik auch noch voller Humor. Und
sowohl Maestro Gergijew, der die Partitur auswendig kennt, als
auch das Orchester versuchen, all diese Nuancen zu vermitteln.

Auch Schtschedrin markiert in der russischen ompositionstradition
einen Wendepunkt, er gehért zu den Letzten einer aussterbenden
Art unter den russischen Komponisten. Wenn behauptet wird, alles
habe mit Schostakowitsch ein Ende gefunden, widerspreche ich
vehement. Zum Gliick haben wir immer noch Schtschedrin, und
zum Gliick erfreut er sich bester Gesundheit und sitzt bei Proben,
Aufnahmen und Konzerten unweigerlich mit im Saal. Fiir uns entsteht
durch seine Anwesenheit eine ganz besondere Stimmung, nicht
zuletzt, weil seine Anregungen und Erlduterungen als Komponist
ausgesprochen befliigelnd sind. Dieses Konzert — er schrieb es 1966
und widmete es Maja Plissezkaja - ist wirklich einzigartig, weil
Schtschedrin sich in diesen Jahren mit anderen Genres beschiftigte,
unter anderem auch mit Jazz. Zwar geriet er deswegen in die Kritik,
doch die Zeit hat ihm Recht gegeben, dieses Konzert ist eines seiner
herausragendsten Werke, das immer wieder auf der Bithne zu héren
ist, und wir freuen uns, es gespielt zu haben. Auch hier handelt es
sich um eine Liveaufnahme aus dem Konzertsaal des Mariinski
(»Mariinski 3“).

GIBT ES EIN ,,0PUS 1“?
Leonid Gakkel

Sergei Wassiljewitsch Rachmaninow begann 1890, als siebzehnjahriger
Student am Konservatorium in Moskau, mit der Komposition seines
ersten Klavierkonzerts, doch die Arbeit zog sich hin und wurde

erst 1892 beendet, als er innerhalb von zwei Tagen den zweiten

und dritten Satz des Konzerts abschloss (und das Werk sein Opus

1 nannte). Gewidmet ist es Alexander Siloti, seinem Professor fiir
Klavier, den Solopart iibernahm er bei der Premiere selbst. Die Leitung
hatte Wasili Safonow inne, der damalige Direktor des Konservatoriums.
Doch danach spielte Rachmaninow das Werk ,.erst nach seiner
umfassenden Uberarbeitung® wieder (wie ein Zeitgenosse berichtete).

Dafiir eine schliissige Erklarung zu finden ist schwer, und die
Begriindung, das Konzert sei danach - in Rachmaninows eigenen
Worten - ,einfacher zu spielen” gewesen, klingt unglaubwiirdig.
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Moglicherweise suchte er in einer sehr schwierigen Lebensphase
nach Spuren einer ,verlorenen Zeit" in seinen fritheren Werken,
um dort spirituellen Halt zu finden. SchliefSlich beendete er die
Uberarbeitung des Ersten Konzerts am 10. November 1917, drei
Tage nach Beginn der russischen Oktoberrevolution. Einen Monat
spéter ging er ins Exil, und der zweiten Fassung des Konzerts nach
zu urteilen, sagte er mit ihr seiner kompositorischen Vergangenheit
Lebewohl und riistete sich fiir neue Realitéten.

Dennoch sind viele Elemente seines pianistischen Stils unverdndert
erhalten geblieben, etwa die volle Klangfarbe der Akkorde im ersten
Solo des ersten Satzes (Vivace). Im Gelegenheitsthema mit seinen
magischen Wiederholungen fillt eine orientalische Einfirbung auf,
und der energische, fast Marsch-artige Impuls des Rhythmus zieht
sich durch das gesamte Werk. Im zweiten Satz (Andante) klingen
die Waldhorner im Anfangsthema wie reinster Rachmaninow, und
die breite melodische Wellenlinie gepaart mit duftigen Harmonien
ist ein Klangbild, das wir wohl nur aus seiner Spatphase kennen. Im
Finale (Allegro vivace) schliefSlich treten die Elemente des spaten
Stils - die parallelen Akkorde und die schwebenden chromatischen
Klange des Klaviers im Hintergrund - stark hervor (insbesondere
in der Passage Andante). Was das Ende, oder besser gesagt, die
Auflésung des Konzerts betrifft, die sich melodisch an die katholischen
Sequenzen im ,,Dies Irae“ (,,Tag des Zorns®) anlehnt, so kann

sie als beispielhaft fiir die Unverdnderlichkeit der Gedanken und
Stimmungen des Komponisten Rachmaninow gelten, denn in
seinen spiteren Werken klingt das Motiv aus dem ,,Dies Irae® mit
erstaunlicher Regelmifigkeit an.

Soll all das besagen, dass es in Rachmaninows (Euvre letztlich kein
»Opus Nr. 1 gibt, da ja die zweite Fassung auf der groflen Bithne
der ersten den Rang abgelaufen hat? Mitnichten. Schlieflich findet
sich die ganze Frische der jugendlichen Komposition auch in der
neuen Version, die nach Augenzeugenberichten wihrend jener
letzten Vorrevolutions-Nichte ,,im Schein von Talgkerzen* fertig
gestellt wurde.

SERGEI RACHMANINOW

Leonid Gakkel

Sergei Wassiljewitsch Rachmaninow kam am 1. April 1873 auf dem
Landsitz Oneg in der Provinz Nowgorod im Nordwesten Russlands
zur Welt; er war eines von insgesamt sechs Kindern einer
Gutsbesitzerfamilie. Mit vier Jahren erhielt er den ersten systematischen
Musikunterricht, den er ab dem Alter von neun Jahren an der
Jugendabteilung des Konservatoriums in St. Petersburg fortsetzte.
Von dort ging er ans Konservatorium in Moskau, wo er an Alexander
Silotis Klavierunterricht teilnahm und bei Anton Arenski und
Sergei Tanejew Komposition studierte. Beim Abschluss dieser
Kurse 1891/1892 zeichnete ihn das Konservatorium mit der Groflen
Goldmedaille aus, seine als Abschlussarbeit komponierte Oper
Aleko fand bei Tschaikowski begeisterte Anerkennung.

Tschaikowski {ibte zwar einen nicht zu vernachlassigenden Einfluss
auf Rachmaninows frithes Schaffen aus, dennoch verdeutlichen
Werke wie das Erste Klavierkonzert 1891) und die Erste Sinfonie
(1895) die iiberragende natiirliche Begabung des jungen Komponisten
und die unglaubliche Originalitit, die seine Gedanken und seinen
Stil auszeichnen.

Ende der 1890er Jahre begann fiir Rachmaninow eine Phase
ausgedehnter Konzertreisen (seine ersten Auslandsauftritte fithrten
ihn 1899 nach London). Im Lauf der Jahre errang er den Ruf, der
herausragendste russische Pianist zu sein und einer der grofartigsten
Pianisten aller Zeiten, tibertroffen lediglich von Anton Rubinstein.

Seine schaffensfreudigste Zeit als Komponist erlebte Rachmaninow
im ersten Jahrzehnt des 20. Jahrhunderts. In den Jahren entstanden
nicht nur das Zweite und das Dritte Klavierkonzert (1901 bzw. 1909),
die heute zu den kostbarsten Schitzen der Klavierliteratur zéhlen,
sondern auch die Zweite Sinfonie (1907), die den Hohepunkt der
russischen episch-lyrischen sinfonischen Musik darstellt und mit der
ein neues Kapitel in der sinfonischen Musik insgesamt aufgeschlagen
wurde, sowie Die Glocken (1913) nach Balmonts Ubersetzung von

Poes Gedicht, gesetzt fiir Solisten, Chor und Orchester, ein Werk,
das erste Vorahnungen von den verheerenden Folgen der Russischen
Revolution vermittelt.

Im Dezember 1917 verliefen Rachmaninow und seine Familie
(1902 hatte er schliellich seine Cousine Natalja Satina geheiratet)
Russland fiir immer. Zunichst gingen sie nach Skandinavien und
von dort in die USA, wo Rachmaninow bis an sein Lebensende blieb,
auch wenn er bis 1939 die Sommermonate in Europa verbrachte.
Neun Jahre lang gab er das Komponieren vollig auf und widmete
sich ausschliefllich seiner Arbeit als Pianist.

1926 regte sich allerdings sein Kompositionsgeist wieder, es entstand
das Vierte Klavierkonzert (mit dem er noch in Russland begonnen
hatte). In zeitlich groflen Abstidnden folgten dann weitere Werke,
die als ,,spiter Rachmaninow* gelten: Drei russische Volkslieder,
gesetzt fiir Chor und Orchester (1926), die ganz von der dunklen
Gefiihlswelt der Musiksprache Rachmaninows geprégt sind, Rhapsodie
iiber ein Thema von Paganini (1934) fiir Klavier und Orchester, die
das Lieblingsinstrument des Komponisten in ein ungewohnlich hartes
Licht riickt und seine perkussiven Eigenschaften herausarbeitet,
sowie die Dritte Sinfonie (1936) und die Sinfonischen Tiinze (1940).
In beiden Werken, insbesondere allerdings in den Sinfonischen
Tinzen, wird das Schicksal Russlands, das vom Krieg geschunden,
von der Revolution zerriittet und sich in die weltpolitischen Realitéten
der 1930er Jahre einzufinden versucht, mit atemberaubender
dramatischer Kraft und Tiefe dargestellt.

Rachmaninow starb unerwartet am 28. Marz 1943 in Beverley
Hills, Kalifornien, ganze drei Tage vor seinem 70. Geburtstag. Er
hinterlief uns nicht nur seine Kompositionen, sondern auch einen
gewaltigen Fundus an Aufzeichnungen: der Pianist Rachmaninow
als Interpret seiner eigenen Werke, aber auch der Musik grofler
klassischer Komponisten. Sein Platz im Pantheon der ganz Groflen
ist ihm schon lange gewiss.

EINE CAPRICE WIRD ZUM KLASSIKER
Leonid Gakkel

Der 48-jahrige Igor Strawinski schrieb sein Capriccio fiir Klavier
und Orchester mit einem klaren Ziel vor Augen: Er wollte sein
Konzertrepertoire erweitern. Auch wenn er nicht als herausragender
Pianist galt, so war er doch ein weltberiihmter Komponist, und
jedes neue Werk aus seiner Feder (zumal in seiner eigenen
Interpretation) wiirde unweigerlich grofles Interesse hervorrufen.
Was wollte er mit diesem neuen Werk zum Ausdruck bringen? Was
konnte es den Zuhorern bieten? Und: Wiirde er damit - wie schon
50 oft zuvor - seine Kreativitat neu erfinden?

Wihrend sich sein Konzert fiir Klavier und Blasorchester (1924)
stilistisch eng an das Barock anlehnt, griff der Komponist im
Capriccio den Instrumentalstil verschiedener Epochen auf. Hier
finden wir Weber (fiir den Strawinski in den spiten Zwanzigerjahren
eine grofle Schwiche hatte) ebenso wie Livemusik rumanischer
Restaurants, insbesondere im zweiten Satz. Anders gesagt, das
Capriccio unterscheidet sich von neoklassischen Werken dadurch,
»dass es in einer reinen Konzerttradition steht“ (wie der Komponist
gesprichshalber erklirte), sprich, durch die Vielfiltigkeit in den
Sitzen und Passagen.

Vor diesem Hintergrund ist der improvisierende zweite Satz mit der
Kadenz, die den Klang von Zimbeln heraufbeschwért, besonders
représentativ. Interessant sind aber auch die Ecksétze mit dem
raschen Wechsel zwischen Solo-, Ensemble- und Orchesterpassagen.
Die ganze Musik besticht durch ihre Vielfiltigkeit, sie ist wahrhaft
»kaprizios“ - Strawinski wusste genau, weshalb er eigens auf die
Verbindung zwischen diesem Wort und der Bezeichnung seines
Werks hinwies.

Chronologisch folgt in seinem Schaffen auf das Capriccio die
Psalmensinfonie, eines der erhabensten Beispiele seiner Kreativitit.
Dort ist nichts mehr von dem unterhaltsamen Ton zu héren,

dem ,,Prunk® (um mit Strawinski selbst zu sprechen), die seinen
Capriccio-Stil pragten. Doch das Werk war geschrieben, er hatte

sein Klavierrepertoire erweitert, das 6ffentlichen Interesse an seinen
Konzerten war erneut gewachsen (und das Capriccio brachte ihn
sogar {iberraschenderweise in Kontakt mit berithmten zeitgenssischen
Musikern wie Alban Berg, Josef Hofmann und Wilhelm Furtwingler).
Und wie es bei den wirklich grofien Komponisten der Fall ist, werden
ihre Werke allesamt Klassiker. Da stellt Strawinskis Capriccio keine
Ausnahme dar.

IGOR STRAWINSKI
Leonid Gakkel

Igor Fjodorowitsch Strawinski wurde am 17. Juni 1882 in Oranienbaum
bei Sankt Petersburg als Sohn eines bedeutenden Opernsangers
geboren. Er studierte Jura an der dortigen Universitét, die er allerdings
ohne Abschluss verliel. Von 1903 bis 1905 nahm er Privatunterricht
in Komposition bei Nikolai Rimski-Korsakow.

Strawinskis erste bemerkenswerte Komposition war die Orchesterfantasie
Feu dartifice (1908). 1910 schrieb er das ,,getanzte Mérchen“ Der
Feuervogel, das von Sergei Diaghilew und seinen Ballets Russes in
Paris uraufgefiihrt wurde, was dem Komponisten zu internationalem
Ansehen verhalf. Damit begann Strawinskis kreative Phase: In dieser
so genannten russische Periode entstanden berithmte Ballettwerke
wie Petruschka (1911) und vor allem Le sacre du printemps (1913),
die in der Geschichte der Choreografie und der sinfonischen Musik
des 20. Jahrhunderts eine entscheidende Rolle spielen sollten.

ADb 1914 lebte Igor Strawinski dauerhaft im Westen (1934 nahm er
die franzosische, 1945 die US-amerikanische Staatsbiirgerschaft an).
Im ersten Jahrzehnt seines Emigrantendaseins schuf er Musikwerke
wie Die Geschichte vom Soldaten, ein Rezitations- und Tanzstiick
fir Kammerensemble (1918), das die Realitét des gerade zu Ende
gegangenen Weltkriegs auf bizarre Weise reflektiert, und die
Tanzkantate Les noces (1923), die auf die innersten Tiefen der
russischen Folklore zuriickgreift.

Strawinskis neoklassizistische Periode wihrte von 1924 bis 1953. In
dieser Kompositionsphase ging es ihm vor allem darum, das durch
den Krieg zerriittete geistige Wertesystem in Europa zu stirken. Seine
wichtigsten Schépfungen in dieser Zeit waren das Konzert fiir Klavier
und Streichinstrumente (1924), das Opernoratorium Oedipus Rex (nach
Sophokles, 1927), das Ballett Apollo (1928) und die Psalmensinfonie
fir Chor und Orchester (1930). Die grof8e Kreativitit, mit der
Strawinski das klassische Erbe adaptierte, sein breiter kultureller
Horizont und seine innovative Kompositionsmethode sicherten
diesen Werken ein starkes Interesse unter den Zeitgenossen und
unsterblichen Ruhm fiir die Zukunft.

1939 ging Strawinski in die USA. Ein Jahr spiter, nach dem Tod
seiner ersten Frau Katerina Nossenko, heiratete er Vera de Bosset. Im
Laufe der Jahre ging das Schaffen des Komponisten zuriick, doch er
produzierte noch immer bemerkenswerte Stiicke wie die Sinfonie in
C (1939), die ihm eine sehr schwierige Situation in seinem Privatleben
zu liberwinden half, und die Sinfonie in drei Sitzen (1942-45), die
einzige, aber pragnante Reaktion des Komponisten auf die Ereignisse
des Zweiten Weltkriegs. Mit der auf den Stichen von William
Hogarth basierenden Oper The Rake’s Progress (1948-51), die breite
Aufmerksambkeit erzielte, rundete Strawinski seine kleine, aber
hoch gelobte Serie dramatischer Bithnenwerke ab.

Strawinskis kreative Spatphase war von seinem Interesse fiir
avantgardistische Kompositionstechniken - insbesondere den
Serialismus - geprigt. Er vertonte Bibeltexte (Canticum sacrum fir
Solisten, Chor und Orchester, 1956, das dhnlich gesetzte Stiick Threni,
1958, Abraham und Isaak fiir Bariton und Kammerorchester, 1963)
und ging dann mehr und mehr zu Trauermusiken {iber, darunter
Vokal- und Instrumentalelegien iiber den Tod seiner Freunde und
Kollegen. Die kreative Energie des Komponisten blieb bis ins hohe
Alter bestehen; als 86-Jahriger vollendete er seine (neben den
Vokalminiaturen) letzte Komposition Requiem Canticles fiir Solisten,
Chor und Orchester, fiir die er den kanonischen lateinischen Text
verwendete (1966).

MARIINSKY

Strawinski starb am 6. April 1971 in New York. Seinem Wunsch
entsprechend wurde er auf der Friedhofsinsel San Michele in der
Lagune von Venedig beigesetzt. Sein Grabstein tragt nur zwei
Worter: ,,Igor Stravinsky®. Ein Name, der in aller Welt bekannt und
nie vergessen wird.

TRADITION, INNOVATION UND
KUNSTLERISCHE MEISTERSCHAFT

Leonid Gakkel

Rodion Konstantinowitsch Schtschedrin schrieb sein Zweites
Klavierkonzert 1966. Insgesamt hat er mittlerweile sechs Werke in
diesem Genre verfasst, und wie er vor langerer Zeit einmal selbst
bemerkte, stellt jedes dieser Werke eine Zasur als besondere kreative
Leistung dar. Als der 34-Jahrige dieses Zweite Konzert zu Papier
brachte, markierte er damit den Ubergang von seiner traditionellen
frithen Phase mit Experimenten im Volkstiimlichen zu einer Periode
lebhaften Austauschs mit der Musik der europaischen Avantgarde.

Das 25-miniitige Konzert Nr. 2 {iberrascht und fesselt den Zuhérer
durch seinen hohen Grad an kompositorischer Freiheit. Da findet
sich nicht nur eine véllig neue Ansammlung von Stilen (die drei
Sitze heiflen ,,Dialoge®, ,Improvisationen® und ,,Kontraste®), auch
das Arrangement des Materials innerhalb der einzelnen Sitze hebt
sich stark von tradierten Mustern ab, wiewohl durchgéngig eine
klassische Dualitdt der Form zu héren ist. Was aber das Wesen des
Werks ausmacht, sind die fortwéhrenden Schwankungen in der
rhythmischen Energie, die verinderliche Dichte der Klangtextur,
und das allein erzeugt in jedem der drei Sétze eine ungewéhnliche,
dramatische Spannung. In den ,,Dialogen® erfindet sich die Solostimme
bestindig neu, wihrend das Orchester innerhalb des klar umrissenen
Themas nach Halt sucht. Dazu das tonale Schimmern der Musik -
man kann Schtschedrins unermessliches Geschick, den ersten Satz
als Dialog zwischen Orchester und Solisten zu verfassen, nur bestaunen.
Im zweiten Satz, ,,Improvisationen’, erklingt im Trompetensolo ein
auffilliges Thema, doch wird es immer wieder verdndert, zudem
spielt das Klavier einige Passagen von eher unbedeutendem akustischem
Gehalt - was zahlt, sind allein die markanten rhythmischen Konturen
(wie auch ein Kommentar des Komponisten erldutert). Darauf folgt
der gloriose Schlusssatz: ,,Kontraste®. Hier greift Schtschedrin den
Gedanken der Polystilistik auf, die in der Musik der 1960er-Jahre
aufkam: In der Mitte der lose strukturierten Komposition erklingt
zwei Mal eine bravourés geschriebene Jazzpassage. Daran schlief3t
sich, wie bei einem klassischen Konzert, ein alles iiberspannender
Anstieg an, der - ganz im Geist der Tradition - in einem feurigen,
strahlenden Tutti gipfelt.

Das Solo im Zweiten Konzert ist bemerkenswert. Zu einer Zeit, als
in der russischen Musik die Verbindung zwischen Komponisten und
Konzertdarbietung laut Prokofjew bedroht war, fithrte Schtschedrin
den virtuosen Reiz des Klavierspiels vor, und zwar ohne im Mindesten
auf das Innovative seiner akustischen Gestalt zu verzichten. Im
Gegenteil: Er setzte das Klavier als universelles Instrument ein, das
alle Stimmungen des modernen Lebens zu vermitteln vermochte.

Die Widmung des Werkes ist kurz und lakonisch gehalten: ,,Fiir
Maja Plissezkaja.“ Aber es war nicht das erste bedeutende Werk, das
er ihr zueignete. Jetzt, nachdem sie aus seinem Leben gegangen ist,
bleibt uns nur Staunen iiber diese grofiartige Frau und hinreiflende
Téanzerin, die Rodion Schtschedrin mehr als fiinfzig Jahre lang als
Ehefrau zur Seite stand und ihm dariiber hinaus die wichtigste und
vielleicht sogar einzige Quelle der Inspiration war.

RODION SCHTSCHEDRIN

Rodion Konstantinowitsch Schtschedrin, am 16. Dezember 1932
in Moskau geboren, stammt aus einer musikalischen Familie. Er
besuchte die Moskauer Chorschule und studierte am Moskauer
Konservatorium Komposition bei Juri Schaporin und Klavier bei
Jakow Flier.
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Nach seinem Abschluss 1955 machte er sich einen Namen als
Komponist, der in zahlreichen Genres und Stilen titig ist und

das Orchester einfallsreich einzusetzen weifi. Seine bekanntesten
Frithwerke sind das Erste Klavierkonzert (1954), das Ballett Das
bucklige Pferdchen (1955, nach Pjotr Jerschows Mirchen) sowie das
Konzert fiir Orchester Naughty Limericks (1963).

1958 heiratete Schtschedrin die Ballerina Maja Plissezkaja, die ihn
zu seinen vielfach bewunderten Musikwerken fiir Ballett inspirierte,
angefangen mit der Carmen Suite (1967) sowie mehreren Balletten,
die auf die klassische russische Literatur zuriickgehen (Anna Karenina
1971, Die Méwe 1978, Die Dame mit dem Hiindchen 1985). Seine
Hauptkomposition der 1970er-Jahre ist die Oper Die toten Seelen
(1976) nach dem Roman Gogols. Mit diesem Werk bewies er nicht
nur sein Talent fiir umfassende musikalische Synthese, sondern
auch seine meisterliche Beherrschung des Operntheaters als Genre.

Obwohl er nie der Kommunistischen Partei angehort hatte, wurde
er 1989 zum Vertreter des Volksdeputiertenkongresses gewahlt, und
er engagierte sich in der Interregionalen Deputiertengruppe, die
vom Physiker Andrei Sacharow und von Boris Jelzin geleitet wurde,
dem spiteren ersten russischen Prisidenten - eine Gruppe, die
wesentlich daran beteiligt war, die gesellschaftliche und politische
Perestroika einzuleiten.

Mit Schtschedrins politischem Engagement ging ein wachsender
musikalischer Schaffensdrang einher, er lief3 sich von neuen
Entwicklungen in der zeitgendssischen Musik inspirieren, um seinen
kreativen Stil zu erweitern. In den neunziger Jahren wurde Schtschedrin
zu einem der international bekanntesten und gefragtesten Komponisten
seiner Generation. Auftrage aus aller Herren Lander trafen bei ihm ein,
die Premieren seiner Werke wurden von namhaften Dirigenten geleitet,
ob nun Leonard Bernstein, Lorin Maazel, Waleri Gergijew, Mariss
Jansons, Seiji Ozawa, Mstislaw Rostropowitsch oder Yehudi Menuhin.

Aus der langen Liste von Kompositionen, die zwischen den 1980er-
und den 2000er-Jahren entstanden, sollten insbesondere das
Musikalische Opfer fiir Orgel und Blaserensemble (1983) erwéhnt
werden sowie Stikhira (1988) fiir Sinfonieorchester, entstanden
anldsslich der Jahrtausendfeier der Christianisierung Russlands,
die Choralmusik Der versiegelte Engel (1988) nach der Erzahlung
Leskows, das Dritte Orchesterkonzert Alte russische Zirkusmusik
(1989), die Oper Lolita (1993) beruhend auf dem gleichnamigen
Roman Nabokows, Szenen aus russischen Mérchen (2000), Gesprache
mit Schostakowitsch, sinfonische Orchesteretiiden (2001), The
Enchanted Wanderer (2002), eine Oper fiir die Konzertbithne nach
der gleichnamigen Erzahlung Nicolai Leskows, und die russische
Choroper Bojarynja Morosowa (2006) mit einem eigenen Libretto,
das auf Hagiographien aus dem 17. Jahrhundert zuriickgeht.

Seit Anfang der 1990er-Jahre lebt Schtschedrin abwechselnd in
Russland (Moskau), Deutschland (Miinchen) und Litauen (Trakai).
Er hat fiinf Opern, fiinf Ballette, drei Sinfonien, fiinf Orchesterkonzerte,
sechs Klavierkonzerte und Konzerte fiir Geige, Bratsche, Cello und
Trompete geschrieben sowie zahlreiche Chor-, Ensemble- und Solowerke.

Seit mehreren Jahren arbeitet Schtschedrin eng mit dem Mariinski-
Theater zusammen, das auch seine Opern The Enchanted Wanderer,
Die toten Seelen, Lolita und das Ballett Das bucklige Pferdchen
(Konjok-Gorbunok) inszenierte und auch Naughty Limericks, das
Fiinfte Klavierkonzert (mit Denis Matsuew als Solist) sowie das
Sinfonische Diptychon zur Auffithrung brachte (die Weltpremiere
hatte beim Achten Moskauer Osterfestival stattgefunden).

Booklet Notes

Notes translated from Russian to English by Anna Gunin.
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.

MARIINSKY
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Hennc Manyes

CrpemuTenbHbIi B3/IET TBOPYECKOIt Kapbepbl Jlennca Maiyesa
HavaJIcsi IIoc/ie ero TpuyMbanbHoit mobenpl Ha XI MexryHapogHOM
KoHKypce um. ILVI. YasikoBckoro B Mockse. Cerops [lennc Maiyes
OfIVH U3 HaMﬁOHee BOCTPeéOBaHHle MY3BIKaHTOB CBOETO ITOKOIEHNS.
C HeM3MEHHBIM YCTIEXOM IIPOXOJIAT €0 KOHIIEPThI Ha CLIeHAX CaMbIX
TIPECTVDKHBIX 337108 Mupa. [lennc Maityes pery/isipHO BBICTYIaeT CO
BCEMMPHO M3BECTHBIMM OPKECTPAMM, CPeii KOTOPBIX UMKarckmit,
TInrrc6byprekmit, JlonpoHckumit cumdoHndeckne opkecTpsl, Hpo-
Viopkckuit dumapmonyaeckunit, Puapenmbeiickuit, Joc-Amypkereccutit
¢dumapmonmgeckmii, Concertgebouw, Berliner Philharmoniker,
opkectp BaBapckoro paguo, Jleitnurckuii opkectp Gewandhaus,
cumoHmyecKuit opkecTp bu-6u-cu u opkectp MapumHCKoro Tearpa.
Mys3bIKaHT IZIOOTBOPHO COTPYAHMYAET C BEAYLIMMI AMPIDKEpaMu
MMpa, B unce KOTopbix JI. Maaserns, B. Ieprues, K. Masyp, M. fIncouc,
Mynr-Byn Yywr, 3. Meta, 0. TeMupkanos u apyrue.

TIpopomKaeTcs NIIOJOTBOPHOE COTPYAHMYeCTBO JleHnca Mairyesa
¢ ¢porgom um. C.B. PaxMaHMHOBA, OCHOBAHHBIM AJIEKCAH[IPOM
PaxMaHMHOBBIM, BHYKOM KoMIosutopa. VimenHo [lennc MaityeB 6bit
u36paH TIPpEICTaBUTb HEM3JAaHHbIE COYMHEHNA BE/IMKOI0 KOMIIO3UTOPA,
KOTOpbIE 6b]lll/l 3amnMCcaHbl My3bIKAHTOM Ha pOsA/I€ KOMIIO3UTOPA.

Tlennic Mairyes — npesujieHT MeXperuoHanbHOro 671aroTBOpUTENIbHOTO
donpma «Hosble uMeHa», apT-zmpekTop donia nm. C.B. PaxmaHuHOBa.
On sBnserca maypearom npemuu uM. [I. lllocrakosnya. Yiocroen
sBanusa «Hapomubrit aptuct Poccun». [InaHucT Taxke BoIen B
cocras CoBeTa 10 Ky/bType U UCKYCCTBY npu IIpesuente PO u
Bo3raBiT OGIeCTBEHHbIIT COBET Py MUHMCTepCTBe KynbTyps! PO,

‘www.matsuev.com

Denis Matsuev

Denis Matsuev has enjoyed a stellar career since his triumphant
victory in the 11th International Tchaikovsky Competition in Moscow
and is now one of the most sought-after musicians of his generation.
His performances in the most prestigious concert halls of the world
are always an unfailing success and he appears regularly with world-
famous orchestras such as the Chicago Symphony Orchestra, the
Pittsburgh Symphony Orchestra, the London Symphony Orchestra,
NY Philharmonic, Philadelphia and LA philharmonic, Concertgebouw,
Berliner Philharmoniker, the Bavarian Radio Symphony Orchestra,
Leipzig Gewandhaus Orchestra, the BBC Symphony Orchestra and
the Orchestra of the Mariinsky Theatre. He has a successful creative
partnership with the world’s most prominent conductors including
Lorin Maazel, Valery Gergiev, Kurt Mazur, Mariss Jansons, Myung-
‘Whun Chung, Zubin Mehta, and Y. Temirkanov.

Denis Matsuev continues his artistic involvement with the Serge
Rachmaninoff Foundation established by Alexander Rachmaninoff,
the grandson of the composer. It was Matsuev who was chosen to
present the great composer’s unpublished works, recorded at the
composer’s grand piano.

Denis Matsuev is the president of New Names, the Russian Inter-
regional Charitable Foundation, and artistic director of the Serge
Rachmaninoff Foundation. He is a laureate of the prestigious
“Shostakovich’s Prize”, and is also a “People’s Artist of Russia.” Denis
Matsuev is a member of The Presidential Council for Culture and
Art and recently became the head of The Public Council under The
Ministry of Culture of the Russian Federation.

www.matsuev.com

Denis Matsouev

Denis Matsouev fait une carriére éblouissante depuis son triomphe
au 11e Concours international Tchaikovski de Moscou : cest &
présent 'un des pianistes les plus recherchés de sa génération.

Ses prestations dans les salles de concert les plus prestigieuses du
monde remportent toujours un immense succés, et il se produit
régulierement avec des formations de renommée mondiale comme
les Orchestres symphoniques de Chicago, Pittsburgh et Londres,

les Orchestres philharmoniques de New York, Philadelphie et Los
Angeles, I'Orchestre symphonique de la Radio bavaroise, 'Orchestre
du Gewandhaus de Leipzig, I'Orchestre symphonique de la BBC

et 'Orchestre du Théatre Mariinski. Il connait une collaboration
créatrice fructueuse avec les chefs dorchestres les plus éminents, tels
Lorin Maazel, Valeri Guerguiev, Kurt Masur, Mariss Jansons,
Myung-Whun Chung, Zubin Mehta et Iouri Temirkanov.

Denis Matsouev poursuit son activité artistique a la Fondation
Serge-Rachmaninoff sous la présidence d’Alexander Rachmaninov,
le petit-fils du maitre. Clest lui qui a été choisi pour présenter des
ceuvres inédites du grand compositeur, enregistrées sur son propre
piano a queue.

Denis Matsouev est le président de Nouveaux Noms, la fondation
de bienfaisance interrégionale russe, et le directeur artistique de la
Fondation Serge-Rachmaninoff. Il a remporté le prestigieux prix
Chostakovitch et a également regu le titre d’Artiste du peuple de
Russie. 11 est membre du Comité présidentiel pour la Culture et les
Arts et a récemment pris la téte du Conseil public du ministére de
la Culture de la Fédération de Russie.

www.matsuev.com
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Denis Matsuew

Denis Matsuev hat seit seinem triumphalen Gewinn des 11.
Internationalen Tschaikowski-Wettbewerbs in Moskau eine
kometenhafte Karriere durchlaufen und ist einer der meistgefragten
Musiker seiner Generation. Seine regelmaflig umjubelten Auftritte
finden in den bedeutendsten Konzertsilen dieser Welt statt, wo er
mit solch berithmten Orchestern wie etwa dem Chicago Symphony
Orchestra auftritt, aber auch den Pittsburgh oder London Symphony
Orchestras, dem New York Philharmonic, Philadelphia und Los Angeles
Philharmonic, dem Concertgebouw, den Berliner Philharmonikern,
dem BRSO, dem Gewandhausorchester Leipzig, dem BBC Symphony
Orchestra oder dem Mariinsky Orchester. Kiinstlerisch arbeitet er
mit den weltberiihmtesten Dirigenten zusammen, darunter Lorin
Maazel, Valery Gergiev, Kurt Mazur, Mariss Jansons, Myung-Whun
Chung, Zubin Mehta und Yuri Temirkanov.

Denis Matsuev setzt sein kiinstlerisches Engagement fiir die Sergej
Rachmaninoff-Stiftung fort, die Rachmaninoff-Enkel Alexander
vor einigen Jahren noch zu seinen Lebzeiten eingerichtet hatte. Der
Enkel des Komponisten hatte Denis Matsuev erlaubt, eine Auswahl
bis dato unverdffentlichter Werke des Komponisten aufzunehmen, und
zwar auf dem Fliigel des Komponisten in dessen Schweizer Anwesen.

Denis Matsuev ist Prasident von “Neue Namen”, einer russischen
Wohlfahrtsorganisation, kiinstlerischer Leiter der Sergej Rachmaninoff —
Stiftung, Preistréger des bedeutenden Schostakowitsch-Preises und
Volkskiinstler Russlands*. Er ist ferner Mitglied des Volksrates beim
Prisidenten fiir Kunst und Kultur.

www.matsuev.com
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Banepuii Ieprues

Banepwnit leprues — Xy/i05KecTBEeHHbIII PyKOBOJUTE/Ib-AUPEKTOP
Mapumnckoro TeaTpa. OH CO3/IaTeNb U XY/I0)KECTBEHHDII PYKOBOTUTEND
My3bIKa/TbHBIX (eCTHUBaIell, B YIIC/Ie KOTOPBIX IIeTepOypreKie
«3Be3ibl GerbIX HOUell», «[eprues dectuBanb» (Hugepmangst) u
Mockosckuit ITacxanbHblit pectysab. B 1997 ropy nocne cmepTn capa
Teopra Illonrru Ieprues Bosrasit BecemupHbiit OpkecTp Mupa. Masctpo
ABJIAETCA TTIABHBIM AUpPIKepoM JIOHAOHCKOTO cuM(OHMIECKOTo
OpKecTpa, a ¢ Hayana 2015 rofa Takyke I/TABHBIM JUPIDKEPOM
MIOHXEHCKOTO (IIapMOHITIECKOro OpKecTpa. B Mapnurckom Teatpe
TeprueB BHIPACTI/T MHOXECTBO IIeBIIOB MUPOBOTO ypoBHs. ITox ero
PYKOBOJICTBOM OIIEPHBIiT 1 6ajieTHbIT perepTyap MapuuHCKOro Tearpa
cran 6oraye u pasHooo6pasHee. Ceifyac OH BKITIOYAET He TOMHKO
LIMPOKUIL CIIEKTP KIACCUMYECKUX ITpousBefieHuit 18-20 BeKoB, HO

¥ My3bIKY COBpEMEHHBIX KOMIO3UTOpOB. B 2006 roxy Ha mecte
CrOpEBIINX MaCTePCKMX GBI IOCTPOEH KOHIIEPTHBII 3471, a 2 Mas
2013 rofia cOCTOANOCH OTKPBITVE HOBOJ CLieHbI MapumMHCKOro TeaTpa
(MapuuHka-2) psoM ¢ HCTOPUYeCKUM 3aHneM. Tak MapumHCKuit
TeaTp 6bUI IPeobpaskeH B TeaTPanbHO-KOHIEPTHDIN KOMILIEKC,
paBHbIX KoTopomy HeT B Poccun. Cospanubiit [epruessim B 2009 romy
71e11671 «MapUMHCKMIT» BBITYCTI yoKe Goree 25 INCKOB, CHUCKABIINX
BBICOKJE OLIEHKV KPUTHMKOB U 3pUTefielt BO BceM Mupe. Banepuit
Teprues corpynuuyaer ¢ Merpononmuran Onepa, Benckum, Hbro-
Vopkckum n PorTepgamckum OumapMOHMHeCKIMI OPKECTPaMKt

u Punapmonneit ienna Cxana. B 2014 ropy Jlerckuit xop Poccun,
CO3JaHHBII1 [0 nHMLMaTHBe [epruesa Ha 6ase Bcepoccuiickoro
XOPOBOro 06IecTBa, Ae6I0TIHPOBA HA HOBOII CLjeHe TeaTpa, a 3aTeM
TIPUHST y4acTye B LepeMOHMY 3aKpbITysa Omammmiiickux Vrp B Coun.
Cpenyt MHOTOYMC/IEHHBIX TIPM30B ¥ 3BaHMII [epruepa npecTyHKHbIe
TIpaBUTEIbCTBEHHBIE Harpazibl Poccyn, Tepmanym, Vtamu, @panimn,
SAnonnu, Hupepnanzos u Ionpum. OH fiekaH paKynbreTa HCKYCCTB
Cankr-IleTep6yprckoro rocyjapCTBeHHOrO YHUBEPCHUTETa,
comnpepcenarens Oprkomurera XV MeXTyHapoiHOTO KOHKypca
umenn IL.V. HajixoBckoro, npesicefaTens Bcepoccuiickoro XopoBoro
o61iecTBa ¥ IOYETHbIN MPe3NIeHT AMHOYPrCcKOro MeX/TyHapOJHOTO
decrusansa. B 2012 roxy IeprueBy 6bi/10 IPUCBOEHO 3BaHMe
Tlouérroro foxropa MI'Y u 3Banue Iloersoro mpodeccopa CaHkT-
Tletep6yprckoit KoHcepBaTOpuu uMeHy Prmckoro-Kopcakosa.

Valery Gergiev

Valery Gergiev is Artistic and General Director of the Mariinsky
Theatre. He established and directs festivals including the Stars of
the White Nights, the Gergiev Festival (the Netherlands) and the
Moscow Easter Festival. In 1997 following Sir Georg Solti’s death,
Valery Gergiev took over the World Orchestra for Peace. The maestro
is Principal Conductor of the London Symphony Orchestra and,
starting in 2015, will become Principal Conductor of the Munich
Philharmonic Orchestra. At the Mariinsky Theatre Gergiev has
overseen the emergence of a plethora of world-class singers. Under
his direction the theatre’s opera and ballet repertoires have become
much richer and more diverse, now including a broad range of works
from 18th to 20th century classics as well as music by contemporary
composers. In 2006 the Concert Hall opened on the site of workshops
that had burnt down, and 2 May 2013 saw the opening of the new
Mariinsky Theatre (Mariinsky-1I) alongside the historical building,
thanks to which the Mariinsky Theatre was transformed into a theatre
and concert complex unparalleled in Russia. Established by Gergiev
in 2009, the Mariinsky recording label has already released more than
25 discs that have won praise and acclaim from critics and audiences
alike across the globe. He works with the Metropolitan Opera, the
Vienna, New York and Rotterdam Philharmonic Orchestras and the
Filarmonica della Scala. In 2014 the Children’s Chorus of Russia,
founded on the initiative of Valery Gergiev on the basis of the All-
Russian Choral Society, first performed a programme at the Mariinsky-II
and subsequently took part in the Closing Ceremony of the XXII
Olympic Games in Sochi. Gergiev’s numerous awards and prizes
include prestigious government decorations from Russia, Germany,
Italy, France, Japan, the Netherlands and Poland. He is Dean of the
Faculty of Arts of the St Petersburg State University, Co-Chairman of
the Organisational Committee of the XV International Tchaikovsky
Competition, Chairman of the All-Russian Choral Society and
Honorary President of the Edinburgh International Festival. In 2012
Gergiev was awarded the titles of Honorary Doctor of the Moscow
State University and Honorary Professor of the St Petersburg
Rimsky-Korsakov Conservatoire.

Valery Guerguiev

Valeri Guerguiev est directeur artistique et directeur général du
Théatre Mariinski. Il a créé et anime plusieurs festivals, dont les
Nuits blanches de Saint-Pétersbourg, le Festival Guerguiev de
Rotterdam et le Festival de Paques de Moscou. Depuis la mort de
Sir Georg Solti en 1997, il dirige I'Orchestre mondial pour la Paix.
Chef principal de I'Orchestre symphonique de Londres, il prend la
direction de I'Orchestre philharmonique de Munich en 2015. Au
Théatre Mariinski, il favorise [émergence de nombreux chanteurs
de classe internationale. Sous sa direction, le répertoire de l'opéra et
de la troupe de ballet senrichit et se diversifie - des grands classiques
du XVIII au XX° siécle aux ceuvres de compositeurs contemporains.
Lannée 2006 voit I'inauguration d’une salle de concert sur le site
d’anciens ateliers détruits par un incendie, et le 2 mai 2013 celle

du nouveau Mariinski (Mariinski-II), construit a coté du batiment
historique abritant 'ancien opéra ; le Mariinski, qui rassemble ainsi
un opéra et une salle de concert, est désormais un complexe sans
équivalent en Russie. Depuis sa création en 2009 par Valery Guerguiev,
le label de disque Mariinski a gravé plus de 25 enregistrements qui
lui ont valu les louanges de la critique et les acclamations du public
dans le monde entier. Guerguiev travaille avec le Metropolitan
Opera, les orchestres philharmoniques de Vienne, de New York et
de Rotterdam et la Philharmonie de la Scala. En 2014, le Cheeur des
enfants de Russie, créé a Iinitiative de Guerguiev au sein de la Société
chorale de la Russie, se produit pour la premiére fois au Mariinski-II,
puis participe a la cérémonie de cloture des XXIlIe Jeux olympiques
4 Sochi. Lauréat de nombreux prix et récompenses, Guergiev se voit
décerner prestigieuses distinctions nationales en Russie, en Allemagne,
en Italie, en France, au Japon, aux Pays-Bas et en Pologne. Il est doyen
de la faculté des Arts de I'Université d’Etat de Saint-Pétersbourg, co-
président du comité dorganisation du XV¢ Concours international
Tchaikovski, président de la Société chorale russe et président d’honneur
du Festival international d’Edimbourg. Depuis 2012, Guerguiev est
docteur honoris causa de 'Université d’Etat de Moscou et professeur
honoraire du Conservatoire Rimski-Korsakov de Saint-Pétersbourg.

‘Waleri Gergiew

Waleri Gergijew ist der Kiinstlerische Leiter und Intendant des
Mariinski-Theaters. Er griindete mehrere Festspiele, bei denen er
auch am Pult steht, unter anderem Stars of the White Nights, das
Gergijew-Festival (Niederlande) sowie das Moskauer Osterfestival.
Nach Sir Georg Soltis Tod {ibernahm Waleri Gergijew 1997 die
Leitung des World Orchestra for Peace. Der Maestro ist Chefdirigent
des London Symphony Orchestra und seit Januar 2015 Chefdirigent
der Miinchner Philharmoniker. Unter seinen Fittichen entwickelten
sich am Mariinski-Theater zahlreiche Singer und Sangerinnen der
Spitzenklasse. Dariiber hinaus wurde unter seiner Leitung das
Opern- und Ballettrepertoire des Hauses stark erweitert, sodass es
mittlerweile eine Fiille von Werken aus dem 18. bis 20. Jahrhundert
umfasst, aber auch Musik zeitgenossischer Komponisten. 2006 fand
die Einweihung des Konzertsaals statt, der auf dem Gelinde der
abgebrannten Werkstitten errichtet wurde, und am 2. Mai 2013 6ffnete
das neue Mariinski-Theater (Mariinski II) neben dem historischen
Bauwerk seine Pforten. Dadurch ist das Mariinski-Theater nun ein
Theater- und Konzertkomplex, der in Russland seinesgleichen sucht.
Auf dem 2009 von Gergijew geschaffenen Mariinski-Aufnahmelabel
wurden mittlerweile iiber 25 CDs veréffentlicht, die weltweit bei
Kritiker und Zuhérern gleichermafien grofien Anklang fanden.
‘Waleri Gergijew arbeitet mit der Metropolitan Opera, den Wiener,
New Yorker und Rotterdamer Philharmonikern und der Filarmonica
della Scala. 2014 trat der Russische Kinderchor, der auf Initiative
Waleri Gergijews und ausgehend vom Allrussischen Chorverein ins
Leben gerufen wurde, erstmals mit einem Programm am Mariinski II
auf und wirkte wenig spiiter bei der Abschlussfeier der XXII. Olympischen
Spiele in Sotschi mit. Zu den zahlreichen Preisen, die der Maestro
erhielt, gehdren zahlreiche nationale Auszeichnungen, etwa von
Russland, Deutschland, Italien, Frankreich, Japan, den Niederlanden
und Polen. Waleri Gergijew ist Dekan der geisteswissenschaftlichen
Fakultit der staatlichen Universitit St. Petersburg, stellvertretender
Vorsitzender des Organisationskomitees fiir den XV. Internationalen
Tschaikowski-Wettbewerb, Vorsitzender des Allrussischen Chorvereins
und Ehrenprésident des Edinburgh International Festival. 2012 wurde
Gergijew zum Ehrendoktor der staatlichen Universitit Moskau ernannt
sowie zum Ehrenprofessor des Rimski-Korsakow-Konservatoriums
in St. Petersburg.
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MAPUVCKUI TEATP

THE MARIINSKY THEATRE

LE THEATRE MARIINSKI

DAS MARIINSKI-THEATER

Mapuuckuit TeaTp — OffvH U3 cTapeiiimx Tearpos Poccun. Victopusa
€ro COo3/aHusA BEMET CBOE Havasio oT ykasa Exarepunbr Benmkori 1783
rofia 06 yTBEpPXK/ICHUM TeaTPaTbHOTO KOMUTETA [T YIIPaB/IeHUs
«3peUIAMY 1 MY3BIKOI». 32 BpeMs CBOETO CYIECTBOBAHNUSA OH
CMEeHI/I HeCKO/IbKO HasBaHuii (Bobuioit Tearp, MapumHckuit Teatp,
TATOB, KupoBcknit TeaTp i BHOBb — MapUMHCKMil), COXpAHSIA
CIOEHMYECKNE TPAAULINU U IPEEMCTBEHHOCTD pEeTIEpTyapa Ha
TpOTsDKeHMM 60TIee YeM IBYX CToneTnit. TpyTine TeaTpa MPUHALTEKNT
YeCTb TePBOTO UCTIONTHEHNM TaKMX orep, Kak «Cuta cyap6bi» k. Bepau,
«Knssp Uropp» A. Bopopuna, «Bopuc Togynos» M. Mycoprckoro,
«IIckoBuranka» H. Pumckoro-Kopcakosa, «IIukoBas gama» I1.
Yatixosckoro. B nayane XX Bexa MapumMHCKuIt TeaTp OTKPbI I/
PpoCCHitcKolt My6IMKy BepiunHHOe IIponsBenennue P. Barnepa —
TeTpanoruio «Konbiio HubemyHra». VI cerofHsa aTo eiMHCTBEHHBII
Tearp Poccum, B periepryape KOTOpOro IpeJicTaB/ieHa BCSA TeTPaIOris,
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 — «JleGeuHoro 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®OHNYECKIUI OPKECTP MAPVMITHCKOI'O TEATPA -
OfIVIH M3 CTApeilNX My3bIKaMbHbIX Ko/nekTnBos Poccum. Ero
ucropus BocxopuT K Hadany XVIII Beka, ko BpeMeHY BO3SHMKHOBEHM
TIpUIBOPHOIT MHCTPYMeHTaIbHOI Kanemnsl. B XIX crometun
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. Huxuu u gp. B coBerckoe
BpeMs 67eCTAIMe TPaUIIA IPOJO/DKI/IN TAKIe FUPYDKePHI, KaK
B. Ipannunnkos, A. ITazosckuit, E. Mpasunckuii, K. CumeoHos,
10. TemmnpkanoB. OpKecTpy NPUHAIVIEXXUT Y€CTh NIEPBOTO VCTIONHEHNS
MHOTMX OTIEPHBIX ¥ Ga/eTHbIX PpOu3BeeHIit JaitkoBCKOTo 1
TIpokodpesa, onep Imnuku, Mycoprckoro, Pumckoro-Kopcakosa,
6aneros Acadpesa, lllocTakoBiya, XayaTypsiHa.

C 1988 roga opkecTp MapuIHCKOro TeaTpa BO3I/IaB/iseT Bamepuit
Teprues — My3bIKaHT BBICOYAIIIETO K/IACC, BEYLINiT IIMPOKYIO
MY3BIKa/IbHO-001[eCTBEHHYIO [IeATeNbHOCTD. C IIPUXOOM MasCTPO
Tepruesa penepryap opkecTpa CTPEMUTENbHO PACIIMPUICS 1
cocrassieT Bce cumbonun IIpokodnesa, lllocrakoBuya, Manepa,
BerxoBena, PexBuemsr MouapTa, Bepau, TuieHKo, Ipou3BeieHNs
Crpasunckoro, llenpuna, l"yéa!?];[ynuﬂoﬁ, MOJIOZIBIX POCCHICKMX 1
3apyOEeKHBIX KOMIIO3UTOPOB. OPKECTP BBICTYTIAET C CUM(OHNYECKIMI
nporpammamu B EBporte, Amepuke, Anonnu, 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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ALSO AVAILABLE

Available on Super Audio CD or from the iTunes Store
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RACHMANINOV PIANO CONCERTO NO 3
RHAPSODY ON A THEME OF PAGANINI
DENIS MATSUEV, VALERY GERGIEV
MARIINSKY ORCHESTRA

ARTISTIQUE 10 TECHNIQUE 10
ClassicsTodayFrance (Canada)

#%*%% ‘A magnificent performance’
Classic FM Magazine (UK)

SACD MARO0505 (822231850526)

TCHAIKOVSKY PIANO CONCERTOS NOS 1& 2
DENIS MATSUEV, VALERY GERGIEV
MARIINSKY ORCHESTRA

TOP 10 TCHAIKOVSKY RECORDINGS Gramophone (UK)
RECORDING OF THE MONTH Gramophone (UK)

IRR OUTSTANDING International Record Review (UK)
PERFORMANCE #*#*% RECORDING *%¥%* BBC Music Magazine (UK)
*%*%*1/2 SA-CD.net

SACD MARO0548 (822231854821)

PROKOFIEV SYMPHONY NO 5, PIANO CONCERTO NO 3
DENIS MATSUEV, VALERY GERGIEV
MARIINSKY ORCHESTRA

#%%%1/2 PERFORMANCE **** SONICS SA-CD.net
**¥% BBC Music Magazine (UK)

SACD MARO0549 (822231854920)

SHOSTAKOVICH PIANO CONCERTOS NOS 1& 2
SHCHEDRIN PIANO CONCERTO NO 5

DENIS MATSUEV, VALERY GERGIEV
MARIINSKY ORCHESTRA

LA CLEF DU MOIS Res Musica (France)

RECORDING #**%* ‘among the best currently available ... superb playing ...
these performances are exceptional’
BBC Music Magazine (UK)

SACD MARO0509 (822231850922)

STRAVINSKY OEDIPUS REX, LES NOCES

VALERY GERGIEV, SERGEI SEMISHKUR, EVGENY NIKITIN
EKATERINA SEMENCHUK, GERARD DEPARDIEU
MARIINSKY ORCHESTRA

BEST CLASSICAL RECORDINGS The Telegraph (UK)
ICMA AWARD 2011 - BEST CHORAL WORK ICMA Awards
**%*% Opera Magazine

SACD MARO510 (822231851028)

TCHAIKOVSKY 1812 OVERTURE, MOSCOW CANTATA,
MARCHE SLAVE, CORONATION MARCH, DANISH OVERTURE
VALERY GERGIEV

MARIINSKY ORCHESTRA, SOLOISTS AND CHORUS

“Tchaikovsky is most evidently (and gloriously) tchaikovsky in the moscow
cantata ... the baritone monologue in praise of moscow culminates in a
marvellously stirring idea, and in the second mezzo-soprano arioso, honouring
the women of russia, we find a heroine worthy of any tchaikovsky opera.’
Gramophone (UK)

SACD MARO0503 (822231850328)



